


ORWELLHUXLEYWELT
SOFT POWER KRIKELKRAKEL
L' IMPARFAIT MULTIPLE DE DIEU ANTHROPOZAN

DIE UNSICHTBAREN STADTE

OLDMANESOX OPOSSUM PRAVDA
IF, BWANA LEN!IN DADA
PORTRAITS OF MELANCHOLICS SIMULAKREN DRITTER ORDNUNG

ROGER CAILLOIS
THE HORROR AS WE MOVE

LIKE RAZOR BLADES IN THE DARK

Urteile sind nur wertvoll, wenn sie bejahen. Wirklich wahr sind wir nur,
wo wir anerkennen. Das Feststellen von ,Fehlern’, und klinge es noch
so fein und geistig, ist nicht Urteil, sondern Klatsch.

Hermann Hesse

There are worse crimes than burning books.
One of them is not reading them.
Ray Bradbury

O Wort, du Wort, das mir fehlt:

Henri Alain-Fournier - Der grofRe Meaulnes
Jaume Cabré - Das Schweigen des Sammlers
Otto Flake - Fortunat; Ein Mann von Welt
Marcel Proust - Sodom und Gomorra

Sergio Toppi - The Collector



Artcore Action Heroes

oder "Schlockmasters of the Universe"

FiOr mich als 1,55 m kleinen Muck war es
am 21. Februar 2015 hochste Zeit, dem
Plastischen Theater Hobbit in Wirzburg
einen Besuch abzustatten. Aber was wird
hier eigentlich gespielt oder anders gefragt:
Wer spielt was? Drei Manner und eine Frau
mit Gliederpuppen-Actionfiguren auf einer
apokalyptischen Spielwiese. Das ist ,,Artcore
Action Heroes“, dem kreativen Kopf des
unterfrankischen Kiinstlers Felix ,,Schlock-
master“ Weber entsprungen, der mit diesem
eigenwilligen Theaterstuck seine eigenen
Comics adaptiert. Superhelden nicht wie ge-
wohnlich auf der groBen Leinwand, sondern
auf einer kleinen Kellerbuhne.

,Heidi ist die ALLERschonste!
Heidi ist TOTAL toll!“

Heidi, die starkste Frau der Welt, liebt die Elitesoldatin Jane. Jane ist aber mit dem Ex-
Polizisten John verbandelt, der wiederum Heidi liebt. Alles konnte so schon sein in der
OrwellHuxleyWelt. Ware da nicht der ENDGEGNER! Der so ungeheuerlich aussieht, als
stinde Baumbart hoher in der Nahrungskette als Cthulhu. Der ilbermachtige Bésewicht
will naturlich nichts anderes, als die Welt unterjochen. Selbstredend stellt sich das
dynamische Heldentrio Jane/John/Heidi dem Endgegner entgegen.

Auf der Bluihne agieren in dieser brachialen Mischung aus ,,Muppet Show*, Comic-Adaption,
Heldenepos und Musiktheater neben Schlockmaster himself (rappt, singt und spielt/spricht
John und Jane) und Philip Zaiser alias John Tiger (spielt den Endgegner und diverse
Instrumente) Schlockmistress Manula (singt, spricht und spielt Heidi sowie das Knopf-
akkordeon) sowie Sepp Lobert (Synthesizer). Zusammen bildet das Quartett die Band DA.

Irgendwie bringt mich die Performance in die Zeiten zuriick, als ich und meine Kind-
heitsfreundin mit den ,,Masters Of The Universe“-Actionfiguren ihres Bruders spielten. Nur
dass wir freilich nicht vor Publikum und ohne aufwandiges Bihnensetting oder Live-
Soundtrack agierten. Fur Kopfzerbrechen sorgt ein kleiner philosophischer Oben-Ohne-
Talk, bei dem Vincent van Gogh (John Tiger) und Paul Cézanne (Schlockmaster) mit Bier
und Popper auf der Parkbank Giber den Lauf der OrwellHuxleyWelt rasonieren und warum
der allmachtige Architekt (Charles Bronson alias Paul Kersey aus den ,Death Wish“-
Filmen, dessen Buste uber die Schlockmaster-Ausstellung im Foyer des Theaters wacht)
nicht in das Geschehen eingreift, sondern schweigt. Nach diesem Intermezzo und einer
20-minutigen Pausenmusik mit Live-Gesang von Schlockmaster (,Der Mond scheint
nachts!“) wird die unaufhaltsame Artcorekalypse fortgefuhrt. Der Frontmann und seine
Frau rappen/singen in die dumpfen Mikrophone, als hatten sie auf der Kommissar-Hjuler-
und-Mama-Bar-Gesangsschule studiert. Dazu larmt es unaufhérlich, wobei E-Piano und
Quetschkommode nur das saure Sahnehaubchen auf diesem Kuchen der Verdammnis
bilden.

Am Ende missen die Frau neben mir und ich, die wir beide fast einen Heidi-Fanclub
gegrindet hatten, desillusioniert feststellen, dass die Allerschonste doch nicht so un-
erschutterlich wie ihr Ego war. Der Vorhang fallt und die Buhne sieht aus wie nach dem
Kampf gegen die Crazy 88 in ,Kill Bill: Vol.1“. Das Aufgebot John McLane, G.I. Jane und
Heidi war wohl doch nicht genug. Sollte es irgendwann eine Fortsetzung (mogliche Titel
"Artcore Action Heroes 2: Age of The Architect” oder "The Return Of The Incredible
Heidi") geben, muss wohl Chuck Norris ran. Marius Joa




Freakshow: Maximal avafiziert und timdahlisiert

Was war das denn? Saure Milch und Pflaumen? Jedenfalls wurden da ziemlich
verschiedene Geschmacker bedient. Das AKKU QUINTET aus der Schweiz geht den
Mittwochabend am 15. April 2015 im IMMERHIN bedachtsam und traumerisch an. Vor vier
scheibenformigen Leinwanden, auf denen sich Punkte zu Molekiilen ballen oder Striche zu
Netzstrukturen fiigen. Eine zierliche Keyboarderin pingt simple Maschen, entlockt dem
Instrument dann aber auch ganz verfremdeten Sound. Der Gitarrist wechselt
entsprechend von singenden Arpeggios zu geclonten Tonen. So dass den anfanglich
meditativen Anklangen an Nik Bartsch’s Ronin solche mit Cowboys-From-Hell-Touch
entgegenfunken. Ohne den fein gewirkten Fusion-Rahmen zu strapazieren. Bass und
Manuel Pasquinelli, der auch bei den Math-Rock-Modalisten Sonar trommelt, liefern
punktgenaue Beats in einer quellklaren Abmischung. Der Mann am Tenorsaxophon mixt
dazu Sanften Engel abwechselnd mit Sekt oder Gin, aber immer mit Sahnehaubchen. An
solchem Wesen mag die Welt genesen.
~ Die wahren Freaks unter den Freaks sind
jedoch wegen was anderem gekommen. Nam-
lich den Krallen der ,géttlichen‘ Ava Mendoza,
die bei ihren UNNATURAL WAYS diesmal den
erstaunlichen Trommler Max Jaffe und den wie
immer ,ubernatirlichen Tim Dahl am - erstmals
silbernen! - Bass an der Seite hat. Wie der
gleichzeitig ultraschnell tremoliert und glis-
sandiert und einen mit aberwitzigen Inter-
vallsprungen und Effekten elektroschockt, lasst
sich eigentlich nur mit dem neuen Verb ,tim-
dahlisieren‘ ausdrucken. Jaffe verzahnt sich mit
ihm in jazzigem Feuereifer, den er aber auch
ganz teuflisch verfeinert bis zu bloBRem Getickel
direkt aufs Mikrophon. Obwohl den beiden ,,Ich
diene nicht!* groR auf die Stirn geschrieben
steht, dienen sie doch den Vorstellungen der
dunklen Domina des Abends, der grandiosen
Ava. Sie singt von ihrem 'Feral Twin' entschlos-
sener denn je: Feral peerless dim / and grinning
kin / every time | see him / | want to hit him. Und
teilt mit ihrem unbandigen Zwilling doch die wilde Leidenschaft, mit der sie tut, was sie tut.
Sie konzentriert sich dabei dermaBen, dass das Weill ihrer Augapfel aufscheint. lhre
Finger lassen die Gitarre Bliiten aus dem Asphalt treiben. Ohne Pose wird alles Ausdruck,
Nachdruck, Passion. Die Riffs von "That Furious Harpy' sind inzwischen ein Déja-vu und ein
Synonym fiir Hals- und Beinbruch. Ein Blickkontakt, und die Jungs blitzgewittern mit ihr
wie Turmsynchronspringer im Ruckwartssalto und dreifacher Schraube runter auf Zero.
Nennt es Hardcore, Artcore, Heartcore. Mir schlagt zu Gansehaut das Herz im Hals, wenn
sie bei 'Dogsbodies’ "dirty dogs die / but we're so hungry and / set in our ways / our bellies
are slaves to our minds" ins Mikrophon bellt. Und dabei das, was mal Bluesriffs waren und
Westernriffs sein konnten, beefheartesk und psychopomp massakriert.
Damit nicht genug, zickt unser Freakshowmaster jetzt mit CA aus 'Poilville' noch einen
Joker. In weiRem Einheitsoutfit und barfuBR machen sich ein groRer, schwarzbemahnter
Bassist, ein kleiner Stiftenkopf mit HobbitfuRen und ein trommelnder Normalo den SpaR,
ihre japanisch prazise Stop-&-Go-Kasperei wissenschaftlich aufzubereiten. Akrobatisch
montieren sie strammt exerzierte Kiirzel mit Luftiéchern und lassen dazu fliegenfangerisch
die Augen rollen. Wie Poil, nur in WeiB. Im Trinkwasser von Lyon scheint Juckpulver zu
sein. Aber dann geht dem Gitarristen der Saft aus, und es ist auch schon nach 11. Da
nehme ich lieber Ava mit in meine Traume, als komische KasefuRe.




OVER POP UNDER ROCK

Makkum Records (amsterdam)

Das kommt unerwartet - ein feministischer Ohrwurm aus Ghana. Und dazu auch
noch von einem Mann! AYUUNE SULE stammt aus Kumasi, der zweitgroten
Stadt Ghanas, ist aber mit der Musik der Frafras aufgewachsen und schrappelt
das volkstumliche Kologo, eine zweisaitige Laute, eine Art UrgroBRmutter des
Banjos, auch bekannt als Xalam. Seit Paul Olivers Savannah syncopators:
African retentions in the blues (1970) wird im rauen Gefuhlsausdruck des
ostinat-repetitiven Gesangs der Kologo-Musik und seiner Verbindung mit einem
Saiteninstrument eine Quelle des Blues gesehen. Zuerst hatte Sule die Sinyaka
gerasselt fur King Ayisoba, der mit seinen Hit 'l want to see you my father' Furore
machte. Inzwischen ist er selber der Hit-Man, der mit seiner Hymne What A Man
Can Do A Woman Can Do More Better (MR12, 7") Frauenherzen héher schlagen
lasst. Da er ihn nicht in seinem muttersprachlichen Farefare singt, sondern im
amtssprachlichen, wenn auch kreolisierten Englisch, kann seine kampferische
Message auch in Europa angestimmt werden, um allzu gockeligen Gockeln
Bescheid zu stoRen. King Ayisoba macht sich ebenfalls dafur stark, als Producer
und Chorussanger. Die B-Seite ist bestiickt mit 'Who Knows Tomorrow', das Sule
nach dem Tod seines Vaters geschrieben hat. Das ist dann, obwohl im Tempo
noch einen Tick schneller gepluckert, inhaltlich eine besinnliche, sogar
mahnende Botschaft, die erneut mit Nachdruck vorgetragen und bei jeder Zeile
litaneihaft wiederholt wird. Im Afrika-Cup hat Ghana den Kiirzeren gezogen, es
fehlte offenbar die Frauenpower.

We Are In The War (MR13 / Red Wig, RW015) ist ein weiteres Beispiel fur die
Kologo-Musik der Frafras. Aduko Saabo, der sich PRINCE BUJU nennt, ist ein
Rastafari, der als zweitem gleich nach dem Allmachtigen Jah King Ayisoba
dankt. Dieser Kologo-Star hatte auf einer Europa-Tour mit Makkummacher
Arnold de Boer den Prince Buju-Floh verstarkt, der dem schon bei einem Besuch
in Accra ins Ohr gesprungen war. Auf den Fahrten hérten die Hollander
besonders gern Prince Bujus Kassette Roots and Culture Music. Die 8 Songs
darauf, 2011 in Accra eingespielt, bilden nun zusammen mit dem titelgebenden
neueren Song einen Versuch, diesem leidenschaftlichen Sanger ulber die
Grenzen von Ghana hinaus Respekt zu verschaffen. Dort - also hier - verdienen
das virtuos-monotone Pluckern der Kologo und Prince Bujus raue Deklamatio-
nen und Pladoyers jenes Erstaunen, das die Entdeckung von Missing Links hin
zum Blues eines John Lee Hooker oder T-Model Ford auslést. Prince Bujus
Aufrufe gegen den Krieg alle gegen alle, seine Einladung zum Feiern, seine
Verteidigung gegen falsche Anschuldigungen, seine Klagen uber die verstor-
bene Mutter und den spirituellen Mentor Genogo Abem, sie klingen wie etwas,
fur das Harry Smith und die Lomaxens sich einst ihr Erstgeburtsrecht hatten
abschwatzen lassen. Sie klingen so ehrlich und so urig, dass die Wortchen
'wahr’ und 'true’ fur alles andere leichtsinnig verschwendet erscheinen.




Sub Rosa (Briissel)

Nun, CHARLEMAGNE PALESTINE hat in
den letzten Jahren auch mit Pan Sonic,
mit Perlonex, mit Gol, Christoph Hee-
mann, Janek Schaefer, Joachim Montes-
suis und so manchen anderen gespielt,
aber An Aural Symbiotic Mystery (2006)
mit Tony Conrad, Rubhitbangklanghear
Rubhitbangklangear (2013) mit Z'ev und
nun Youuu + Mee = Weee (SR367, 3 x CD)
mit RHYS CHATHAM bilden doch eine
besondere Trilogie, die man mit Once
Upon a Time in New York tiberschreiben
konnte. Chatham war in den fruhen
Jahren des Minimalismus eine Art Go-
Between zwischen den dréhn- und
pulsminimalistischen Optionen, aktiv bei La Monte Youngs Theatre of Eternal
Music und Conrads Dream Syndicate, aber in The Kitchen veranstaltete er sowohl
Amacher und Oliveros als auch Glass, Reich und Meredith Monk. Dazu
bekanntlich auch die Bad Boys'n'Girls des No Wave. Palestine ging mit seinem
Strumming einen Sonderweg, seine Eigenheiten - die Stofftiere, die Zigarren, der
Cognac - sind dabei aber nur anekdotisch. Eigentlich bildet er zusammen mit
Glenn Branca und dem frihen Chatham ein Dreigestirn, wobei explizit Branca,
aber auch Chatham an der 'Secrect History of Rock' mitschrieben, wahrend
Palestine eher ein Geheimtip blieb. Chathams Musik ist genuin ein Wechselbalg
aus pulsierendem Strumming und obertonreichem Dréhnen und wechselte schon
in den 80ern von Gitarren zur Trompete als bevorzugtem Ausdrucksmittel. So
hebt er auch hier mit multiplen und geloopten Haltetonen der Trompete an, in die
Palestine mit zweifingrigem Bosendorfer-Klingklang mit einsteigt. Schweifende
und flackernd ziingelnde Euphonie und ostinates, immer wieder um eine Stufe
gehobenes und wieder gesenktes und dazu auch be- und wieder entschleunigtes
Gepinge, ein simples Rezept mit eindringlichem Effekt. Nicht zuletzt durch die
Vokalisation, die Palestine mit flétender und krahender Kopfstimme anstimmt,
und durch die zunehmende Verschmelzung der Trompetenspuren, bis hin zum
sanften Ausklang. Mit Effekt meine ich ein Brainstorming, das einem die
Bodenhaftung zu nehmen droht. Es wimmelt da namlich von Ziegen, die zuriick
starren. Dreimal kommt einem so der Sinn fir alle sechs W-Fragen abhanden. Und
natlirlich ist da groBes Himmelfahrts- und Auferstehungspathos mit im Spiel, nicht
zufallig lasst Chatham Stucke anstimmen wie A Secret Rose mit 100 oder A
Crimson Grail mit 200 Gitarren, die Stockhausens Vorstellungen ziemlich nahe
kommen. Chatham, der mit seinen 62 Jahren im Trio mit Tim Dahl & Kevin Shea
antritt, Konsequenz zu bescheinigen, fallt nicht schwer. Das zweite Spieldrittel
bestimmt Palestine mit den Schwebklangen und dem glasernen Schimmer einer
Yamahaorgel, Chatham streichelt und bekrabbelt dazu eine Gitarre. Die Intensitat
bekommt einen Schub, wenn Chatham die Krabbelfrequenz erhoht und wenn
Palestine seinen Singsang oder ein raues Krahen anstimmt. Der Hohepunkt ist ein
gewaltig lautender Glockenklang. Der dritte Trip vereint dann den Orgeldrone mit
der traumerischen oder brennenden Trompete und dann auch mit der Gitarre zum
Youuu + Mee = Om. Palestine klingelt dazu eine insistente Pianospur und singt
auch wieder zeremoniell und beschworend. Wer auf die Uhr schaut, landet auf
dem Arsch. Die andern tragt der Zauberteppich nach - ja verdammt, wohin wollt
ihr denn?

YOUUU + MEE = WEEEE




Wer bei Univers Zero den Bass gespielt hat, zahlit definitiv zum R.1.O.-Urgestein.
Danach war Guy Segers mit Galileo's Left Wing, Guts!, Pierre Vervlioesem und
Franck Balestracci auf dem von ihm mitbetriebenen Label Carbon 7 zu héren
und auch mal bei Present oder GuruManiAx. Dazu passen seine Gastspiele bei
Finnegans Wake, Yugen und Simon Steensland auf AltrOck. Gekront von Acid
Mothers Guru Guru Gong, wo Kawabata Makoto sich, Mani Neumeier, Daevid
Allen und Segers unter einen Hut brachte. Einem ahnlichen Masterplan scheint
sich auch UNEVEN ELEVEN zu verdanken, wo sich der psychedelikverrickte
Japaner erneut mit Segers zusammentat und dazu noch den Drummer von This
Heat, Camberwell Now und Massacre gewinnen konnte, Charles Hayward. Zu
dritt brachten sie am 24.5.2013, Live at Cafe Oto (SR391, 2 x CD), die Londoner
mit Jamming, wie es in den Spat-60ern & 70ern die zeitvergessen rockendsten
Bluten getrieben hatte, ganz aus dem Hauschen. Mit R.1.0. hat das nichts zu tun,
und von den altrockigen Longtracks liefern nicht die bluesigen, sondern die
psychedelischen den Stoff, aus dem die hier wieder in Erinnerung gerufenen
Trips & Traume sind - 'Dark Star', 'Flying', 'Der LSD-Marsch'... Theoretisch sind
es die crazy Krauts und speziell die Gitarren von Michael Karoli, Ax Genrich und
Manuel Gottsching, die den japanischen Acid-Zausel dazu anstiften, sich und
uns derart mit Spice vollzudronen wie bei 'Dune 11'. Selbst die Mundharmonika
beim pink-ambienten und rosenfingrig bezupften 'Excavation’ schmeckt nicht
bluesig, sondern pilzig. Haywards Beat dazu lauft und lauft wie ein Ottomotor.
Und Segers pumpt dazu wie der Huter der gefiihlten Zeit. Aber der Clou ist
doch, wie Makoto die Gitarre schillern, an den rechten Winkeln zerren und
Fratzen schneiden lasst. 'Irrigation' hebt als Rock'n'Roll ab und verwandelt sich
in etwas Ghiblieskes bei der Pom Poko-Parade. 'Global Anaesthesist' beginnt
zuletzt mit Fliegengesumm und Scratching, bis Hayward das Tempo anzieht und
Makoto zu diesem Accelerando erst immer silbriger fingert und dann den
heulenden Derwisch aus der Flasche lasst. Hayward kriegt den nicht gleich zu
fassen, um ihn irgendwo festzunageln, damit er und Gberhaupt alle sich erst mal
wieder einkriegen. Es gelingt eine gummiartige Entschleunigung mit nur noch
scharfen Kanten der Gitarre, wobei auch Segers nochmal aufstéhnt und dann
ganz ins Abyssmale taucht. So retromanisch sich das verausgabt, so
ambrosisch wird es von der Oto-Crowd vereinnahmt. Ich wiirde mich der
Begeisterung gern anschliefRen, aber der rockige Duktus ist doch zu einfaltig,
und Haywards Beat bleibt durchwegs recht holzern. Kein Vergleich mit —> The
Spanish Donkey.




__...over pop under rock ...

BLAST UNICORN Van Halo (lapetus
Media, IAP1501): 'Nonnenfinsternis’,
'‘Ghostmodern’, 'King Crumbles' - die
Vogel haben, wie mir scheint, Humor.
Bleiben wir bei den Crumbles, die auch
bei Specimen13 eine maRgebende
Rolle spielen in Gestalt von Trey Gunn,
Tony Levin und Pat Mastelotto. Auf
Echosystem waren 2012 aber auch
noch Markus Reuter und dessen Cen-
trozoon-Partner Bernhard Wéstheinrich
beteiligt und mit Alexander Dowerk und
seinen Touch Guitars U8 derjenige, der
sich nun mit Tobias Reber, einem
weiteren Centrozoon-Mann, zu Blast
Unicorn zusammengetan hat. Nicht Van
Halen, sondern natirlich King Crimson
sind dabei die Hausgotter. Deren in den
90ern entwickelte Vrooom-Dynamik und
THRaKaTTaKs sind die Blaupause fir
Dowerks zuckende Touches und die
von Reber programmierten Beats und
die Sounds, die er dem Synthi ab-
verlangt. Die 38 Min. sind hyperaktiv
konstruiert, statt epischer Rockerei und
weitschweifiger Fantasy sind Tempo
und jenes blitzgescheite Konstruk-
tionsvermogen Trumpf, das seit dem
Barock Kennzeichen komponierender
Brainiacs ist. Nur dass inzwischen die
mathematische Tuftelei mit kunstlicher
Intelligenz, Blast-Beats und einer
Drum'n' Bass-forcierten Verhack-
stiickung der Zeitachse einher geht und
einer Matrix-scharfen Faltung des
Raums. 'Ausgeburt’ und 'Nonnen-
finsternis' sind Exzesse an zickzacken-
der, stampfender Synkopierung und
martialer Artistik, wie zuvor auch schon
‘Just Chillin". Aber neben krachender
Rasanz mit hohem Kniebrechfaktor gibt
es genau so viel glaserne oder tonerne
Prazision nach vertrackter Choreo-
grafie. Ganz zu schweigen vom Spal} an
kleinen V-Effekten - Gedankenstrichen -
und schwebender Transparenz, die
freilich ihrer romantischen Herkunft
hypermoderne, juckpulvrige Schnipp-
chen schlagt. Das sind alles andere als
nur Brosel von der Tafel des Konigs
Kermeslaus.

DOC WOR MIRRAN A Tale Of Two Titties
(Make Twentynine, MT-576, CD-R) / Recipe
For A Memory (Make Thirty, MT-581, CD-R):
Bald werden es 20 Jahre, seit die Hand-
made-Reihe von Mirran Threat 1996 mit
Phire von Tesendalo / Doc Wor Mirran
startete. In eben dieser Spanne von twenty
odd years entstand, mit Hilfe der ublichen
Verdachtigen in Furth & Niurnberg, Musik,
deren Titel Charles Dickens verappelt mit
jenem Humor, mit dem wohl auch der
Widmungstrager, der vom Elch geknutschte
und taglich vom Murmeltier gegrifite
Ghostbuster Harold Ramis (1944-2014) in
Erinnerung bleiben wird. Wobei Joe
Raimond und seine Rasselbande auch fur
derberes Gelachter etwas ubrig haben.
Zwischen 'Dylan Farts In Stereo' und ‘Joe
Redneck Gets Remixed' sandwichen sie ein
'Surf Instrumental With Stolen Guitar Riff
And Industrial Element', Thunfisch und
Cathleen Turner, Drum Machine, Synthige-
téons und handgemachte Gitarrenvor-,
-haupt- und -nachspiele, Dick-Dickens-
Blodelei und die raue Psychedelik-Epik von
Bernard Worrick. Nicht jeder Einfall wird
ausgewalzt, aber wenn schon Overdrive,
dann exzessiv. Danach geht es mit dem
DWM-Release #132 noch ein Jahrzehnt
weiter zurick. Gitarrenpsychedelik ver-
breitet ein trippiges Treibhausambiente,
Synthischwaden und lethargische Percus-
sion vertiefen das traumerische Out-of-
time/Out-of-space-Feeling. Eskapismus
scheint kein Tabu bei einer der krautigsten
Musiken, die ich von DWM kenne. Der
'Evolution’-Song unterstreicht mit zarter
Geige, 'Remonstrancing A Taboo' mit
kloppeligen Vibes, 'Wrong Said Fred' mit
einem silbrigen Loop, der sich dunklem
Gepoche und Gitarrenpathos widersetzt,
dass nicht alles durch den Kakao gezogen
werden muss. 'Suffer' gribelt dann
daruber, was 'sie'’ wohl will, bevor ein
weiterer Gitarrentrip anhebt und wir
wehmiutig des Meeres und der Liebe Wellen
und dem Plinken der Gitarre lauschen.
Worauf einer "Hail the whale" anstimmt
und "We all fall down". Zum Ausklang
erklingt ein zarter, tonerner Klingklang. Ob
elegisch oder versohnlich, das bleibt offen.




ED WOOD JR Lost.Drive.

A.J. HOLMES AND THE HACKNEY EMPIRE Soft

Water.Exit (Black Basset
Records, BBR010): Zoomt
man da naher heran, erkennt
man in Lille Olivier Des-
mulliez an guitare, clavier,
loop & samples und Thibault
Doutriaux an batterie. Folgt
man zudem den in einem
Interview gegebenen Winks
zu den Battles und zum Bay-
Area-Trio From Monument To
Masses, dann gewinnt man
schon eine gewisse Ahnung,
dass auch die beiden Fran-
zosen repetitive Muster und
schnelle Beats als wesentli-
che Strukturelemente ver-
wenden. Mathrock soll das
aber nicht werden, es gibt
zum konstruktiven Touch
auch ein impulsives Moment,
zumindest die Suggestion
des Impulsiven, von etwas
Temperamentvollem, Uber-
fallartigem, speziell beim
ruckartig getrommelten Stop
& Go von 'Water', dem ab-
rupten Geknatter von 'Exit',
das sich plétzlich ganz weich
macht und dann hastig dem
Notausgang zustrebt und
gleich das Ganze nochmal
wiederholt. Was, keine Frage,
nicht weniger ausgetiftelt ist,
freilich deswegen auch nicht
weniger effektvoll. Ob der
Gesang das Kraut fetter
macht, sei dahin gestellt. Er
verstarkt zumindest den
menschlichen Faktor gegen
das Diktat der Loops, die
zuckende Automatik und den
Klang der Maschinen, nicht
zuletzt das Drohnen der
Orgel. Wobei ich diese rockis-
tische Reserve, das Schweil}
ausschittende Halbstarken-
tum nicht ungern gut aufge-
hoben sehe in rationalen
Mustern, die den ostinaten
und pathetischen Gestus mit
Halt und sogar Nachhaltigkeit
unterfuttern.

Power (Singing Dune Records, AJHO01CD): Seien
wir ehrlich, wenn nicht der Soft Power, fur die der
amerikanische Politologe Joseph Nye pladiert,
Hard Power Nachdruck verleihen wirde, waren
Jamaika oder Westafrika langst auf Augenhodhe mit
dem angloamerikanischen Empire als dem grofen
Attraktor. Popmusik bleibt aber nur eine
Seifenblase, wenn nicht eine machtige Kultur-
industrie dazu auch noch einen Way of Life
suggeriert, dem durchaus auch Luft- und Boden-
truppen den Weg bahnen. Nyes Vorschlag verdient
dennoch jede Unterstiutzung, da er eine Trans-
formation von 'harter' in 'sanfte' Gewalt beinhaltet,
wenn wohl auch aus strategischen Grunden. Ohne
solche strategischen Hintergedanken machen
Alexander John Holmes und seine Mitstreiter, Abi
Bailey mit ihren siBen, schweren Basslinien,
Gedman mit elektroakustischen Beats, Sabine
Solomon mit Percussion & Synthesizer und Martin
Potter als Gitarren-, Synthi- und Percussion-
verdoppler, ganz der Attraktion westafrikanischer
Popmusik erlegen, Reklame fur das, was sie
verfuhrt hat. Holmes, den wir schon als Vanishing
Breed und mit They Came From The Stars (I Saw
Them) sehr schatzen gelernt haben, schenkt einem
mit seiner Palmweingitarre die Becher wieder
tubervoll. Schon bei 'The Revolution Will Not Be
Twitterised' wird zugleich die Trinidad-Connection
deutlich und die Ungeniertheit, mit der hier
Afropop Imaginaire gemacht wird. Die Madels
singen Chorus, wahrend Holmes aufklarerisch
agitiert. Der aufgekratzte Stil ist quasi der syn-
kretistisch-poppige Anstrich fir ein Trojanisches
Pferdchen, das Holmes mit der Sophistication
reitet, die The Homosexuals, British Summer Time
Ends, 3 Mustapha 3, Bing Selfish & The Ideals,
Familiy Fodder und The Thurston Lava Tube zu
einer britischen Spezialitat gemacht haben. Die
Politik fangt dabei schon bei Zweien an: When |/
want You, You don't want me / When You want me, |
don't want You (it's nothing personal) (‘Just
Retribution'). 'The Big ldea' sucht nach dem ur-
springlichen Plan fur den Garten Eden, das
rasante 'The Criminal' erinnert an den Postrauber
und Ausbrecher Ronald Biggs. 'Vanishing Breed'
entwickelt mit Saxophonpower fast Queensche
Exaltiertheit, und noch pathetischer wird es bei
'Mein liebster Feind', wo Holmes ein freundschaft-
liches Ohr fiur verzweifelte und vergeigte Lebens-
lagen offeriert. Mit knurrigem Bass wird zuletzt - 3
vor, 2 zurick, Sidestep, Clap - der 'CLA' geubt, der
perfekte Tanz fiir die Uberholspur. Holmes'
Sophistication schlieRt Rollenprosa mit ein.



LIEBEZEIT - MERTIN Aksak (Staubgold
139): Jaki Liebezeit liefert per World
Drum Kit, Hand Cymbals, Dholak oder
Bongos den metronomischen Herz-
schlag fur diesen Weltmusikgroove.
Holger Mertins vielfaltige Percussion
unterstreicht den weltlaufigen Anstrich,
den gelegentlich noch Gegeige oder
Geblase von Ghita und Zamar sowie
Harald Sack Ziegler mit Fligelhorn oder
Tim Reuber mit Posaune mal mehr, mal
weniger exotistisch einfarben. Dazu
kommt fallweise ein Bass, als ware
Liebezeit noch bei Jah Wobble, und
ofters noch sorgt Joseph Suchy mit E-
Gitarre & Synthesizer fur den Fly
Emirates-Drive. Mertin hat sich durch
seine Zwiegesprache in der Reihe
'‘Drums And More' und 2014 mit dem
Soundtrack zur 6-teiligen WDR 5-
Horfunkproduktion 14 Tagebucher des
Ersten Weltkriegs' profiliert. Hier pul-
siert und kloppelt er, wie die Titel
'Speedyhang’ oder 'Snarespur' schon
verraten, mit Hang, Gongs, Frame- &
Snaredrums, Tamburin, Klangschalen,
Kalimba und vielem mehr, um damit der
Musik einen orientalischen Touch auf
den Weg zu geben. Aber mit den
Turkrouten und Korianderdiften ist es
nicht weit her, man surft hier als
'Surfangel' auf 'Asiawaters' nur mit der
Phantasie, die auch 'Ahabarab’ voraus-
setzt, um mit Wistenschiffen auf Wal-
fang zu gehn. Wie bei den Secret
Rhythms, die Liebezeit mit Burnt Fried-
man geklopft hat, oder in seinem Club
Off Chaos herrscht in - und bei
'Overtone' auch mal uber - allem Tamtam
und allem Drumrum, allem Hinken und
allem Stolpern dieser Aksak-Muster eine
Logik der Beats.

L'OBJET Toucan (Structure Records,
STRO08): Eigentlich mussten Arnaud
Boulogne & Julien Harpagés klingen wie
Ed Wood Jr, die Zutaten sind namlich die
gleichen: Keys, Drums, Gitarre, hohe
Beatfrequenz, hoher Repetitionsfaktor.
Aber hier hat das Loopen speziell der
Beatmuster etwas Krautiges, ein Ein-
druck, den bei 'Abidjan’ noch schnar-
render Moogsound verstarkt. Auch er-
innert der stoische Drive ein wenig an
Kraftwerk und Neu. Aber die Gitarre
klingelt dazu auf afrikanischer Betriebs-
temperatur, wozu der nun pathetische
Gesang nicht so ganz passen will. Wir
haben es wohl mit einem eklektischen,
dazu beim Flug an die Elfenbeinkiste
auch ganz drangvollen Fall von Psyche-
delik zu tun. Das Tempo bleibt hoch, der
Moog knarzig, die Beats rittelig und
schuttelig, der Gitarrenton silbrig mit
kaskadierendem Nachhall. Das ist bei
'Lent' so und bei 'Wave' zwar rockiger
knackend, aber doch nicht so viel anders.
Allerdings bekommen nun schwammige
Synthiwellen eine Hauptrolle, mit einem
Elan vital, den auch wieder die Gitarre,
diesmal jedoch ganz unafrikanisch ver-
starkt. Bei 'Transparent’ werden die Beat-
muster engmaschiger, zugleicht knarrig
und flattrig, der Gesang dazu ist
schmachtend, der Beschuss der Synap-
sen hypnotisierend. "Toucan' intensiviert
diesen Effekt noch mit Stammestamtam,
Moogschlaufen, Trancegitarre. Das
Cover evoziert aber gewissermaflen ein
transhumanes Stammesbewusstsein,
das von Ameisen. Die blaue Wolke
stammt namlich aus Phase IV (1974),
dem Ants-Attack-Film von Saul Bass, dem
L'Objet schon bei einem ihre Ciné-
Concerts Referenz erwies.
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PICASTRO You (Function Records): Keine
Ahnung, warum das finfte Album dieses
melancholischen Trios aus Toronto nicht
mehr auf Monotreme herausgekommen ist
wie zuvor Red Your Blues (2004), Metal
Cares (2005) und Become Secret (2009).
Immerhin hat ja der Polaris-gepriesene und
Oscar-nominierte Owen Pallett ne Weile bei
ihnen mitgemacht. Egal, die folkig-
traumerischen Songs, die Liz Hysen als
Gitarristin & Sangerin, Nick Storring am
Cello und Brandon Valdivia als Drummer
machen, richten die Nasen wieder auf die
Schuhspitzen. Und auch der Drohnfaktor
durch das Cello entspricht wieder der
Vorstellung von einer Band, die mit Nadja ein Doppelhaus beziehen kann, wie
2011 geschehen bei Fool, Redeemer (Alien8). Hysen teilt sich das Mikrophon mit
Tony Dekker (Great Lake Swimmers), Alex Lukashevsky und Colleen Kinsella (die
auch schon bei The Seer von den Swans hat aufhorchen lassen). Dazu hat noch
Caleb Mulkerin die Finger im Spiel, Kinsellas Partner in Cerberus Shoal und Fire
On Fire. Zu meinem Gluck fehlen nur das Artwork des phantastischen Originals,
das mit goldener Handschrift und zugleich nostalgischen und befremdlichen
Fotos bezaubert. Und es fehlen mir die Lyrics, von denen ich doch moglichst viel
mitbekommen mochte. Aber das Feeling, das vom Cello ausgeht, versteht man
auch ohne Worte. Dazu kommen liebevolle Feinheiten von Dulcimer, Lapsteel
oder Synthie und nicht zuletzt auch perkussive Pinselstriche von Valdivia. Die
jungen Frauen singen von Frauen und Vampiren, von Temur, Judas und Calvinos
Baron auf den Baumen. In solchen Miindern wird das alles Folklore, durch die
jedoch auch ein bitterer Wind pfeifen kann wie um Blaubarts Burg oder um einen
am Ast baumelnden Selbstmoérder. Aber GUberzogen mit einem Sepiaton, unscharf
wie in matten Spiegeln, wie in Erinnerungen der dritten Generation.

PREPOSTEROUS Pears To Be (Fidel Bastro, FB 84 / Broken Silence, LP): Was bei
—> Von Wegen schief ging, konnte Henning Bosse mit dieser seiner anderen
Band mit Volker Hormann, Bjorn Groos und bis vor Kurzem noch Marileen Bosse
realisieren, namlich ein Dokument in gediegenem Vinyl. Fidel Bastro war dafur zu
haben, wie einst auch schon fur llse Lau und Diametrics, Projekten, in denen
Bosse schon mit ausprobiert hatte, wie sich mit Gitarre, Bass und Schlagzeug
umgehen lasst, ohne abgedroschen zu klingen und ohne groRe Worte zu machen.
Jenseits von Teenspirit und Uiberschiissigem Testosteron stehen Mannern in den
mittleren Jahren ideenreiche Bauplane zur Hand und kompositorische Lakonie
ganz gut zu Gesicht. Langst ist aus der Not des 'Post-' eine Tugend gemacht,
nennt es Abgeklartheit, nennt es Melancholie. 'Desert Skirt' mit dem
nachdenklichen Gesang von Marileen B. lasst vermuten, dass selbst nach dem
vorausgegangenen 'Suger Rush' ein zartbitterer Geschmack im Mund und
Wehmut nun mal des Menschen Los sind. Die Wiste wachst, aber das Traumauge
hat trotz der Dinen und der Hitze seinen eigenen Horizont. Ist das elegisch? Ist
das psychedelisch? Ist das die unvergangliche Vision vom Strand unter dem
Pflaster, vom Baum aus dem Asphalt? Statt einem mit dem Arsch ins Gesicht zu
springen, besticht die rhythmische und uberhaupt formgebende Vielfalt der
sechs Stlicke, so dass sich jedes nicht allzu stur zwischen medium und al dente
und im Tempo flexibel entwickelt. Meinetwegen ist das Rock, der Kreide
gefressen und sich Gedanken gemacht hat. Aber wird nicht das Woélfische immer
schon uberschatzt?
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Foto: Thilo Riickeis.

DANIELLE DE PICCIOTTO Tacoma (Moabit Musik, moabit19): Die sich
da als Gypsy aus Tacoma prasentiert, ist doch langst eine Berliner
Motte. SchlieBlich hat sie mit Dr. Motte die erste Loveparade initiiert
und mit Gudrun Gut den Ocean Club, sie war Cowgirl bei den Space
Cowboys und die Queen hinter den, letztlich brotlosen, Eventreihen
'Kunst oder Konig' und 'Kunst oder Konigin'. Seit 2012 macht sie bei
Crime & The City Solution mit. Mit Alexander Hacke, dem Mann an
ihrer Seite, entstanden Das Narrenschiff (2007/08), Hitman's Heel
(2011) und The Ministry of Wolves (2014), Letzteres als musikalischer
Ableger des zusammen mit Mick Harvey und Paul Wallfisch kreierten
Theaterstucks Republik der Wolfe. Das hier ist nun so wie ihre Berlin-
Erinnerungen The Beauty Of Transgression und ihr graphisches
Reisetagebuch We are Gypsies Now - Der Weg ins Ungewisse wieder
ihre ganz personliche Angelegenheit, ihre Lebensreise. Sie beginnt,
wo sie als Tochter eines US-Army-Daddies geboren wurde, mit
gelooptem Tamtam und Lagerfeuerklampfe und einem wie von einer
Mundharmonika gezeichneten Sehnsuchtshorizont. In die Hoffnung
auf einen Marchenprinzen und Drachentéter mischt sich grummelnder
Donner. Aber der Himmel hangt voller Geigen und die Vdégel
zwitschern wie in Lumberton. Sie brennt mit dem Zirkus durch und
singt wie Blixa Bargelds kleine Schwester 'Es gibt kein zuruck'. Zum
Freisein gehoren freilich das Ungewisse, das Wetterwendische und
der kalte Gegenwind, der durch 'In Transit' pfeift. Aber immer gibt es
auch Geigen, die den Blick ad astra richten, zumal wenn Hackes
Gitarre einem den Ricken starkt. Ankommen, heimkommen, braucht
seine Zeit, und schmeckt manchmal nicht su, sondern wie schimmlig
Brot, raunt Picciotto alt und weise. Und schaukelt die Wiege, mit dem
Vorwissen, was Majas Schleier verhullt. Das kalte Eisen bricht, doch
meine Liebe nicht, singt sie, bevor sie zu knackendem Elektroloop eine
winterliche Busreise antritt und sich in ein Marchen hinein erzahlt,
reinen Herzens und mit einem Hemdchen kirzer als ne E-Mail,
dreifache Magistra, aber leider unsichtbar. Frauen kennen dieses
Gefuhl und erkennen sich zuweilen gegenseitig.

12



PRETTIEST EYES Looks (Aagoo Records, AGO080): Was wird
denn da alles gefrankensteint? Der Name, gerippt von The
Pretty Things, deren 'LSD' sie gleich mitfetzen. Der Gesang,
gekraht wie in Johnny Rottens rotzigsten Zeiten. Die Fetzerei
selbst mit dem krahenden Pachy an den Drums, Marco am
pumpenden Bass und Paco an Keys, die ist geflickschustert
aus 70er Punk, 60er Rock'n'Roll und 80er Psychobilly. Marco
traktiert die Keys wie bei Talibam! oder Child Abuse, ein
einziges kakophones Geschmiere. Aber dann auch wieder
melodisch und orgelig genug fir rock'n'rolligen Schmu wie
'El Huelebicho', das ganz auf Spanisch gesungen wird, aber
selbst auf Spanisch in den Petticoatjahren zu Kastration und
Verfiutterung an die Haifische gefuhrt hatte. Aber was heif3t
gesungen bei diesem Mischmasch aus den Tenormatzchen
der Coasters mit Anklangen an Jad Fair, Happy Flowers und
Sean Noonan? Die Texte sind ahnlich direkt wie bei Jad Fair.
"Out of Control", "Get Away" oder "L.S.D." werden einfach so
oft wiederholt und die Riffs so lange gedroschen, dass die
Botschaft den taubsten Daddy oder die doofste Tussi
erreicht. Jugendliche Delinquenz und giftigste ltchy &
Scratchyness mochten aus der Haut fahren zu spring-
teuflichen Beats, nicht OK-sein reicht als Lebensentwurf.
Zuletzt gibt es zwar auch ein zerknirschtes 'Sorry' und "l've
been so wrong". Aber da reichen auch die fast 6 Min. kaum
aus, das Vertrauen in die schonsten krumme Hundeaugen
wieder schuttelfest zu machen.

QUIBE Nafas Batin (Nature Bliss, NBCDO051): Syakti Fiandana
ist in Jakarta eine Band aus 1 Mann, der eigenhandig mit
mehreren Gitarren, Bass und Schlagzeug mathrockt. Das
halb leere Glas sagt: Ohne zu singen. Das halb volle: Dass er
bei seinem dynamischen Dreschen die Gitarren klingeln und
heulen lasst und damit eine instrumentale Sanglichkeit
suggeriert. Doch obwohl er da im ostinaten Malen mit Zahlen
allerhand Schallmauern hochzieht und dabei sogar mit-
zuvokalisieren scheint, lasst die Musik etwas an ziindender
Originalitat vermissen. Nicht dass der junge Indonesier nicht
zu variieren versucht zwischen drangenden Repetitionen und
kuhlem Glanz, zwischen heulender Emphase und ver-
sonnener Hingabe. Der Strahliglanz der Gitarre ist Quibes
Sonne, seine Hingabe dazu lunar und entsprechend feminin,
genauer: so ephebenhaft wie er als schmales Handtuch mit
niedergeschlagenen Augen auf dem Cover posiert. Auch
Keyboards scheinen da jetzt im Spiel, aber die Silberzunge
der Leadgitarre behalt die Hauptrolle, ohne die edelfingrige
Verstiegenheit, die ihr Quibes Landsleute Dewa Budjana und
Tohpati zumuten. Er wiederum unterlauft seine League-of-
Crafty-Guitarists'schen Anklange durch das immer noch zu
rockistische Beiwerk.
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SONIC JESUS Neither Virtue Nor Anger (Fuzz Club Records, 2 x CD): Diese Band
aus Doganella di Ninfa, einem Ortsteil von Cisterna di Latina, ist Teil der Reverb
Conspiracy, die mit Vertretern wie The Underground Youth in Manchester,
Singapore Sling in Reykjavik, Dead Rabbits in Southampton, The Wands aus
Copenhagen oder The Black Angels in Austin, TX auf den Spuren von Velvet
Underground, Suicide und Joy Division schwer einen auf Psychedelik macht.
Eine gesplittete 10" mit den schwarzen Engeln brachte den Italienern eine
Eintrittskarte in héhere Regionen des Vanilla Sky. Mit When | become death,
death is the seed from which | grow, lassen sie sich von William S. Burroughs ihr
Motto knarren - man hort es zu Beginn von 'Monkey On My Back'. Was anfangs
noch a la Spacemen 3 mit einer hell die Sekunden viertelnden Gitarre und
sehnendem Gesang zum Locher-in-die-Luft-Starren taugt, schwillt an zu einer
Wall-of-Fuzz. Mit frasenden Sagezahnen und Sursum-corda-Vektor. Zum
strammen Tamtamtam mit lan-Curtis-Geraune und Georgel lasst sich bei
"Triumph'... des Willens pawlowen, zum link-wrayschen, dynamisch stampfenden
'Reich’ statt Das Tausendjahrige einfach nur Wilhelm. Der psychotrope Impetus,
das Beschwoéren primordial kosmischer Energie, ist namlich, das vermute ich
zumindest, so orgonomisch wie antifaschistisch. 'Sweet Suicide' beknarrt seine
Kreise mit Moog, der Gesang ist vollig verzerrt, Rock'n'Roll als Urform hinter der
Schlammkruste aber immer noch erkennbar, der Sanger spielt weiterhin das
Medium fiur lan Curtis, manchmal ist der Gesang aber auch wie weggewischt.
'Whore Is Death’ weicht mit monotonem Automatentamtam und hallendem
Gesang ab wie New-Order-gewendet. Der Tonfall kann stoisch sein und dennoch
verletzlich aus der Fassung geraten wie bei 'My Lunacy', oder bei 'Lost Reprise'
ganz elegisch werden und der Beat dabei schleppend zu wabernder Gitarre.
Welcher Vorhang, welcher Schleier bebt da? Mirco Marcaccis Cover zeigt eine
HI. Theresia in postatomarer Verziickung. Gesichter sind im Fuzz Club aber nur
Masken, Marco Baldassari & Tiziano Veronese zielen mit ihrer Musik in tiefere
Schichten. Um was zu implantieren? Dass 'Luxury’ wie Krebs ist ("Cancer’)? Dass
dem 'Westen' die Kraft (virtue) und der gerechte Zorn (anger) verloren gingen?
Dass die Zeit fur einen neobarbarischen Paradigmenwechsel reif ist? 'Kali Yuga'
mit seinem rituellen Beat und orthodoxer Feierlichkeit lasst zuletzt vermuten,
dass sie Julius Evola gelesen haben. Was keine Schande ware. Bevor aber jetzt
Alexander Dugin, Evolas russischer Enkel (und angeblich 'Putins Damon') hier
noch sein Tanzbein schwingt, verhille ich mein Haupt in Ratlosigkeit.
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SPACE SIREN Songs For A Dead Pilot

STEPMOTHER Calvary Greetings (Mega-

(Katzwijm/Makkum/Subroutine, KZ013 /
MR14 / SR063, 2 x 7"): Corno Zwetsloot ist
am 27.11.2014 gestorben. Mit den Bands
Seesaw in den 90ern, danach Zoppo und
schlieBlich Space Siren, jeweils mit Ineke
Duivenvoorde an seiner Seite, hatte er, ein
Typ wie gekreuzt aus D. Boon und Mike
Watts, fur Wirbel in der niederlandischen
Indieszene gesorgt. Nicht weniger gefragt
war er mit seinem Next To Jaap Studio in
Voorhout. 'Zachies' & 'Song For A Dead
Pilot' sind die letzten Stiicke, die Zwetsloot
eingespielt hat, er mit Gitarre, Orgel &
Trompete, Aico Turba am Bass, Duiven-
voorde an den Drums und Gwendolien
Douglas an Gitarre, Orgeln und Gesang.
Traumerisch und wie fir einen kleinen Kreis
tragt sie ihre Zeilen vor, die Gitarren,
zwischendurch ziemlich windschief, hacken
die Sekunden. Die Himmelfahrerelegie
beginnt dagegen gleich mit stampfendem
Drumming und einer trillernden Gitarren-
wand, von der der Gesang sich durch-
scheinend kaum abhebt, obwohl Douglas
die Stimme erhebt und ihre Satze mit
Bestimmtheit diktiert. Die aufgehende
Sonne griBt einen Flieger, der Kontrast
zwischen dem energiegeladenen Getrom-
mel und dem so gar nicht groBtuenden
Gesang ruckt einem den Kopf uber mu-
sikalische Frauenpower zurecht. Als Hom-
mage an Zwetsloot covern dann Wolvon
'(Wrong)' (von der Double 7" 2010) und Zea
'Who Makes Me Try' (von Space Sirens LP
Mr. Wagner. Please Give Us A Call, 2012).
Wolvon, ein Trio aus Groningen, mischt in
pulsierendes Drumming und jingelnder, zum
Finale hin auch heulende Gitarre, diunnen
Gesang, dessen Parole mir trotz x-facher
Wiederholung verborgen bleibt. Aber es
bleibt ja so vieles im Verborgenen. Zea, das
ist Arnold de Boer von The Ex und zugleich
der Makkum-Macher in Amsterdam. Er
lasst, wogegen das Original ja von Sonic-
Youth-Gitarren bestimmt ist, zu klackendem
Drumming und einer gummiartigen Bass-
linie einen Synthi aufbrausen. Doch wenn er
"It could be right on time" singt, bleiben
Fragen, bleiben Zweifel, ob es je die rechte
Zeit gibt.

phone 032 / Knock'em Dead Records 09):
Warum heben sich da die Augenbrauen,
warum wandern da die Mundwinkel zu den
Ohrlappchen? Weil mit Lukas Simonis, Bill
Gilonis, Jeroen Visser und David Kerman
vier Haudegen der Musik, wie ich sie liebe,
in einem Ziurcher Studio ein gutes Dutzend
Songs ausgebritet haben. Der Spirit von
Trespassers W, Dull Schicksal und VRIL,
von The Work und The Hat Shoes, von Pale
Nudes und ./morFrom, dazu das bei Thin-
king Plague, Present und Aranis auf dem
Quivive gehaltene 5UUs-Getrommel von
Kerman, das weckt nun mal Erwartungen,
die das auch schon bei Kubin & Coolhaven
oder A A Kismet fiur Simonis-Projekte
entworfene Artwork von Red Bol noch
schurt. Und tatsachlich zeigen diese von
Kerman verquirlten Popsongs mit Gitarren,
Bassen, Keyboards, Orgel und Klarinetten
eine Quirkyness, die porentief geht. Komi-
sche Gesange aller Nicht-Kermans singen
von einer krebskranken Golfkriegerwitwe,
die Gott gefunden hat. Von 'Amoeba Anti-
podes'. Von vorbeugendem Krisenmanage-
ment, nachdem 5/7 der Krise sich schon
eingestellt haben. Gelacht wird im Keller,
Phrasen wie 'too big to fail' landen im Ka-
kao, das kapitalistische Raubgesindel auf
all seinen hyanischen Vieren. Mit Gains-
bourgs 'Laisse tomber les filles' werden The
Honeymoon Killers beschworen. Simonis
streichelt und pickt seine VRIL-Gitarre,
umschwarmt von abwegigen Synthi- und
Stylophonesounds. Darf ich die uber-
schlauen Lyrics kryptisch nennen? Ich
verstehe jedenfalls nicht einmal Trinidad,
wenn ich Trinidad verstehe. Aus Hohlen-
menschen wurden fehlernahrte Geistes-
zwerge? Die sich wieder in die Steinzeit
zurick bomben? / see an old man making
everything / that can advance retard man-
kind. Aber der Mann sieht Rot, und der
Humor ist so alt wie Country Joe and the
Fish. Die Musik besteht Uberwiegend aus
Kollateralschaden, hort da nur mal das
Gitarrenschlamassel bei 'Sinkhole’ an. Den
Schlusspunkt setzt ein Werbespot, mit der
sich ein 'Fuckfriend’' anpreist. File beside
Bob Drake and Officer!
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o 'm’uffaﬁ wultiple do di‘ws :

LA STPO L' imparfait multiple de dieu (Soleil mutant, SM 45): Am 9.3.2014 war exakt
das der Stoff der Freakshow auf der 30th-Anniversary-Tour von La Societé Des
Timides A La Parade Des Oiseaux. 'Un dieu est un passage dernier' als Auftakt,
'Mon nom es multitude' und 'L'imparfait’ als Encores. Wieder in gewohnt
auBerordentlichem Artwork von JimB (schwankende Standuhren, fallende
Kalenderblatter, schrage Vogel, Kahlkopfe, die zum Allerheiligsten kriechen) wird
prasentiert, was JimB an der Gitarre, Patrice Babin an Drums & Percussion, der
junge Sébastien Desloges an Bass & Geige, Christophe Gautheur an Synthesizer, E-
Piano & Klarinette veranstalten, damit der Schragste unter ihnen wieder seine
Pferdefedern strauben kann. Pascal Godjikian stapelt Satze, hoch und tief, die wohl
auch einen franzoésischen Muttersprachler vor Ratsel stellen. Oulipo? Dada? In-A-
Gaga-Da-Vida? Granulése Puppen nahern sich ohne Brille in mystischer Bravour
einem Grabmal aus Molybdan. Alles eine Frage des Willens? Ist Gott ein letzter
Durchgang? Oder heideggert da ein 'Vorbeigang'? Mehr noch als die Zeit ist die
Sprache aus den Fugen und mit ihr Erinnerung und Wirkkraft. Wenn Godjikian
einsetzt zum bereits vollen Gang der Musik, ist seine Kopfstimme erst nur ein
Schweben. Mit "Hurléne de tombeau" nimmt er Bodenhaftung auf, aber der
Archipark, in dem der Gesang stecken bleibt, ist auf xylophone und sirrende Weise
fragil. Bis die Gitarre dazwischen funkt. Als Rock ist das aber so marchenhaft wie
der gleichnamige Vogel. Der Gesang ist nun schon ubuesk, die gitarristisch-
perkussive Action fieberhaft. Doch es wird wieder fragil, die Stimme kippt wieder
ins Diskant fur das mehrfach wiederholte "Mon pass de volonté”. Die Geige spinnt
zarte Faden, JimB schillernde, bis Drums und Gitarre dem Ausklang entgegen
klappern. Was Luther mit 'Mein Name ist Legion' ibersetzt hat, ist ein unchristliches
Bekenntnis der Menschenkinder als Ferkel und Mauvais Esprits, mit grotesker
Stimme und instrumentalem Krikelkrakel insbesondere von JimB. Zwar zieht die
Geige schone Saiten auf, aber die Dreckspatzennatur schlagt durch, und Godijikian
gurgelt aus dem Rissel seinen Namen. Bei 'L'imparfait’' zieht er Mi-Metaphern durch
den Matabuck, mit Hihihi und Hohoho streift er den Uranus, gruflt dabei Falco
(dessen Manierismen bei ihm widerhallen) und reiht lllustres auf -ustre:
"J't'accustre / J't'exclustre / J'te bitustre / J'te vetustre / J't'azimustre / J'te
sidérustre / J'te limitustre / Et te renfrognustre” etc. Keiner singt theatralischer, kein
anderer mischt derart Groteskes mit narrenfreiem Sprachgebrauch und Brainiac-
bizarrerie. Gibt es da eine Linie, die von Godjikians Kauderwelsch uber Jarry bis
zur Opéra comique und zum Harlekin des Marionettentheaters fuhrt, den dieser
steife und sensible Beamte in Rennes einst verschluckt hat? Woher sonst hatte er
den Mund so voller wilder Worter (auch wenn Merdre nicht dazu gehort)? Und
welches Gliick bescherte ihm auch noch Freunde, die dazu derart verbliffende,
derart Gberkandidelte, derart blitzgescheite Musik machen?
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TAMAS tamas (ti-records, TIRECS 003):
Im Westen nichts Neues? Aus dem
Nahen, allzu nahen Osten nichts Gutes?
Eine von Abdelghani Elmassaoudi an-
gestimmte Klage, einige von ihm ge-
sungene oder rezitierte Zeilen des mysti-
schen Dichters Ibn al-Farid (1181-1235)
und des Sufimeisters Abu Madyan (1126-
1198) genigen, um daran Zweifel zu
schiiren, selbst wenn er mit Worten des
alten Zuhayr (520-609) ein besonders
bitteres Lebensfazit zitiert. EImassaoudi
stammt aus Marokko, er studierte in
Deutschland und arbeitet fur das Goethe
Institut in Rabat. Mit ihm musizieren in
bruderlicher Eintracht: Der in Preetz
geborene Gitarrist Matthias Kurth, der in
Koln mit Mahaphon Clang uberkandidelte
und mit dem Ensemble Avram oku-
menische Musik macht; der in Aleppo
geborene Ney-Virtuose Mohamad Fityan,
der vom Birgerkrieg uUber Jordanien
nach D-land geflohen ist; der Tombak-
Trommler Joss Turnbull aus Bielefeld, der
in Mannheim orientalische Musik ver-
mittelt; und der Koélner Trompeter Pablo
Giw, der im Duo mit Turnbull spielt und
zusammen mit Mirek Pyschny als Dus-ti.
Gemeinsam erinnert man sich, seit aus
dem Arabischen Frihling Herbst und
winterliches MiBvergniigen wurde, voller
Nostalgie und Melancholie an Beirut und
Damaskus, Giw und Turnbull sind 2009/10
dort gewesen, O-Ton versetzt die Ohren
dorthin. Der Geist der Sufis aus dem
Morgenland, deren Knochen ja in Kéln
eingeschreint liegen sollen, lasst sich
nicht ohne Bitterkeit evozieren. Tamas
bedeutet auf Arabisch zwar Beriihrung,
in Sanskrit aber Dunkelheit und lllusion.
Improvisiert wird intuitiv und weltmusi-
kalisch hybrid, ahnlich dem Projekt
Eternal Voyage von Giws Lehrmeister
Markus Stockhausen. Elegischer Trom-
petenklang mischt sich mit dem vogelig
fluchtigen Geflote der Ney und traume-
rischen Tonen der Gitarre, aber kreuzt
auch den Weg von ploétzlich ganz schrof-
fer Hendrixerei von Kurth. Der orienta-
lische Anklang, den immer wieder auch
Turnbull raschelt, pingt und klopft, findet
leichter den Weg zum Rhein als jeder, der
vor den dortigen Halsabschneidern flieht.

VON WEGEN Die Ernte (vonwegen03, CD-R):
Das war eigentlich anders gedacht. Mit
Crowdfunding sollte der dritte Streich des
Bremer Dreiers auf Vinyl rauskommen, und
die Aufnahmen waren Mitte 2014 auch schon
mit gutem Bauchgefuhl im Kasten. Aber
danach kamen nur noch Tiefschlage, erst
stieg Christian Przygodda aus, um sich auf
seine Malerei, dann Henning Bosse, um sich
auf Preposterous zu konzentrieren. Blieb nur
Thomas Fokke auf der Suche nach einem
Namen fiur ein neues Trio, und der Trotz,
dass die im Studio Nord Bremen ein-
gefahrene Ernte zu schade, sprich: zu gut
sei, um sie verschimmeln zu lassen. Daher
doch ein letztes Mal Bremer Schule mit dem
Knowhow von Hausmeister, llse Lau und
Diametrics, als alternative Synapsenspilung
in den Leistungskursen Mathematik und
Sophistication (das mit der Freundschafts-
kunde lass ich wohl besser). Klapperndes
Schlagzeug, eine wendige Gitarre und
knackiges Basswerk, dazu Geblase von Jan
van Hasselt (Trompete) und Niko Paech
(Saxophon) vereint fur Instrumentals, die der
Intelligenz nichts an Dynamik opfern und die
in 3, 4, 5 Minuten Bande sprechen, bevor sie
ein fetziges Fazit ziehen. Mit auffallend
pragnantem Klangbild greifen Trommel-
wirbel, Bassschnittmuster und eine bier-
dunstferne Gitarre in prickelnder Komple-
xitat und gelassener Souveranitat ineinan-
der. Die Arrangements zielen auf eine
moglichst groRe Ereignisdichte ab, rockis-
tische Angeberei und Redundanz sind bei
diesen Kalkulationen ganz ausgeschlossen.
Die auch pianistisch durchwirkten Streichel-
einheiten von 'Schroder' gelten Beethoven,
nicht Putin. Das Bremer 'FitneRstudio
Mensch' hat trotz der donnernden Bronco-
hufe mehr als nur Muskeln im Sinn. Auch 'Die
Sache mit Linienrichter Heinz' ist tempo-
reicher Sport zum Mitdenken. Bei 'Aus dem
Wind' gorcht nicht nur Fokkes Bass gegen
Wetter schweren Kalibers erst mal ins Laue,
wo auch die Blaser harmonisch pusten, mit
denen dann hoppend wieder Fahrt aufge-
nommen wird. 'Einfachwasser' pflegt zuletzt
Herz und Hand in weichgesplulter Gelassen-
heit und entschwindet dann mit sirrendem
Schwebklang. Fast mochte man den drei
Erntenhelfern Ruhet sanft nachrufen.
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ANSGAR WILKEN The Dark Inches (Happy Zloty
Records, 012zloty, 7"): Nach Lebenszeichen von
Henning Bosse und Thomas Fokke bringt sich
auch der dritte Ex-Mann von llse Lau in Erin-
nerung, den es via Hamburg nach Berlin gezogen
hat. Mit Paukentamtam und dazwischen gesand-
wichtem Gegeige und Gerassel. Mit repetitiven
Schlaufen aus Cellostrichen und einem groovi-
gen Tamtam auf den Saiten. Ein kleines Ritual?
Ein Zeichen, ins Dunkel gerichtet. Allemal ein
Statement unverdrossener Kreativitat. Diesmal
mit einer Textur in unergrundlichem Ultramarin,
wieder von Javier Lozano, der auch schon das
Cover fur Wilkens Teorema/Pasolini gemalt hat.

TOSHIYUKI YASUDA Nameless God's Blue

(Megadolly, MD1506): Kreiselndes Minimalpiano,
Celesta und gepitchte Vocals, gleich bei 'La
pesanteur' im Duett mit Takako Sato und bei 'Sei
gradi di separazione' mit Viola d'Acquarone, das
alles findet seine Erklarung darin, dass Yasuda
sich seinen Namen gemacht hat mit Pizzikato
Five, Towa Tei und Fantastic Plastic Machine und
mit blechernem Bossa-Nova-Singsang als Robo*
Brazileira. Nur Japaner konnen derart xenophil
franzosisch oder italienisch sauseln. Dazu kom-
men federleichtes Drumming, Kontrabass, akus-
tische Gitarre, Vibraphon und Viola, immer
darauf bedacht, dass diese Musik schon easy
und schon retro klingt. Ab 'Don't Miss the Time'
singt Yasuda englisch, was nicht ganz den
Charme der Auftaktchansons entfaltet. Aber
dafur recht selbstironisch daher kommt in
seinem Faible fur Mancini & Co. 'Don't Think It's
to Be Down' singt Yasuda alles andere als up-
turnend nur zu schragem Zweifingerpiano.
Pascal Comelade gehort offenbar ebenso zu
seinen Helden wie Glass oder Stereolab. Beim
klimperplimpeligen 'Alpha Helix' ruhrt die Viola
ans Gemiit, zuletzt mit einem animierten kleinen
Galopp. Bei 'Spa On the Moon' bemiht sich
Yasuda vergeblich als Baritoncrooner, dafur
fiedelt und frostelt die Bratsche sehr fein. Aus
der stimmlichen Not ist langst die Tugend
geworden, mit einer leicht spleenigen Passion
Uber seine Verhaltnisse hinaus zu leben. 'By
Grace Of Blue' ist eine kleine Hymne mit
frommem Augenaufschlag, nach der man zu
‘Journey's End in the Eastern Evening Sky' auf-
bricht, einem Bossa-Folk-Ambient-Zwitter mit
Sonnenuntergangsfeeling, mit lakonischem Ge-
klampfe und zeitvergessenem Geklimper, das
immer wieder schillernd anschwillt, bis drohnend
die Dammerung einsetzt.

YUSUKE YUKUTA Mother shape

(kurage, krg-5): Hinter der Sprach-
barriere taucht dieser japanische
Singer-Songwriter unwillkurlich ins
Exotische, aus dem eine Langnase
nur den Tonfall seines Singsangs und
die Drehwurmigkeit seiner repetitiven
Figurchen auf einer akustischen
Gitarre siebt. Der Tenor ist hell, weich
und poppig, mit der suBen Aus-
strahlung einer Singleboygroup.
Offenbar gibt es da ein mannliches
Gegenstiick zum japanischen Lolita-
Faible, zumindest aber das Rolemodel
des Niedlichen. Die minimalistisch
kreisende Gitarre hat in ihrem osti-
naten Duktus ihren eigenen Charme,
als etwas zugleich Simples und Ein-
leuchtendes, das gewolit auf Umwege
verzichtet, obwohl dieser Edelfingerei
jederzeit mehr zuzutrauen ist. Yusuke
Yukuta spielte namlich die Gitarre im
Jaribu Afrobeat Arkestra, einer nicht
ganz unbekannten Indieformation. Bei
seinem Solodebut bezaubert er mit
ulkiger Vokalisation, diversen japa-
nischen Agquivalenten von Dududu
und Tralala. Einmal variiert er seinen
Singsang auch mit Sprechgesang. Mit
der hochgezogenen Tonlage macht er
sich junger und zartlicher, mit per-
kussiven Einsprengseln verrat er sein
grooviges Knowhow. Aber die stark-
ste Waffe ist doch seine vokalreiche
Lyrik und deren zwischen unauf-
dringlich und reizend schwebender
Vortrag. 'Midori no bakemono' ist ein
Schlager oder hat jedenfalls das Zeug
dazu. Und 'Mabara bara’' groovt noch
einmal mit halb afrikanischer, halb
brasilianischer Leichtigkeit und glo-
ckenspielbetupfeltem Balla balla balla
balla babala.
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NOWJAZZ PLINK'N'PLONK

Confront (London)

CD-Rs in Blechdosen. Das war nicht immer so, aber seit einer ganzen Weile
ist es ein schones Erkennungsmerkmal fir Mark Wastells Label. Morph
(ccs 37) ist eine Komposition von BERTRAND DENZLER, realisiert von
ONCEIM, dem von Frédéric Blondy initiierten und geleiteten, bei dieser
Gelegenheit 24-kopfigen Orchestre de Nouvelles Créations,
Expérimentations et Improvisation Musicales, gebildet mit Musikern und
Musikerinnen aus dem Umlaut-Umfeld um einen Hubbub-Kern. 'Morph' ist
ein Drohnstiick, dessen Gestalt zwar indirekt schon auch von
Einzelentscheidungen abhangt. MaBgebend ist aber die Summe der Teile,
ein kollektiv gesummter, halbstindiger Halteton, der alles Individuelle und
auch den jeweiligen Instrumentalklang dem Primat des Droéhnens
unterordnet. Denkt euch Scelsis 'Innere des Tones' als schimmernde
Discokugel, denkt an die Drohnstiicke von Zeitkratzer. Das Schimmern
mochte ich nicht zuletzt dem Akkordeon von Pierre Cussac zuschreiben,
den grummeligen Schattenwurf den Kontrabassen. Aber das sind nur die
Pole, zwischen denen sich Streicher und Blaser anonym ballen, allesamt
darauf bedacht, das Klanggewebe dicht zu halten und maéglichst wenig
sich wellen zu lassen. Stellt euch eine Kugel vor, deren Umfang gegen
unendlich tendiert. Die Dauer und Stabilitat des Haltetons hangt nicht von
einzelnen Arm- und Atemzigen ab, eher schon von der eigenen
Wahrnehmung, der mitten in diesem Ein-Klang Raum- und ZeitmaR
abhanden kommen. Drohnt das jetzt schneller, oder nur heller? Oder
kommt es mir nur so vor, so psychedelisiert und benommen ich langst bin?
Aber ich schnalle mich jetzt wohl besser an.

Horns 1.2 (ccs 38) ist quasi das gleiche Spiel, nur intoniert von HORNS,
einem Quartett mit Pierre-Antoine Badaroux (von r.mutt und Peeping Tom)
an Altosaxophon, Bertrand Denzler (von Hubbub, Trio Sowari, Zoor) am
Tenorsaxophon, Fidel Fourneyron (der mit Marc Ducret und dem Orchestre
National De Jazz spielt) an der Posaune und Louis Laurain (von Hifi lo-
noise, Jukebox, Die Hochstabler) an der Trompete. In der kleinen
Besetzung wird vieles transparenter. Die Atemziuge sind zwar extrem
langgezogen, aber als solche noch erkennbar, die Tonhéhe ist von Mann zu
Mann leicht unterschiedlich. Aber es ist ebenfalls eine drohnende
Klangballung, wenn auch jetzt in einem Format, die selbst ein Jedi-
Anwarter leicht zum Schweben brachte. Statt monotoner Statik erklingen
harmonische Stufungen, sonor, aber keineswegs monoton. Allerdings
umfasst das Klangspektrum gerade mal eine halbe Oktave, statt Melodie
und Rhythmus gibt es Klangdehnungen und -ténungen, wie man sie auch
von Alphoérnern kennt. Aber wenn auch die erhabene Euphonie einen auf
hohe Berge (weit entfernt von Wirtschaftsgipfeln) versetzt, der Tenor hier
ist weniger alpin als tibetanisch, er erscheint mir in einer auBereuropaisch
anmutenden Manier monchisch und rituell. Statt das Ego aufzublasen,
dient diese Musik der Seelenberuhigung und der zeitvergessenen
Versenkung.
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JDO r Tu ne (Warszawa)

Der texanische Kornettist & Trompeter Dennis Gonzales hat es immer schon
verstanden, von seinem Abseits in Dallas Bricken in die Jazzwelt zu
schlagen, mit seinem Dallas-London Sextet, seinem Connecticut Quartet,
seinem NY Quartet, seinem Boston Project oder mit New Dallasangeles.
Letztlich umfasst sein Spirit-Meridian den halben Globus. Aber eine
polnische Connection? Auch die besteht, wie Gonzales' Hymn for Tomasz
Stanko zeigt, der damit den polnischen Trompeter ebenso ehrte wie Don
Cherry, John Carter und Louis Moholo. Bei seinen Hommagen an Leo Smith,
Nils Petter Molveer und Toshinori Kondo hatte er in seinem schrag getauften
Trio YELLS AT EELS schon seine beiden Sohne an der Seite, Aaron Gonzales
am Bass und Stefan Gonzales an den Drums. lhre Pilgerfahrten nach Polen
machten dort wohl den Eindruck, dem sich nach Shaman (For Tune, 2013)
vom Mazolewski Gonzales Quintet nun auch In Quiet Waters (fortune
0046/033) verdankt. Nicht in der Obhut ihres Vaters, knirschen die Gonzales-
Soéhne auch schon mal mit Grindcore-Zahnen in Akkolyte oder heulen im
Unconscious Collective zum Mond des Pleistozan. Hier stimmen sie mit
'Hymn for Julius Hemphill' und 'Document for Walt Dickerson' aber zwei
weitere Danksagungen an, wie sie fur Gonzales Sen. typisch sind. Dazu mit
'Lorca’ eine Elegie mit Marimba, Bogenstrichen und kurz aufblitzendem
Flamencotrotz. Am entgegengesetzten Stimmungspol dringen die
Teufelchen der stillen Wasser bis in Aarons Fingerspitzen vor. Hemphill wird
geehrt mit heftigem kollektivem Gegonge und Gegléckel und seufzendem
Akkordeon, bevor es zusammen mit dem Bass zu singen beginnt, gefolgt von
feierlicher Kornettlyrik und zuletzt derart animiertem Drumming, dass es die
Zuhorer vom Stuhl haut. Vaterliche Lyrismen und die sprechenden Finger
und Fauste der S6hne bestimmen im Wechsel von ohrwurmigem Gezirpe mit
prickelnden Vibes oder federndem Klacken auch 'Muse' und 'Upper..." bzw.
'‘Lower Arm’', wo Bassstriche jeden Kornettton unterstreichen. Dem
Vibraphonisten Walt Dickerson (1931-2008) wird, wieder extralive, mit
hardboppigem, mitreiBendem Drive gedacht und zuletzt die Krawall-
schachtel gesprengt. 'Perpetual Gallows For Consecutive Selves' kommt mit
Ding-Dang-Déng und gemeinsam atmendem Akkordeon und Arcobass daher
und geht mit flackerndem und wehmitigem Geblase dahin. Das letzte Wort
haben aber ohrwurmige Teufelchen mit dem liederlichen Chorus "/ can't
read, | can't write, the only thing | can do is to love you tonight".

Solch seltsamen Aalen folgen bei Panta Rei (fortune 0047/034) 'Jodelnde
weille Fledermause'. Die Oberjodler dabei sind der Leader des MARCO
ENEIDI STREAMIN' 4 am Alto- und Marek Pospieszalski am Tenorsaxophon,
aufgescheucht von Ksawery Wojcifiski am Bass und Michat Trela an den
Drums. Eneidi, der nach seiner Lower-East-Side-Phase 1981 - 1995 und
seiner kalifornischen Zeit mit etwa dem Creative Music Orchestra seit 2005
das Neu New York/Vienna Institute of Improvised Music leitet, hatte insofern
nicht die ganz so lange Anreise nach Zabrze, die man vermuten musste. Dort
im Kulturzentrum entstanden am 15.6.2013 vier lange Improvisationen mit
feurigem Geziingel, bei dem der auch schon in einer Session mit Yells At
Eels, im Mazolewski Gonzales Quintet und bei Power Of The Horns erprobte
Pospieszalski Eneidi in nichts nachsteht. Wojcifiski von Hera und dem Infant
Joy Quintet, aber auch schon Partner von Kusiotek & Kugel bei Nuntium,
besticht mit seiner Arcotechnik, die zurecht dem wortspieleischen 'Arco M."
den Namen gibt. Wirde zwischen Oder und Bug nur dieser Spirit herrschen,
musste man neidisch - oder Pole - werden.
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Mit danischer Fursprache durch den Bassisten Andreas Lang und den
Drummer Kasper Tom Christiansen lassen sich auch ein Nurnberger
Bratwurstl wie Rudi Mahall und der hyperaktive Berliner Tenorsaxer Philipp
Gropper in den Pardon To Tu Club nach Waszawa vermitteln. FUSK heif’t das
Projekt und ich vermute dahinter ein nach zuviel 'Booze’' vernuscheltes
'FreundedergUtenmUSiK'. Der Titel Sieben, acht, gute Nacht (fortune
0048/035), dazu ‘Isst Doch Wurst' und ‘Alles klar, Herr Kommandant!',
weisen zudem auf die Absicht hin, in Polen auller fiir gute Musik auch noch
fur deutschen Humor zu werben. Was fir Mahall mit seinen Bassklarinetten-
kapriolen ein Leichtes ist. Lang braucht da seine von Philipp Gropper's
Philm, Das Rosa Rauschen, Gunter Hampel oder Anna Maria Sturm hoch
geschatzten Finger nur schon mithummeln zu lassen. Gropper hat als alter
Lotosnascher keine Muihe, es Mahall gleichzutun und spontane Lacher zu
ernten. Was mich besticht, ist die luftige Schnittigkeit, die immer wieder
zweistimmige und offenbar wohl bedachte Leichtbauweise. Das ist enorm
cool und tatsachlich lustig, etwa beim Schluckauf von 'Suburbia Surreal'.
Der mit Hunger Pangs schon For-Tune-vorgegliihte Super Kasper an den
Drums wirbelt dazu ganz fiebrig, ganz fedrig, jedenfalls nie wurstfingrig.
'Booze’ Uiberrascht in melodienseliger Abstinenz, und auch der Kommandant
fuhrt hier nur ein ohrenzupfendes Liedchen an, das durch die Bassklarinette
etwas schief gewimpelt ist und plétzlich Albert Ayler umeinander geistern
lasst. Mit 'Kamienna Wola' verbeugt sich Fusk mit geseufzt-gejubeltem Tirili
vor der Wiege des Tragikomischen. Ohne etwas melodienselig Zartbitteres
keine gute Musik, auch tiberraschende Stimmungswechsel kommen gut und
nicht zuletzt das Genie, Sulles in einer leicht kakophonen Kruste zu backen.

Nebocry (fortune 0049/005) entstand im Sommer 2012 in der St. Lazarus
Kirche im ukrainischen Lwiw. Die Polen sagen Lwow, in Habsburger Zeiten
hieR es Lemberg und es ist vom Donbass und all that jazz so weit weg wie es
nur geht. Stanistaw Lem, Zbigniew Herbert und der Bassist Mark Tokar
stammen dort her, die Sangerin und Kunstlerin Ulyana Horbachevska hat da
ihren Lebensmittelpunkt. Die beiden taten sich mit dem Perkussionisten
Klaus Kugel und dem Litauer Sopranosaxophonisten Petras VySniauskas zu
ULTRAMARINE zusammen, um die uberukrainischen Essenzen der
folkloristischen und sakralen Gesange zu offerieren, die Horbachevska
allein bei Bylyna, in der Folkband Solospivy und im A-capella-Trio Psalma
anstimmt. Sie singt vom Fruhling und vom Winter, von der Liebe und vom Tod
und von Luftmenschen, die sich, wo andere in der Scholle graben, Fligel
wiunschen miissen. Die intuitive Klangmalerei dazu hebt die ukrainische
Poesie und den Zungenschlag in einem atemberaubenden Alt tber alles
Engstirnige hinweg ins Universale. Kugel und Tokar sind zusammen ebenso
bewahrte Seelenbruder einer Kirche im Blauen und Tanzer uber Wipfeln und
Wolken wie Kugel und VySniauskas im Ganelin Trio Priority, dessen
musikalische Visionen sich auch um Végel und Vogelmenschen drehen. Ein
Vogel schwingt sich aus VySniauskas' Mund auch dort, wo Horbachevska im
Schnee begraben ist. Umso gewaltiger ist die Sehnsucht, die aus ihr tont.
'Death’ ist erst nur ein schnelles Sprechen, bevor es zur melismatisch
verzierten Elegie wird, zu der Freund Hein hinter den Kulissen trapst und
klopft. Wie behutsam Kugel zum hoch und immer hoéher sich auf-
schwingenden Soprano bei 'Flight' gongt, tickelt und rauscht. Horbachevska
ihrerseits ist eine Naturgewalt, die keine Rucksicht kennt. Wie Kali mit
Totenschadeln, kénnte sie sich mit durchgeschmorten Herzen schmiicken.
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Darauf muss man erst mal kommen, die Fonda/Stevens Group als
WOJTCZAK NYCONNECTION fir die Verjazzung polnischer Volkstanze auf
Folk Five (fortune 0050/006) einzuspannen. Soweit ich erkennen kann, haben
weder der Bassist Joe Fonda noch der Pianist Michael Stevens, Herb
Robertson an der Trompete oder Harvey Sorgen an den Drums polnische
Wurzeln. Aber Irek Wojtczak hat welche. Dieser Sopran- & Tenorsaxophonist
und Bassklarinettist stammt sogar aus der gleichen Gegend um teczyca in
Mittelpolen wie der alte Folklorefiddler Tadeusz Kubiak, dessen Repertoire
traditioneller Tanze wie Kujons, Kujawiaks, Mazurkas, Obereks und natiirlich
auch Polkas hier den Stoff bietet fur Arrangements, die nur noch zum
Braindancing anstiften. Es schadet nicht, sich die mit Geige, Knopf-
akkordeon und Trommel bestickte Kapela Tadeusza Kubiaka mal
anzuhoéren, um eine Vorstellung zu bekommen, was da aus der Tanzmusik
gemacht wird, die Kubiak sein Leben lang bei Hochzeiten und, seit die Geige
mitsamt der Volksmusik altmodisch geworden ist, auf Volkmusikfestivals
gespielt hat. Jedes der acht Stiicke gibt grofRe solistische Freiraume, wobei
in meinen Ohren Robertsons Trompete einen Vogel nach dem andern
abschieBt. Wojtczak hat eine zugleich lyrische und raue Ader, die
insbesondere sein Bassklarinettenspiel zu einem Hochgenuss macht, vor
allem wenn es wie bei 'kiej jo ide w pole' so hundetreu eskordiert wird vom
Piano, das nach einigen Bellern aufmerksam bei Ful geht. 'Cztery mile za
warszawa' und das von Stevens wehmiitig geklimperte hochzeitliche
'Weselny' sind zwischen den temperamentvollen Schwofs die Gelegen-
heiten, seine Wange an eine Birke oder einen mitseufzenden Busen zu
schmiegen. Robertson ist ein groRBer Seufzer, der mit seinen Sehnsuchts-
gesten den Polenblues bis auf den letzten Bzura-Wassertropfen auswringt.
Bei 'oj, stary jo se, stary' blast Wojtczak, von Sorgen trefflich umwirbeilt,
zwar noch Triibsal lber das Ach und Weh der spaten Jahre, wechselt aber
mit dem Tenor doch schnell auch den Ton fir das sopranistisch sprudelnde
‘ogrywka' als beschwingtem Finish.

Der Warschauer Pianist und Komponist MARCIN MASECKI hat schon mit
seinem Chopin Chopin Chopin, seinen Bach-Fugen und seinen Polonaisen
auf Lado ABC seltsame Kuckuckseier gelegt. Bei Mazurki (fortune 0051/007)
lasst er seine Finger so Giber die Tasten hammern und hinken, dass man eine
Ahnung davon bekommt, warum das 1-2-3 aus Masowien in der Steiermark
Flohbeutler genannt wurde und in der Schweiz auch Misttrappeler. Masecki
dekliniert den Tanztakt in zehn Variationen von betripst bis rasant. Und
turmt bei 'Trzy Miski' kurz mal einen kinstlichen Orchesterschwall auf, der
das knickebeinige Getrippel drumrum aufpumpt mit jenem Pathos, mit dem
sich seit der GroRBen Emigration nach dem gescheiterten Novemberaufstand
1831 die polnische Sache in Europa mit der Chopinmanie und dem
Mazurkarave am Kochen hielt. Masecki bespielt virtuos, aber durchwegs mit
hintersinniger Ironie die Gefuhlsklaviatur von tragikomisch bis skurril, von
groBspurig derb bis kleinmitig und tapsig, mit stupid ostinaten Achteln oder
kapriziosen Springen und spleenigen Tempowechseln. Eigentlich geht er
gar nicht weiter zuriick als zu einem polnischen Selbstverstandnis, wie es
Polanski in Zwei Manner und ein Schrank zum Ausdruck brachte. Statt
groBem Pathos stakst und stolpert da etwas als absurder Slapstick dahin.
Selbst ganz zwirbelige Triller sind moglich, aber nicht ohne das standige 1-
2-3 als Klotz am Bein oder Schrank auf dem Buckel. Typisch Masecki ist es,
Stucke abrupt abzubrechen. Aber egal ob Bruch oder Monotonie, gliicklich
wirst Du als Pole nie.
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KSAWERY WOJCINSKIs Kontrabass war schon ein
Ohrenzupfer in Marco Eneidi Streamin' 4, auf 10 little
stories (fortune 0052/036) erzahlt er Geschichten
zusammen mit dem Gitarristen MAREK KADZIELA.
Einige vorher ausgedachte, einige aus dem Stegreif,
'‘Chops' im Andenken an die Gitarre-Bass-Duette von
Joe Pass & Niels Henning @rsted Pedersen. Wenn die
ultramarine beiden aber in 'Alex, No Exit!" einen Hinweis auf Jim

nebocry Blacks Alasnoaxis verstecken, soll das sicher mit
klarstellen, dass Retro nur etwas ist, wo sie her
kommen, nicht wo sie hin wollen. Insofern ist das
nostalgische, auch schmusig vokalisierte 'l will never
forget’ nur eine Hommage an andere Zeiten, ohne dass
sich das Programm darin erschopft. Aber getragene
und traumerische Motive und elegische Bogenstriche
entsprechen schon einer Neigung, so dass 'Chops’
dazu im animierten Kontrast geradezu aufgekratzt
klingt, mit virtuosem Arpeggio und federndem Pizzi-
kato. Dann jedoch biegt Kadziela die Noten auch in
nahezu Mary-Halvorsonscher Manier, so dass einem
deren Téte-a-Tétes mit Stephan Crump in den Sinn
kommen. 'The Song' balanciert dann wieder mit
Vokalisation auf dem schmalen Grat zwischen Seufzen
und Hoffen, mit einem Anstrich von Alter Musik.
Kadziela scheut nicht vor Dissonanzen zuruck, so dass
seine Schwebklange bei 'Alex, No Exit!' zu einer wilden
Geschichte sich entfalten, die einen mit faszinierenden
Widerhaken gefangen nimmt. Nach ‘Impro II' als
koboldig verhuschter Miniatur bringt 'Ordsprog’ zu
krabbelnden Bassfingern unvermutete Gitarreneffekte,
die den anfangs traumerischen Anstrich ins Zwie-
lichtige abirren lassen, um dort mit strammem Rocking
zu verbluffen. Zuletzt stimmen die beiden mit 'Pa-
mietasz Byla Jesien' jenen wehmitigen Tango an, den
Lucjan Kaszycki fur Pozegnania (1958) geschrieben
und den Stawa Przybylska gesungen hat in einem von
Auschwitz Uberschatteten Melodrama von Woijciech
Has. Sie schalen da zwar allerhand Sentimentalitat ab,
huten sich aber kaltschnauzig zu wirken. Das Lied geht
schlieBlich nicht wenigen meiner polnischen Alters-
genossen so ans Gemit wie mir 'Melancholie im
September’ oder 'Frag den Abendwind'.
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Als ich Mats Eilertsen erstmals horte, war er noch bei Food, aber
sein Name schon ein Synonym fur einen samtigen Basston. Mit dem
verschont er seitdem Musiken von Arve Henriksen, Tord Gustavsen
HU oder Mathias Eick, Musiken, die nicht zufallig immer wieder auf

B RO ECM erklingen. Mit dem eigenen SKYDIVE TRIO setzt er zu Fligen
an, wie sie in der Dammerung auch bei Hubro willkommen sind.
Dort nahm er schon mit dem SkyDive-Debut 2011 jene Vogelperspektive ein, die
jenseits alter Eichen eine Leere gahnen sieht und daher an Erinnerungen umso
fester halt. Bei Sun Moee (HUBROCD2537) ist mit dem finnischen Drummer Olavi
Louhivuori auch wieder ein Mann dabei, der die Zeichen zu deuten versteht, die
auf saure Zeiten hinweisen. Dritter im Bunde ist Thomas T Dahl, der lange mit
seiner Gitarre den Gesang von Kristin Asbjernsen in Kregyt untermalte und
zwischen Pop und Jazz changierte, bevor er 2009 mit Eilertsen und Louhivuori
fur das nachteulige Programm von Radio Yonder zusammenfand. Auch die Musik
auf Sun Moee spielt um den Sonnenuntergang herum. Mit versonnenen
Erinnerungen im Schaukelstuhl vor der Kulisse der blauen Berge bei 'Becks
Back’', und mit wehmutigen beim Schimmern und Dréhnen von 'Four Words'. Als
ob man in einem entscheidenden Moment nicht die richtigen Worte gefunden
hatte. Aber was man versaumt hat, lasst sich im Nachhinein nicht mehr
wegrocken. Dabei besteht bei 'Bravo' und 'Talbot' anfangs noch der ganze
Horizont aus Silber, die Gitarre singt mit weichem hellem Timbre und mihelosen
Arpeggios einen sufRen Gesang, der ermunternde Beat oder der Walking Bass
machen die Schritte leicht, selbst wenn es hoch hinauf geht. 'Slow Turn' verlegt
den Gesang in Eilertsens Pizzikato, Dahl stimmt die zweite Strophe an, etwas
Tagtraumerisches |ost jede Entschlossenheit ab, die Stimmung setzt
melancholische Patina an. Gitarrenmelancholie und monoton kreisendes
Drumming deuten alsbald an, dass die Zeiten sind wie sie sind, Dahl legt
dagegen noch eine groRe Sehnsucht in die Wagschale. 'Signs' kann man so oder
so deuten, Gitarre und Bass ziehen melodische Faden, der Beat tut
entschlossen. Das Titelstick tbernimmt dagegen wieder nur das Gummiartige.
Bis plotzlich doch harte Schlage in den traumerischen Flow einschlagen, zuerst
ohne Konsequenzen. Statt dessen gelingt Dahl ein besonders versonnenes Solo.
Bis vier, funf erneute Blitze diese Geniigsamkeit doch etwas fragwirdig
erscheinen lassen. Aber da setzt auch schon das Abendrot ein. Und das reicht
den meisten ja als romantisches Gutesiegel aus.

Die sich da fur Rainy Omen (HUBROCD2557) zusammenfanden, sind so
norwegisch, dass sie sich gleich mal FINLAND tauften. E- & Lapsteelgitarre in
dieser Norge-Supergroup spielt Ivar Grydeland (von Huntsville, Dans Les
Arbres ...), an Bass- & Baritongitarre hort man Jo Berger Myhre (von Splashgirl),
Morten Qvenild (Ex-Shining, sPacemoNKey ...) steuert Keys & Electronics bei
und Pal Hausken, sein Partner auch bei In The Country, Drums & Percussion. Am
liebsten hatte ich gleich Percushion geschrieben, denn dieser Postrock bettet
sich auf weichen Sand oder auf Moos, vom stramm geklopften Stomping bei 'No
Low Voices' mal abgesehen, und selbst da signaliert Hausken zwischendurch
mit sanftem Pow-Wow-Tamtam friedliche Absichten, auch wenn dieser
Longtrack dann orgiastisch kulminiert. '‘Dust Drive' hat schon im Namen einen
Desert-Touch, wobei der Sand vielleicht etwas weiler ist als anderswo, 'Georges
Lumineux' und 'Magnetic Sail' schwelgen in Spatwesternwehmut. Die Gitarre
stimmt Song fiir Song versonnene Gesange an, und "Rainy Omen" erklingt
tatsachlich im vierstimmigen Chor, zu traumerischem Georgel und schlaffer
Percussion. Der Duktus ist aber durchwegs traumerisch und nostalgisch
angehaucht, als wirden diese Nordmanner den Blick versenken in ein Abendrot,
das nichts verspricht, auBer dass es morgen vielleicht regnet.
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HUMBLER RECORDS (0akiand, cA)

Nach Bark (2012) und Harm (2013) nun Svimmelhed (Humbler-002/Conrad
Sound, CNRD316), als erneuter VorstoR in die Kampfzone zwischen AuRen-
und Innenwelt, im Hunger nach Reibung, Beruhrung, Eintritt. Mit seinem
Taufpaten Knut Hamsun habe ich im Klang von SULT das "Gewisper des
Blutes und Flehen des Knochenmarks"” gehoért. Zusammen mit einem
bellenden Husten (Bark), Kummer & Leid (Harm) und nun einem Schwindel-
gefiuhl (Svimmelhed') und Unwohlsein (‘Uvel’). Ist man da Wirt oder selber der
zahe Schmarotzer ('Snylter') an der Borke (Bark) der Welt, der sich festbeiflt
an ihrer eisenharten (‘Jern’) oder eisigen ('Fryst’) Schwarte? Irgendwo gibt
es immer eine Schwachstelle, einen Zugang ('‘Dgren’). Man muss nur lang und
hartnackig genug schaben und kratzen. Mit zwei Kontrabassen (Tony Dryer &
Guro Skumsnes Moe) und Gekratze und Geschabe von Percussion (Jacob
Felix Heule) und akustischer Gitarre (Havard Skaset). Erst wachst und bliht
das Eis, dann will etwas Axt sein fur das gefrorene Meer in uns, ein
Eisbrecher sogar, der bei 'Fryst' Eisen gegen Eis keilt und presst. Aber
daneben tanzt der Parasit auch feingliedrig tiber Saiten und tupft kapriziose
Beats. Bei 'Uvel' machen sich die vier einen Spall aus dem Kontrast von
plinkendem Kitzel und knarzigem Knarren. Aber auch die eisernen
Beriihrungen bei 'Jern’, das von Bogenschlagen begleitete metalloide
Glissandieren und Sausen hat etwas Singendes, dissonant zwar, aber gerade
deswegen reizvoll. Skaset quirlt die Saiten, Moe und Dryer sagen und jaulen,
setzen Fuchsschwanz und Bohrer ein, und Heule, der es donnerblechern
wummern lasst, greift sogar zur Schamanenrassel fiir's Break on Throu. Eine
Tur ist da, wo man ein Loch schneidet, frast, traumt, wie auch immer. Sult
versucht spielerisch ans Ziel zu kommen, mit kleinen Schlagen, Zickzack-
gesten, Zupfern, Stupsern, Ratschern, scheinbar ungezielt und dann sogar
wie traumversponnene Silberschmiede und Feinmechaniker. Oder ist das
schon wieder insektoid, parasitar, dieses flattrige Schaben und Schirfen,
Pochen und Klacken? Der Durchbruch scheint nur noch eine Frage der Zeit.

Ich vermute mal, dass Tom Djll, Jacob Felix Heule (von Sult) und Matt
Chandler (von Burmese) ihre Schonheitsschulung schon hinter sich haben
und wenn sie sich in Referenz an Idea Fire Company BEAUTY SCHOOL
nennen, nun selber MalRgaben zu vermitteln hoffen. Residual Ugly (Humbler-
003, C48) entfaltet mit Electronics, Trompete, Percussion und noch mehr
Electronics sowie extraordinaren Bassgitarrensounds ausgepragt kakophile
Vorstellungen. Geklopfter Krach, erst nicht, aber dann doch auch geblasene
Dissonanzen und manchmal kaum noch als solche zu erkennende
Basseffekte, als wiirde Chandler da mit Dosenoffner und Ketten hantieren,
insbesondere aber Djlls Circuitbending und Noisegezwirbel erschaffen
etwas, das sagt und zerrt an dem, was Werbung und Gemeinplatz als schoén
verbreiten. Knarrend wie ein Stahlseil, knatternd, drahtig schrappeind,
jaulend, standig 'stérend’, voller Briche und Risse, rauen Kanten und
stumpfer Gewalt wird da hals- und kniebrecherisch konterkariert. Die
Electronics spotzen und kleckern, Chandler zerpfliickt, zerknittert, zermalmt
den Bass, Heule verschrottet Schrott, zergongt die Gongs, zerfrast das
Cymbal und paukt dabei immer wieder die Lektion: Hasslich heit nicht, dass
es keinen Spall macht. Im Gegenteil. In dieser frohlichen, weil spielerischen
Wissenschaft der Verneinung disst jeder Missklang die banale Norm. Djlls
Trompete bleibt da nicht ungeschoren, ubersteht die Quetschungen und
Risse aber mit rotzig-trotzigem Kikeriki.
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INTAKT RECORDS (zirich)

Das Intakt-Team feiert im 30. Intakt-Fruhling sich selbst und seine mit
durchaus lokalpatriotischem Selbstbewusstsein vollbrachten bisher 253
Briickenschlage zwischen improvisiertem und komponiertem Jazz,
zwischen europaischen und transatlantischen Idiomen. Der INTAKT
RECORDS CATALOGUE 2015 gibt als volistandige und reich bebilderte
Gesamtschau Gelegenheit, abzuwagen, welche Intakt-Helden - Iréne
Schweizer? Barry Guy LUCO oder New Orchestra? Zentralquartett? Koch-
Schitz-Studer? Monk's Casino? Cosa Brava? Sleepthief oder Anti-House? -
und welche Intakt-Scheiben - Hardcore Chambermusic? Palinckx Border
Live in Ziirich? Ragged Atlas? La Paloma? Walking and Stumpling Through
Your Sleep? - die ohrenkitzelndsten und denkwiirdigsten wohl sind. Wobei
ich selber und zudem nicht ganz liickenlos ja erst bei 250 angekommen bin.

MARK HELIAS' Ehrgeiz verschob sich erst spat vom Athletisch-Sportlichen
aufs Musikalische, und als er bei Homer Mensch (1914-2005) Kontrabass
zu lernen begann, war er bereits 21. Vier Jahre spater, 1975, war er schon
fit genug, um mit Ed Blackwell und Dewey Redman zu spielen und peu a
peu mit all den kreativen Kopfen, die sich zwischen New Haven und der
nahen Wesleyan University austauschten, die eigenen Muskel spielen zu
lassen. Allein die Trios und Quartette zu listen, bei denen er mitgemischt
hat, kdme einem transatlantischen Jazz-Alphabet der letzten vier Dekaden
gleich: Altschul, Braxton, Crispell, Davis, Delbecq, Dunmall, Ehrlich...
Moore, Nabatov... Ein besonderes Trio ist das eigene OPEN LOOSE, das
1996 zusammenfand, mit Tom Rainey an den Drums und anfangs Ellery
Eskelin, schon bei New School (2001) aber Tony Malaby am Saxophon. Sie
konnen es so gut miteinander, dass sie auch 3/4 des Quartetts des
Gitarristen Samo Salamon bilden. Aber Trios sind besser - man passt in 1
Taxi. Wahrend es bei BassDrumBone, seinem anderen langjahrigen Dreier
mit Ray Anderson & Gerry Hemingway, keine Vorgaben gibt, hat sich Helias
fur The Signal Maker (Intakt CD 245) bei 10 der 13 Stucke wieder
strukturierende Elemente ausgedacht, die freilich bei jeder Konversation
variabel aufgefrischt werden. Typisch ist allemal der kernige Ton von
Helias, mit dem er porose Tonfolgen plonkt, immer wieder unisono mit
Malaby, der ausschert und sich wieder einklinkt, wahrend Rainey eine
Parallelspur tickelt oder die Porositat flockig akzentuiert. 'Motoric' ist ein
Stichwort, 'Vocalise' ein anderes. Bei 'Ca Vous Gene' lasst Helias den
Bogen singen zu hellem Dideli und rumpeligen Schlagen. Bei 'Largesse’
briutet Malaby elegisch, Rainey tatschelt trostend. 'Post, Post' ist eines der
vorgabefreien Sticke, interaktiv und wetterwendisch, 'End Point' ein
anderes, verbliffend kontrastreich, mal zerbrechlich lyrisch, mal mit
donnernden Hufen. Malaby wechselt zwischen Tenor und Alto, wenn nicht
gar Soprano, zwischen hymnisch oder expressiv, zwischen erdenschwer
oder luftig und vogelfrei. Helias lasst die Fingerkuppen zugleich tanzen und
singen, mal wird eine Selbstbefragung kommentiert, mal einem Statement
der Rucken gestarkt. Fur 'Brothers' spaltet sich Malaby in zwei, bei
'Motoric' heult er pyromanisch, findet bei 'Temoine' aber zuletzt, durch
Bogenstriche besanftigt, zu orientalischer Gelassenheit. Ich zogere daher,
hier den bassistischen Eros hervorzuheben, aber Helias ist, neben dem
Geschrummel bei Der WeiBe Hai, eines der denkwurdigen Verdienste von
Homer Mensch.
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Wie soll das gut enden, was hier mit einer schluchzenden Gitarre im
Brooklyner Regen beginnt: What'll | do with just a photograph / to tell my
troubles to? / When I'm alone / With only dream of you / That won't come true /
What'll | do? Aber MARY HALVORSON ist, wenn sie da Irving Berlins Oldie
seufzt, gar nicht allein, STEPHEN CRUMP hilft ihr, das Taschentuch
auszuwringen, und zu zweit kommt man auch leichter auf andere Gedanken.
Jedenfalls entspinnt sich Emerge (Intakt CD 249) im vertrauensvollen
Miteinander von Gitarre und Kontrabass, ihr zweites, das die beiden als
Secret Keeper veroffentlichen. Ohne das als weibliche Eigentumlichkeit
auffassen zu wollen, zeigt Halvorson da wieder, wie soll ich sagen, das
schillerndere, heiklere, ungewohnlichere der beiden Temperamente. Wahrend
Crumb keinen Ton pfliuckt oder streicht, der nicht sonor, warm und bedacht
klingt, bleibt es bei Halvorson nie lange bei solchem Einklang. Unweigerlich
verlieren ihre Noten die harmonische Rundung, um gekrimmt zu schillern,
und ebenso unweigerlich geraten ihre Laufe aus der geraden Spur. Man
mochte dieses Schiefe, Ungleichmalige, Merkwiirdige fast barocco nennen
und die Farbtone el-grecoesk. Eine bessere Spur fiir die Imagination legen
aber die Musiker selber, namlich mit 'Nakata' in die phantastische Welt von
Haruki Murakamis Kafka am Strand. Was die beiden evozieren, ist jedenfalls
immer mit intimer Ricksicht und traumerischer Einsicht verbunden, ohne das
Poetische zu sehr fixieren zu wollen. Zwar wird beim alchemistischen 'Turns
to White Gold' der Nachdruck kurz mal fast rockend erhoht, doch bei 'Erie’
verschwimmt der Strich zwischen Wasser und Himmel wieder in zartem
Gefunkel und tagtraumerischem Ungefahr. Als weiteres Exempel des
harmonischen Schwebezustands, in dem Crump das Schnurren der Katzen
des Phantastischen hoérbar macht und Halvorson versucht, die Krimmung
ihres Lachelns nachzuzeichnen. Nur noch Joann Sfar kann das so schon, so
treffend, wie sie.

Das SCHLIPPENBACH TRIO ist ein seltenes Exempel von Manner- &
Kunstlerfreundschaft. Selbst nach 45 gemeinsamen Jahren ging Paul Lovens,
Evan Parker & Alexander von Schlippenbach auf ihren rituellen 'Winterreisen'
nie das gewisse Prickeln verloren, die spitzbubische Lust am Rock'n'Rollen.
Altersweisheit hin und Abgeklartheit her, den Abgleich von Essenz und
Fluktuation, "zwischen Furor und Elegie", wie Bert Noglik es nennt, der in
seinen Linernotes auch treffend von einem komplexen "Beziehungsgefiige von
Synchronizitat und Asynchronizitat™” spricht, konnten die drei alten Hasen in
ihrem Spiel immer wieder so gestalten, dass der Funke uber die Routine
hinweg springt. Im Dezember 2013 machten sie Station im Radiostudio Zirich,
heraus kam Features (Intakt CD 250). Wenn Kammermusik vor der Schonberg-
Schwelle heute abgestanden oder dieseits von Boulez krampfhaft klingt, dann
auch im Hinblick auf die zeitgemalere Denk- und die selbstverstandlichere,
quasi 'naturlichere' Spielweise dieser Graubarte, die die Gestaltungsmog-
lichkeiten mit Piano, Tenorsaxophon und Percussion dem Ende der
Geschichte entgegen trieben. Ich meine immer noch, dass Parker am Soprano
spezieller und sensationeller, am Tenor aber reflektierter klingt. Nicht dass
man da Leuten beim Denken zuhort, die Sache ist komplexer. Ich hore da eine
intelligente Vitalitat, die 40 Jahre und mehr riuckwarts und einige Sekunden
Zukunft im Augenblick vereint - rumorend, lyrisch, ja, lyrisch, flirrend und
kantig, auch dringlich und konfliktreich, wobei die Knoten immer wieder
spielerisch geknupft und gelost werden. Delikates Mikado wechselt mit
Tagtraumerischem oder klar Konturiertem. Man kénnte Bande schreiben uber
den fragilen Krawall, den Lovens schlagt, uber Schlippenbachs MaRigung,
uber Parkers Neptunistik.
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Orenda Records (Los Angeles)

Wenn ich hinter den Vorlieben des Orenda-Machers Daniel Rosenboom ein
Ideal vermuten darf, dann ist es ein voller orchestraler Klang, am liebsten mit
Blasern UND Gitarre. So bei Dr. Mint und dem eigenen Quintet oder Septet, so
beim Vinny Golia Sextet oder Octet, so bei Dorian Wood oder dem Jon
Armstrong Jazz Orchestra. Meist mischt da Alex Noice an der Gitarre mit. Bei
Source Code (Orenda0012) vom MICHAEL MULL OCTET sind es Gregory
Uhlmann und Tim Fischer neben den Posaunisten Harrison Kirk und Will
Wulfeck und Frank Silva und Mull an Reeds. Den Drive zu den Quellen, den
besorgen Emilio Terranova am Bass und Mike Lockwood (von Grampus) an den
Drums. Zusammen feiern sie eine etwas andere Hochzeit als die Elefanten-
hochzeit, die seit Miles Davis Fusion heit. Mull zweigt quasi vorher schon ab
und lasst der eigenen Bassklarinette und mehr noch den Posaunen, darunter
einer Bassposaune, die Hauptrollen. 'Lonestar' entfaltet zugleich schrappelig
und melodienselig gleich mal das Spektrum. Dann starten die Blaser und der
Kontrabass 'Fallujah’ als Friedensmission, nicht geheures Muschelgeraschel
und eine blinkende Gitarre verlangen aber immer mehr Nachdruck und
Heroismus. Fallujah reimt sich dennoch auf Fiasko. Wenn Mull bei 'Charlie
Visits Plovdiv' Mingus nach Bulgarien reisen und dort zum Tanz aufspielen
lasst, ist das eine Hommage an einen seiner wegweisenden Heroen. Das
Saxophon gibt zwischen dem Wirbel der FiBe grofRem Feeling Raum, die
Posaune fuhrt einen beschleunigenden Wirbel von Petticoats zuletzt wieder mit
dem Balkangroove zusammen. Bei 'The People Who Raised' werden helldunkle
Blaserkontraste ausgekostet, mit der Posaune als Preacher, und dezentem
Gefinger an den Saiten. 'Sources' verweist mit gurrender Bassklarinette und
seinem posaunistischen Latinswing auf Quellen sudlich der Grenze, eine
knurrige Gitarre zeigt ihre Zahne und halt dagegen. Zaune und Hundezahne,
darum nennt man es ja Grenze. Umso siiBer und grenzenloser klingt danach
'The Sparrow Cloud’' mit vokalisierenden Madchenstimmen und schmusigem
Saxophon, das sich an den Posaunenengeln vorbei in immer himmlisch-
hymnischeres Aah steigert. Nach 'DrGR' als kurzem Intermezzo aus
Radionoise lasst das 'Wakeup Game' es krachen, mit schweren Leberhaken
und Doubletten der Bassfraktion. Aber im nachsten Moment wird es ganz luftig
und verhalten zu grummeligem Kontrabass. Bis wieder die Punches als Reprise
einsetzen. Das liegt dann zwar weit diesseits von Mingus' Horizont, ohne
jedoch das Herkommen zu verleugnen.
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Nach der Fanfare des kalifornischen Trompeters DANIEL ROSENBOOM, die
Astral Transference / Seven Dreams (ORENDAO0014, 2 X CD) eroffnet, erkennt
man rasch, dass beim Rezept fiur 'Astral Transference' - neben den Saxo-
phonen von Gavin Templeton und Jon Armstrong und den Strings, den fx-
forcierten des Gitarristen Alexander Noice und denen des Cellisten Artyom
Manukyan - mehr als nur eine Messerspitze Terry Riley erst den speziellen
Geschmack ausmacht. Joshua White am Piano, Richard Giddens am Bass
und Gene Coyes vehementes Drumming sorgten zudem fur den enormen
Drive, mit dem das Oktett am 7.5.2014 den Blue Whale aufmischte, L. A.s
kultigen Jazzclub, dessen Lob Rosenboom in hochsten Tonen singt. Der
groovige Aspekt scheint mir hier noch offensichtlicher als der rileyeske, der
Flow ist dynamisch und vielfaltig und weist auch immer wieder schéne Takt-
und Tempowechsel auf, die im kollektiven Alltogether dann auch einzelne
Stimmen aufscheinen lassen. Wie etwa ein Cello, das wie eine Sage singt,
oder sprudelndes Pianogeperle, die im traumerischen, fx-verwirbelten
Miteinander Akzente setzen. White fuhrt dann aber auch eine joggende
Horde an, wobei wieder repetitive Bewegung verzahnt ineinander greift.
Dann brutet ein Saxophon beinahe fir sich, wenn nicht rumorendes Riffing
seiner Sehnsucht allgemeinen Einklang signalisieren wirde, der sich in
kollektiv getrillertem und geheultem Aufschwung entladt. Da ist dann auch
jede Menge coltranesche Aszendenz im Spiel, ohne das Schicksal des lkarus
zu teilen. Ein Flattern mit sich langsam entschleunigendem Puls deutet
namlich eine sanfte und sichere Landung an. Mit 'Seven Dreams’ bringt der
Abend aber noch einen zweiten Hohenflug. Oder fithren Traume in die Tiefe?
Mit "/ dreamed | burst into the infinite... | dreamed | was an ancient tree...
| dreamed | was a winged insect... dreamed | drank the tears of Venus...
| dreamed | was a mad volcano... | dreamed | chatted with the moon by
starlight... und | dreamed | was an alien..." fuhrt Rosenboom eine Reise an,
die aus dem Elementaren aufsteigt und sich dabei evolutionar auftankt, um
als Tanz auf den Ringen des Saturn zu enden. Nur noch zu funft wird dieser
Tanz der 7 Traume angestimmt, der zugleich eine Hommage an den schon zu
Lebzeiten selig gesprochenen Leo Wadada Smith ist und daher auch der
Trompete eine zentralere Rolle gibt. Rosenboom eroéffnet gleich mit einem
Spiritual und Manukyan respondiert mit der stiBesten Wonne, die ein Cello
hergibt. Das Piano setzt einen halsbrecherischen Kontrapunkt, was aber nur
die himmelschreiende Hymnik der Trompete anspornt. Dann lasst Coye die
Baumkrone wispern, die Zeit vergisst die Sekunden und staut sich zu
Jahresringen. White frischt den lyrischen Ton mit den Qualitaten auf, die ihn
in Mark Dressers West Coast Quintet und seinem eigenen JW Quartet
auszeichnen. Zirpend beschleunigt die Trompete sodann in insektoide
Dimensionen. Der Puls zieht entsprechend an, der Duktus beginnt beboppig
zu zicken, aber die Verganglichkeit wirft bereits ihre Schatten. Mit Wehmut
und Trauerflor singt Venus ihr von Pizzikato gesaumtes Lamento uber die
Narren, die den Mars ihr vorziehen. Aber das hammernde Piano und die
aufstohnende Trompete lassen nicht vergessen, dass auch die Liebe ihre
Waffen hat. Giddens leitet Gber zu den Triumphen der Natur, die, wahrend
sich Terroristen und Kinstler dariber streiten, immer schon in die
Auferstehung jagen kann. Auf weichen Pfoten naht die Nacht, und
Mondstrahlen kitzeln White zu spleenigem Geklimper. Die Trompete klingt
durchscheinend und zag. Aber da klopft Coye die Xenorhythmik eines
Tanzchens fur Tanzer, die dafir Sternenstaub geschnupft haben, wahrend
die Trompete schon strahlend und in hymnischem Uberschwang mit neuen
Sternen schwanger geht. MitreiBender kann man den Staub nicht von den
FuBen schitteln.
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pr ENTUM (San Diego)

SATURN'S RIVAL? Saturn hat zwei Rivalen: Alles, was vor ihm war und
nicht weichen will - das macht ihn zum Vatermorder. Alles, was nach ihm
kommt und nicht warten kann - das macht ihn, vergeblich, zum
Kinderfresser. Er ist die Revolution, der Lauf der Dinge, auf den sich
unterschiedlich reagieren lasst - melancholisch, oder saturnalisch. Die
ihrerseits Saturn's Rival (pfMENTUM CDO079) getaufte Musik dieses
kalifornischen Quintetts fallt eher in die melancholische Kategorie.
Maxwell Gualtieri an der Gitarre, Susan Allen, eine Grenzgangerin, die
Cage und Tenney aufgefiihrt und mit Harold Budd, Adam Rudolph und
Vinny Golia gespielt hat, an der Harfe, Richard Valitutto vom wild Up
Modern Music Collective und von gnarwhallaby, ein Kenner und Kénner
von Unsuk Chin uber Harry Partch bis Zappa, am Piano, Ryan Parrish an
Saxophon oder Flote und die junge Anjilla Piazza an Percussion, bilden
nicht nur personell eine wilde Mischung. Sie machen auf kompromisslos
informelle Weise Musik zwischen fein plinkendem Saitenspiel und
zuletzt krassem Godzillanoise der Gitarre. Aber selbst da - 'IV [6:48] -
trommelt Piazza nicht dagegen an, sondern besanftigt mit Stockchen
und Blechen, wahrend Parrish einen Sturm im Wasserglas gluckert.
Aber der Reihe nach. 'I' [7:28] - Flatternde Saiten, drahtige Kratzer und
blechernes Schaben, dazu vertraumtes Tuten und Plinken ergieRen sich
schlieBlich, mit pianistischem Geperle und Harfenarpeggios, ins Freie,
wo Valitutto und Allen davon huschen. 'll' [21:58] - Launiges Geflote
mischt sich mit holzigem Klopfen, silborigem Funkeln und sausendem
Gitarrenklang. Gualtieri hat da ganz seltsame Tricks zur Hand, Valitutto
klimpert prapariert oder pickelt Eis, die Harfe prickelt, die Gitarre
splittert und heult, das Saxophon kurvt bis es Verstopfung kriegt, Piazza
bt Einhandklopfen und zittert mit Silberfolie, die Flote flotet zu
Schlagen ins Innenklavier. Den dritten Part [8:42] lautet verfremdeter
Gitarrensound ein, umsponnen von elektronischen Gespinsten,
Schamanengerassel und rauem Flotengezirpe. Die Harfe pickt wieder
feine Funkchen zu bedachtigem Pianoklingklang, das Saxophon
tagtraumt, die Gitarre zuckt. Den mocht ich lesen, der das adaquat
beschreiben kann. Die wilde Informel-Abstraktion von Sean Tully auf
dem Cover muss als Andeutung genuigen.
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In Elasticity (ofMENTUM CDO087) nur einen weiteren Fall von Poetry & Music
zu sehen, reicht nicht ganz heran an das, was die beiden Hauptmacher, der
Dichter MARK WEBER und der Posaunist & Komponist MICHAEL
VLATKOVICH zustande bringen. Zwar rezitiert der Poet aus Albuquerque
Zeilen wie the ancient lizards / licking ants on the embankment cutting
across / our backyard in this suburb, the atomic / energy subdivision, the
neutrons and / electrons and protons swirling around my / tin can lids mit
lebenserfahrenem Timbre, und es gibt Musik dazu. Aber Vlatkovich hat zu
seiner Posaune auch noch ion Zoo aufgeboten, ein Projekt in Vancouver mit
der Sopranistin Carol Sawyer, Steve Bagnell an Tenorsax & Bassklarinette,
Lisa Miller am Piano und Clyde Reed am Kontrabass. Das ermdoglicht
musikalisch eine grofle Ausdrucksbreite und erst recht sanglich. Sawyer
stimmt namlich ebenfalls Webers Poesie an. Nur ist es bei ihr kein
raunendes Gemurmel, vielmehr jazzige Artistik mit Bel-Canto-Tendenz und
jede Menge Vibrato. Diese modernistische Zickigkeit lasst noch einmal
Zeiten aufleben, als Modern Art und coole Jazzcats sich miihelos verbinden
lieBen durch ein Bild wie the termites chew / on our houses, our bones, / our
memories, chewing up / the shadows of Cezanne’s table, und uber ein tunk,
tunk, tunk - kaploing - bonkZweek sich ebenso schon Einverstandnis
erzielen lieR wie mit dem Schwarmen fir Cages "Sonatas and Interludes”
oder fiur eine Lieblings-LP von Stockhausen. Charlie-Parker-Solos, ein
Roman von Dostojewski, vielleicht eines der letzten Male sind sie jemandem
der Stoff fur Gedichte. 'Poem 15" kommt zuletzt als krasses Freakout, und
Weber schildert selbstironisch, dass er sich bei einer allzu intensiven
Yogauibung ein blutrotes Auge holte. / looked like one of the devil’s chosen |
This quest for sacred inner peace / cartwheels in all directions. Und die
Musik ist solchem Raderschlagen durchaus ebenbirtig.

Am 9.6.2014 in Denver machte sich das MICHAEL VLATKOVICH SEPTET bei
ask 7 (pfMENTUM CDO089) Gedanken uber Fragen wie: Warum will die
Vergangenheit, die 'dishearteningly omnipresent never-to-be-forgotten
past’, nicht vergehen? Was will das Weib? (‘'madam why') Warum kann ich
nicht tanzen? ('...just couldn't dance') Warum herrscht keine Vernunft? (the
eventual supremacy of reason) Um solche Ratsel zu lésen, muss man das
Gehirn frei pusten. Mit Ron Miles am Kornett, Wade Sander an der
Bassposaune, Mark Harris an Altosax, Klarinette & Bassklarinette sowie
Glenn Nitta am Tenorsaxophon folgt Vlatkovich bei den Blasern dem Tip:
Take five. Kent McLagens Bass und Chris Lees Drums be- und ent-
schleunigen dazu den Puls, die beiden kdonnen definitiv tanzen, sogar auf
'nem Seil oder auf einer Wolke. Das ganze Projekt wird von einer grof3en
Besonnenheit bestimmt, einer Strategie des Weichen, als kénnte man die
Fragen so dazu bringen, sich von selber zu beantworten. Dieses traume-
rische Sinnieren, allem voran das bluesige, soulige, swingende Musing der
Posaunen, setzt sich selber den Rahmen einer sonoren Melodiositat. Aber
so beweglich und verschachtelt arrangiert Vlatkovich das Miteinander der
Blaser, als ware Sudoku ein neuer Tanzstil. Manchmal erinnert mich dieses
Jumping an plastische Einfalle, wie man sie von Mingus kennt, bei dem
Jimmy Kneppers Posaune ja auch eine prominente Rolle spielte. Ein
sicheres Indiz, diese Fragestunde auf das 21. Jhdt. zu datieren, kénnte ich
nicht nennen. Ich kann aber sagen, dass da bis in die letzten Nuancen
Vitalitat und Sophistication als der modernistische Zwillingsstern leuchten.
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RareNoise Records (London)

MERZBOW

B CUTS OF GUILTy

MATS GUSTAFSSON

THURSTON MOORE

Kein Wunsch, sondern Godzilla hochstselbst scheint hier der Vater des
Gedankens. Aber man darf den Wunsch nach einem ultimativen Kick durch
Noise doch auch nicht unterschatzen. Es gibt Vorstufen, die hinfiihren zu Cuts
Of Guilt, Cuts Deeper (RNR052, 2 x CD): Sonic Youth med MATS GUSTAFSSON
og MERZBOW beim Roskilde Festival 2005; Original Silence 2005; Gustafsson
& THURSTON MOORE playing some fucking Stooges 2009 und ihr Vi Ar Alla
Guds Slavar 2012; die Drum'n'Noise-Clashes von BALAZS PANDI & Masami
Akita in New York und Wien 2010 oder in Katowice 2011; der Henocide von
Akita, Gustafsson & O'Rourke 2011; und schlieBlich die slovakischen Meetings
von Merzbow, Pandi & Gustafsson 2012. Mit Evil knives. Lines. Deep lines.
Cuts. Like razor blades in the dark hatte Leif Elggren dazu das Motto geliefert.
Dieses Leitmotiv bestimmt nun auch die nochmalige Steigerung des
Headhuntings durch Moores Gitarre. Mit einem ultimativen Splatterfaktor wie
bei Braindead. Schlagzeug, Kettensage, Saxophon und Power Electronics im
totalen Exzess, ein einziges kirrendes, heulendes, stechendes, frasendes,
donnerndes, prasselndes, zischendes, rasendes Kick out the jams! Ein
herzausreifRendes Schlachtfest mit allen Mitteln, die zur Verfiigung stehen, mit
Schnitten bis ins Mark. Ein Sacrificium Intellectus, das alles daransetzt, um
jedes Molekul, das dieser Mahlstrom erfasst, in die Auferstehung zu jagen.
Ganz anders als Jihadi John. Auch wenn 'Divided by steel. Falling gracefully' in
seiner eigenen Kill Bill-Poesie schwelgt. Pandi knattert und blitzt in
bestandigen Wellen, Gitarre und Electronics spucken Feuer und kotzen Saure,
killen aber nur Faschisten. Die viel besungenen, viel beschrienen
Stahlgewitter, hier steht man mittendrin, unter Schock & Awe bis an die
Grenzen des Ertraglichen. Um wie gelautert zur Lichtung der dritten Station zu
gelangen, auf der die Hande minutenlang nur wie zum Zeitvertreib in der
Larmspreu kramen, krabbelnd und rauschend, obwohl Pandi dazu weiterhin
klopft und drischt. Der Rauschfaktor und ein fauchender Druck verdichten
sich, aber deeskalierende Zurickhaltung lasst einen Schwebezustand
entstehen aus drahtigen, perkussiven und verhalten brausenden Klangen. Bis
es im vierten Anlauf wieder zur Sache geht, dass die Zahne wackeln. In einem
brausend nesselnden Miteinander, in dem die ldentitaten verschmelzen, und
der God of Noise, Merzbows Gott, seine Kinder, den Affengott Pockie-Boo,
Last Exit, Carcass, die ganze Brut, zugleich frisst und sich wieder aus den
Rippen, dem Schenkel, dem Schadel schneidet. Dazu fangt Gustafsson wieder
zu brullen an wie ein Gepfahlter, bis zuletzt nur ein Strich bleibt, ein scharfer
Schnitt der Gitarre. Vielleicht eine Grenze, vielleicht ein Pfeil.
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Lange mochte ich die Art, wie Joe Morris Gitarre
spielt, nicht so besonders. Er spielte mir zu viele
Noten zu frickelig und schnell, war mir nicht
dreckig, nicht feurig genug. Das hat sich geandert.
Wenn er auf RareNoise mit Jamie Saft zu Werke
geht, in Slobber Pup, im Red Hill-Quartett oder mit
Plymouth, oder jetzt als THE SPANISH DONKEY,
wieder mit Saft an Echoplex Piano und MiniMoog,
hore ich einen Meister, dessen furioser, immer
wieder auch verzerrter Sound keine Winsche
offen lasst. Dritter Mann bei Raoul (RNR054) ist
wie beim Debut XYZ (Northern Spy, 2011) der
Schlagzeuger Mike Pride, bekannt mit Jason
Stein's Locksmith Isidore und dem eigenen From
Bacteria To Boys. Blueprint fiir den Donkey-Furor,
wenn man sich unter Blue Schwarzblau oder
Blutergussblau vorstellt, ist aber Kalashnikov, sein
Bang-Bang-Duo mit Saft. Der orgelte da schon so
hollisch, wie es hier nicht anders geht, weil Morris
seinen 'mikrotonalen Blues', wie er das nennt,
derart infernalisch aufbereitet, dass ohne einen
ahnlichen luziferischen Spirit nichts zusammen-
ginge. Larry Young und Tony Williams werden dazu
wissend nicken, John McLaughlin hat nach
Lifetime irgendwann gemeint, sich den Pelz
waschen zu mussen. Die drei Esel fihren in
Kostproben von 32, 22 und 16 Min. vor, zu was ein
Hollendrache auf Freigang aufgelegt ist. Er nimmt
sich als Herr der Welt alle Zeit der Welt, um die
schillernde Pracht seiner Kakophonie zu entfalten.
Eine Pracht, die unter Prides dauerndem Donnern
und Blitzen aufscheint, grandios umbraust von
Safts irrlichterndem Georgel, seinem standig
andrangenden Quallen schimmernder Klang-
quader und halbflussiger Glastropfen in Walfisch-
format, seinem Mooggebrumm oder kaskadieren-
den Zuckungen. Doch erst durch Morris wird das
Ganze so intensiv, wie es ist. Mit krass verzerrten
Tonen, heulender Hymnik, quecksilbrigem Ge-
triller, bebendem Tremolo, bohrendem Nachdruck
Richtung Zirbeldriise und Sonnengeflecht. Sonny
Sharrock, Ray Russell und Masayuki Takayanagi
waren wohl die ersten, die solchen Gesang anzu-
stimmen vermochten, der wie aus dem Feuerofen,
aus dem Hades, aus den Schinderhitten aufsteigt
ins Uberirdische, Ubermenschliche. In begeisterter
Unbedingtheit scheinen Morris' Finger fast den
Schwanz der Schildkrote greifen zu kénnen, der
nicht zu greifen ist. Mick Barr und Olaf Rupp
kennen das sicher auch. Und mir muss man bei all
dem Pathos nicht erst mit Eselsohren zuwinken,
um mich zum Grinsen zu bringen.
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Umlaut Records eriin - paris)

Wann hat es das schon mal gegeben, ein Motto von Anais Nin und dazu
Eugen Drewermann, Alexander Litvinenko und Henry Flynt als
Widmungstrager? Also ein kirchenkritischer Theologe, ein Putinkritiker
und ein Kunsttempel schandender Konzeptkiinstler. Der Umlaut-Gitarrist
HANNES BUDER verdichtet so auf Changes Il (ub006, LP) seine Welt und
erweitert dadurch unseren Horizont. Unter seine eigenen Kompositionen
und Improvisationen mischt er zudem die deutschen Volkslieder 'Ich hab
die Nacht getraumet’, '"Heidenroslein', 'Es ist ein Schnitter, heillt der Tod'
und 'Es flog ein kleins Waldvogelein'. Das 'Requiem’ fur Litvinenko passt
da nahtlos zwischen solche Tranenrihrer, und Buder scheut sich auch
nicht, dafiir an die Herzfasern zu rithren. Wobei er da auch kampferische
Untertone zunehmend die Oberhand gewinnen lasst. Das radikale und
tyrannentrotzige Motto "All but freedom, utter freedom, is death" lasst
weniger auch nicht zu. Um aber dann doch auch in 'Ocean #1' & '#2'
einzutauchen, wechselt Buder zu einem Harmonium, um dabei weniger
dessen pietistischen als seinen ozeanischen Sound auszukosten. Wer
mochte da noch als intrigante Landratte verschrien sein, oder als
wahnhafter Ahab? Seine Archtop-Gitarre schlagt Buder dagegen wie ein
anderer Bill Orcutt, einer, der nicht Glber den Ozean ausgewandert ist.
Der auch im Shotgun Chamber Trio aktive Partner von Hannes Lingens in
[ro] uUberrascht bei seiner Flynt-Hommage mit Flétengezwitscher zu
Gitarrendrones. Die 'Improvisation #2' gelingt ihm besonders flink und
struppig. Und dieser Ton verwandelt auch Heidenréslein und Wald-
vogelein in so etwas sarkastisch Tuffes und Realitatsgebeuteltes, wie es
Arno Schmidt in seinem Essay >Funfzehn< der Romantik bescheinigte,
die bei ihm gefahrlich=widersinnige Zige tragt und, so unidealistisch wie
Anais Nin, von der agnostischen Einsicht ausgeht, "daB wir in einem
Meer von Unbegreiflichkeiten - Ungeheuer ichtyosauren unten ; ge-
mastete Stiirme oben - auf einer Planke reiten ; mit unzureichenden
Sinnen ausgeriistet, deren Hauptforce es noch ist, Schmerz zu fiihlen..."”
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Die 34 Min. von Heretofore (UMFR-CD12) bringen ein Wiederhoren mit 2/3 des
Umlaut-Trios Zoor. BERTRAND DENZLER am Tenorsaxophon und ANTONIN
GERBAL an Drums zeigen ohne Jean-Sébastien Mariage mit seiner E-Gitarre ein
Faible fir reduzierte Klanggestaltung. Mit nachdenklichen, briitenden, meist nur
halblauten Blastonen und ganz simplen Aktionen an einem minimalen Drumset.
Gerbal, der auch in andere Umlaut-Projekte wie Peeping Tom und r.mutt invol-
viert ist, beschrankt sich bewusst auf monotone Gesten, wobei er sich mal auf
die Snare, mal auf die Tom fixiert, da ein wenig pocht, dort ein wenig klopft,
dann auch mal den Besen kreisen lasst und dabei jede Erwartung an flussige
oder sonstwie delikate Rhythmik in beschrankt tuender Art-brut-Manier leer
laufen lasst. Was nicht verwundern darf bei einem, der sich mit dem Trio Jupiter
Terminus (zusammen mit J.-L. Guionnet & P.-A. Badaroux) "Concedo nulli" - Ich
weiche keinem - als Motto wahite. Er ist halt ein harter Hund, der hier aufs Fun-
damentale abzielt und bestrebt ist, nicht-ldiomatisch zu denken und zu trom-
meln. Womit wohl gemeint ist, dass das Woérterbuch der musikalischen Gemein-
platze zugeschlagen bleiben soll. Denn was gabe es gegen die spezifische
Eigentumlichkeit einer Ausdrucksweise als solche auszusetzen? Wenn Denzler
mal kurz mit heftigen StoRen forciert, aber wieder zurickkehrt zu leicht
angerauhten Haltetonen oder sogar bloRen Schmauchspuren, dann ist schlieR-
lich genau das Teil seines Idioms, seines Jargons. Gerbal streichel-tatschelt
dazu das Becken, pocht dann aber auch schon wieder monotone Punktreihen
auf dem Tom. Oder lasst, bei weiterhin monotonen Einhandschlagen auf den
Fellen etwa Blechernes mitschnarren. Er wirkt da eher wie einer, der sein Drum-
set ausgiebig stimmt, bevor er es zu spielen gedenkt. Denzler blast inzwischen
mit etwas mehr Nachdruck angeraute Spaltklange und bebende HornstoRe, die
Gerbal mit nun schnellen, wenn auch weiterhin kunst- und schmucklosem Ein-
handtackern erwidert. Dann wieder Beckenrauschen und Gepoche, eher hand-
werklich als - mon Dieu - sich auch nur ansatzweise dem Verdacht auszusetzten,
sein Tun hatte unterhaltsamen Charakter. Dennoch wagt er nun auch springen-
de und zweihandige Muster. Um gleich wieder wie ein Bildhauer akribisch an einer
Skulptur zu meiseln und zu beseln, bei deren Anblick das Volk gern aufschreit,
dass selbst Kinder und Affen das besser konnten. Denzler ist dabei langere Zeit
halbstumm geblieben, um nun doch zu heftigem Pompompompom seines Part-
ners nochmal Druck zu geben, mit hell schwellendem Legato und zuletzt einem
Halteton, den Gerbal mit seiner inzwischen gewohnten Monotonie beklopft.
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Va Fongool (osio)
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Ist Norwegen die Schweiz des Nordens? Musikalisch kénnen die 5
Millionen da oben mit den alpinen 8 Millionen locker konkurrieren. Geolte
Kronen und Swissness kommen scheint's doch irgendwie auch den
kreativen Nischen zugute. Oslo wimmelt jedenfalls vor kreativen Kopfen
und beschert mir immer wieder junge Gesichter und neue Namen. Zu
PLATFORM haben sich zusammengetan der Drummer Jan Martin
Gismervik mit der Cellistin Katrine Schigtt und dem belgischen Pianisten
Jonas Cambien, der 2008 nach Oslo kam und dort mit Unbird improvisiert,
mit Gismerik in Karokh rockt oder mit dem Ensemble Askiom neue Musik
spielt. Dazu bringt der franzosische Klarinettist Xavier Charles sein
Vierteljahrhundert an Impro-Erfahrungen zwischen Addis Abeba und
North of the North mit, wo er immer wieder mit lvar Grydeland gespielt
hat, nicht nur im gemeinsamen ECM-Projekt Dans Les Arbres.
Anthropocene (VAFCDO013), zu deutsch: Anthropozan, bezeichnet zwar
das gegenwartige Zeitalter als das menschengemachte. Aber setzt dabei
schon auf die krabbelnden und kriechenden Uberlebenskiinstler, Sister
Laus und Mr. Floh, Schnecken, Schnaken und Schrecken, die sich gegen
die ozonlochernen und plastikvermiillten Herausforderungen besser
behaupten konnen als deren Verursacher, der Oberschadling namens
Mensch. Klein muss man sein, vielfaltig und anpassungsfahig. Diese
Vielfalt hallt wider in feingliedriger Perkussivitat, zu der auch das
praparierte Piano mit wie chitingehartetem Pingen, aber vor allem
Gismervik mit metalloiden Kling-, Flirr- und Schleifklangen beitragt.
Schigtt plonkt und schabt, Charles tutet Haltetone. Wenn nicht mehr zu
unterscheiden ist, ob da auf den Saiten oder aufs Trommelfell ge-tam-t
wird, ist dieses Quartett besonders schon es selbst. Raues, dabei
durchwegs behutsames Schnarren, Ploppen, Pusten, Schnullen und
Schrillen der Klarinette korrespondiert mit Gezirpe und Gesurre des
Cellos und perkussiven Reibungen. Cambien plinkt wie eine Spieluhr zu
klopfkafrigem Tocken und sandigem Gerassel, oder er rumort ein
Klangbeben im Bassregister. Schnelle Kirzel lésen traumerische
Dehnungen ab, und umgekehrt. So schaffen diese Kontraste immer wieder
neue Korrespondenzen und vielgliedrige Wechselspiele Ton in Ton. Zum
Vorbeugen kommt solche Bescheidenheit und Mikrophilie zu spat, aber
um das Anthropozan zu strecken, ware es eine Option.
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Nach Stale Liavik Solberg bei Will It Float? stellt sich nun mit dem
Posaunisten HENRIK MUNKEBY NORSTEBQ und dem Konzertmitschnitt
Oslo Wien (VAFCDO014, 2 x CD) ein weiterer Vertreter des jungen Va Fongool-
Zirkels in Oslo vor. Eigentlich kennen wir ihn schon durch sein
elektroakustisches TH_X-Duett mit Daniel Lercher. Doch hier im Plinkplonk-
verbund mit dem Stockholmer Perkussionisten RAYMOND STRID und der
Kontrabassistin NINA DE HENEY zeigt sich noch etwas deutlicher sein
Temperament als Teamspieler und Nestbauer. Der heraklitischen Natur des
Improvisierens wird dadurch Rechnung getragen, dass man zwei Konzerte
im Vergleich geboten bekommt, namlich das am 30.03.14 im Bidrobon in
Oslo und das vom Vorabend in der Freistunde in Wien. Strid ist bei aller
personellen Konstanz mit Sten Sandell, Barry Guy und immer wieder Mats
Gustafsson fir Vieles zu haben, fiir die orchestral strukturierte Wucht des
Barry Guy New Orchestra und des Fire! Orchestra ebenso wie fir die
Bruitophilie Martin Kichens, ob nun in UNSK oder im Trespass Trio. Hier
liegt sein Akzent mit feingliedriger Gestik und molekular dosierter
Pointillistik auf der klangfarbreichen Stofflichkeit von Holz und Metall, die er
mit federnden Tupfern, klickklackenden Hagelschlagen oder sirrenden und
rauschenden Tonungen auskostet. De Heney, schon als Twen in den
1980ern Schwedin aus Neigung geworden, hat sich neben ihrem Solospiel
auch im Miteinander mit etwa Charlotte Hug, Lisa Ullén und Okkyung Lee
profiliert durch eine gerauschnahe und detailreiche Spielweise, die sich
perkussiv mit der von Strid mischt. So kann es dann kommen, dass sie als
kleiner Bummelzug uber die Saiten dampft oder darauf Eiskunstlauffiguren
kurvt, wahrend er mit Muscheln oder im Nahkastchen nestelt. Statt nun mit
aufgeblasenen Backen und grofRer Schnauze dazu vorneweg zu schmettern,
sucht Ngstebg knoérend, gurrend, schnarrend und mit einem Dampfer
schnullernd ein kuscheliges Einvernehmen, wie man es in Rappelkisten oder
Sandkasten eher selten erlebt. Die Wiener Variante wirkt daneben etwas
vollmundiger. Zwar ebenfalls mit kammermusikalischem und hummeligem
Strich, federndem Beben und flockigem Getockel, aber doch auch
druckvollerem, ausposaunterem Getrote und spritzigerem Pollocking. Die
gedampften Solopassagen sind jedoch ahnlich behutsam gesaumt und
Strids Finessen flohzirkustauglich, selbst die gepaukten. Oder launig
gekleckert zum Ton in Ton von Bassstrich und Ngrstebgs Murren und
Stohnen. Die Wiener kamen sogar in den Genuss einer groovigen
Schussfahrt. Wenn schon launig, dann gleich gscheit.
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... nowjazz plink'n'plonk ...

BERESFORD HAMMOND The Science of Snow (the 52nd, 52NDCDO001): Der
Damon, der mir standig "Is there all there is?" ins Ohr flustert, hat mir meine
Neigung zu melancholischer und zartbitter trister Musik noch kaum
vermiesen konnen. Ich muss da selber standig gegen mein zahfliissiges
Phlegma mit Vitalisierungsschocks und Blutbeschleunigern angehen. Daher
werde ich auch hier erstmal schwach, wenn mich Charlie Beresford & Sonia
Hammond in die verschneiten Walisischen Marken mitnehmen. Hammonds
Cello und Beresford mit akustischer Gitarre & Piano evozieren ein Feeling,
das auch schon die von Gaéna da Sylva grau in grau fotografierten
Winterlandschaften suggerieren. Beresford hat mit Fourth Page auf Leo
Records auf sich aufmerksam gemacht, Hammond spielt mit Brecknock
Sinfonia und dem Castalia String Quartet, ihre Wege kreuzten sich bei den
Radnor Improvisers. lhre Klangpoesie lieBe sich ohne weiteres einem
nordischen Noir oder der dark ambienten Weird- und Wilderness jener
internationalen Bruder- & Schwesternschaft zuordnen, die ein Gespiur fir die
Traurigkeit der Elfen hat und dafir, dass von den Wundern der Natur oft nur
Wunden blieben. Es singt da ein eisiger Wind lbers Cello und die Gitarre
prickelt Eisblumen. Frost knackt im Holz, die Natur beugt sich zitternd unter
der weien Last. Zur bildhaften Ebene kommen eine lyrische und ein langes
Gedachtnis, das tiber pastorale Anklange bis zu Dowland zuruck sinniert und
Albions griunen Zauber beschwort. In 'Headless Bluebell' fallen jedoch
Schlage ins rasselnde Innenklavier, die an das "Off with his head" der Red
Queen erinnern. Aber das Cello halt fest am silbernen Faden, der das Sehnen
nach Cockayne nicht abreiBen lasst. Mit praparierten Saiten halt Beresford
jedoch Missklange im Spiel, das ja auch darin besteht, nur mit geschlossenen
Augen das Ersehnte zu finden und zu 'sehen'. 'Snow Blindness' stimmt
Hammond mit schmerzlichen und dunklen Tonen an, 'Scratching the Sky' mit
rauem Nachdruck. Unter Beresfords Fingern bekommt der silberne Faden
schon eine Bronzetdonung, und die Zunge schmeckt auch schon Eisen. Bei
'Gecko' macht Hammond holzige Gerausche und streicht dissonante Striche,
die etwas Bizarrem Zugang verschaffen, auch wenn eine Krahe warnt. Das
Weil dringt durchs Auge in den Kopf, diese Winterimpressionen sind
durchlassig fur Visionares, fir Mystisches. Saturn kehrt in sein Haus zuriick,
Schnee fallt im Sommer, man konnte mit Parzival in Trance verfallen, und sei
es beim Anblick schmelzender Schneeraupen auf kahlen Zweigen oder eines
kahlen Wipfels, der sich wie Geader im grauen Himmel abzeichnet.
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ALESSANDRO BOSETTI & CHRIS

EASEL Bloom (veto-exchange 011): Easel, eine

ABRAHAMS A Heart that Responds from

Schooling (Unsounds, 50u): We Who
Had Left, das Debut dieses Duos, ist
2012 bei Mikroton Recordings er-
schienen, und Mikroton wirde auch
weiterhin gut passen fiur das, was
Bosetti elektronisch beisteuert. Bei
'Eye' mit pointillistischen Clicks + Cuts,
bei 'Reservoir' mit einer Art Echo auf
den Pianoklang seines australischen
Partners. Der da die Tasten mit einer
hellhérigen Bedachtsamkeit drickt, die
ein wenig der von John Tilbury ahnelt.
Doch erst bei 'Esteem’ tritt jener Stupor
ein, den mir Bosetti schon seit einer
ganzen Weile garantiert, insbesondere
mit Trophies. Dazu geniigt es, dass er
den Mund aufmacht, um, wie hier, zu
einem oft gespielten Stiick von Steve
Lacy, mit dinner, zerbrechlicher Stimme
einen Songtext zu singen, den er dazu
geschrieben hat. Zu 'Observatories'
lasst er uber dem Piano dann nur seine
helle Vokalisation driften. Danach
stimmt er 'Bridges' an, die amerikani-
sche Version von Milton Nascimentos
'Travessia', wieder mit diesem an David
Grubbs erinnernden Timbre, das nicht
tragt, aber dadurch, dass es so an seine
Grenzen geht, mehr sagt als schone
Stimmen oder groRe Worte. 'Green-
houses' mischt zu ostinatem Piano-
geperle und monoton zuckender Elek-
tronik dumpfe, schlappe Beats, die sich
als trager Loop drehen. Abrahams quirlt
dazu immer spitzer und immer
schneller, ein schnabeliges Meiseln von
kristallinen Splittern, das schlieBlich
monoton auf immer die gleiche Stelle
pickt, wahrend das Mahlwerk in eine
schwerfallige Hast verfallt. Fur 'La Nour-
riture' schlieBlich gehen hintergriundige
Vokalisation und das schreitende Piano
zusammen, unterbrochen von fran-
z0sisch gesprochenen Satzen, in deren
Sprachrhythmus Abrahams imitativ mit
einfallt. Nicht Bosettis allerschonste,
aber schon genug allemal.

Staffelei fur Blumenbilder? Vielleicht, vielleicht
auch nicht. Fakt ist, dass Christoph Erb an
Tenorsax & Bassklarinette, Fred Lonberg-Holm
an Cello, Gitarre & Electronics sowie Michael
Zerang an Drums & Percussion hier zusammen
ihre in Luzern bzw. Chicago wurzelnden
Erfahrungen wilde Bluten treiben lassen. Die
Metapher bringen sie selber ins Spiel, indem
sie mich 'Corolla’, 'Calyx' und 'Perigon’
nachschlagen lassen. Daher weiB ich, dass von
den Kron-, Kelch- und Perigonblattern von
Blutenpflanzen die Rede ist. Allerdings braucht
es da eine entsprechend bliihende Phantasie,
um solch blumige Rede mit dem Knattern,
Rohren, Scheppern, Sagen und Drohnen dieser
drei in Verbindung zu bringen. Wobei alles, was
nicht eindeutig als wildes Geblase oder
heftiges Geschmetter erkennbar ist, mit
begriundetem Verdacht Lonberg-Holm zu-
geschrieben werden darf. Der Noise und die
kakophone Vehemenz erinnern stark an seine
einstigen GROB-Clashes mit Weasel Walter
und Jim O'Rourke bzw. Kevin Drumm, nur dass
L-H nun selber auch mit einer Gitarre ran-
daliert. Zur kollektiven Dynamik gehoren hier
unbedingt auch kratzig raue Gesten, die
Zerang mit hoher Reibung ausfihrt, dazu
schellende Klange, bei denen ich schon wieder
unsicher werde, ob sie perkussiver oder
geblasener Natur sind. Egal. Dass das
Miteinander derart dicht klingt, ist eine der
Qualitaten dieses Treffens. Umso transpa-
renter beginnt der dritte Part, mit schillernden
Trillern und bebendem Grrrrowling von Erb
und hell gepickten Gitarrennoten von L-H. Bei
denen es freilich nicht bleibt, zumal Zerang
auch da rappelkopfig und steinschlagartig
Krawall macht. Auch die Gitarre schlagt schon
wieder so dissonant es nur geht uber die
Strange, kuscht aber dann doch vor be-
ruhigendem Gurren und Gegonge, ohne das
Knurren ganz sein zu lassen. Die drei letzten
dieser ereignisreichen 50 Min. eskalieren dann
auch wieder zahnefletschend und mit eisen-
haltigen Wirbeln als Freakcore der maximalen
Sorte. Es ware mal interessant zu wissen, wie
sowas in Moskau und St. Petersburg ankommt,
wo Easel sich im April hin wagt.
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SUSANNA GARTMAYER AOQUIE -

KAZE Uminari (Circum-Libra Records 203): Das bei

Solos fur Bassklarinette (chmafu
nocords 56 / GOD 29): Die Wie-
nerin, die da allein das A und O der
Bassklarinette vokalisiert, kennen
wir von Broken.Heart.Collector her.
Aber das ist eine andere Ge-
schichte, eine herzensbrecheri-
sche und zudem ein Teamspiel. Das
hier ist eine Mutprobe und auch
schon die Demonstration der Cou-
rage, allein in die Héhle des Bass-
klarinettenléwen vorzudringen.
Aber der scheint ihr aus der Hand
zu fressen, und ihr Verhaltnis zur
langen Grete in der Klarinetten-
familie ist so eng wie das zweier
sich kussender Lippenpaare. 'AE'
ist ein welliges Auf und Ab, das mit
Zirkularatmung das Bassspektrum
auslotet vom unkenden U bis zu
Uberblasenem Schrillen, aber ganz
melodiés schlieflt. 'U' ist ein wie
gegen eine Fensterscheibe ge-
hauchtes und gestohntes Adagio,
ein aus Dunst und Zerbrechlichkeit
geschliffenes Beinahenichts. Bei
'O' tanzen nur die Finger auf den
Klappen einen Regentanz zum
tabladhnlich tockenden Tamtam,
das sie dabei erzeugen. 'E' folgt als
vollmundig geknarrte Hymne auf
der Kontraaltklarinette, mit dem
Schiff der Wiener Ruprechtskirche
als Resonanzraum, bei der wo-
moglich sogar die Fenster geklirrt
haben. 'I' besteht aus kurzen Sto-
Ren, mit sonoren Ausschlagen nach
unten und diskant gekieksten Za-
cken oben, bis sich die Spitzen ab-
flachen zu einem sanften Groove.
Fur 'UE' wendet Gartmayer wieder
einen gehauchten Feinschliff an,
mit erst flotenschonen, dann schril-
len Hohen, sonoren Tiefen und dem
Galopp eines Mikrolipizzaners tiber
die Klappen. 'A’ bringt als Reprise
zu 'AE' erst bohrenden Nachdruck,
dann eine zartbittere Melodie, wie
aus nem Schtetl nach Wien geweht.
Um wieder bohrend zu enden bis
zu einem dahin schwindenden De-
crescendo. Gebrochene Herzen
kann man offenbar so oder so
sammeln.

einer 12-tagigen Japan-Tour intensivierte Mit-
einander von Satoko Fujii, Natsuki Tamura,
Christian Pruvost und Peter Orins ist eingegangen
in diese anschlieBende Studiosession in Montreuil.
Zum dritten Mal also zwei Trompeten, Piano und
Schlagzeug, uberschrieben mit jenem Tiefsee-
grummeln, das einen Tsunami ankindigt. 'Tioky
Atsimo' eroffnet mit schmetternden Trompeten,
gefolgt vom stotternden 1-2 1-2-3 von Drums und
Piano, wobei Orins mit einer Hand noch
Paukentupfer dazu setzt. Die ne Weile verdutzten
Trompeten stoRen krawallig dagegen, ernten aber
nur ein energisches Pianosolo von Fujii, das Tamura
wiehernd aufschrillen lasst. Bis kollektiv ein
melodischer Groove einsetzt, als ob das immer
schon so gedacht gewesen ware. 'Vents Contraires'
hebt danach ganz leise und schwebend an, mit
Cymbalstrichen und verhaltenem Trompetenhauch.
Der eine summt, der andere kochelt Spucke, Orins
feilt seine Fingernagel. Fujii setzt dazu nur ein paar
triste Noten und grollenden Basssound. Aber Orins
bringt rollend Bewegung ins Spiel, das auch die
Trompeten aufzucken und zusammen mit dem Piano
sprudeln lasst. Davon bleiben aber nur erratisch-
perkussiver Klingklang und wieder ausgedinnte
Pianotristesse. Die Trompeter kennen zwar ein
harmonisches Gegenmittel, z6gern aber, es nach-
drucklich anzuwenden. Zu Beginn von 'Running
Around' jagen die Trompeten unisono auf und ab,
dann setzt rhythmischer Schub ein, zu dem Pruvost
schnaubend und zwitschernd zu brillieren beginnt,
bis ihn Tamura besanftigend mitnimmt zu einem
Luftloch, in dem er dann selber, gepresst, tiriliert.
Bis ihn die andern mit kleinen Wellen aufsaugen,
und Orin polternd hinfuhrt zur Unisonoreprise der
Trompeten. 'Inspiration' ist eine einzige groRe
Krimskramserei und kindskopfische Belustigung
mit komischen Gerauschen, Spinnengekrabbel im
Innenklavier oder tonernem Geklimper auf pra-
parierten Keys, mit unwahrscheinlichen Luft-
schlangen und verbluffender Orinserei. 'Uminari’
hebt zuletzt ebenfalls mit Gerauscheffekten an,
holzigen von Fujii und krotigen von Tamura. Zu
Harfengeflirr im Innenklavier, perkussiven Pfeifen-
trillern und Trommelwirbeln bricht ein erster Ansatz
von Trompetenhymnik aber gleich wieder ab. Bis
aus traumerischem Spintisieren und grollendem
Rumoren von Fujii und wildem Gefauche und
Flustertitendramatik von Tamura Unheil sich
abzeichnet und zugleich eine Trompete elegisch zu
klagen beginnt. Wer sich von Kaze extraordinaren
Trompetenklang, Komik und Dramatik verspricht,
wird nicht enttauscht.
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PASCAL NIGGENKEMPER solo 'look with thine eyes'

(Clean Feed, CF324CD): Dass der Mann da Bass spielt,
muss einem erstmal gesagt werden. Und es braucht eine
Weile, bis die Ohren bereit sind, diesen schrill gesagten
Groove als Werk eines Kontrabassisten zu akzeptieren.
Noch etwas langer brauchte der blinde alte Lear, bis er
sich als der Genarrte einer Familientragodie erkannte.
Fetzen aus Shakespeares Koénig Lear wie 'men of stone’,
'sharper than a serpent's tooth' oder ‘let the fork invade
the region of my heart' liefern neben der Uberschrift auch
die einzelnen Titel und uberhaupt die Anregung, mit den
Ohren sehen zu lernen. Niggenkemper hat sich in den
letzten zehn Jahren internationalen Schliff geholt und
neben Joe Hertenstein und Thomas Heberer etwa auch
Robin Verheyen und Tyshawn Sorey als Triopartner oder
Sean Ali fur ein Bassduett motivieren konnen. Selbst
Weasel Walter, Nate Wooley, Dave Rempis und Chris
Corsano konnten sich die Giftzahne an ihm wetzen.
Nachdem er schon mit Thomas Heberer's Clarino und
Baloni, einem Trio mit F. Loriot & J. Badenhorst, bei Clean
Feed Anklang gefunden hatte, brachten die Lissaboner
2013 auch sein GroBprojekt Vision7 heraus, in dem u. a.
Gratkowski, Lillinger und Eve Risser mitmischen. Doch all
das ruckt in den Hintergrund, wenn er hier allein zu
zaubern beginnt. Da meint man eher noch Schlangenzahn
und Pfeilspitze zu hoéren, als bloR Saiten, Holz, Rosshaar
und pfiffige Praparationen. So verbluffend zirpt und
schleift, braust und heult es da, dass man auf ein rau
uberblasenes Saxophon tippt oder den Hals verrenkt, um
die Stromkabel und Motoérchen zu entdecken. Erst bei 'if
you will marry, make your love to me' kommen krasse
Kratzer auch mit basstypischer Sonoritat einher, in wie
dr.-jekyll-mr.-hydescher Zweistimmigkeit. Dem folgen aber
wieder unwahrscheinlich furzende und maultrommlige
Impulse, ja fast eine Wildwestshow mit galoppierenden
Hufen und knallenden Colts. Ganz ohne Blech geht das
wohl nicht. Flirrenden kleinen Wellen folgt schnarrendes
Picking zu 'Tabla'-Beat oder ein katzenjammerlicher
Cellogesang (ganz ohne Todten-Geruch). Es flirrt wie
Mottenflugel unter einer Lampe, zu wieder dissonantem
Laubsagezirpen und kotoahnlichem Plonking. 'Sharper
than..." bohrt dann bis auf den Nerv und dazu ist
garantiert ein Rasierer im Spiel. Sonores Bowing halt
giftigem Kratzen und Schnarren stand, schriller Wind sagt
durch Mark und Bein (‘blow wind and crack your cheeks').
Die Herzfasern erbeben vor knarrenden Tritten ums Haus
und vor Tatzen, die sich an der Tur zu schaffen machen.
Zuletzt klopfen die Finger dann ein ostinates Bombombom
auf den Saiten, der Bogen, nein, zwei Bégen schlagen in
ungerader Folge daruber noch hinweg. Das ist ein
Kontrabassist, wie er nicht im Buche steht.
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THE JOHN O'GALLAGHER TRIO The Honeycomb (Fresh Sound New Talent,
FSNT 462): Ein Neuling ist dieser kalifornische Altosaxophonist keineswegs, der
mit dem Timugin Sahin Quintet auch schon auf dem Koélner Label Between The
Lines zu horen war. Ich horte ihn auch schon mit Axiom auf CIMP und das ist
bestimmt gut zwdlf Jahre her. In diesem Trio spielen nicht seine ublichen
Buddies, also nicht Jeff Williams, sondern Mark Ferber an den Drums, und nicht
John Hebert oder Masa Kamaguchi den Bass, vielmehr Johannes Weiden-
mueller. Den Heidelberger, der sich im Kenny Werner Trio bewahrt hat, den
kennt O'Gallagher freilich auch schon seit Jahren und hat mit ihm zuletzt The
Anton Webern Project (2013) realisiert. Auch Ferber ist ein alter Bekannter, mit
dem er etwa dessen March Sublime (2013) im Bigbandformat aufgenommen hat.
Hier geht es weniger um ein freies Jammen, als, ahnlich wie bei den Webern-
Arrangements, um vertrackte Kompositionen, die allerdings die eigene
sprudelnde Virtuositat nie zu kurz kommen lassen. Der besondere Anspruch
erschlieft sich eher Uber Weidenmuellers Taktwechsel und die wechselnden
Stofrichtungen und perkussiven Dichtegrade, die Ferber abverlangt werden.
Wenig ist hier linear und noch weniger unbedacht. Der Hintersinn von
'Extralogical Railman’' erschlieft sich als Anagram von Charlie Parkers 'Relaxin’
At Camarillo’, mit der sich daraus ergebenden, hier aber eiskalt servierten
Akrobatik. Und was wirde 'Petulant Snoot' ganz ohne eine gewisse Zickigkeit fur
einen Sinn machen? O'Gallagher mag sich ja anfangs ganz lyrisch geben, er
verrat doch bald auch kapriziosen Eigensinn. Es fallt auch nicht schwer, Ferbers
flockige und scheinbar stolpernde Schlage und Kniebrech-Rolls schatzen zu
lernen. Das Titelstuck besticht mit einem eingangigen Altomotiv, beginnt dann
aber so umeinander zu sausen, wie man es eigentlich nicht mit Honigbienen
assoziiert. 'Go Where You Are Watching' klingt da schon versonnener, als wiirde
O'Gallagher was SuiBes auf der Zunge zergehen lassen, gefolgt von einem Bass,
der von Blute zu Blute summt. Weidenmueller macht den lockeren Gang von 'Eve
Day' vor, O'Gallagher greift ihn mit hellem Zungenschlag auf, Ferber mit launigen
Spriungen querbeet. Der ja auch fir Honigkuchen zu habende 'Kerberos' macht
Urlaub dort, wo er unbeschwert rumtollen kann und wo der Marsch, den Ferber
zuletzt anstimmt, nichts mit Krieg am Hut hat. Auch bei 'Turducken’, einer
Geflugel-Matrjoschka aus dem Backofen, wiirde der Hollenhund wohl die
Unterwelt Unterwelt sein lassen und so tiber Stock und Stein angewetzt kommen
wie es das Altosax illustriert. Ich will nicht sagen, dass ich dabei hindisch
schwanzwedle, aber die Ohren spitze ich gern.
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RODACH - SCHLOTHAUER - WEISER Fuzzylogics (Timescraper
Music, tscr 1401): Man muss den Labelnamen nur lbersetzen, um
einen der Peilpunkte zu erhalten, mit denen sich der Geiger Burkhard
Schilothauer triangulieren lasst. Der andere neben dem Ensemble
Zeitkratzer ist Wandelweiser, der von ihm mitbegriindete Verbund von
Neutdnern, die Stille Musik machen. Als er 2005 bei einem Projekt
von Robert Wilson mit dem Berliner Ensemble Bekanntschaft mit dem
Gitarristen Michael Rodach machte, war das der Keim fur dieses Trio
mit Rodachs altem Weggefahrten, dem Drummer Andreas Weiser. Die
beiden spielen namlich schon seit den 1980er zusammen, einst bei
Die Elefanten (von denen schon die Rede war, weil auch Gebhard
Ullmann da dabei war), oder auch bei Shank, einem Future-Jazz-
Projekt mit dem Trompeter Martin Klingeberg. Da gab es schon eine
starke Affinitat zu Elektronik und die Vorstellung, aus Schichten
Tracks entstehen zu lassen. Auch RSW operieren elektrifiziert und
mit Livesampling, wobei sie nicht Fremdmaterial hinzu ziehen,
sondern musikalisches Eigenblutdoping betreiben. Wie es sich auch
mit Delay und Loop bewerkstelligen lasst, werden driftende
Dréohnspuren durch Faltung angedickt zu einem Klangstrom aus
selbst generierten Ingredienzen. Weiser schlagt statt Beats ein
flickerndes Pulsieren oder lasst Peasoupsounds rotieren. Von
Schlothauer stammen die vielfaltigen ltchy- & Scratchy-Parts. Rodach
krabbelt, knarzt und rifft iber bereits gitarristische Drohnwellen, die
helldunkel dahin summen oder heulen. Als wirde sich Saturn
versonnen seinen Dreitagebart reiben. Der Flow nimmt die Binnen-
wirbel mit sich, erhalt durch sie aber ein standig changierendes
Wesen. So dass, egal ob bei den 20 Min. von 'Dresden’, den 16:45 von
‘I Have A Dream' oder kirzeren Passagen wie 'Insomnia’, 'Sirene'
oder dem sandig wippenden 'Sand Sand Sand' nicht die vergehende
Zeit die Hauptrolle spielt, ebensowenig wie in der Wiiste der Sand
oder in der Poesie das leere Blatt. Es sind die Spuren, die die
Aufmerksamkeit auf sich ziehen, die Kratzer, die der Zeit zugefugt
werden. Nicht nur bei 'Pulse-Streams' sehe ich eine Akrobatin vor mir,
die tanzend Reifen um Hals und Hufte und jedes ihrer sich
schlangelnden Glieder kreisen lasst. 'Miles Groams' schief3t
psychedelisch-metronomisch ins Kraut, Weiser macht den Dinger.
Aber dann herrscht wieder Traumton, mit monotonem Gitarren-
klingklang, knarzigen Akzenten und einer Geige, die die ganze Nacht
Schafchen streichelt, bis der Hahn kraht. Zum Herzschlag von 'Work
On!" fiedelt Schlothauer folktronisch und steht dabei massiv unter
Strom, bevor Rodach den bluesigen Duktus auf der Gitarre
Ubernimmt. 'Last Exit' gibt es zuletzt, mit Wahwaheffekt und
processed voice von Weiser, als launige Zugabe.
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KARL SEGLEM Som Spor (NORCD 1445): Die einen
nennen‘s World Jazz, die anderen Folk Jazz, ich
nenne, was dieser norwegische Saxophonist da
macht, der neben Tenorsaxophon noch Ziegen- &
Antilopenhérner blast, einfach mal Schéone Musik.
Dazu vereinen sich, nach dem getragenen Auftakt in
Schwung versetzt von Kare Opheim an den Drums
und Stefan Bergman am Bass, Piano und Keyboards
(Lars Jakob Rudjord & Andreas Ulvo) sowie zwei
Hardangerfiddeln (Sigrid Moldestad & Hakon
Hogemo). Fur elektrifizierte, ganz dynamische
Schwofs mit einem Sog ins Anderswo, wie ihn
Seglems seetichtige und reiselustige Landsleute
schon zu Zeiten von August Weltumsegler und sogar
schon Kristin Lavranstochter verspurt haben
mogen. Seglem hat lbrigens eine ausgepragte
literarische Ader, wie sein eigener Gedichtband
»Kvit frekvens, stille spor“ und auch schon seine
Vertonungen von Texten von Jon Fosse zeigen.
Besonders schon wird es, wenn Moldestad zu
vokalisieren beginnt, andere Verzierungen stammen
von einer Bouzouki oder den markanten Tasten-
mannern. Das Gefiddel riecht nach alter Zeit, nach
Hufschmied, Wagenrad und Bauernhochzeit. Das
wuchtige ,Springar fra fjord‘ bringt mit feurigem
Tenorsax den jazzigen Hohepunkt, die Geiger
vereinnahmen aber auch das als Volksmusik. Bei
,Jrommer fra Voss‘ reit Opheim die Show an sich,
mit mindestens drei Armen und BocksfuB. ,Solstrek®
feiert mit seiner launigen Melodie und prachtigen
Keyboards die skandinavische Folkrocktradition,
Opheim weiB} ja von den Real Ones her, wie man mit
folkig-psychedelischem Touch rockt. Apropos
Geruch, Seglems HornstoRBe gleich zu Beginn und
wieder bei ,Ferljom‘ riechen nach Ziege und
schieben Norwegen Richtung Taurus, Elbrus,
Zagros. Uberhaupt strahlen Seglems Schneewehen
so viel Warme aus, dass man bei ,Ljom‘ Karawanen
zu halluzinieren beginnt. Das Wort ,episch‘ wird mir
zugefliustert und tatsachlich scheint dieser Musik,
speziell noch einmal bei Moldestads halkyonischem
Vokalisieren des ,Som spor tema‘, ihre Eindriuck-
lichkeit von alters her zuzuflieRen. ,Bregne‘ reiflt
einen zuletzt noch einmal mit durch Opheims so
pfiffigem wie fetzigem Getrommel und der trium-
phalen Emphase der Fiddeln und der Stimme. Nein,
ich Ubertreibe nicht, das ist richtig schone Musik.

BIRGIT ULHER & LEONEL KAPLAN

Stereo Trumpet (Relative Pitch
Records, RPR1030): Mannlein -
Weiblein, Hamburg - Buenos Aires,
selten sind Distanzen so geléscht
wie bei diesem eineiigen Trompe-
tenpaar. Die Schmauchspuren, die
die beiden bisher pusteten, sie mit
Mazen Kerbaj, Ernesto Rodriguez,
Gino Robair, Lucio Capece oder
zuletzt Gregory Buttner, der Ar-
gentinier mit Axel Doérner, Nate
Wooley, Christof Kurzmann und
John Butcher, die ahneln sich wie
Anna oder Otto ihrem Spiegelbild.
Zwecks Unterscheidung blast Ka-
plan einem ins rechte Ohr, Ulher
pfeift ins linke. Und zudem reichert
sie den puren Blaseton, wie bei ihr
gewohnt, noch mit Radio, Laut-
sprecherchen und Zeugs an, mit
dem sie ihre Blechtute traktiert,
etwa kleinen Ventilatoren, die
scharrend flattern, wahrend sie
tuckert und Kaplan knort. Zu
sagen, dass gepresste Laute und
metalloid zirpende weit haufiger
sind als vollmundig offene und
klangvolle, ware noch untertrieben.
Luft und die windigen, betont
farbarmen oder quasi 'tonlosen’
Gerausche, die sich damit machen
lassen, nuckelnd, hechelnd,
spuckig schmurgelnd und immer
wieder mit metallischem Bei-
geschmack, sind nicht nur das
musikalische Fluidum, sondern
machen selber schon die Musik.
Wobei wenig dagegen spricht, statt
von Musik von Schmauchgangen in
Wind- oder von Tauchgangen in
Marskanalen zu reden. Da Kaplan
zuletzt auf L'innomable zu hoéren
war, liegt jedoch der Anklang an
Beckett noch naher, an dessen
Atem, dessen Losigkeit, dessen ...
nur noch Gewoélk ...
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WE FREE Strange But True (Héte Marge 12): Hote
Marge ist ein junger Ableger von Disques Futura et
Marge, aber weiterhin erfillt von jenem freien Geist,
ohne den seit 1969-70-71 Zukunft nicht wert ist,
Zukunft zu heiBen. Selbstverstandlich ist der Name
dieses Trios Programm. Der, dem ich diese
Bekanntschaft verdanke, ist der Drummer Thierry
Waziniak, den ich durch sein Spiel mit Gaél Mevel
kennen und schatzen gelernt habe. An seiner Seite
findet sich Pascal Bréchet, ein Gitarrist mit einem
Horizont von Monk bis zum Celestrial Communi-
cations Orchestra, aber auch mit Flohen, die ihm
Soft Machine ins Ohr setzte. Und von jenseits des
Kanals Colin McKellar, der seinen Kontrabasssound
mit Looper und Effekten so anreichert, dass er gut
und gern als Onemanband funktioniert. Aber zu
dritt kommt das Freisein doch spannender auf den
Prufstand. Waziniak knattert und scheppert wie der
Chef eines Schrottplatzes, McKellar lasst stramm
die Saiten schnalzen, mit Schmackes und holzigem
Beigeschmack. Und Bréchet folgt zu meiner Freude
ganz den Suggestionen seiner Flohe. Dem so schoén
frei rockenden Auftakt folgt ein fingerspitzes 'In
Abstracto’, mit flotenden und schnurrenden Bogen-
strichen zu zeitvergessenen Besentapsern. Aber
auch wenn es nicht so dynamisch zugeht wie bei
One Shot, bei Doubt oder Wrong Object, hat
Bréchet das Zeug fiir die Mac Gaw- und Delville-
Liga. Der Titel 'IS' stammt wohl noch aus einer
unschuldigeren Zeit, Waziniak regentropfelt, Bogen-
striche heulen wie Dschinns auf Freigang. Danach
summt McKellar sonor zu gelooptem Klacken, ja er
verdreifacht sich sogar mit nun auch noch diskanten
Strichen, wobei auch Bréchet seine Tone effektvoll
anschragt. Sag keiner, die psychedelischen Ne-
benwirkungen kamen iiberraschend. Uberraschend
ist allenfalls, Waziniak in so rauem Kontext zu
erleben. Das hat ja fast schon die Qualitat von "Die
Garbo lacht". McKellars Bogenstriche vertiefen die
Irritation noch, sie erinnern inzwischen mehr und
mehr an Lonberg-Holms Cello. 'Instabile’ sagt am
Ast, auf dem es sitzt, Bréchet pfluckt dazu verzerrte
Noten. Dem melancholisch gestimmten, bassig
bebrummten 'Everything Is Its Opposite' folgen bei
'African Overtones' Anklange an ein Daumenklavier
und zwar keine Talking Drum, aber dafur spricht
McKellar mit den Fingern. Fur Plinkplonk ist das
Trio, das mit groRen Sehnsuchtsgesten endet, viel
zu grenzgangerisch. Und mit Bréchet kann man
sogar eine freakshow-taugliche Neuentdeckung
willkommen heilRen.

THE WISSELTANGCAMATTA Move-
ments (Creative Sources, CS 301):
Nein, das ist diesmal keine typische
CS-Musik, wobei die Labelmacher
in Porto ja bei aller Vorliebe fur
karge Bruitistik, flache Klang-
hierarchie und kleine Tondiffe-
renzen keine Puristen sind. Nicht,
dass dieses Trio nicht auch den
Spal an kniefieseligem Getonse
verstinde, 'ndntn/aaio’ ist geradezu
idealtypisch mikrophil gegeigt,
geknarrt, gescharrt und geschlirft.
Aber drumrum ist vieles so lebhaft
gestaltet, wie es das Knowhow der
drei erwarten lasst. Vom Altosaxo-
phonisten & Klarinettisten Georg
Wissel durch seine Duos mit Paul
Lytton bzw. Joker Nies oder mit
Canaries On The Pole, vom Kontra-
bassmann Achim Tang mit seinen
bereits CS-einschlagigen Trios mit
Matthias Muche & Philip Zoubek
bzw. Joe Hertenstein & Jon Iraba-
gon, und von Simon Camatta als
Soloperkussionist auf Gligg und als
Teamtrommler bei The Dorf. Da
zupft entsprechend Aufgekratztes
an den Ohren, und bei 'Irghssm/aiio’
wird sogar ausgesprochen tierisch
gekrachzt und geschnurrt, gero-
chelt und gegrollt. Mit rampen-
schweinischem Gusto und dem
Temperament, das sich auch zuvor
schon keinen Zwang antat. Schon
der Auftakt kommt namlich gut ins
Rollen, mit launigen Altospriingen,
bis sich Wissel dinn macht fur
Tangs Fingerpoesie und auch Ca-
matta nur klitzelig krimskramst und
Stricknadeln oder Beselchen
schwingt. Was dennoch irgendwie
in wildes Gekecker und Gerappel
mundet. Daneben lutscht Wissel
klarinettes SuRBholz, von Tang
fingerspitz bezupft, von Camatta
locker bekleckert. Den Abschluss
bildet ein holzwurmiges und zu-
gleich flotenschon getrillertes Trak-
tat mit von Camatta mit'm Stockle
aufs Blechle verteiltem Getipfel.
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SOUNDS AND SCAPES INDIFFERENT SHAPES

auf abwegen - Edition DEGEM (s

MGHR war, MAEROR TRI war, ZNS Tapes war... Hafenstadt (aatp19) ist ganz
offenbar eine historistische Angelegenheit, ein Ruckgriff auf die friihen 90er,
ins Noch-Kassettenzeitalter, in dem die Noise Culture ihre spaten Bliten trieb.
In Gestalt von Andreaz Vogel, der zwischen 1986 und 1994 als Mghr auch auf
Drahtfunk-Products und in der Drone-7"-Reihe zu héren war. Auf den in Bo-
chum von ihm mitbetriebenen ZNS Tapes war wiederum auch schon Maeror
Tri zugange gewesen, also der von 1988 bis 1996 aktive Vorlaufer zu Troum
und Tausendschon. Vogel hatte die Bremer damals auch dazu bewegt, mitzu-
machen bei einer Reihe von ZNS Tapes-Remixen, von denen Biirokratie und
Kulturschock noch jeweils als C60-Dreierbox realisiert wurden. Die geplante
Fortsetzung mit PBK, The Haters und den Bremern fiel nach dem vorzeitigen
Ende von ZNS Tapes jedoch flach. Allerdings hatte da Mghrs knapp halbstin-
diges 'Hafenstadt' Stefan Knappe, Martin Gitschel & Helge Siehl bereits zu drei
Resonanzen animiert, die sie '"Amnis’, 'Tidal Waves Of Oblivion' und "Hypnotic
Quakes' ilberschrieben hatten und die hier die Quasi-Riickseite dieser Retro-
spektive bilden. Vogels Ausgangsmaterial ist ein Loop mit lautenden, sausen-
den, frasenden, schleifenden oder heulenden Einsprengseln, die in diesem
industrialen Pump- und Mahlwerk mitrotieren. Breaks ermoglichen den Ein-
schub wassrig spruhender, donnerblechern perkussiver und stereophon
pendelnder Sounds. Das Industriale war Programm und wurde noch nicht
verschamt abstrahiert, sondern als solches zum Tanzen gebracht. Das Cover
zeigt jedoch zerbombte Fabriken. Maeror Tri greift den mahlenden, sausenden
Duktus auf, nur rauschender, geschroteter, mulmiger. Futurismus und Dystopie
sind ununterscheidbar. Wie im Auge Ernst Jiingers mischt sich in die Faszina-
tion Uber die totale industriale Mobilmachung, ahnlich dem Grauen in Poes
Maelstrom, die entsetzte Ahnung, dass es hier kein Atom gibt, das nicht in
Arbeit ist und dass wir selbst diesem rasenden Prozess im Tiefsten verschrie-
ben sind.

Von SETH NEHIL war zuletzt 2006 die Rede, anlasslich von Gyre (Cut), einer
seiner Kollaborationen mit Jgrzinich. Bounds (aatp47, LP) enthalt nun Material
von seinem 'Concerts in the Dark'-Konzert beim Moers Festival 2012. Die
Sounds von Drums, Gongs, Cymbals, Vibraphones etc. sind dabei noch weiter
manipuliert und quasi auskomponiert zu 12 Tracks, die mit den Stichwortern
'Strand’, 'Edge’, 'Plane’, 'Gap’' sowie 'Scope’, 'Sweep’' und 'Range' eine raum-
liche, landschaftliche Perspektive nahelegen. Allerdings unterscheidet sich im
Dunkeln die Reichweite der Hande doch sehr von der der Imagination. Sirren-
de Drones und feiner, metalloider Klingklang mischen sich mit dumpfen Tup-
fern oder knarrenden Lauten. Zu Drums darf man sich Vieles vorstellen, nur
keine Beats, allenfalls tapsende Schritte wie auf dicken Wollsocken. Dazu gibt
es omindse Knarzer oder im Raum schweifende Glissandi. Schnarrende und
surrende Klangmolekiulketten treffen auf stumpf wummernde Stupser oder
flatternde Gesten. Den synasthetischen Fahigkeiten moéchten Stielaugen und
Fahler wachsen fiur den Dampfungs-, den Hellig- und Festigkeitsgrad von
Lauten. Rieselt da Regen, wird da Fleisch geklopft oder Holz gehack? Man ist
langst bereit, derart Konkretes fur besonders illusionar zu halten. Holz, Filz,
Haut? Die Dunkelheit weckt Zweifel. So wie auch die Coverkunst von Harrison
Higgs, die sogar die Scheidbarkeit von organisch und anorganisch in Zwielicht
und zerblitzter Bewegung aufhebt.
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Denise Ritter, zuletzt noch selber auf der Sammlung Wandlungen Un-
plump (ed02, 2014) zu horen, ist nunmehr die Kuratorin fur den Nachfolger
Seltene Erden (ed03), der ein weiteres Dutzend Klangkunstler vorstellt,
die sich in der Deutschen Gesellschaft fir Elektroakustische Musik e. V.
organisiert haben. Auch Brian Smith kehrt wieder, mit 'SM17', das mit
einer menschlichen und einer kiunstlichen Stimme und der Unbeherrsch-
barkeit einer aus einem Sinuston gebildeten Rickkopplungsschleife die
Metalle der Seltenen Erden thematisiert. Monika Golla nahert sich dem
Thema ganz spielerisch an, indem sie bei ihrem 'In Case' die 17 Mitglieder
der begehrten Familie (von Cer und Europium uber Gadolinium und Pro-
methium bis Ytterblum und Yttrium) durch billigen und naheliegenden
Rohstoff ersetzt: Laptopbetriebsgerausche, Lautsprechergebrumm, das
Gerausch, das Neonrohren beim Einschalten machen, das Klacken nicht
funktionierender Datentrager, Handyeinwahltone, ein Keyboardhalteton
etc. Bis zuletzt das ganze Sammelsurium zusammen klingt. Marc Behrens,
der 2011 Replace (ed01) kuratiert hatte, schurft und klimbimt, von einer
aufdrohnenden Parabel abgesehen, bei 'Grace’ derart feinstofflich an der
Horschwelle, dass er auch meine Brummfrequenzunterdrickung inver-
tiert. Far 'Nd,Fe,,B - Drone Wars fur Konzertflugel und Live-Elektronik' von
Hofmann/Rofalski entlockt Roman Rofalski den Klaviersaiten mit einer
Magnetspule in der Linken Sounds, die er einem mit der Rechten per
Flugsimulator-doystick ins Hirn zu dirigieren versucht. Hinter Der 2te
Freund steht Rolf W. Kroo8 aus Bremen, der sich gern auf lateinisch am
Rauschen berauscht und sich bei seinem 'Numquid Scitis' zu sirrender
Exaltation schnupft. Nur die Notbremse kann das stoppen. Bei 'Cer' ver-
sucht Gerald Eckert die beim Raubbau der Seltenen Metalle entstehenden
Locher mit Sounds wieder aufzufillen, die er am Hafen, an Eisenbahnbrii-
cken und in Industriehallen gesammelt hat, um sie in etwas Schonendes
zu verwandeln. Johannes S. Sistermann hort bei 'Aroona_still' im sud-
australischen Outback den Klagen der Alten zu, die beim Ausverkauf
ganzer Landstriche an die Minenkonzerne ein Stuck ihrer Schopfungsge-
schichte und ihres Selbstverstandnisses einbiiBen. Die Seltenen Metalle,
ohne die Computer, Festplatten, Handys etc. nicht auskommen, gibt es
nicht ohne 'Schmerz', stellt Marcus Beuter klar, indem er den genannten
Geraten krasse Stérimpulse abnétigt, die zumindest andeuten, dass die so
billigen und so praktischen Prothesen nicht ganz schmerzfrei zu haben
sind. Der Bonner Gerriet K. Sharma nutzt bei seinem 'neodym cycle' ein
Neodym-Mikrophon und einen Neodym-Lautsprecher fiir eine granular
knatternde und dabei eskalierende Klangschleife, aus der er der sich
ahnlich hochschlaufenden Neodym-Vernutzung einen Strick dreht. Haar-
mann bleibt auch bei 'V. als Gadolinium verkleidet in den Adern von Her-
bert Stencil, unerkannt’ auf den Spuren des Protagonisten in Thomas
Pynchons V. Mireia Guzman besingt dessen bizarre intravenése Suche per
Kernspintomograph bis hin zum Schmerzpunkt. Unser Bekannter Gerald
Fiebig spielt bei 'Forbidden Transition' knarzig und wummernd mit der
Zahl 17 und den Ordnungszahlen der Erdelemente, um die sich alles dreht,
als Sequenzdauer und Hertz-Frequenz. Noch gibt es keinen Ausstieg aus
der Abhangigkeit. Michael Harenberg schlieRlich versucht mit dem Ge-
zucke und den heulenden SynthiestoBen von 'Meta-Promethium 21/39/57-
71' in die Schnittstelle von Information und Materialitat zu stoen, in der
die Bedingungen unserer Prothesengoéttlichkeit besonders heftigen
Verwerfungen - aber auch Verdrangungen, wie ich meine - unterliegen.
Solch engagierte Aufklarung ist insofern absolut angebracht.
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Corvo Records &eriin)

Luigi Russolo hat in seinem als L'arte dei rumori berihmt gewordenen Brief
vom 11.3.1913 an Balilla Pratella 6 famiglie di rumori dell'orchestra futurista
aufgezahit: 1. Brummen, Donnern, KRACHEN, Prasseln, Plumpsen, Grollen -
2. Pfeifen, Zischen, Schnauben - 3. Flistern, MURMELN, BROTTELN, Surren,
GURGELN - 4. STRIDORI, SCRICCHIOLII, FRUSCII, RONzIl, CREPITII,
Stropiccii (um einmal den O-Ton von Knirschen, Knacken, Knistern,
Summen, Knattern, Reiben anklingen zu lassen) - dazu 5. perkussive
Gerausche und 6. animalische. Die acht hervorgehobenen intoniert
ALESSANDRA ERAMO auf Roars Bangs Booms (core008, 7") leibhaftig, als
sozusagen organisches Instrument - mit etwas elektronischer Nachhilfe
(einem Kontaktmikrophon). Und zwar im Rahmen ihrer Performancereihe '7
Variationen fur Stimme und Lautmalerei’', die mit Klang, Text, Gestik,
Bewegung, Zeichnungen und Fieldrecordings einen quasi totalen
Kunstbegriff suggeriert. Davon vermittelt die 7" den laut-malerischen
Aspekt auch noch in Gestalt einer onomatopoetischen Krakelei von Eramos
Hand. Wie Nietzsche sich als Krikelkrakel sah, den eine unbekannte Macht
libers Papier zieht, macht auch Eramo nicht nur ihre Hand, vielmehr ihren
ganzen Koérper zum Ausdrucksmittel, zum beatboxenden, zungenklacken-
den, schlurf-krachz-zischenden Medium, zum kirrend wimmernden, knis-
ternd knarrenden, achzend fauchenden, blubbrig brabbelnden und frikativ
groll-zischenden Sprachrohr. Ach was, doch nicht von urbanen Klang-
landschaften, auch nicht des Sprachmaterials wie etwa bei Jaap Blonk,
vielmehr noch alogischer und biologischer. Namlich als Ausdruck eines
akustischen GenieRBens an und fir sich, nel godimento acustico in sé stesso.

Das Arsenal des Rumorens wird auch bei Esox Lucius (core009, LP) weidlich
ausgeschopft, so wie da ISABELLE DUTHOIT, FRANZ HAUTZINGER, MATIJA
SCHELLANDER & PETR VRBA zischen, pusten, blubbern, brodeln, schrillen,
schnarren, fauchen und kirren und dabei Russolos Gerauschfamilien noch
um einige Findelkinder und Homunculi vergroBern, in deren Mittern
hauptsachlich Windsbraute vermutet werden missen. Denn neben
Schellanders Modularsynthi wird mit Klarinette, Vierteltontrompete sowie
Trompete und vibrierenden Lautsprechern getdénst. Durchwegs gegen den
Strich der ublichen Gemeinplatze dieser Instrumente dominiert Russolos 6.
Gerauschfamilie, die animalisch-kreatirliche. Verstarkt durch Duthoits
Gurgel, die meist ebenso verstopft und verdreht klingt wie die Blastuten und
manchmal sogar wie kurz vor dem Verrocheln. Ventil auf, Ventil zu, blasen,
zullen, knattern, tuckern. Was mundgemalt, was synthierzeugt ist, verwischt
in einer schmauchenden, reibenden, pixelnden Camouflage des Organi-
schen und Anorganischen. Erst das Titelstuck luftet nach gut 13 Minuten
etwas die dampfenden, verengenden und verkleinernden Vorsichts-
malnahmen. Die Instrumente werden umrisshaft erkennbar, aber weiterhin
verwischt in ihren klanglichen Maoglichkeiten, obwohl jetzt zu den
Gerauschen auch Toéne erklingen. Doch Vrba buchstabiert gleich wieder
seinen Namen mit metalloidem Vibrato, umspotzt, umtickert und umwuppert,
mit Klangbruchstiicken bekleckert und wie aus dem letzten Loch angestohnt
und umbebt. Knatternde Gerauschketten, windige Sgraffitis und flippernde
Impulse verkiinden bis zur letzten Sekunde ihr "Bei mir bistu shein". Aber
vielleicht wiirden ohne diesen Instinkt, der wahrscheinlich so alt ist wie
Oldmanesox, der namensgebende Hecht, alle Erzeuger gleich wieder ihren
Nachwuchs fressen, statt ihn nur zum Fressen gern zu haben.
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Cronica porto)

ALEXANDER RISHAUG ist mir bei Possible Landscape (Asphodel, 2004)
und Shadow of Events (Dekorder, 2011) als Freilichtmaler von Panoramen
und imaginaren Landschaften begegnet, den ebenso die minimalistischen
Moglichkeiten drauBen wie das spezifische Tonen von Innenraumen fas-
zinieren. In MA.ORG PA.GIT (Crénica 091~2015, LP) steht das ORG der A-
Seite fur die Orgel in der Norwegischen Seemannskirche in Rotterdam
und das GIT der B-Seite fur eine E-Gitarre mit Vox-Limited-Verstarker.
Sanft hebt da ein sonores Brummen an, das sich aus statischem
Raumklang mit luftigen Antrieb heraus schalt. Das Droning verstummt
und setzt neu an, wobei die orgelige Mechanik klappernd und schabend
horbar wird und das dann einsetzende Stohnen und Tuten nicht nur ins
Herz einsamer Matrosen zielt. Der Summton schwillt an, in Demut und
Wehmut beginnt ein Adagio jetzt sogar zu floten und zu trillern. Mit
zunehmend langgezogenem Legato weiten sich Brust und Raum, so dass
Heimat und Fremde unter einem Dach sich wieder nahe kommen. Dem
mutterlichen Kirchenton folgt der vaterliche Gitarrensound in einer
klanglichen Parallelaktion. Mit dunklem Bassgebrumm und statischem
Rauschen, in das ferne Funkstimmen eher halluzinatorisch als konkret
eingemischt scheinen. Auch hier schwillt das Drohnen an, was
unwillkurlich aufrichtend und erhebend wirkt. Durch ein Mehr an Prasenz
nicht mehr Meer, sondern mehr Trost. Anfangs nur ein schwacher Trost,
aber das sonore und auch harmonisch sanft fluktuierende, dabei sogar
ein wenig orgelige Drohnen nimmt zu bis zu einem relativ stabil wirkenden
Brausen, auch wenn sich das nicht mehr so sauber vom Grundrauschen
abhebt, wie es glaubigere Zeiten noch versprochen hatten.

MONTY ADKINS, jener feinsinnige Drohnminimalist und Elektroakustiker
aus Warwickshire, der zuletzt mit Fragile, Flicker, Fragment (2011) sich in
Erinnerungen vertiefte und bei Four Shibusa (2012) sich von japanischer
Schlichtheit leiten lieR, der sinniert nun hier bei Unfurling Streams (Cré-
nica 094~2015) uber eine ziemlich bekannt gewordene Zeile von E. E.
Cummings: for whatever we lose (like a you or a me), it's always our self
we find in the sea. Es schwebte Adkins wohl vor, mit seinen flieBenden
und changierenden Clicks und Glitches das FlieBende und sich dabei
standig Verandernde des Lebens per se zu reflektieren. Das Klang-
material fur diese in ihrer Feinheit gleich wieder vertrauten Klangstrome
wurde erzeugt mit perkussiven Selbstbauinstrumenten, die aber nicht
geschlagen werden, sondern nur quasi windspielerisch ténen mit meist
metalloidem, gelegentlich auch holzigem oder glasigem Klingklang.
Klangschalenklang und ein glasern feines glocken- oder stab-
spielerisches Tupfeln flieBen mit auf einer orgelnden Stromung. An deren
Ufer lasst sich kaum vermeiden, uUber heraklitsche Fragmente zu
meditieren. Oder uber die visuellen FlieRformen von Stephen Harvey (der
auch schon die Coverimages zu den letztjahrigen Releases Residual
Forms und Rift Patterns beisteuerte). Adkins sucht namlich gezielt nach
audiovisueller Synergie, schon bei Five Panels (2009) im Hinblick auf
Bilder von Mark Rothko und bei Four Shibusa in Kollaboration mit der
Malerin Pip Dickens. Man kann aber auch einfach nur tagtraumerisch ins
Wasser starren, an einem Grashalm kauen und uber Cummings How do
you like your blue-eyed boy, Mister Death? griibeln, das sich Harry Crews
auf den Oberarm hatte tatowieren lassen.
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empreintes DIGITALes montreéal)

Der 1955 in Québec geborene ROBERT NORMANDEAU ist zusammen mit dem
um ein Jahr alteren Gilles Gobeil und dem um ein Jahr jungeren Paul Dolden
ein Hauptvertreter der in der Communauté électroacoustique canadienne
(CEC) organisierten Elektroakustik, dessen Kreationen kontinuierlich bei
empreintes DIGITALes verfolgt werden kénnen. Doémes (IMED14128)
prasentiert funf Arbeiten aus den letzten zehn Jahren, wobei 'La part des
anges' (2011, 12) gleich mal mit einem hintersinnigen Titel aufwartet. Anteil der
Engel nennt man namlich das Phanomen, dass sich von alkoholischen
Flussigkeiten, die in Holzfassern gelagert werden, ein gewisser Teil verfliichtig.
Normandeau fangt von altem A-capella-Gesang quasi dessen fliichtige Diinste
ein. Ich spreche o6fters mal von Phantomchéren, was hier so klingt, als wiirden
Englein singen, ist diesmal nicht halluziniert. 'Kuppel' (2005-06, 14) gehért zu
Normandeaus Zyklus ‘Immersive Music' und basiert auf Souveniers aus
Karlsruhe, wo er 2005 am ZKM gearbeitet hat. Er hatte dabei den Klangdom im
ZKM_Kubus im Sinn und die Vorstellung, sich bei den Karlsruhern zu
bedanken, indem er ihnen die Moglichkeit bot, unter den 43 Meyersound-
Lautsprechern ihre Stadt mal ganz anders zu erleben. Mit dem Seufzen einer
Tur, Glockendingdong und StraBenbahngerauschen, die der Kanadier vor ihren
Haustlren eingesammelt hatte. In 'Pluies noires' (2008, 14), seiner Musik zu
Sarah Kanes brutalem Theaterdebut Zerbombt (Blasted), kann selbst der
Regen aller vier Jahreszeiten nicht die Greuel abwaschen, die Kane dem
Publikum ins Hirn scheift. Ein Baritonsaxophon versucht roéochelnd und
furzend, ihre diistere Direktheit zu evozieren. In 'Hamlet-Machine without
Actors' (2014) hat Normandeau seine Musik zu Heiner Muillers blutiger
Schadelspalterei vom Sein oder Nichtsein von Marx' Gespenstern kondensiert
auf 9 impulsiv drohnende und scheppernde, archaisch von einem Didgeridoo
durchpulste Minuten. 'Baobabs’' (2014) schlielllich inszeniert sich selber mit
vierfacher Vokalisation und sechsfacher Percussion als nahezu volkstumlich
rhythmisiertes Kecak und Tamtam, dessen Motive von den Affenbrotbaumen
bis zur Schwanzspitze des Fuchses La Petit Prince entstammen. Merke: Man
hort nur mit dem Herzen gut.

ERIK NYSTROM ist wohl der erste Schwede auf empreintes DIGITALes, was er
seinem Doktorvater Denis Smalley verdankt, aber vor allem der Qualitat von
akusmatischen Klangverwirbelungen, wie sie auf Morphogenése (IMED14129)
erklingen. Die knatternden Partikelstiirme von 'Catabolisms’' gehen zuriick auf
die 'anabolischen Tendenzen', von denen der Kunstpsychologe Rudolf Arnheim
(1904-2007) in seinem Essay Entropy and Art ausging. Dabei teilen sich die auf-
bauenden Krafte den Raum auf de-konstruktive Weise mit krisentrachtigen und
katabolischen. 'Latitudes’ ist ein oszillierend zirpendes und brodelndes Klang-
beben, eine sirrende Flatterwelle, in der Nystrom das vibrierende Wesen der
Raumzeit staucht. Auch die molekularen Kaskaden von 'Lucent Voids' werden
gelenkt durch Krummungen und Verwerfungen, in denen in wellen- oder
teilchenformigem Sirren und Brausen, metalloidem Schimmern oder
submarinem Brockeln die Dimensionen fragwirdig werden. Aber in genuin
Fremdem scheint manchmal auch Vertrautes auf, Wasser oder Vogel, wenn
auch exotische. Auch 'Cataract’ und 'Far-from-equilibrium' variieren noch
einmal Nystroms Ansicht, dass alle Dinge, klein oder groB, sich, und das auch
nur unscharf, in standiger 'transformotion’ (sic!) zeigen lassen. Als prickelnd
oder surrend fluktuierendes Rieseln von Molekiilen. Mit knarziger Reibung in
der Nahaufnahme, als raumgreifendes Star-Treking in der Totalen.
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The Helen Scarsdale Agency (san francisco)

Eigentlich ist alles vielversprechend an So Long (HMS 027), einer lange
bebriteten Musik, die bei Intransitive Recordings hatte herauskommen
sollen, wenn Howard Stelzer nicht den Laden dicht gemacht hatte.
Vielversprechend sind das Artwork und ein Traumgedicht von Leif Elggren
zu dieser "Foamy Music". Vielversprechend sind die Zutaten von Anla
Courtis und Benny Nilsen und sowieso die ganze Vernetzung des
Stilluppsteypa-Mannes SIGTRYGGUR BERG SIGMARSSON zwischen
Metakunst und Kryptominimalismus und mit Ahnlichgesinnten wie
Bernhard Ginter, Heimir Bjorgulfsson, Jim Haynes, Franz Graf und Tom
Smith, auch wenn zwischen dessen Ankunft in Hannover und dem Ende
von Sigmarssons Studienzeit dort funf Jahre liegen. Mit 'Eight Hour Delay’
und 'The Trip' ist der Grofteil von So Long dann doch schon letztes Jahr
publiziert worden als If You Have Any Questions, Please Let Me Ask, als
limitierte C60 mit einem Booklet, das Zeichnungen von Sigmarsson
enthalt. Seine Musik entfiihrt hier drohnend in aus Traumschaum
gebildeten Raum, in ereignisarme Rossbreiten oder dann doch auch in ein
von Orgelklang uberkuppeltes Biotop mit vogeligen Halluzinationen.
Wobei jedes sich manifestierende Bild gleich wieder zerstiebt im Brausen
traumhafter Alogik. Drohnendes Georgel, das von wehmitigen
Erinnerungen oder tagtraumerischer Sehnsucht getont scheint, und Wind
bestimmen auch 'Late Night Arrival', das einen als Beifahrer im Halbschlaf
auf der Autobahn dahin désen lasst. Das Traumerische dabei ist
allerdings sublimer als nur asphaltierte und motorisierte Monotonie. Der
feine Orgelklang und das Schimmern wie von Klangschalen sind als
Transportmittel zu sublim, und der Trip zielt wohl nicht an Leitplanken
entlang auf einen Geschaftstermin zu.

Wieviele Rottone gibt es? Kirschrot (Cerise), Turkischrot (Alizarin),
Zinnoberrot (Vermillion), Mordant Red (in nochmal mindestens 19 shades).
JIM HAYNES' Scarlet (HMS030, C50), d. h. Scharlach, legt daneben wenig
andere Spuren: 'Venal' = korrupt, kauflich, 'Acrid’ = scharf, bitter,
'Kazanlak' liegt mit seinen thrakischen Grabmalern im bulgarischen
Rosental. Und 'Pfennig M.'? Als ob die Angabe "All recordings of strobe
lights, shortwave radio, and psychic disturbance were captured within the
Helen Scarsdale Agency’'s shipping container" nicht schon kryptisch
genug ware. Der Sound steigert sich bis zu pulsierendem Wischen und
Pumpern, oder ruht in sich als stehendes Drohnen. Um wieder als
Larmsmog durch Liftungsschlitze zu stromen, oder in elektrischer Statik
zu verharren. Wer weil wie lange schon sich derart Industriales ins
Unterbewusstsein ablagert, um dort umeinander zu geistern. Wo sonst
konnte dieses omindse Rauschen, Sirren und flattrige Tickern einer
Frauenstimme begegnen, auch wenn es nur ein kurzer Fitzel ist, der
kaskadierend verhallt. Das Unterbewusste als Container im Container. Wie
schrieb Hannes Bohringer in Orgel und Container (Merve, 1993)? In den
Container paB3t nichts Bestimmtes, sondern alles Moégliche. Es rutscht hin
und her. Am besten passen deshalb Container in Container. Sie sind
unverzichtbar als Notunterkunft, Umzugskiste oder Abfallcontainer fur
Wissenschaften und Leidenschaften und den ganzen Scheif}, mit dem wir
unser Provisorium dekorieren, das sich als Fass ohne Boden erweist, in
dem alles verschwindet. Aber immer bleiben Reste, Dreck, Staub, Rost.
Kein noch so rotes Rot kann das tiberdecken.
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Herbal International kuala Lumpur)

Die beiden, die da Reisenotizen aus dem Land der Mitte (Concrete Disc 1404)
mit zuruck nach Berlin brachten, sind keine ganz Unbekannten. Der Sudtiroler
Kontrabassist KLAUS JANEK hat schon mit Ige*timer Souveniers aus den USA
erklingen lassen, daneben sind Radio Citizen und das Tanzprojekt gradeshade
Konstanten seines Kiinstlerlebens. Aber auch mit CLAUDIO ROCCHETTI, der
2013 durch sein Label Musica Moderna und mit The Fall of Chrome, einer
groBen Hommage an das Kassettenzeitalter, bemerkenswert genug fir BA 79
war, verbindet Janek neben dessen Herkunft aus Bozen ein langjahriges
Miteinander. So hort man Janek auf 'Geografia’, dem dritten Teil von Rocchettis
Kassetten-Box The Furthest Shore (2010) und erneut auf Hong Kong Pavilion
(2013). Da sind wir aber schon auf dem gleichen Trip mit weiteren Stationen in
China und Malaysia, den die beiden 2011 hatten unternehmen konnen. KJs
processed doublebass und die processed field recordings & feedbacks von CR
evozieren nun, was die beiden dort an Eindriicken mitgenommen haben. In
Form von Katzenmusik (wortlich genommen), von Lautsprecherdurchsagen,
Verkehrsgerauschen, Stimmengewirr. Mit eingeschlossen sind Electronic-
sounds von Sin:Ned und Torturing Nurse und das Altosax von Li Zenghui, dem
man schon bei Rice g Corpse als schragem Pekinesen begegnen konnte. So ist
Elektroakustisches mit Lokalkolorit gemischt, aber mit ganz untouristischen
Anmutungen. Denn statt Schlitzaugenklischees gibt es traumhafte Tauchgange
in omindse und unscheinbare Winkel. Die Atmosphare steht meist im direkten
Zusammenhang mit den Konzerten. So bleibt vieles in der Schwebe zwischen
Travelogue und Performance, avantem Ambiente und sanfter Noisecollage,
wummerndem Fond und Altosaxkrach, elektroperkussivem Geflicker und
garstigem Feedback. Wer da an die koreanischen Collagen von Alfred Harth
und die schweizerisch-asiatischen Signal To Noise-Begegnungen denkt, liegt
nicht weit daneben.

Der Altosaxophonist BERTRAND GAUGUET ist ein Vertreter der 'Asthetik des
Flachen', die auch in seinem Fall auf offene Ohren bei Creative Sources und
Another Timbre stieB. In Porto sind 2005 sein Solo-Debut und 2014 seine
Reflektionen mit Ernesto Rodrigues & Ricardo Guerreiro erschienen, Simon
Reynell brachte seinen Zusammenklang mit Sophie Agnel & Andrea Neumann
bzw. mit Pascal Battus & Eric La Casa heraus. Fiir unseren Fall, einem weiteren
Solo, das er Shiro (Concrete Disc 1405) betitelt hat, durfte jedoch Penche Un
Peu Vers L'angle nicht ganz unerheblich sein, jene Trioeinspielung mit X_Brane,
die 2010 bei Amor Fati herauskam. Auch da gibt es namlich japanische
Uberschriften wie hier noch 'Yugen', 'Sabi’, 'Jo-ha-kyu’, 'Kuro' und 'Anitya’. Weil}
(Shiro) und Schwarz (Kuro, 'Bloc noir') spielen also eine groRRe Rolle neben den
asthetischen Idealen Schlichtheit und Patina, das nur Angedeutete, die
Anspannung und Entladung und zuletzt das Vergangliche, dem die Japaner mit
dem Pathos des Mono no aware begegnen. Gauguet setzt sein Instrument
sowohl pur ein als auch verstarkt und mit Feedback und er jagt den Sound
sogar durch einen Gitarrenverstarker. Was er dabei anstrebt, liegt am
entgegengesetzten Ende zum Prachtigen und Glatten. Der Klang ist gedampft,
aber rau und voller feiner Anhaftungen - gerauschhafte Fissuren, Uber-
blastone, Luftlocher. Dass den delikaten oder prickelig surrenden Schweb-
klangen einmal ein brausendes Rdohren dazwischen fahrt, stellt ein fur alle Mal
klar, dass es Gauguet mit diesen Exerzitien im Dominikanerkloster von
Guebwiller nicht um Beschonigung oder Beschwichtigung geht. Um Demut
aber schon.
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Hideous Replica (London)

Zwei Duos reichen sich bei Split (HR2, C58) hinter dem Riicken die Hand. Zuerst der
kahle Baske MIGUEL A. GARCIA, bekannt als xedh, und auf diesen Seiten schon
gestreift mit Releases auf Attenuation Circuit, Intonema und Nueni Recs., und OSCAR
MARTIN, dessen Noise weniger zahnlos ist, als er mit seinem Nom de Plume Noish
andeutet. Sie machen kosmische Strahlung aus den Sternbildern Schwan und Waage
horbar, die durchs All schlumpt, hornisst, orgelt, tickert, schieift. Es klingt nicht gerade
schwanenweil}, eher als hatte das All verschiedene Strahlenkrankheiten. VASCO
ALVES & LOUIE RICE andererseits, letzterer der Macher von Hideous Replica & Was-
ted Capital Since 2013, prickeln, kritzeln und zischeln am instabilen Ende des
Universums, das wie Schaum verldscht und unter Saurefral® schrumpft.

KOSTIS KILYMIS, der schon auf Organized Music From Thessaloniki und bei Another
Timbre aufgetaucht ist und der mit Leif Elggren oder Sarah Hughes recht
unterschiedliche Kontakte pflegt, macht auf Komhths (HR3, C35) Minimal-Techno wie
mit erschopften Batterien. Das Ganze wummert und sirrt erst nur auf Notstrom, zu
pixelnden Punkten kommen Schleifspuren. Die Luft ist diinn, der Widerstand hoch, die
Strecke scheint endlos und mit dem Kometen im Nacken lauft es sich doppelt schwer.
So ziehen der kosmische Bannstrahl, der sich stechend und tuckernd Athen nahert,
und ein Beinahenichts, das als BarfuBRmarathonlaufer die schlechte Nachricht bringt,
ihrem jeweiligen Ground Zero entgegen.

LUCIO CAPECE lasst es auf Epoché (HR5) Rauschen und Zischen, erst mit einer
Anmutung von Verkehr, dann auch von Meeresbrandung, die immer und immer wieder
aufrauscht. Aber Vorsicht, womoglich sehe nur ich da Poseidons Muskeln spielen.
Andere erkennen vielleicht eher, welchen Analogsynthie der Argentinier in Berlin da
neben Oszillatoren, Ringmodulator, Equalizerfeedback und Sinuswellen einsetzt.
Capece gibt sich zu erkennen als von Merleau-Pontys Phdnomenologie der Wahr-
nehmung beeinflusst. So dass wohl die ganz unnaturalistisch flatternden Oszillationen
meinen Leib zwischen Empirie und Intellekt, Intentionalitat und Ambiguitat schwingen
lassen. Nicht dass ich verstiinde, was das heiBen soll. Das Flattern wird zu einem
Sirren und Pfeifen auf rauschendem Fond zugespitzt, oder auch zu einem Britzeln und
entgleisenden Zwitschern. Ein zweiter Anlauf beginnt mit einem voller tonenden
Drone, der, leicht in sich bewegt, derart anschwillt, dass mir der Schadel brummt.
Selbst eine kleine weie Maus konnen da schon mal breiviksche Anwandlungen
durchwallen. Woran auch eine nun surrend und sirrend sich wellende Ablésung des
abscheulichen Drohnens wenig andert. Das Sirren wird blaschenhaltig, tribt sich
brausend ein und schwillt nun ebenfalls an, als kochelndes Prasseln. Ja, schon gut,
phanomenal ist das allemal. Ein alarmierendes Wellensignal und froschiges Quarren
mischen sich ins motorische Schnurren und nesselnde Brausen, das kurz vor Schluss
einer Sinuswelle weicht. Wenn es das Ziel war, mir ein hirnsausendes "Pfui Teufel!"
abzunétigen, dann ist der Versuch gelungen.

Somebody Rattled (HR6, C39) ist in Sankt Petersburg entstanden, als sich ILIA BE-
LORUKOV, KURT LIEDWART & ANDREY POPOVSKIY einmal mehr mit Altosaxophon,
ppooll, Lapsteelgitarre, Electronics und Krimskrams an der Storfront nah der
Hoérschwelle mit den Bruits secret verabredeten. Um mit unsichtbarer Hand kaum
horbare Kryptogramme auszutauschen. Knisternd, pfeifend, knacksend, lochrig,
alogisch, geradezu ahuman. Gewiss, gewiss, das kann zur Gesundschrumpfung her-
renmenschlicher Anspriiche auf das eine oder andere Kleingedruckte hinweisen und
die winschenswerte Bescheidenheit auch schon mal tiben. Aber welchen Schwellkopf
wirde das storen? Doch nur zu, lasst's knistern im Gebalk.
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Spectrum Spools wien

DAVID BORDEN, ubrigens Jahrgang 1938 wie Jaki Liebezeit, ist durch seine
Cuneiform-Veroffentlichungen mit Mother Mallard auch in BA kein
Unbekannter. Schaut man genauer hin, dann waren dort auf Places, Times &
People (1995) auch schon seine Kompositionen 'Esty Point, Summer 1978’
und 'Enfield in Winter' zu horen, jedoch in anderen Versionen als nun auf
Music For Amplified Keyboard Instruments (SP036). Da erklingen namlich die
alteren Versionen der Red Records-LP von 1981 zusammen mit 'The
Continuing Story Of Counterpoint, Part Nine' & 'Part Six'. Die Places & Times-
Stucke wurden von ihm selbst eingespielt mit dem RMI Electra Piano, das
auch Tony Banks bei Genesis einsetzte, dazu MiniMoog und Modular Moog.
Die Counterpoint-Stiicke wurden im Trio mit Paul Epstein & Nurit Tilles
realisiert. 'Esty Point, Summer 1978' war entstanden im Zusammenhang mit
dem Jogging, das Borden als 40-jahriger wieder aufgenommen hatte und
feiert die erste Meile, die er ohne Pause geschafft hatte. Das Stuck ist da
schon noch ein Stuck temporeicher und leichtfiuBiger. Auch wenn die Pumpe
achzt und pfeift, ist der Spal, ziigig am Cayuga Lake entlang zu hasten,
deutlich zu spiiren. 'Part Nine' zeigt Borden, wiederum bei hohem Tempo, auf
parallelen Spuren zu Steve Reich und Philip Glass. Eifrig klimpernde Motorik
nach barockem Muster mischt sich mit schweifender Harmonik, wobei jeder
Spieler zwei Instrumente bedient. Mit 'Enfield in Winter' gratulierte Borden
Judy Borsher zum Geburtstag, der in Ithaka 1978 besonders kalt ausfiel. Die
Musik kommt umso feierlicher daher, schlieBlich gilt sie der Frau, ohne die
Mother Mallard und deren erste LPs auf Earthquack Recordings nicht so in
die Gange gekommen waren, wie sie es mit ihrer Hilfe taten. 'Part Six', Robert
Moog gewidmet, wendet die 6-handig gehammerte Counterpointformel, die
ein wenig an die motorischen Passagen von Koyaanisqatsi erinnert, mit noch
einmal gesteigertem Tempo an. Die harmonischen Soundbander klingen fast
wie Blaser, wollen ihre synthetische Herkunft aber gar nicht verleugnen. Im
Gegenteil, der Moogturbo wird mit stolzem Pioniergeist traktiert.

Die Stimme von ANNA CARAGNANO ist der Stoff, aus dem Donato
Scaramuzzi von Voices From The Lake, der sich solo DONATO DOZZY nennt,
Sintetizzatrice (SP038) erschaffen hat. Sein Plays Bee Mask, 2013 bei
Spectrum Spools herausgekommen, habe ich verpasst. Aber es braucht
keine Vorkenntnisse, um SpaR daran zu finden, wie er da hauptsachlich aus
A-capella-Vokalisation und einigen gesungenen Floskeln ein feminines
Arkadien evoziert. Am Anfang steht babylonisches Durcheinander, das
Rhabarbern von Radiostimmen, wobei auch das schon nur aus Anna allein
inszeniert ist. Das atherisch kaskadierende 'Starcloud’, das einen auf sanften
Wiederholungen wiegt, ist dann bereits eines jener Lullabies for Insomniacs,
die Caragnanos Spezialitat sind. 'Luci' lasst helles iii Uber schattig kilhlem
mmmm leuchten. 'Fraledune’ bringt dieses lichte iii zum Schillern und pfeift
sich dazu eins. Ein zungiges Dongen und helldunkel gesummte Glissandi
vereinen sich zu 'Parallelo’, bevor Caragnano zu einem rhythmischen Ah Ahh
eine Litanei aus parola - promessa - ritorno - pensiero loopt. 'Festa (A
Mattola)' ist ein animierter Zungentanz, der an die Tarenter Gegend erinnert,
aus der Caragnano und Scaramuzzis Mutter herstammen. 'Love Without
Sound' stammt dagegen von White Noise, Caragnano wiederholt nur immer
wieder traumerisch den Titel. 'Conclusione’ bringt als Finale klackende Laute
zum wieder atherischen Ahhh eines Caragnano-Chors. Warte nur, balde ...
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... sounds and scapesin differeaf shabes...

34423 Masquerade (kaico, kc016):
Kuriose Tiermasken auf 70er-Jahre-
Tapeten zieren den Zweitling von Fumi
Miyoshi, die da gleich mal Gppig und
beschwingt loslegt. Electronica tackert
zwar gerne so animiert dahin, aber
dieses mehrspurige Arrangieren rhyth-
mischer Fluktuationen und geloopter
Beatmuster im phantasmagorischen
oder kosmischen Stil ist von aus-
nehmend komplexer Polymobilitat. Die
Japanerin pumpt schnell und schneller
auf der Uberholspur, Tempo ist
Trumpf, 'Ark’' rudert mit Affenzahn da-
hin. Fur Individualitat im Menschen-
gewilhl sorgen 'Normcore'-Tattoos bis
Uber beide Arschbacken. Bei allem
Vorwartsdrang besticht jedoch der
breitgefacherte, samplegespickte
Detailreichtum und die spiralende
Kaleidoskopik dieser dreizehn Trips,
mit erregtem Drum'n'Bass-Gezappel
sogar bei 'Cosmic'. Im vertrackten
Ineinandertackern mahlen immer
wieder auch fitzelige Anklange von
orgeligem Gequalle, dem silbrigen
Zirpen eines Spinetts oder dem
orientalischen Plinken einer Oud bzw.
der Sekundenbruchteil eines Geigen-
pizzikatos, das "Catch me again" einer
Frauenstimme oder eine andere An-
mutung eines verzerrten Stimmfetzens
mit. Dass einem da die Ohren klingeln,
ist gewollt, ebenso das Gefihl, als
Derwisch von einem Damon zu einer
brummkreiselnden Tarantella ge-
peitscht zu werden. Nur mal auf der
Stelle zu treten, kommt da einer
Erholung gleich. Aber schon hebt
wieder ein Dusenjet ab, die Driisen
mussen disen, das Blut pumpen und
kreisen. Das mag bei defizitarem
Bewegungsdrang hektisch wirken,
letztendlich ist es Gedudel mit
Stérungen, das zwar im letzten Track
sich zum Tamtam mit Synthiegeflote
und -georgel zu entspannen scheint,
bis gleich wieder fiebriges Gezucke
dazwischen fahrt.

BARON OUFO Dar Al-Hikma (Quadrilab,
QUADO003): Was Eddie Ladoire & Jérome
Alban da mit Moog, Doepfer, Korg, Cosmic
FX & Fieldrecordings bzw. Guitars, Synths,
Samples & FX inszenieren, daruber kdnnte
so manches Orchester neidisch werden.
Ladoire ist, abgesehen von Heller, seinem
Duo mit dem Folktroniker Sébastien Roux,
ein kaum beschriebenes Blatt. Alban
dagegen ist in Bordeaux als eine der
treibenden Krafte beim Doomgazing von
Year Of No Light auch hier als der fiir den
schicksalstrachtigen Duktus Verantwort-
liche auszumachen. Uber drei Stufen,
'Depth Of The Prophecy’, 'Dhikr' und 'Is God
To Live In A Dog?' betitelt, steigt man
drohnend ins Erhabene. Die traumwand-
lerisch bewusstseinsverandernde Absicht
ist klar. Ob der pseudo-sufitische Drang
den Hutern des Korans gefallen wurde, darf
bezweifelt werden. Mit Sinnen, die mit
ahnlichen Mitteln gelautert werden, wie sie
etwa Mike Fazio als Orchestramaxfield-
parish oder A Guide For Reason anwendet,
erreicht man ein Hochplateau, um mit
'Blessing And Worship To The Prophet Of
The Lovely Star' dem Geheul und dem
Gesang tuberirdischer Heerscharen zu
lauschen. Dréohnwelle um Drohnwelle hebt
und senkt sich, jede zugleich knurrig
mahlend und doch auch leuchtend. Die
Ekstase ist eine stille, und das Sublime
keine mitreiBende oder zermalmende
Gewalt, vielmehr sanft und trostend. Aber
der brausende Moog ist auch nichts fir
Zimperliche, und erst recht nicht die
Schlage, die Mathias Delplanque seltsam
erratisch programmiert hat. Weit ab von
stumpfen Ritualen mischen sich alea-
torische Beats und Wooshes mit einem
Raunen, das jenes Stimmenhoren nach-
empfindet, das mit dem Prophetischen
einher geht. Beim Vorgangeralbum
Fréquence Néant (Faunasabbatha, 2013)
lauteten Uberschriften noch 'Langue De
Feu', Feuerzunge, oder 'Ubercratie'. Statt
zu Prophetie oder Dogmatik fuhrt diese
Musik wohl einfach nur per aspera ad astra.
Aber was heif3t da 'nur'?
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PHILIPPE BATTIKHA Invisible Backgrounds (Samizdat Records, SZR008):
Battikha blast Trubsal. Sein Trompetenton ist nie weit entfernt von einem
Seufzen. Er hat namlich ein Auge fur das Unsichtbare ,dahinter’, ein Ohr fur
den Blues verfallender Kulturen oder schwindender Spezies. Wo andere nur
Montréal und Brooklyn sehen, sieht sein Rontgenblick schon eine ,pasture of
ruins‘ unter einem schwarzen Mond (,luna negra‘). Mit La Part Maudite malte
er schon ahnlich melancholische Stadtansichten (L’Ombre, 2012), spitzte
seine Sicht der Dinge aber auch zu einem Jazzcore-Schlachtfest zu
(Father’s Butchery, 2013). Mit wie an einem Olfass scharrender oder
klackender Perkussion, sdgendem E-Bass und pedalverzerrt aufheulendem
oder hornissig brausendem Trompetenklang, den ab und zu die zartbittere
Wehmut von Molvaer und Henriksen uberkommt. Bei seinem Solo hier ist die
Atmosphare so gedampft wie beim elektroakustischen Quartett Corse und
so lyrisch wie bei den nordischen Kollegen. Gepresste Schmauchspuren
oder ein nesselndes Brausen sorgen fir Verunklarung und triibben den Blick,
Brooklyner Passanten tutet er elegisch als ein StraBenmusikant zu, dem sein
Schoénheitsinn nur Schmerz bereitet (‘hurt). Zu Pianotristesse hért man
Nelson Mandelas ,/t is time for new hands to lift the burdens®, gefolgt von
einem sirrenden Schwellklang, als wiirden die Glaser im Schrank vibrieren.
Dann verstarkt Battikha wieder den elegischen Blauton mit gespaltener
Trompete. Und das Blau intensiviert sich noch, wenn die Trompete
Walgesang zu stéhnen beginnt. Jonah Fortune, einer seiner Partner in
Corse, schleift mit dem Bassbogen, der Ton bleibt aber matt und wird sogar
noch kleinlauter, bevor, zu sanft drohnendem Adagio, surrendes Brausen
einsetzt. Den Ausklang leitet die Trompete so feierlich, als wiirden die Elben
nach Aman ausziehen.

BIOSPHERE DEATHPROD Stator (Touch, TO:99): Geir Jenssen, 1962 in
Tromsg geboren, und Helge Sten, der 9 Jahre junger ist und aus Raros
stammt, brauchten beide ihre Zeit, um zu denen zu werden, als die man sie
kennt. So hatte ich nicht gewusst, dass Jenssen in den 80ern mit dem Synth-
Pop von Bel Canto auf Crammed Discs zu héren war, bevor er etwa in The
Fire Of Ork zusammen mit Pete Namlook vom Wind und den Sternen das Du
angeboten bekam und er als Biosphere zum Inbegriff des 'arctic ambient’
wurde, anfanglich auf dem heimischen Label Origo Sound, ab 1999 dann auf
Touch. Sten seinerseits kam tUber noch prosaischere Umwege erst zu
Motorpsycho und zu Supersilent. Schon 1998 fanden die beiden erstmals
zueinander bei Nordheim Transformed, einer Verbeugung vor ihrem
wegweisenden Landsmann Arne Nordheim. Hier huldigen die beiden dem
synasthetischen Schimmern und Flickern und der Polychromie, mit der der
Raum schmaucht und brummt. Dazu klopft eine Hand monoton die
Sekunden, und die tanzenden Musen lassen den Puls in sanfte Wallung
geraten. Nennt es Flow, nennt es Groove, Jenssen nennt es '‘Muses-C'. Sten
lasst den Raum brausend anschwellen in einem crescendierenden Beben,
das dann einem unscharfen Dongen und gedampftem Grollen weicht, das
Dusternis und Einsamkeit suggeriert. Biosphere kehrt wieder mit einem
zittrigen Pulsieren, Sten mit pixelig perforierter Dusternis. Als wirden zwei
Ubersetzer sich kapitelweise abwechseln beim gleichen Text. Biospheres
letzte Szene ist 'Space Is Fizzy', das den Drohnfond mit einer poppig-
melodischen und einer Basswelle durchpulst und groovy die Dusternis
abschittelt. Deathprod kontert mit wieder anschwellender, monochromer
Disternis, ahnlich einer nachtlich brausenden Autobahn oder einer Klang
gewordenen 'Texturologie' von Dubuffet. Da ist zwar Bewegung und
Verdichtung, aber nur als ein granulares, dumpfes, grau-in-graues Einerlei.
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BLACK LOVE Soundtrack for Black Power (81/08) (Hertz-Lion, HL-2, C5):
Wenn man in Los Angeles einen Experten braucht fur The Haters, Kenneth
Anger oder den Hamburger Filmemacher Peter Sempel, dann ist David
Cotner der Richtige. Auch fur ein Tribute to The New Blockaders ist er zu
haben, er nennt sich dann \\\. Auch bei diesem Winzigtape hier ist er
involviert, wenn ich auch, mangels Augenhohe mit der Metaebene, von
der diese wenigen Minuten zeugen, nicht so recht kapiere, wie. Mehr als
1$ Luftpost pro Minute macht jede davon zu einem Nugget. Zu horen ist
ein rauschendes Pulsieren, das einher geht mit einem signalgebenden
Impuls. Ich bin sicher, dass mir da mehr entgeht als beim Anblick einer
Eisbergspitze. Ein Tape- und Boomboxritual? Basierend auf Strange
Odyssey, einem 1981 von Scott Adams fiur den Texas Instruments
Heimcomputer TI-99/4A entworfenen Adventures-Spiel mit SF-Plot? Take
shovel, go up? Welche schwarzen Krafte sind da im Spiel?

COLLEEN Captain of None (Thrill Jockey, thrill 387): Cécile Schott
entzieht sich und ihre Musik einer simplen Zuordnung gleich durch
mehrere Besonderheiten. Da ist zuerst die Treble Viola Da Gamba, die
Diskantviole, eigentlich ein barockes Streichinstrument. Damit pluckert
sie in Dubeffekten und mehreren Loopspuren einen electronica-
tauglichen Pizzikatoflow. Dazu sauselt und haucht die Franzosin, die zuvor
mehrfach auf The Leaf Label und 2006 sogar in Staalplaats Mort aux
vaches-Reihe zu horen war, mit hellem Timbre Songs. Dem minderjahrigen
Sopran der 39-jahrigen und dem poppigen SuBstoff widersprechen dabei
aber Zeilen wie I'm kin to Argos recognizing Ulysses / I'm kin to
greyhounds hanging from the trees / I'm kin to two stones making fire / I'm
kin to melted ice giving water. Oder das nietzscheanische This hammer
breaks illusions. Dazu pulsiert dann ein Tablabeat, wahrend beim
wortlosen 'Salina Stars' wieder die Violbasssaite plonkt und eine Melodica
zartbitter wimmert und dabei Schotts Faible fir Augustus Pablo verrat.
Dem folgt zu hellem Pizzikatoloop, bei dem die Gambe ein wenig einer
Kora ahnelt, das lichte 'Lighthouse' mit der schon auf den Ozean hinaus
geschmachteten Botschaft: / in my lighthouse / flashing my lights / Onto
you. Bei 'Soul Alphabet' buchstabieren geisterhaft vermehrte Finger-
spitzen, melodios und pikant, nochmal das selbe ABC des Sehnens, bevor
Colleen bei 'Eclipse' mit durch Moogerfoogerdelay kaskadierender
Stimme eine Sonnenhaftigkeit beschwort, die dem bloRen Auge entgeht:
The naked eye can't see these things. Der mit orientalischem Tamtam und
Pizzikato schnell bepulste Titelsong flustert dann noch ein letztes Mal vom
Sehen mit dem inneren Auge und mit einem Auge, das nach Innen blicken
kann. Do not let me go blind bekennt jedoch, mit seinem leichten Anklang
an Dylan Thomas' Do not go gentle into that night, nur eine
Orientierungslosigkeit in beiden Richtungen: For I got lost inside a dream
that left me / Captain of None and Nothing.
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DIATRIBES: Great Stone/Blood Dunza (aussenraum, AR-LP-003): Dass
D'incise & Cyril Bondi da zwei Tracks von King Tubby dekonstruieren, ist
alles andere als offenkundig. Selbst dass da neben Elektronik und
Krimskrams auch Melodica & Bassmelodica aus den Lautsprechern
schallen, ist Vertrauensache. Zwischen Tubbys Dub und Diatribe liegt
zuerst einmal eine ganz groRe Entschleunigung, bei der hauptsachlich
warme Bass- und Subbasstone abgeschopft werden. Dazu bleiben nur
noch broselige, schleifende, schwach blubbernde Spuren, ein holziges
Klacken, ein halbheller oder halbschattiger Melodicahalteton, ein zirpiges
Sirren. Dub ist da kaum mehr als ein Blut- oder auch nur Rotweinfleck, der
beim Waschen nicht rausging. Der Abstraktionsgrad und Bleichvorgang
ist weit starker als bei Kyriakides & Moors Rebetika-Revisionen. Anders
gesagt, von Dub wird nur der Schatten eingefangen, den er bei Mondlicht
wirft. Die B-Seite weist sanfte, harmonische Melodicalangwellen auf, die
wieder mit wummerndem Bassdruck und fein sirrenden, zirpenden oder
rieselnden Nebengerauschen einher gehen. Ohne Beats kein Groove,
aber diese Leerstelle ist Programm. Das Ohrenmerk gilt anderen
Essenzen. Warum auch die Babylonier zum Tanzen bringen, die tanzen eh
genug. Hier richten sich die Psi-Krafte darauf, die Fundamente ihrer
Tempel erzittern zu lassen.

OLIVIER DI PLACIDO & SEC Mare Duro (noise-below, C17): Es scheint
ein neuer SpalB zu sein, Kassetten nur in 7"- oder EP-Lange mit Noise zu
praparieren. Stimmt schon, nicht die Menge der Gerausche macht's. Di
Placido und der Neapolitaner, der sich SEC_ nennt und der sich auch
schon zusammen mit Jérome Noetinger und sogar Ken Vandermark als
Spezialist fur insektoide Dimensionen profiliert hat, haben allerdings auf
Bocian Records bei ihrem Rainbow Grotesque (2013) auch in LP-Lange
etwas miteinander anzufangen gewusst. Hier operieren sie, mit E-Gitarre,
Taperecorder und Feedback, als gnadenlose Kammerjager von
auBerirdischem Ungeziefer. Bei diesem Empfangskommitee durfte dem,
was immer da einen Invasionsversuch startete, grundlich die Lust darauf
vermiest werden. Quiekend, glitchend, gurgeind, stechend, rumpeind
geht dahin, was diesen Men in Black in die Quere kommt, da hilft kein
noch so aggressives Hummeln, kein hohnisches Gelachter. Die
Befehlskette wird zerfetzt, jeder einzelne Eindringling ratzeputz
zerrubbelt, aufgespiest, ausgeldoscht. Von dem ganzen Spuk bleibt nur
dieser Bandmitschnitt fur die X-Files.
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COSTIS DRYGIANAKIS AdnAa Kai Kpugia (Selbstverlag, CD-R): Was sich
ungefahr Athila ke krifia spricht, stammt aus dem 51. Psalm: Siehe, du hast
Lust zur Wahrheit, die im Verborgenen liegt;, du lidssest mich wissen die
heimliche Weisheit. Zuletzt standen wir mit Drygianakis auf einem alten
Friedhof, auf dem auch Verwandte von ihm begraben liegen (Blow Into Breeze,
2013). Auch hier stellt er einen wieder vor Graber. Aber neben Erinnerungen
an den griechischen Birgerkrieg und personlicher Trauer ist die Dimension
nun eine grolere, die Toten schichten sich in die Tiefe, im mesopotanischen Ur,
in den Avarengrabern in Pannonien. Der Horizont umfasst, wie allerdings erst
die FuBRnoten verraten, Mexiko und das tamilische Suidindien, die Shoa, Gaza
und Srebrenica, die Kampfe im Donbass, in Kobani und in Abyan. Aber
verdammt, sollen doch die Toten die Toten begraben. Welche heimliche
Weisheit kimmert sich um die Lebenden? Drygianakis vertont sein Memorial,
sein Geschichts-Cut-up, mit Feldaufnahmen, Electronics und Stimmen von
Freunden und Helfern wie Kostis Kilymis, Nicolas Malevitsis, Manos Michaelidis
"Egodeath™ und dem Duo Virilio. Vieles entnahm er aber auch Youtube-Videos.
Dazu kommen Hornklange von Elena Kakaliagou und Cellogerausche von Nikos
Veliotis. Der Erste der vier Satze skizziert jedoch lediglich ein omindéses
Ambiente mit einer fernen Blockflote und kleinen Gerauschen in der Nacht, in
der nur ein Vogel monoton den Totenvogel spielt. Dann setzen heulende
Frauenstimmen ein zu elektronischem Sirren und Sausen, gefolgt von einer
leisen Szene mit Mutter und Kind und noch leiserem Vogelgezirpe. Doch dann
bringen ein ganzes Biindel von Stimmen und undurchsichtige Alltaglichkeit
Unruhe uber diese ldylle und verbreiten einen unguten Beigeschmack, den ein
standig stérendes Grundrauschen noch verstarkt. Eine Uberlebende spricht
von Angst und Brandgeruch, der Regen loscht Spuren. Mit perkussivem
Klingklang und Cellokratzern beginnt der dritte Part, dazu kommen wieder eine
Reihe von Aussagen, ein wenig Klavierklang und ganz im Hintergrund
tamilischer Funeralgesang. Bis plotzlich Krieg und Chaos mit Allahu Akbar-
Gebrull und Gefechtsfeuer ins Wohnzimmer brechen und der Wirklichkeit den
Schleier und uns die geisterhafte Distanz wegreilRen. Das vierte Kapitel setzt
den Bildschirm wieder als Schutzschild ein, die Wirklichkeit wird wieder zur
Nachricht. Metallische Perkussion und das Grundrauschen weben wieder ein
Ambiente aus Nicht-mehr und Noch-nicht, in dem das Factum brutum zwar
lauert, aber auch anderes moglich scheint. Sogar eine Orchesterprobe. Eine
Katze burrt, unter einem Gerauschfilm murmeln Stimmen. Bis ein brausendes
Crescendo einen Chor mit sich reit, dessen Dramatik aber abrupt
abgeschnitten wird fur die von fernem Kanonendonner punktierten
Erinnerungen einer Griechin, die keine guten sind.
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ANDREAS O. HIRSCH Summe 1 (makiphon 002, LP): Mit diesem
Nachfolger zum Makiphon-Debut von Sculptress of Sound fuhrt einen ein
weiterer Vertreter der Kélner Kunstszene dahin, wo Milch und Honig der
Phantasie flieBen. Er hat ein Bilderratsel gemalt und darin eine
mythopoetische Gnosis verschlusselt. Sternensaat wird verquirlt mit
Schneebesen, die der Lebensschleife ahneln, die die alten Agypter als
Anch-Kreuz oder Nilschliissel kannten, und lasst sich schlieBlich mit
einem Trichter auffangen als frisches, blaues Lebenswasser. Tausend-
fuRlerische Wirmer dienen als Boten oder gar als Transformatoren. Nicht
von ungefahr steht Makiphon ja im Zeichen eines schwarzweil’-
geschwanzten Katta, eines Lemuren, in denen man die Schattengeister
von Verstorbenen vermutete. Mit den Sternen ist der Kélnner vom Solar
Sound Ensemble her vertraut, seine Phantasie hat er mit der Erfindung
eines singenden Spazierstocks und in Soloperformances wie 'Bonjour le
Colonel' (2012) oder 'Dead Box Karaoke' (2013) bewiesen. Da lieB er ein
aufblasbares Krokodil - als Nil-Referenz? - Melodica spielen und brachte
auch schon mit dem E-Wedel sein Markenzeichen zur Geltung: Einen
gezupften Palmwedel, der, verstarkt, nach Daumenklavier und Banjo
klingt. Dazu spielt er hier noch Harmonikas und lasst zu schweifenden
Drohnwellen kleine Ventilatoren an Gitarrensaiten pluckern und prickein.
So evoziert er in acht kleinen Dreamscapes eine Schnittmenge aus
Physik - 'Konnektor', 'Teilchenbeschleuniger' - und Paraphysik -
'Kautschukwaage' (als Update der altagyptischen Psychostasie?),
'Maxwell Mountains’, aus Fantasy - 'In A Seldom Land’, 'Opossum Pravda’
- und schafchenzahlendem Sombiente - 'Summe 1'. Denkt an die
Nilquellen, Eldorado, Shangri-La, denkt an die Tausende kleiner Schritte,
die einen ins Blaue tragen, und verwechselt dabei nicht die Opossums
(Didelphidae) mit den Possums (Diprotodontia). Hirsch lasst die
Imagination mit Kranichen ziehen (deren Rufe im lettischen Kemeri
Nationalpark aufgenommen wurden). Und einen zuletzt mit einem
summenden Drohnen und surrenden Brausen dariiber sinnieren, ob
Klange und Traume aus dem gleichen Stoff sind wie Wirmer und Sterne.
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ALEXANDER MACSWEEN The Squiggle Game (& Records, &21):
Beats'n'Bass? Beats'n'Guitar? Beides. MacSween gibt mit Rhythm
Programming & Sampler und seinen Erfahrungen mit Bernard Falaise
und Martin Tetreault den Ton an, Nicolas Caloia (Ratchet Orchestra)
spielt Kontrabass & Korg, Corinne René klopft und streicht Marimba,
Woodblocks, Tympani, Gongs, Cymbal etc., Sam Shalabi, MacSweens
Duopartner in Detention und rundum einer von Montréals umtriebigsten
Kopfen, etwa mit Shalabi Effect oder Land Of Kush, spielt E- &
Nylonstringgitarre. Zusammen wildern sie Eisbaren oder Krokodile, sie
kauen Gummi oder Pflaumen und krakeln, wie es der Phantasie beliebt.
Wobei das erste Klangbild eher einem Tupfeln gleicht, mit seinen
punktuellen Gesten und Kiirzeln, die in straightes Drumming von René
munden, wahrend Shalabi frei drauflos improvisiert. Nach ahnlicher
Rezeptur entstanden so 11 Tracks, jedoch mit jeweils besonderer
perkussiver Finesse und Klangfarbe, mal mit qualliger Pauke und
geschraubtem Knarren, mal mit dadaistischen Spracheinwiirfen und
krumm genagelten Bluesnoten. Shalabi lasst sich jedenfalls immer ein
bisschen was anderes einfallen und trumpft sogar mal als ironischer
Cog-Roqer auf. In Zweifelsfall ist es meist MacSween, der einem ein X fur
ein U vormacht, mit Automatengetickel zu Marimagekléppel und
Knarrbass bei 'Uncle Flabbius', mit seltsamen Wooshes, U U U U-
Kampfrufen und systemwidrigem Verhalten von Krokodilen bei
'Crocodile’. Wenn es komisch flotet oder rauscht, ist er der Haupt-
verdachtige. Wenn es nicht wie bei 'Scarsdale’ doch der gestrichene
Gong und eine aufbrausende Gitarre ist. Die dann auch fies jaulende
Schlingen legt. Caloia streicht Pflaumenmus, bei 'Onward' ticken
Sekunden zunehmend groovy und stompy. Auch das Finish ist groovy, mit
Korg und Marimba und einem schnellen, treibenden Shufflebeat. Ich
fuhle mich bestens besquigglet.

MARSEN JULES The Empire of Silence (Oktaf 10): Nicht nur Fraulein
Smilla hat ein Gespiur fur Schnee, auch der Dortmunder Drohner kennt
sich aus mit mindestens acht Aspekten jenes Stoffs, dem das Reich des
Schweigens seinen Farbton verdankt. Er zeigt da, dass es nicht nur
Schnee von Gestern gibt und Schnee, der langsam fallt (‘tlaslo’), sondern
auch Schnee von Morgen ('ylaipi') und Schnee, der zischt, wenn er auf
Wasser fallt (‘chahatlin'). Das Klangbild ist imperial, ein dréhnendes
Summen und Schwellen wie von einem Streichorchester, das, obwohl es
eher synthetisch als symphonisch klingt, in seiner 'warmen' Anmutung
Schneewehen in Dinen verwandelt und Eispalaste erstrahlen lasst.
Anders als in Hans Christian Andersens marchenhaftem Eisschloss, in
dem der verzauberte Kay am Wort 'Ewigkeit’ herumscrabblet wie eine
koffeinvergiftete Spinne. Jules' Schneedom funkelt wie von Debussy
komponiert. Wenn da Wehmut durch die weien Sale weht, dann ist es
ein siBes Weh, dem kein Spiegelsplitter das Herz vereist. Jules reiht
einen prachtigen Spiegelsaal an den anderen. In allen wird die
Sehnsucht aufs warmste gefeiert, in sonor aufblilhenden, prachtig sich
dehnenden und wolbenden und grandios ausschwingenden Wellen. Nur
'naklin', der vergessene Schnee, erbebt in einem schillernden, fast
stechenden Weill und wie von einem inneren Schmerz zerfressen. Aber
schon umhiillt wieder sonore Pracht wie von einer Orgel - wie ein weilRer
Pelz von Hermelinen - die bebenden Strings, die sich wieder wie weille
Schockolade verflissigen und glissandierend die Grenzen von Tag und
Nacht und von Heute und Morgen verwischen.
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BERANGERE MAXIMIN Dangerous Orbits (Crammed Discs, MTM 41): Die Made
to Measure-Reihe ist so alt wie Bad Alchemy und startete 1984 mit einer
phantastischen Compilation mit Minimal Compact, Benjamin Lew, Aksak Maboul
und Tuxedomoon eine Serie, nach der sich Stilfragen an diesem Brisseler
MaRstab zu messen hatten. Bis 1995 und Glyph (MTM 37) von Harold Budd &
Hector Zazou reihten sich Peter Principle, John Lurie, Schell & Karo, Lew &
Steven Brown, Brown & Delphine Seyrig, Peter Scherer & Arto Lindsay, Karl
Biscuit, Ramuntcho Matta, David Cunningham und Brion Gysi, Namen, die sich
bei mir bis heute verbinden mit, nun ja, mit Stil. Erst 10 Jahre spater folgte
plotzlich Tuxedomoons Bardo Hotel Soundtrack (2006). Mit erneuter Pause bis
zu Clear Tears / Troubled Waters von Brown, Blaine L. Reininger & Maxime
Bodson (2013) und zuletzt Jozef Van Wissem mit /t Is Time For You To Return
(MTM 40). Maximins Akusmatik fand schon 2008 Anklang bei Tzadik, in BA fand
sie 2012 Eingang mit No One Is An Island, dem mit Infinitesimal ein zweiter
Release auf Sub Rosa folgte. Zwischenzeitlich hat sich Maximin auch
liveelektronisch exponiert, etwa an der Seite von Fred Frith oder Christine
Abdelnour. Erneut in Briissel sind nun funf weitere ihrer Soundscapes
erschienen: 'Cracks' als Lifescape und mit Tatowiernadel auf die Haut
graphierte Biographie. Die Nadel sticht ein serielles Muster, eine Stimme flustert
"Once" und Kafigwande, hinter denen es animalisch rumort und burrt, werden
zum Perkussionsinstrument. 'Glow' als Outer-Space-Scape zieht in Zeitraffer
Bahnen, als waren die Himmelskorper kreisende Stichel, die ihre Spuren
rauschend und sirrend ins lautlos Schwarze schneiden. Danach entfaltet
Maximin 'A Day Closer' als sombienten Dreamscape, in dem Insekten surren und
Schaum prickelt, bevor zu zittrigen Atemziigen ploppende und pulsierende
Loops wieder ihre Kreise ziehen. Auch 'OOP (Our Own Planet)' rotiert und
saust, mehr Zementmischer als Brummkreisel, mit kunstlichen Vogelrufen
(vielleicht als Nachhall ihrer Kindheit auf Réunion) und einem geschittelten
Sieb als rhythmischem Loop. Mit 'No Guru Holds Me' schlieBlich scannt Maximin
nochmal ihre eigene Gefiuihiswelt. Wieder saust da eine Kugel im Roulette des
Lebens, von eisernem Geschepper und Gezerre hebt sich der Hauch einer
elegischen Geige ab. Dazu stanzt ein Automat wie ein keuchender und
hinkender Jogger. Zuletzt geht der Saft aus, und selbst wenn da nur ein
Spielzeug zum Stillstand kommt, hort es sich an wie Menschheitsdammerung.
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GKAPI Pruffoli (Onglagoo Records, OR02): Der einen da mit seiner
Samplingwizardry in den Bann schlagt, ist Maestro Filippo Paolini. Dem
konnte man vor 10, 15 Jahren schon als die andere Halfte von Metaxu
neben Maurizio Martusciello begegnen, bei Dogon war dann noch
Massimo Pupillo als dritter Mann dabei. Als Gkapi & Aldo Kapi Orchestra
half Paolini die Musik von Aldo Kapi (1896-1952) wiederzuerdecken,
einem kirgisischen Einzelganger, dessen CEuvre trotz der Fursprache von
Ezra Pound und André Gide in Vergessenheit geraten war. Spuren-
elemente von dessen Phantasie sind wohl auch hier mit eingeflossen,
zumindest moéchte man Pruffoli ebenfalls eine italienische Mutter und
einen exotischen Vater andichten. Irgendwie klingen sowohl Kapi als
auch das hier wie Musik von People Like Us fur people like us. Paolini
pinschert aus geschnippelten Exotica-Spuren, Triphop, lassigem
Drum’'n’'Bass und Dub-Enchantment groovige Tracks, denen die Pfiffigkeit
und gute Laune aus den Poren springt. Die Lust auf komische Gerausche
und die kindskopfische Blodelei sind beim "Baa" der 'Sheep News' und
beim beblokten Dudelu von 'Mostrino' vielleicht etwas arg looney-
tunifiziert. Aber das brasilianische Duett von Till Albrecht Jann & Niobe
gleich bei 'Chetamomil(la)’ wirkt noch lang nach und lasst mich vieles
verzeihen. Die Cut-ups aus orchestralen Lounge-Cocktails und Space-
Age-Pop setzen auf eine lebenslange Empfanglichkeit fur Wunder-
tutenuberraschungen und Juckpulverscherze. Da darf zuletzt weder ein
Auftritt von 'Aldo Kapi' fehlen noch mit 'La Fuga Di Sandokan' einer von
Emilio Salgaris Helden, der seit vier Generationen italienische Buben in
Dschungelabenteuer lockt. Daraus besteht schliellich jener Kindheits-
Humus, zu dem auch Umberto Eco in Die geheimnisvolle Flamme der
Konigin Loana zurick tastet.
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PAAK TBC Len!n Dada. (Wachsender Prozess / permaREV Platten, PRP
042): Der eine, Peter Kastner, hat mit dem Trans Industrial Toy Orchestra
Herzblut vergossen und eine Mahlzeit mit RLW geteilt und auch schon in
der Hérbar war er horbar. Der andere, Thomas Beck, ist eine treue Seele
der Hamburger Noise Culture, nicht nur, aber vor allem mit Wachsender
Prozess. Sie erinnern, ohne Sentimentalitat, an die Zeiten, als 'Die
communistische Zwitschermaschine' noch verlockend klang, als Lenin als
dadaistischer Botschafter nach St. Petersburg aufbrach, als der
Kronstadter Matrosenaufstand noch nicht in Blut erstickt war. Aber eben
auch daran, dass er niedergeschlagen wurde und Jahrzehnte der
bolschewistischen Verheerungen einlautete. Wo die Liebe zum Verdacht,
zum Verhoér und zum Standgericht alles beherrschte. Ich ziehe
grundsatzlich so etwas wie Schwitters Dada-Feldzug durch Holland (1923)
allen Marschen auf Feldherrenhallen oder Sturmen auf Winterpalaste vor.
Heute klingen Lenin und Stalin nur noch wie paranormale Tonband-
stimmen, wie untote bose Geister, uberbrodelt von grauem Rauschen
('Kronstadt Matrosen bestraft'), zersplittert und zerstaubt ('Zerfall'.)
Verschiittet unter einer zweifelhaften Patina sind auch die revolutionaren
und postrevolutionaren Marsche, die einst den "Exzess der Geschichte",
wie Trotzki es genannt hat, feierten. Beck knurscht mit dem Computer,
Kastner bearbeitete die Stimmen, beide zerzwitschern, umsauen und
zerrutten den tierischen Ernst der Lage, in der 'links' nur noch fur einen
blinden Fleck steht. Die alten Moloche sind heute nur mehr Osterinsel-
gotzen, die Phrasen und die Gesinnung jedoch feiern frohliche Urstand.

PAS MUSIQUE 'Inside the Spectrum’ (Alrealon Musique, ALRN061): Mit dem
Titelstick fallt das Quartett aus Brooklyn gleich mit der Tur ins Haus.
Robert L. Peppers, Michael Dureks, Amber Briens und Jon V. Worthleys
Sturm aus verunklartem Tamtam, dudelsackahnlichem Alarm und
lauthalsem Frauengesang koénnte auch 'Inside the Spectacle' heiRen. Und
die Musique bleibt turbulent, als trillernde Sonic Fiction mit harschem
Gitarrennoise, die einen zwischen Seelen- und Hirnlosigkeit, zwischen
'Ancient Evil Aliens' und 'Mindless Mechanics' in die Zange nimmt. Der
Angriff zielt bis in die zerebralen und sogar molekularen Tiefenschichten.
Immer wieder mit Beats wie bei dem gut durchgeklopften 'The Soul
Catcher', immer wieder mit gesprochenen Parolen, auch wenn ich sie
schlecht oder gar nicht verstehe. Immer wieder auch mit Synthi-
soundschwaden oder pfeifend spitzen Impulsen. Gutes Schuhwerk ist
dringend zu empfehlen fir dieses Hopping auf einem Dancefloor, auf dem
auch Saure schwitzende und o6lig triefende Frogs aus einem anderen
Raumqguadranten eine kesse Sohle hinlegen. Dazu kommt dann noch eine
visuelle Uberreizung durch hyperpsychedelische Video Still Art von Jim
Tuite. Keiner der Sinne wird hier geschont im Lichte lichtgeschwinden
Lichts, in der Umarmung lobotomierter Hubots, unter der unabwendbaren
Liebkosung durch Wellen und Teilchen. Die Mikroebene klopft ebenso derb
wie die Makroebene, die Relevanz des Hirns bei der Evolution wird als
mallos Uberschatzt hingestellt. 'Blue Lotus Ritual' fallt auf durch helles
Gitarrenriffing, dem Fanfaren und elefantoses Gepauke folgen, dass die
Pharaonenbarte wackeln. 'Cerebral Vacuum' erweist sich als schwung-
voller Drehwurm mit eierndem Beat und zerlegter Sprache zu heulendem
Daueralarm, der zuletzt mit Landlertakt entgleist. Das finale 'Transference’
ballt noch einmal alle Zutaten zu einer windschiefen Melodie, die sich wie
ein Raumkreuzer mit einer Ladung Popol Vuh auf hyperbolischem Kurs von
der Erde weg schwingt.
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JEAN-JACQUES PERREY ET DAVID CHAZAM ELA (Freaksville record):
Hoppla, Schluss mit unlustig? Perrey, Jahrgang 1929 (!), ist der Erzvater
der Happy Electropop Music. In den 1950ern machte er in Frankreich als
Mr. Ondioline ein elektronisches Tasteninstrument bekannt, mit dem man
Zukunft ins Brisseler Atomium und ein Lacheln auf die Lippen zaubern
konnte. 1960 brachte er das Ondioline ins junge Mutterland der
Raumfahrt und lernte dort den Moog kennen. Und dazu den kinftigen
'Popcorn’-Hitmacher Gershon Kingsley, mit dem er 1966 The In Sound
From Way Out herausbrachte, einen Klassiker der Space-Age Bachelor
Pad Music, dem die Beastie Boys 1995 Referenz erwiesen. Ubrigens war
da 1966/67 ein gewisser Andy Badale mit am Werkeln, kein anderer als
der junge Angelo Badalamenti. Dem folgten weitere Moog Sensations,
Astral Animations & Komputer Kartoons, gespickt mit strange & amazing
Sounds, die dann in den 90ern bei Stereolab, Combustible Edison und
Curd Duca ihre Wiederkehr erlebten. Auch Perrey selbst war da mit zur
Stelle, mit Eclektroniks, 1998 seiner ersten Kollaboration mit dem fast 40
Jahre jingeren David Chazam aus Poitiers, dessen Aktionsradius - kleine
Welt - ihren Mittelpunkt in Brissel hat, wo auch Freaksville Records sitzt,
das von Benjamin Schoos betriebene Forum fur franko-belgische Space-
Age Chansons, aber auch den Sci-ficionado Man From Uranus. Perreys &
Chazams Fiillhorn lasst nun einmal mehr den Witz und den Zauber der
Silly Symphonies, von Spike Jones und Wendy Carlos Urstand feiern. Als
phantastische Kindheit in einem globalen und sogar exorbitanten
Disneyland, die man erst als Erwachsener so richtig ausleben kann.
Gleich mit dem herrlichen Quatsch der 'Electropop Parade' setzen Thee
Eclektricks mehr als nur Sieben Zwerge furzend in Marsch. Es quietscht,
pfeift, hubt, quakt und spotzt aus allen Knopflochern, mit Hinkebeats und
knarrendem Gemooge, mit exotischem Gekloppel und himmlischem
Lalala. 'Hectic Joker', 'The Sponge'’, 'What's up Duck?' mit seinem
Anklang an Booker T & Donald "Duck" Dunn, 'Kid's Corner' sowieso und
auch 'Cats in the Night' als gitarrenbefetzter Schleicher fir ganz spezielle
Cats ziehen alle Looney-Tune-Register, mit ohrwurmigen Melodien,
komischen Gimmicks und Tierstimmen zu einem Rhythmus, bei dem man
mit muss. Das pumpende 'Gossipo Perpetuo’ wurmt sich mit vokalem
Bababa ins Ohr, und ‘Indicatif Spatial' ondiolint - live - so zauberhatft ins
All, wie es kein Sputnik und keine Saturn-Rakete je fertiggebracht hat.
Sollte man nicht Europa flachendeckend mit Agent Perrey bespruhen?

PSARRA /| KARAMANOLAKIS Untitled (Orila, Orl19 / noise-below, C30):
Die schwarze Faltbox enthalt im Split zwei Livemitschnitte. Einmal
Afroditi Psarra im Berliner Waterloo mit three handmade embroidered
synthesizers. Hat sie einen Workshop bei Syntjuntan mitgemacht? Die
promovierte Athenerin, Spezialgebiet Cyberpunk & New Media Art,
arbeitet offenbar parallel zu den schwedischen Kolleginnen mit E-
Textiles. lhr damit erzeugter Sound klingt bei ihrem 'd4m4g3' allerdings
nicht gestickt, sondern gekochelt als ein brodelig tuckerndes, immer
starker sausendes Pulsieren mit eruptivem DampfausstoR. 'Apostates’
von Georgios Karamanolakis entstand in der Knot Gallery in Athen. In
seinem Modularsynthi braust und sandstrahlt ein Elektronensturm.
Synthitiraden orgeln und knarren in einem knurschigen Sud wie Jean
Michel Jarre auf Hochtouren, wahrend gischtiges Zischen die
Seemannsbeine umschlingt. Dabei steuert der Grieche mit seiner post-
apokalytischen Mystik schon gern auch Nordwestpassagen ins
Harmonische und Sturmfreie an, hin zu Refugien fernab der von Phobos
und Deimos beherrschten Zonen.
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RYUICHI SAKAMOTO / ILLUHA / DAYLOR DEUPREE Perpetual (12k 1082):
Diese Immersion in die feinstofflichen und elementaren Essenzen der
12k-Asthetik ist entstanden bei der 10-Jahresfeier des Yamaguchi Center
for Arts and Media, am siuidwestlichen Zipfel von Honshd. In der Julihitze
kam es im japanisch-amerikanischen Miteinander von Altmeister
Sakamoto, Tomoyoshi Date, Corey Fuller, der auf dem west-6stlichen
Diwan nach Tokyo gependelt ist, und 12k-Macher Deupree zu einer
intuitiven Evokation von Immergrin. Eingesetzt wurden Piano, Harmo-
nium, Gitarre & Pianet bzw. Modularsynthesizer sowie Electronics und
perkussiver Krimskrams fir einen 50-min. Trip als incredible shrinking
men, die bei REKAL eine Reise zum Volk der Graser gebucht haben. Die
Erinnerung wird gespeist mit einem tauschend echten Mittendrinsein in
einem sonst nur Makroaufnahmen und Hochgeschwindigkeitskameras
zuganglichen Mikrokosmos. Pflanzliches und Mineralisches wird von
quasi insektoid oder schneckenartig angepassten Sinnen wie im Traum
erkrabbelt und mehr noch erkrochen. Blattgrun scheint zu atmen,
Kristallines zu funkeln, Molekule glitchen, die ganze Atmosphare dréhnt
und perlt als sonor driftende Wunderwelt, die man aus Facetten- und
Stielaugen wahrnimmt. Tschilpende Schnabel lassen die Luft schillern,
Halme reiben aneinander wie Schiefer, Stein und Metall schaben
aneinander wie die Hinterbeine einer Grille, eine Spitzmausnase schniif-
felt. Aber von dem, was da aneinander stoBt, scheint nichts fest, nichts
wirklich hart zu sein. Alles rieselt und driftet dahin, zeitlupig morphend,
wie in einem Traum, der sich sein eigenes Wiegenlied gaukelt. Sakamoto
perit dieses Lullaby zwischen Tag und Traum am Piano. Die andern sechs
Hande sind vereint in einem selbstlosen Ténen und Vibrieren.

MARTIN SCHULTE Forest (LANTERN, LANTO016): Zuverlassig wie die
Jahreszeiten beschert einem Marat Shibaev aus Kazan eine weitere
Dosis seines 'deep green dub techno'. So nennen jedenfalls die
japanischen Labelmacher diese moderne Version von wandervogeliger
Waldeslust. Nicht der Mond ist hier getraumt, der leuchtet als
himmlischer Diogenes in die Gesichter, auf der Suche nach einem
Menschen. Aber der Dancefloor ist imaginar. Namlich gedanklich weg
versetzt aus Zombie City oder Orwell-Huxley-Stadt unter freien Himmel.
Auf Wald und Wiese, an Feldwegen und Flussufern gibt der
verinnerlichte Puls oder der kleine DJ im Kopfhorer einem Schwung mit
auf die gehsteiglosen Wege. Oder umgekehrt, der Wald kommt so in die
Stadt, importiert als unverschnittener, unkanalisierter Fluss, als
unverbauter Horizont. Zugegeben, das ist Musik mit Joggerdrive, keine
Spaziergangermusik. Aber doch ahnlich zeitvergessen und ebenso
wenig zielversessen. Der animierte Puls ist das Ziel, angeregt durch das
quallig weiche Pumpen und die repetitiven Glitches zum geloopt
kreisenden und kaskadierenden Tickling und Tackling eines Cymbals.
Auf flotten Gummisohlen ist man im Flow durchwegs ahnlicher, aber
doch immer wieder etwas anderer Beatmuster, die mid- und uptempo
dahin klacken, mit maschinendiktiertem Puls. Quasi einem Herz-
schrittmacher, wenn sich diesem lebenserhaltenden Gerat diese
metaphorische Leistung zuschreiben lasst.
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THOMAS SHRUBSOLE & CRAIG TATTERSALL (Local Studies, 3 x MC Art
Edition, C44, C70, C56): Drei Kassetten in Rot, Blau und Grun mit
exotischen Vogeln, einem Bergtrogon, einer Gabelschwanzracke, einem
Rotstirnwirger, auf den Covers, ein doppelseitiger Siebdruckkarton in
Blau und Orange, ein Nektarvogelpaar auf einem Kartchen mit dem
handgeschriebenen Instrumentarium der beiden: Synthesizer, Gitarre,
Trompete, Melodica, Sopranosaxophon, Drummachine, Spielzeug-
keyboard, Tapes etc. Eingeschlagen in einen olivgriinen Karton und
fixiert mit zwei Gummibandern. Preis: £25.00. Damit kann man sich 2
Stunden lang verlieren in der tagtraumerischen Alogik eines klanglichen
Bewusstseinsstroms, der von Sale in Greater Manchester ausgehend auf
sich verzweigenden Pfaden durch ein Ich-weiB-nicht-was-lIch-weiR-nicht-
wo fuhrt. Den einen Traumfiihrer kennen wir als Jesus On Mars und Sub
Loam, der sich auf Dissolving Records zunehmend irdischer Fauna
zugewandt hat. Tattersall, bekannt auch als The Archivist oder The
Humble Bee und mit The Remote Viewer (Viewer, nicht Viewers), war
schon bei einer Other Ideas-Kassette Shrubsoles Weggefahrte. Der Reiz
ihres Traumspiels liegt in dessen gesuchter Informalitat, einem lyrisch
versenkten Zupfen oder schlafwandlerischen Krabbeln der Finger, zu
zeit- und selbstvergessenen Blastonen. Als wiirden die Finger wie blind
die Konturen und die Konsistenz einer anderen Wirklichkeit ertasten, als
wirden die Lippen den Geschmack des traumerischen Fluidums
schmecken und sich dem Sog der Melodica hingeben. Dazu hért man die
Nebengerausche einer nie naher definierten Atmosphare. Oder
glissandierenden Tonbandgesang, der ebenso wie dann ein mahlendes
Plop zu blinkend verhallender Gitarre und traumversponnener Trompete
nichts anderes als seine Tapenatur verrat. Eine pustende Impulskette zu
Trompetenwellen und Percussion ergibt auch mal einen erst sanften,
dann unvermutet schnell stotternden Puls mit Stérgerauschen und
verzerrter Stimme und sogar pumpendem Bass. Gefolgt von tupfelnden
Pixeln und knarrenden Schnorkeln mit weiteren, kaskadierenden
Stimmfetzen und perkussiver Kakophonie. Wo Garten war, soll Werkstatt
werden? Aus Detritus soll Humus werden (in dem Gitarrensaat keimt)?
Dreamscaping in kassettentaterischer Komplizenschaft, mit der
Sensibilitat fur das Selbstverstandliche im Abseitigen. Es gibt in solcher
Weltabkehr eine groBere Zuwendung als dort, wo ach so mitten im Leben
stehend nur darauf rumgetrampelt wird.
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STILLLIFE Yoru No katarogu (the ETHNO GALLERY, ETHO02):
Naturaufnahmen und eine 'Lights of Night' betitelte Radierung
verschonen diese sehr japanische Produktion im Querformat 17 x 14 cm.
Nur dem Butterbrotpapierumschlag lasst sich entnehmen, dass stilllife
aus Takashi Tsuda + Hiroki Sasajima besteht, alles andere bleibt hinter
ferndstlichen Hieroglyphen verborgen. Tsuda war schon an der Seite von
Sawako zu héren, Sasajima auf Labeln wie Semperflorens, Mystery Seas,
3LEAVES, taalem oder Felt. Hier gehen sie zusammen ganz in ihren
gesammelten und inszenierten Klangen auf. Instrumente brauchen sie
nicht. Sie spielen mit tockendem Holz oder inmitten quarrender
Froschchen mit glucksendem Wasser und glasernem Klingklang.
Wahrend draufen der Regen braust, hantieren sie mit delikatem
IchweiRnichtwas. Spiel ist da fast schon zuviel gesagt, Arbeit sowieso.
Dem wortlosen Tun haftet eher etwas Zeremonielles an oder eine
kunstreligiose Andacht. Womaéglich sind das Voriibungen zum gekonnten
Einhandklatschen. Jetzt tockt es wieder, mit vagem Anklang an ein
Daumenklavier, und auch die Froschchen kehren wieder, nun beflotet mit
wohl einer Steinflote. Die Luft sirrt und schillert von Grillengezirp,
Schieferbrocken oder Eisplatten werden hin und her geschlittert. Ein
Saiteninstrument plinkt melancholisch im Tonfall einer alten Wanduhr.
Dann fangt ein Spiegel nichts als Stille ein, bevor, von Wasser leise
umrauscht, Vogel zu piepsen beginnen. Aber auch die sprechen nur
japanisch.

SUN COLOR Parallel Tracks (S.C.A.P Records Vol.1, LP): Ganz
verstanden habe ich das nicht, was Julio Cesar Palacio, der aus
Venezuela stammt, aber in Barcelona sich mit SCAP ein Forum fiir sein
Projekt Sun Color geschaffen hat, da treibt. Art Project #01, das erste
und auf 30 Exemplare limitierte in einer Reihe geplanter Kunstwerke,
besteht in der Montage und Schichtung, also im kombinierenden
Komponieren eigener Tracks, die sich in den vergangenen drei Jahren
ansammelten. Zwei Viertelstinder sind so zustande gekommen. Die A-
Seite beginnt mit ténernem Dingdong, das sich perlend verflussigt und so
auch ans Ende gelangt. Dazwischen aber ertonen verhuschte Ver-
werfungen und, ausnehmend markant, palavernde Afrikanerinnen (?).
Der perkussiv arpeggierende, tockelnde, knisternde, wischende oder
glasern tropfelnde Flow nimmt sich Zeit zum Promenieren, weder
erscheint er mir zielstrebig, noch will er mitreiBen, eher betreibt er in
seiner Nichtlinearitat eine Art Schaulauf. Der zweite Umlauf hebt mit
modularsynthetisch orgeligen kleinen, schnell huschenden Kaskaden an,
durchsetzt mit Flotentonen der kleinsten Pfeifen. Knistrige und wellige
Laute mischen sich mit kristallinen oder auch holzig klackenden und
wiirfelig kullernden. Loops lassen solche Motive kreisen als wieder-
kehrende kleine Muster. Ein zuckendes Muster fiigt Strich an Strich,
huschende Kaskaden drehen sich im Kreis, ein Tupfelmuster (wie von
einem aufprallenden Ballchen) ist komplex genug, um aleatorisch zu
erscheinen. Launiges Gedudel und ein monotoner, zuletzt tickender Puls
fuhren zum Ausgang. Die knatternde Endlosrille als Schlusspunkt scheint
mir gewolit.
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JENSEITS DES HORIZONTS

IF, BWANA
SOUND OF DADAISMEN

Ein Interview mit und eine portratierende Annaherung an Al 'lIf, Bwana' Margolis
von Thomas Beck (Wachsender Prozess, TBC, Odradek)

1) At first: what does if, bwana and pogus mean and how did it start?

Well IF, BWANA stands for (sort of) Its Funny, But We Are Not Amused. It was sort of in-
spired by Monty Python and came at a time when having a nom de plume instead of using
ones own name seemed to be the way to go ... sort of a group name without an actual
group. Pogus came from combining Sound of Pig (SOP) and Generations Unlimited (GU)
which was Dave Prescott and Gen Ken Montgomery's label (they were also sort of part-
nered with Conrad Schnitzler). Dave and | wanted to do what came to be Pogus another
label that reflected an interest in contemporary classical/experimental music that was
being ignored by labels at least until the composer died...

2) You were very active in the cassette scene of the 80s. What was the intention and how
did it change in the pogus cd label?

| began to develop an interest in classical music, Stockhausen, Xenakis, Kagel, that sort of
experimental/electronic/avantgarde thing... and much of this type of music was not being
put out. This was sort of at the time when most of the labels had pulled back from relea-
sing this kind of music, and we were getting to the beginning of cds and end of lps (first
era that is, | guess). So | just wanted to see some of this material appear for first time or re-
appear. So | do not want to say it was more serious though on a certain level it became that
as a product of finances. To do an Ip (or later cd) was very much more of an expense than
releasing tapes and you could just do one copy of a tape or as many as you wanted. Now
there was a minimum number of Ips or cds one had to do.

3) What are the influences of IF, BWANA? | can see influences of the new jazz scene of the
80s in NY, also influences of the 70ies experimental music and culture. It seems for me like
the same cultural influences of Nurse With Wound. | must say, for my ears there is not so
much differences between Nurse With Wound and you. What do you think?

W"‘ 7 You might be right but | could
|

not say. The influences and
what was in the air effects
what we are influenced by.
Early IF, BWANA particularly
in the loop based work would
really have been influenced by
Public Image, Hawkwind, Flip-
per, dub, Throbbing Gristle,
but also the Canterbury sound
and Henry Cow, Zappa etc...
and a lot of the influence |
think is just freeing the mind
and ears to listen for sound
and not necessarily music...
So how can one stretch the
boundaries.

» X
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Or perhaps once, if you decide you want to play music at least in experimental to free
yourself from any commercial or musical considerations, then you can do whatever
you want because as long as you do not care what others think of what you are do-
ing, then whatever happens happens. And so punk and postpunk and punkjazz and
improv all can kind of roll up into your big ball of sound.

4) Your studio recordings are often collages of live improvised music. Can you
describe how you work? What is the difference between that and your live
performances?

I usually work on a piece first. Then when | have finished it, | try and think of how
best to perform it. So live performances are often deconstructions of studio work
that are then reconstituted using elements of the recording or even mixing and
matching a number of different pieces. So work from a number of different recor-
dings can show up side by side in various live situations. The mixing and matching
tends to keep things interesting for me and gives me a chance to see how different
pieces may work - often generating new compositions from the clash. As | have had
the chance to have other musicians perform my works live and in the studio, some-
times you take their live parts and then use those recordings to either become
something new or even add to what has been previously recorded in the studio. If
any of that makes sense?

5) Do you work only with computers? Which programs do you use?

| do these days. For most of my studio recording | use Adobe Audition. For live
performing and some studio work (more as say a sketchbook) | use Ableton Live.

6) On Pogus you have released some of the famous experimental artists of the usa of
the 70ies. Do you know them personally?

| do. | work for and are friends with Pauline Oliveros. | am very good friends with Tom
Hamilton who | also perform with on occasion, as well as Noah Creshevsky. And have
met and have varying degrees of friendship or acquaintance with Roger Reynolds,
Tom Johnson, David Rosenboom, Warren Burt, Leo Kupper, Alvin Lucier, Robert
Rutman, Jorge Antunes and others on the label as well.

7) Some of the releases are from countries that are very underrated in the field of
experimental music like South Africa or South America. Do you have a special
interest in these parts of the world and want to release more if you can?

Well | think there are still many interesting and under known composers from many
areas of the world so | am generally interested in that kind of work. | think in par-
ticular South America had and has a number of very interesting composers whose
work really has not gotten out there. So anything that | can do to help, | try. And yes
there are some more releases in the works, very soon a double cd compilation of
Peruvian composers from 1960s and 1970s. Plus some solo composer cds as well. |
am not sure how much experimental music was done in Africa overall. | have not
heard of much.But maybe there is a secret stash somewhere?

8) Do you have generally a look at what it outside of the usa?
To some extent. There is so much music being made these days that it is fairly im-
possible to keep up. | am interested in music from all over.l just do not get to listen to

as much as | would like. Particularly as | do more of my own work, | find myself just
not having the time to listen as | once did.
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9) Do you think there is musically a difference between
the experimental d.i.y. underground and fluxus artist,
sound poetry, academic, electronic/electro-acoustic?

Currently | think not so much. These fields have grown
much closer and there is much crossover / crosspolli-
nation. Probably when what you are calling the experi-
mental diy scene started (and | am dating that to say
late 1970s/early 1980s), the Fluxus etc artists were even
if they were rejecting composition etc were coming
from (mostly) being trained as composers and the diy
crowd probably were not ? welthey just wanted to have
fun (make noise, experiment, etc). At least that was so
in my case. As | learned more about what was out there
and had gone on, | started seeing more how a lot of
what the diy did had already been done. And now what-

3 3 B I R D S W E N T ever differences there might have been are pretty much

gone overall.

10) Which books, movies and records do you currently
listen/watch/read?

o ®
- | |
A lot of experimental and avant type of things. Though
not exclusively. As | write | have been working my way
if, bwana through an anthology edited by Jerome Rothenberg and
Pierre Joris of 20th century poetry... as well as finished
a novel by Antonio Tabucchi... i have been watching a
fair amount of films on dvd at home, currently also wat-
ching a tv series - Sons of Anarchy about a motorcycle
gang and have been listening to a combination of gos-
pel music from usa (50s-70s and third world - if | can
use the term) rock/psych reissue material.

51 =3
R ' 3
ex B somss i B
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Xmi pn—/ . “""-w-'n TRGIOp v Jo R : 1 1 ) Any plans fOI" the fUture?

More recording of my own work and others, so keeping
Pogus going as long as possible, continue my own work.
| probably have 4 cds of IF, BWANA material finished
and the label is probably booked up through 2013. Lots
of interesting (to me at least) releases coming.

Al Margolis macht schon lange experimentelle musik,
mindestens seit 1984 ist sein dadaistischer experimen-
talsound in der welt. Davon zeugen verschiedene cas-
setten auf seinem Sound Of Pig-Label, die bis heute bei
ihm erhaltlich sind, sowie die Ip "Wah Yu Wan", seine
erste veroffentlichung fir den massenmarkt. Schon in
dieser frihen phase ist seine musik sehr experimentell,
sie bewegt sich bereits in den koordinaten, die ihn bis
heute bewegen: elektronik, moderne kompositionen,
elektro-akustik und improvisierte musik. "Synthesis",
ein tape mit Enstruction, einem us-amerikanischen
elektronikprojekt von jim banner aus seattle, zeigt ihn
von gewohnter experimental-seite:
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die rhythmisches stiicke auf diesem hervorragenden tape, mit spracheinspielungen und
abstrakten synthis, haben eher eine nahe zum industrial. Auf der Ip "Wah Yu Wan" bedient
sich al mit verschiedenen musikern noch des ganzen arsenals herkommlicher elektronik:
getragen wird die Ip von kurzen, durch gruppenimprovisationen entstandenen stiicken, die
einen starken improvjazz-einschlag haben. Meist disharmonische, schrage stucke finden
sich hierauf, aber auch die atmospharische qualitat von al's musik kommt da schon zum
tragen, denn die meisten titel sind gerauschreiche stimmungsbilder. Bekanntestes
mitglied dieser session war wohl Fred Lonberg-Holm am cello, der eine feste groRe der
jazzimprovisationszene in Chicago ist.

Mit der fast gleichen mannschaft von "Wah Yu Wan" kam vor einiger zeit auf dem polni-
schen label XV Paréwek eine cdr mit namen "Reefer" heraus, mit Tracks, die aber schon
auf Irre-Tapes und Sound Of Pig veroffentlicht waren. Dabei ist 'Ripper’, das eroffungs-
stiick auf der cdr, ein sehr gutes beispiel fur industrialsounds: laut, dissonant und sehr
dramatisch, ohne sich an herkdbmmliche strukturen zu binden, also ein ganzliches fehlen
von melodie und rhythmus. Auch 'Reafer’, ein solostiick von al, wie auch alle anderen
stiicke auf der cdr, entspricht diesem diktum: musikalisch getragen von schwellenden
synthiklangen und einer freien, gerauschreichen geige, entsteht eine unwirkliche atmo-
sphare. Das letzte stiick 'BCP' ist, meines wissens, wohl eines der ersten, das im experi-
mentellen underground mit computern arbeitet. Eine sehr Uberspannte, fast schon ver-
kiffte, sich immer wiederholende struktur u.a. unter mitwirkung von Dave Prescott. Wenn
Nurse With Wound sich von ihrem surrealistischen anspruch, den sie in ihren anfangstagen
hatten, hin zu einer traumerischen musik heutiger tage bewegen, dann ist das eindeutig
der weg vom underground zum kommerziellen erfolg. IF, BWANA bietet da eine wirkliche
alternative: auch die sounds von al sind mit moderner computertechnik glatter geworden,
aber sie buBten nicht ihre absurde und diistere groRBstadtatmosphare ein, die auch die
neuesten veroffentlichungen von ihm auszeichnen.

Aber bleiben wir noch eine weile bei den alteren aufnahmen von ihm: "Radio Slaves", eine
c60 auf medicinal tapes, 2007 wieder neuaufgelegt von Monochrome Vision in Russland,
sind einfache loopige kurzkompositionen unter der verwendung von ramschplatten. Dabei
haben die stiicke teilweise hitcharakter: al versteht es meistens hier die pragenden musi-
kalischen elemente dieser kommerziellen musik zu destillieren, ohne den anspruch, ex-
perimentelle musik zu machen, zu verlieren. Der titel der platte bezieht sich darauf, dass
viele leute den ganzen tag das radio laufen haben und so zu radiosklaven werden.

Ansonst sind seine cds hauptsachlich auf dem eigenen Pogus Label herausgekommen, so
auch "33 Birds Went". Die studiotechnik ist besser geworden, die produktion perfekter,
und auch hier zeigt sich al's talent, befreundete musiker_innen einzuladen und dann die
sounds zu bearbeiten oder zu erganzen. So sind IF, BWANA-produktionen immer das kol-
lektive ergebnis verschiedener. Angesichts der aufwendigen produktion von elektro-akus-
tischer musik im herkommlichen sinn, wie man es von den klassikern der 1960er/70er her
kennt, ist das nicht verwunderlich, sondern eine notwendigkeit. Die musiker_innen, die
allein in diesem bereich arbeiten, sind sehr selten. Kommen wir zuriick zu "33 Bird Went",
das sich hauptsachlich auf das stuck 'Ellensbirds’ bezieht, in dem bearbeitete vogelstim-
men und weiblicher gesang sich paaren. Die drei Gibrigen sticke der cd: 'Pi = Sinbad’,
'Debtetc’ und 'Flute Thang' sind dustere elektro-akustische kompositionen, teilweise mit
arienartigem weiblichem gesang der jazzsangerin ellen christi. sie zeigen al von seiner
dusteren seite und bilden einen guten anschluss an frilhere sachen von NWW. Das beson-
dere aber an diesen stiicken ist diese intensitat und die gelungende umsetzung, die an
fruhe elektro-akustischel/elektronische stiucke wie von Bruno Maderna aus den 1950er
jahren erinnert. Das ist auch eine qualitat von al's musik, dass durch seine kenntnis von
klassischen elektronischen & elektro-akustischen werken seine eigene musik eine gute
und interessante fortsetzung dessen ist, was diese leute zur damaligen zeit nur ausnahms-
weise und sporadisch gemacht haben.
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Eine andere veroffentlichung, die im archiv gefunden wurde, ist "Rex Xhu Ping", die
besonders durch repetitive strukturen und verschiedene erzahlende stimmen in den
stucken sich auszeichnet, u.a. mit tapes von Adam Bohman und der stimme von Laura
Biagi. Repetitive strukturen muss man sich bei IF, BWANA so vorstellen: durch
dezenten einsatz von loops, z.b. bei 'Frog Field', wo xylophone loops vorkommen, oder
bei 'Natraj', das durch eine sich standig wiederholende e-bassnote sich auszeichnet.
Diese elemente werden in den anderen stucken ubernommen und durch
basssequenzen erganzt. 'Oy Vey, Angie' ist mit dem Orchestra D Fou eingespielt und
zeigt, dass al's musik auch in groBer besetzung funktioniert. Insgesamt ist das eine
schone dunkel-intime, dichte und gleichzeitig eingangige veroéffentlichung, gerade
durch die gelungene verwendung der loops.

Neuere aufnahmen von IF, BWANA, wie z. b. "Assemblage.Age", sind luftiger und
haben einen starkeren fokus auf improvisationszusammenhange, wobei al meist die
elektronik zusteuert. Es entsteht ein gleichberechtigteres nebeneinander von
elektronik und improvisation. Die dominanz der elektro-akustischen bearbeitung
weicht einem sensibleren umgang mit dem schaffensprozess der produktion. Dabei ist
die elektronik aber nicht, wie in den meisten improvisationsaufnahmen aus den
jazzbereich, bloR interessante zutat, sondern es ist ein gemeinsames aufeinander
zugehen, was die gelungenheit der neueren aufnahmen von IF, BWANA ausmacht und
durchaus das problem der verwendung von elektronik und akustischen instrumenten
zu lésen vermag.

Hier nochmal die angesprochenen Tontrager von IF, BWANA, der im Lauf seiner 31
Jahre im Aufnahmestudio immer wieder so interessante Mitstreiter fand wie Fred
Lonberg-Holm (Wah Yu Wan) - dessen Theory Of Motion (1990) auch auf Pogus
erschienen ist - , wie Nate Wooley (Red One) oder Jason Kao Hwang (Thirty). Al
Margolis ist uns zuletzt mehrfach auf Attenuation Circuit begegnet, Thomas Becks
Schlaglicht passt mir daher perfekt in den Kram:

Wah Yu Wan (Generations Unlimited, 1990)
33 Birds Went (Pogus Productions, 1995)
Reefer (XV Paroéwek, 2004)

Rex Xhu Ping (Pogus Productions, 2005)
Radio Slaves (Monochrome Vision, 2007)
Assemble.Age! (Mutable Music, 2010)

Dazu die letzten 12 Pogus Productions:
2013
Jorge Antunes - In Defense Of The Machine (21067-2)
If, Bwana - Red One (21068-2)
Jerry Hunt - Haramand Plane (21069-2)
Brian Chase - Drums & Drones (21070-2)
Lou Cohen - Music (21071-2)
Alvin Lucier - Still and Moving Lines (performed by Decibel) (21072-2)
Peter Bachelor - Kaleidoscope (21073-2)
David Rosenboom, William Winant - Zone Of Influence (21074-2)
2014
Secluded Bronte (Adam Bohman, Jonathan Bohman, Richard Thomas) -
Secluded In Jersey City (21075-2)
Ron Nagorcka - Atom Bomb Becomes Folk Art (21076-2)
Robin Hayward - Nouveau Saxhorn Nouveau Basse: Elegy To A Failed Instrument (21077-2)
Triple Point: Pauline Oliveros, Doug Van Nort, Jonas Braasch - Phase/Transition (21078-2)

73



Bott - Populista
GroRer Larm (Warszawa)

Seit der letzten Visite dieser Brutstatte
Neuer Musik im o6stlichen Europa haben
sich dort die Symptome virulenter Kreati-
vitat ungebremst vermehrt. Wobei ich die
Auffassung derjenigen teile, die in Krea-
tivitat die Suche nach einer Kur sehen fur
die bei sensibleren Kopfen grassierende
Melancholie. Hatte nicht schon Aristoteles
festgestellt, dass alle, die in Philosophie,
Politik, Dichtung oder in den Kinsten
Herausragendes geleistet haben, allem
Anschein nach Melancholiker waren? Tyto
Alba (BR RO008) bringt 713 Portraits of
Melancholics, Birds and their Co-Hearing,
zusammengestellt von MICHAL LIBERA
mit MARTIN KUCHEN und RALF MEINZ.
Tyto Alba ist dabei keineswegs der Kom-
ponist, vielmehr heillt so die Schieiereule
als Totemtier des mit Text- & Ton-
beispielen evozierten Personenkreises,
dessen Leiden insbesondere ein Ohren-
leiden ist. Zumindest hat Giorgio Agamben
in seinen Stanzas die lkonografie des Melancholikers, namlich den schweren Kopf
auf einer stutzenden Hand (bei Direr, Mathis Gerung, Corot, van Gogh, Munch,
Jozef Israéls, Ron Mueck...), mit Ohrenschmerzen in Zusammenhang gebracht, mit
einem unguten Hoéren. Auch Victor Hugos Pose ist dafiur emblematisch. Der
polnische Soziologe und Kurator Libera bringt als Kompilator und Sprecher neben
Agamben und Aristoteles auch noch Zeilen von Daniela Cascella, Max Ernst,
Javier Marias, Georges Perec, R. M. Rilke, W. G. Sebald und Michel Serres.
Durchtont wird das mit paranormalen Stimmen und musikalischen Spuren von
Martin Kichen, Paul Bowles, Franz Liszt, Alvin Lucier, Walter Marchetti und
Bedrich Smetana, mit den Gerauschen von Aasgeiern, aufgenommen von Chris
Watson, sowie mit weiteren Nachtvogelstimmen. Der Miinchner Toningenieur und
Zeitkratzer-Perkussionist Meinz designte den Gesamtklang dieses Hoérspiels Gber
den Zusammenhang von Horen und Denken, von Horen und Leiden, von Denken
und Leiden, in dem sich das Schweigen Saturns mit dem Geschrei Philomelas
mischt und das Ticken einer Uhr mit den polyphemschen Steinwiirfen Marchettis.
Animalische Gerausche und ein pulsierendes Tamtam illustrieren eine Auflistung
der menschlichen Mangel. Das Ohr von Rodins Denker ahnelt dem Eingang zur
Unterwelt, die Myriaden von Zellen in uns, die Myriaden von Toten unter uns
schreien da heraus. Der Melancholiker lauscht, hérend gehort er dazu, aber er
hort dabei Dinge, die es ihm verunmoglichen, zu genieBen. Wenn Melancholie ein
‘'unbekannter Verlust' ist, a loss that doesn't know itself, dann ist es der Verlust von
Nichtwissen, von Naivitat. Das wird von einigen ganz Schlauen als Kastration
gedeutet, an der sich eine Imagination entziindet, die sich um Ersatz bemiuht, jener
imaginar=ficktionale Uberbau (Nietzsches asthetisch gerechtfertigte Welt), der
den Weltschmerz zugleich lindert und - als zwischen Banalitat und Nekrophilie
immer nur unzureichend Verwirklichtes - schurt. A revolutionary persistence
without a programme, nennt Justin Clemens das, was auch mich in meinen
besseren Stunden umtreibt.
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_KELO & MICHAL LIBERA, ein italienischer Hochschulassistent an der
Universitat in Warschau und ein polnischer Dr. der Soziologie, lesen zusammen
aus ltalo Calvinos Weltpoem Invisible City (GL002), Le citta invisibili, neu
verdeutscht von Burkhart Kroeber (der auch Eco oder Fruttero & Lucentini
ubersetzte) als Die Unsichtbaren Stidte. Genauer: sie lassen lesen. Neun
Sprecherinnen & Sprecher deklamieren oder wispern in ltalienisch, Deutsch
und Englisch aus diesen 55 Prosagedichten, die 1972 publiziert wurden.
Konkrete Schlieren, Kérnungen und Klopfzeichen, aber auch eine traumerische
Trompete, ferner Operngesang oder ein Madrigalchor weben einen Klangraum
aus Gespinsten, in denen sich der Text verfangt zusammen mit Orgel- und
Gitarrengedrohn und implizit der Atmosphare Warschaus, die als Stadt der
Erinnerung, des Tauschs und der Zeichen involviert scheint. Dem Stimmen-
gewirr nach, in dem ein eifernder Mochtergern-Jesus auf Deutsch hervorsticht,
ist jede Stadt Babylon und Jerusalem. Calvino unterscheidet neben den
Stadten der Erinnerung, des Tauschs und der Zeichen auch noch Stadte des
Wunsches, der Augen, der Namen, der Toten und des Himmels, dazu fragile,
fortdauernde und verborgene. Und alle tragen sie Frauennamen. Sein
Protagonist Marco Polo sucht in einer aus Dante und Borges gemischten
fiktionalen und infernalischen Topografie das Stuck "Nicht-Hélle inmitten der
Hélle". Memory is redundant, it repeats signs so that the city can begin to exist.
Unweigerlich muss ich an Schuitens & Peeters' Zyklus Die geheimnisvollen
Stidte denken, an ihr Samaris, Armilia und Briisel, heimgesucht von Sand,
Schatten, wuchernden Strukturen, schiefen Winkeln. Aber auch an Figuren wie
Calvinos Kublai Khan, die dem Phantastischen, Phanomenalen und Pata-
physischen Landkarten, Stadt- und Aufmarschplane, Mauern und Grenzen
entgegensetzen. Es ist zum melancholisch werden.

Bei der 10. Ausgabe der von Michat Libera kuratierten Populista-Reihe wird
wieder das Play-Spiel gespielt: X plays Y. Mit X = RALF MEINZ, KAROLINA
OSSOWSKA, MIKOtAJ PALOSZ und Y = Giuseppe Tartini La sonata in sol
minore al terzo suono (BR POP10). Ossowska spielt Violine, Patosz Cello, Meinz
besorgt die Klanggestaltung. Eine Hauptrolle spielen die nach dem
Komponisten benannten Tartini-Téone, Differenztone, die beim Oberlagern
zweier Tone entstehen und die durch die Nichtlinearitat der Cochlea
hervorgehoben werden. Mit Tartini konnte man noch ein anderes Phanomen
verbinden, namlich dass seinem Empfinden nach seine Teufelstrillersonate
nicht an das heranreicht, was er im Traum gehort hatte, gespielt vom Teufel
selber in Gestalt eines neuen Dieners. Dass also das gewollte Machen nicht an
das heran reicht, was sich im unbewussten Spiel 'von selbst' realisiert. Die
Darbietung der Sonate schert sich wenig um eine historische Auffihrungs-
praxis dieses Zeitgenossen von Gluck, Rameau und Telemann und ebenso
wenig um andere klassische Horgewohnheiten oder gar um Gefalligkeit. Die
beiden Streicher reizen vielmehr den Effekt der Differenztone voll aus, indem
sie mit Nachdruck lange und laute Haltetone streichen. Das, dieses raue
Schimmern und Surren, bewirkt einen Zeitsprung von 200 Jahren, indem es an
die Shepardskalen bei James Tenney erinnert oder die Versuche von Scelsi, ins
Innere der Tone einzudringen. Oder, einfacher gesagt, an das mikrotonale
Schrillen eines Akkordeons oder gar eines Dudelsacks und an das Knurren
eines Kontrabasses. Und wenn der Teufel, statt virtuos zu trillern, lieber im
Detail steckt, dann kommt der Schwefelgeruch wohl von daher.
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Wenn nicht am Geruch, dann erkennt man eine Populista-Scheibe leicht am
Artwork von Aleksandra Waliszewska. KOMUNA /| WARSZAWA plays Luc
Ferrari Tautologos Ill (BR POP11) verzierte sie mit einer rauchenden Katze,
schwarz wie der Teufel. Ferraris Komposition geht zuriick auf das Jahr 1969
und besteht nur in Worten: Tautology is an everyday activity enacted in
gestures, noises, words, facts of life... nothing is imposed by the composer,
who leaves it open for the performer to choose an action followed by silence.
Die Einspielung des Ensemble Instrumental de Musique Contemporaine de
Paris auf La Voix De Son Maitre/EMI wurde im Spiegel 48/1971 so vor-
gestellt: ...die guten Werkzeuge aus dem alten Konzertarsenal geraten in den
Sog absurder bis manischer Clownerie. In "Tautologos 3", einer Verbal-
Partitur, kndueln sich die gleichen Motive immer anders. Eine halbe
Unendlichkeit permutieren sie nach Klangfarbe, Dynamik, Reihenfolge der
Téne und minden in ohrenstreichelnde Harmonien, mit denen sogar
blirgerliche Nerven leben kénnten. Als die Aufnahme 1999 von David Grubbs
auf Blue Chopsticks wiederveroffentlicht wurde, schrieb Allmusic.com:
Utilizing standard orchestral instrumentation and the electric guitar, and
maghnetic tape, it is a work that is as hypnotic as it is maddening. The musical
"cycles" or themes are short in measure and are played
over and again in a patter that moves forward and
backward but remains in some way familiar to the
listener. Beide Beschreibungen scheuen sich offenbar,
die Ahnlichkeit dieses gradualen Crescendos mit Ravels
Bolero zu erwahnen. 2007 brachte Sub Rosa eine
Neueinspielung heraus, auf Editions Piednu erschien
2014 eine Version des kleinen Dada-Orchesters GOL. Die
Populista-Version setzt Viola, Cello, Violine, vier Orgeln
und drei Stimmen ein und stellt dem Bolero-Anklang
groBtmogliche Liberalitat im Sinne Ferraris entgegen.
Dazu beschreibt Libera verbal, was sich da abspielt,
wobei er mehrfach Ferraris Vorschlage wiederholt. Wenn
das nicht hochgradig tautologisch ist. Er verrat auch,
dass da ein Streichtrio von Schnittke immer wieder s
durchschlagt. Andere Passagen erinnern an Leif Elggren, zitiert werden Emile
Durkheim, Jacques Attali und Christopher Small. Spielerisch werden so Credos
der Liberalitat realisiert wie Jeder Mensch ist ein Kiinstler (Beuys) und Alles ist
erlaubt (Dostojewski, Nietzsche, Crowley). Dreimal schwarzer Kater.

RINUS VAN ALEBEEK and MICHAL LIBERA play Alvin Lucier Chambers (BR
POP12) ist ein Zwilling zu Invisible Cities von _Kelo & Libera. Luciers Stiick aus
dem Jahr 1968 besteht im Vorschlag: Collect or make large and small resonant
environments. Find a way to make them sound, anders gesagt: Chambers
consists of putting sounds into various small objects and carrying them around
through larger spaces. Realisiert wird das mit Feldaufnahmen in Santa Eufemia
D'Aspromonte, Gioia Tauro und anderen kleinen Stadtchen in Reggio Calabria
und mit Lesungen aus Italo Calvinos Stadtefihrer zu den Stadten des Tauschs,
der Namen, der Augen und der Toten, zu fortdauernden Stadten und zu
dinnen. Die Stimmen von Libera und van Alebeek und einmal auch Barbara
Eramo evozieren in einem Lirmsmog, den man diesen kleinen Ortchen kaum
zutrauen mochte, zwischen mulmigen Verkehrsgerauschen, verzerrten Schla-
gerfetzen, Insekten und Vogelstimmen ein Utopia. Mit zuweilen prophetisch-
pathetischer Deklamation, aber auch Vogelhorror a la Hitchcock und immer
wieder Low-Fi-Rauschen. Luc Ferraris Les Anecdotiques hallt in diesem melan-
cholisch- psychogeographischen Horspiel wieder. Tja, wenn ein Reisender...
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N’G‘E‘B‘FH’G‘N (Alpen-Veen)

ERIK MALZNER ERIK MALZNER ERIK MALZNER

STag e, 0B e goE=

NO-EDITION ist ERIK MALZNER und Malzner ist, ich wiederhole mich da gern, ein
Klangerzeuger von absolut eigenartiger, ja sogar einzigartiger Couleur. Seitdem er
sich von Milheim a. d. Ruhr aufs Altenteil nach Alpen-Veen zuriickgezogen hat - das
liegt zwischen Xanten und Moers - , hat er seinen Output noch gesteigert, ohne an
Erstaunlichkeit einzubtiRen.

Bei Unter Staub und Schutt (NO-—EBHHON # 85) mischt er unter dem Motto "Was
wollen wir machen / auf dem Kopf stehen und lachen"” Spriiche, wie sie auf den
Schulhéfen der 1950/60er Jahre gang und gabe waren, mit Schlagern jener Zeit. Wer
heute 60 oder 70 ist, sinkt bei "Was ist los / alles was nicht angebunden ist" oder "Du
bist so dumm / daf8 du brummst" mit dem Fahrstuhl in die Vergangenheit, wenn dann
noch Gus Backus, Ivo Robic, Lolita, Lys Assia und Dalida auf "Abwarts" driicken.
Neben dem Griff ins 'Volksvermogen' (wie Ruhmkorf das genannt hat) und zum
Volkstumlichen, das erst allmahlich Pop genannt wurde, wartet Malzner aber auch
wieder mit hochgestochenem Soziologen- und Musikologenjargon auf. Er legt Satze
wie "Die Neigung eines Hits bei der Wiederverarbeitung zu degradieren / hdngt vom
gewdédhlten Aufbereitungsverfahren ab etc." einem Sprachautomaten mit dem
schlafrigen Sexappeal einer Eva der Zukunft in den Mund, der auch "sensorische
Deprivation” und "kulturelle Transformation” von den Lippen kommen, ohne rot zu
werden. Nachdem die letzten Salven im Mai 45 verklungen sind, keimt aus Schutt und
Asche die Sehnsucht nach Blumen ("Where have all the flowers gone'), nach Kitsch,
nach 'Morgen'. Morgen Morgen, Morgen Morgen / Sind wir wieder dabei / gestern
gestern gestern gestern / ist uns heut einerlei... Tja, 'Mit 17 fangt das Leben erst an'.
Drummachine, Percussion, Synthesizer, E-Gitarre, krachige Schube, schnarrende
Bohrer und Schuttraumgerausche und die Art, wie Malzner das montiert, sprechen
eine vielsagende Sprache. Wer in den 50er Jahren Tritt fasst, beherrscht bald wieder
den 'Kriminaltango’, auch wenn 'O mein Papa’' seine in Europa verstreuten Knochen
nicht mehr sortiert bekommt oder noch in Sibirien friert Und wenn das Schicksal es
will, sehen wir uns wieder. Die Ohren 6ffnen sich wieder fir Vogelgezwitscher und
Jahrmarktsmusik, fur neue Namen wie 'Charly Brown' oder 'Tom Dooley' und manche
sogar fur seltsame elektronische Experimente. Statt dass den dunklen Gestalten die
Stunde geschlagen hatte, klingen Glocken, die nicht von Leid und Einsamkeit,
sondern von Liebe singen. Aber ist das jetzt der "Abbau der Sentimentalitaten’? Wenn
Malzner "Schéne Tage der Kindheit / Lang ist's her, unendlich lang” und "Abschied
nehmen / Ist das schwerste im Leben” mit "MuB8 i denn zum Stadtele hinaus”
Uberblendet, ist das siuffisant, spottisch? Oder schon wieder altersmiirbe gerihrt?
("Es kommt hierbei auf die Qualitat und Sortenreinheit der gesammelten Altteile und
den AuftbereitungsprozeB8 und die Nachadditivierung an.”) Nostalgie? Vergangen-
heitsbewaltigung? Kunst? Ohne Humor im Kopfstand geht da nichts.
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In der Wuste (NO-EBIHON # 86) raunt eine dunkle Stimme von Ponos und Labor, den
Daimones der Mihsal und der Maloche. Und Sisyphos walzt immer wieder den Stein. Mit
wenigen Satzen zeichnet ERIK MALZNER ein nicht unvertrautes Profil: Friihes Interesse
an Biuchern / Bevorzugung selbststiandiger Arbeit / starke Vertiefung in bestimmte
Probleme / perfektionistische Anspriiche / stdndige Langeweile bis hin zu Arbeits-
verweigerung bei Routineaufgaben... AuBenseiterposition / kaum Interesse an alters-
typischen Aktivitaten / Gefiihl des Isoliertseins / intellektuell sehr weit entwickelt / stiandig
kritisches Hinterfragen von Autoritédten / sehr individualistisch. So einer ist da der
Peitsche, dem Trommelfeuer und dem knarrenden Hop des Betriebs entkommen in eine
Rentnerroutine aus Einkaufen, Instandhalten, Putzen, Jaten, Entappeln, Mahen, Gartnern,
Ernten, Einmachen, Einkaufen... Mit Ponys, Maulwiirfen, Krahen, Igeln, Spatzen, Hummeln
und einer Automatenfrau als Besuchern, Gesprachspartnern, Stichwortgebern. ...ein Tag
wie der andere / Jahr fir Jahr walzt er immer wieder den Stein... Dieses Portrat als
Wistenvater und Hieronymus wird von einer borkigen Ent-Stimme gesprochen, zu
synthetischen Blasern, gedehnter E-Gitarre, Entenquak, perkussivem Krach. Zum
Gepiepse der Kasse werden Einkaufsposten addiert. Wobei einem die scheinbare Idylle
als locus terribilis / ein Ort der Weltabkehr und der Melancholie nicht allzu schmackhaft
gemacht wird. Ist dennoch das, was sich da abzeichnet, nicht als krankhaft regelwidrige /
willkirliche Ausnahme / sondern als regelsetzender und gestalthaft-schépferischer
Gipfelpunkt menschlicher Existenz anzusehen? Ulrich Holbein beblattert als Narrator in
Winterland ahnliche Lebensbilder. Noch bin ich Burotrotter, und keine zehn Pferde wiirden
mich zurick aufs Land bringen. Aber das mit dem Steinewalzen und dem locus terribilis
betrifft Unseresgleichen doch ganz sanduhrexistenziell.

Als Ekphrasis (NO-EBDITHON # 87) konnte man auch meine Versuche der synasthetischen
und evokativen Verbalisierung und eines narrativen Transfers von Kunsterfahrung in BA
bezeichnen. ERIK MALZNER macht einen, indem man einer mannlichen Automatenstimme
und einer tauschend echt erscheinenden weiblichen als Audioguides lauscht, bei
geschlossenen Augen zum 'Betrachter' von "6 Bildern von N.N.", die in drei grauen
Raumen prasentiert werden. Mit Wie der Kot unter einem Schwalbennest steht man zuerst
vor einem abstrakten Bild, das jedoch auch schriftzugartige Zeichen enthalt. Das winzige
Bild gegeniiber scheint, iberwiegend schwarz und dunkelgrau, Gegenstande zu zeigen,
ein Buch, vielleicht einen Elektromotor, etwas wie einen aufgeschnittenen Fisch. Dem
folgt ein GroRRformat 5 x 8 m in winterlichen Farben, mit der Suggestion von Raum, mit
Treppenstufen und Graffiti am unteren Rand. Usw., bis hin zur letzten Abstraktion aus
senkrechten roten Strichen, kaligraphischen Ziffern und kleinen ausgesparten Quadraten
als Leerstellen. Malzners Horspiel spielt mit Imaginationen im Quadrat und hoch 3. Wobei
die Narration sich von "geistiger Masturbation" distanziert wie ein Saufer von der Flasche.
Dennoch spannt sich ein Erzahlbogen von der Bipolaritat von Text und Bild, Abbild und
Simulakrum, Manifestem und Nicht-Gezeigtem bis zur Einsicht, mit Ungereimtem und
Widerspriichen leben zu miissen, nicht ohne ein wenig Trauer (ber das sisyphoshaft
Aussichtslose. Malzner tont dieses ironische Spiel mit dem Geschwafel des Kunstbetriebs
mit fein nuancierten Grundierungen, einem elegischen Phantomchor und Carillon-
klingklang. Mit kurzen Schlagerfetzen, Sisyphos und dem Winterlichen klingen Motive von
Wiiste und Schutt an. So dass auch in diesem Sound to imagine paintings by mehr als nur
ein wenig Trauer mitzuschwingen scheint.

Es ist naturlich kein Zufall, dass BA # 85 zusammen mit POMPA (NO-EBIHON # 88) von
BRAINGRAINHOTSPOT daher kommt. Malzner & Jirgen Richter Giberraschen da hinter
einer Zwiebelschale aus Verkehrsgerauschen mit Blasmusik und theatralischen
Gefuhlsausbriuchen. Beckett, Thomas Bernhard, Klaus D. Huber (von Ars Vitalis) und das
Buch Kohelet werfen Schatten. Ein Teddybar wird schmerzlich vermisst. I must cry / |
must scream / wo bin ich / merde. Da evoziert, bei aller Lakonie, ein Namenloser (je suis
N. N.), also einer von uns, mit Endspiel-Emphase Weltuntergangsstimmung. Auch wenn
es, vorlaufig, immer 'nur’ die eigene Geschichte, die eigene Welt ist. Meine Welt.
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... jenseits des horizonts ...

GUILLAUME BELHOMME
GUILLAUME TARCHE

GUILLAUME BELHOMME - GUILLAUME TARCHE Time (Lenka lente,
Book): Dieses Bilderbiichelchen im Kleinformat der gelben Reklam-Reihe
hat es in sich. Es spricht - wie schon sein Geschwisterchen /tem - Bande,
auch ohne Text. Genauer: Nur mit Buchtiteln wie Cap au pire (Beckett),
Vaches en demi-deuil (Arno Schmidt), De /a destruction (W. G. Sebald),
Desideria (Alberto Moravia), Le cceur aventureux (Ernst Junger) oder
dem eigenen Free Fight. This is our (New) Thing, mit Plattentiteln wie
Driftwoods (Ran Blake) und Wordless (Steve Lacy) oder Sticken wie
'Dérive’ (auf Fred van Hoves Flux) als Text. Der Freejazz-Aficionado, der
aus Nantes stammt und der mit Gypsophile auch selber Musik machte,
rekapituliert da offenbar Eintrage, die er von Sommer 2012 bis Ende
2014 auf seinem Blog Au grisli clandestin gemacht hatte. Sie bestehen
aus dem Spiel mit Plattencovern, dem Entziinden visueller Gedanken-
blitze und Kurzschlisse, indem, collagenhaft oder assoziativ, Namen,
Titel und Titelbilder in einen anregenden und immer wieder auch
verbliuffenden Kontext gestellt werden. Wobei da die Namen von
Brétzmann, Cage, Coleman und Debord uiber Fritz Lang, Lazro, Leandre,
Merzbow, Mimeo und Mingus bis Otomo Yoshihide, Sonic Youth, Sun Ra,
Whitehouse und Zeitkratzer den Stellenwert von taglich Brot einnehmen.
Was auch durch das programmatische "L’ Art de masse n'existe pas"
(von einer Revue d’Esthétique, 1974) nicht aufgehoben wird. Lebens-
mittel und Roéntgenbilder gehoren ebenso zusammen wie Sven-Ake
Johanssonn und Bier, wie Natives and Aliens, wie Melodies & Harmonies
& Champignons, wie Muller, Méslang & Montségur. Naked City und Hans
Memling, Askulap und Coltrane, Beatrix Potter und Lol Coxhill, Caspar
Brétzmann und W. G. Sebald, Ernst Junger und Chris Watson, Morton
Feldman und Gaston Bachelard, Michel Chion und Jose De Ribera, Eric
Dolphy und ein Wisent, die Beatles und die Briuder Goncourt bilden
seltsame Paare, seltsame Korrespondenzen. Nichts ist da nicht bad
alchemystisch, nichts nicht vielsagend und hintersinnig, so etwa wenn
House Of Low Culture fur das selbstverstandliche Nebeneinander von
High & Low Culture steht. Und anders als beim Blog muss man kein
Franzosisch konnen, um zu verstehen.
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BENJAMIN BONDONNEAU

Phonolithes (Le Chataignier Bleu,
CASTA 05): Alles dreht sich hier um
Roger Caillois (1913-1978) und
dessen Schriften Steine (1966, dt.
1983) und Die Schrift der Steine
(1970, dt. 2004). Andreas Platthaus
hatte bei der Lektiire einen musika-
lischen Eindruck, Caillois selber
nannte es "Traumereien, Phanta-
siestucke, private Vergniigungen
der Einbildungskraft." Und lieR
damit das Urmotiv seines Denkens
und Schreibens anklingen, ob tber
; = Steine, uber die Krake oder lber
i Mimese und Mimikry. Die deutete er
. '{ namlich nicht darwinistisch, son-
= ) dern als "spielerisches, zweck-
freies Wirken", das aus der Natur in die Kultur Gibertragen worden sei. Spiel
und Spielen, gespeist von den vier Quellen Agon (Wettkampf), Alea (Zufall),
lllinx (Rausch) und Mimikry (Maskierung), sind bei ihm namlich grundlegend
fur die Menschwerdung und nahe verwandt mit dem Heiligen. Im naturlich
seinerseits spielerischen Denken dieses 'Soziologen des Heiligen' und
einstigen Weggefahrten von Georges Bataille zeichnet sich im starren
Steinsein der Steine die Bewegtheit des Lebens ab. Es ist das eine Denkfigur,
die dem japanischen kire-tsuzuki (Schnitt-Kontinuum) recht nahe steht. So
wie erst der Schnitt das Ungeschnittene bewusst macht, hebt auch das
Starre die Dynamik ins Bewusstsein. Aber die Steine sagen bei Caillois noch
viel mehr, sie gleichen wie die blattrigen Schichten des Glimmer sogar
Buchseiten. Ohne zu verraten, was solche Mimese bedeutet, auBer dass sie
'spielerisch' andeutet, dass alles, was uns bedeutend erscheint, sich dem
Imaginativen verdankt. Bondonneau, der sich schon auf Amor Fati
doppelgesichtig als bildender Kinstler und Musiker gezeigt hatte,
entwickelte um die Pole Kunst und Klang auch schon die Le Chataignier Bleu-
Projekte L'Arbre Ouvert (2010), Géographie Utopique (2011) und ARR Suite
(2013). 10 Kunstkarten zeigen, meist auf Karton gemalt, Stein-Motive von
Bondonneaus Hand: Halbedelsteine im Anschnitt, hexagonaler Basalit,
Versteinerungen, Faustkeile und Pfeilspitzen. Auf den Ruckseiten stehen
Zitate von Caillois, aber vor allem auch poetische Resonanzen oder sogar
graphische Partituren von Jean-Yves Bosseur, Maurice Behamou, Jonas
Kocher, Christian Rosset, Michel Doneda, Jean-Luc Guionnet und Matthieu
Saladin. Ich denke, dass sie mehr oder weniger mit Caillois Stein-Schrift und
mit Bondonneaus Bildern korrespondieren und Anregungen geben fir die
Musik, die er mehrstimmig vor allem mit Klarinette und Kontrabassklarinette
macht. Ein 'Glocken'-Gelaut als Introduktion, drei Steinklangintermezzi und
ein weiteres lautendes Charivari lieferte Ly Than Tien. Das Ganze basiert auf
seiner reflektierten Vielstimmig- und Mehrdeutigkeit, wobei ein wesentlicher
Reiz von Bondonneaus geblasener Poesie selbst ausgeht. Von der Art, wie er
da Klange ausbrutet, wie er sie mit Dampf abstrahlt, sie spaltet, schneidet
und leuchten oder schillern lasst, wie er ein Paukentamtam einmischt, ein
Schleifgerausch, Satze von Alexei Aigui und Dostojewski oder, angestiftet
von Guionnet, dissonante Bogenstriche und Schritte auf Kies. 'Pierres 1966’
mit Mbira und Sprechtext und 'Stones' zuletzt mit Steinschlagen und schrillen
Pfiffen setzen die Schlusssteine fur dieses vielschichtige Caillois-Denkmal.
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CHDH Egregore Source (Art Kill Art, AKA
13, algorithm map, memory stick, text): Das
Kofferwort Egregor geht zuriick auf die
Fraternitas Saturni des okkulten Lebens-
kinstlers und thelemisch-pansophischen
Mochtegernmagiers Eugen Grosche alias
Gregor A. Gregorius (1888-1964). Analog
der tibetanischen Tulpa, 1997 Namens-
geber fir eine Groftat von RLW, bezeichnet
es eine Geistgeburt, eine Gedanken-
manifestation, eine Gruppenseele. Atau
Tanaka, Ex-Sensorband und kunstlerischer
Botschafter neuer Apple-Technologie,
beschaftigt sich programmatisch und ganz
unokkult mit der Asthetik offener Modelle.
Er spricht sogar von einem "Ethos der
Offenheit”. Was konnen Kiinstler tun nach
dem Zeitalter der technischen Repro-
duzierbarkeit (Benjamin) in einer Zeit der
unendlichen Interpretierbarkeit (Eco).
Insbesondere, wenn der Haken dazu
kommt, dass kein Original mehr existiert.
Baudrillards Vorstellung von Simulakren
dritter Ordnung, kennzeichnend fir den
Interpretationsschwindel angesichts der
strategischen Trugbilder und Phantasmen
der postmodernen Hyperrealitat, geht
jedenfalls genau davon aus. Wahrend die
Zeit von der Renaissance bis zur Franzo-
sischen Revolution von imitativen Simula-
kren bestimmt gewesen sei und das
industrielle Zeitalter von produktiven,
wiirde die Gegenwart von selbstreferen-
tiellen Modellen bestimmt, “aus denen alle
Formen durch eine leichte Modulation von
Differenzen hervorgehen.” Bis hin zur
"Austauschbarkeit des Schénen und
HaBlichen in der Mode, der Linken und der
Rechten in der Politik, des Wahren und
Falschen in allen Botschaften der Medien,
des Niitzlichen und Unnitzen auf der
Ebene der Gegenstédnde, der Natur und der
Kultur auf allen Ebenen der Signifikation."
Formsucher werden zu Augenwischern
oder zu spektakularen Bluffern. Oder sie
werden Formelsucher, da sich Modula-
tionen am effektivstem am Code selber
vornehmen lassen und sich alles um die
Kombination, Rekombination und Permuta-
tion von Codes dreht. Mag schon sein, doch
schon aus x + y = You or Me ist trotz
milliardenfacher Ausfertigung nur selten
was Gescheites geworden.

Jedes Exemplar ist naher an Niemand als
an Jemand. Von Originalitat kaum eine
Spur. Das kéonnte man mit 'Na und?'
abwinken. Ware da nicht das krampfhafte
Bemiuhen um Denkwirdigkeit als One-Hit-
Wonder, Giftgasguru, Terrorpilot, als
Jonestown-Jones unter all den Joneses.
The It, das gewisse Etwas, die Aura, und
wie man dazu kommt, darum dreht es sich
halt auch. Bei Atau kommt Roland Barthes
hinzu, dessen 'Musik die man spielt' und
'Musik der man zuhért' er und Kazuhiro Jo
eine 'Musik an der man teilnimmt' an-
fugen. Und Jacques Attali, der - in Bruits
(1977) - nach einer rituellen Phase der
Musik (to make people forget the general
violence), einer reprasentativen (to make
people believe in the harmony of the
world) und einer repetitiven (that serves
to silence, by mass-producing a deafe-
ning, syncretic kind of music, and censo-
ring all other human voices) eine vierte
Phase aus dem Hut zauberte, die er
'Composition' nannte, und in der sich
durch Subversion und Kommunikation
Freiheit realisieren lieRe. Dieses Wunsch-
denken motiviert offenbar immer noch
Ataus Theorie. Und bei chdh, das sind
Cyrille Henry & Nicolas Montgermont,
deren Praxis der Modulation mit Hilfe
eines Codes, der, audiovisuell, syn-
asthetische Prozesshaftigkeit vorfuhrt.
Wer in ihrem mit 'Mouches' - 'Emergence’ -
'Morphing' - 'Chaos' und 'Fluide' uber-
schriebenen Ablauf hypnotisierenden
Augenfang bei standiger Schadelbohrerei
vermutet, liegt nicht ganz falsch. Und
rieche ich hinter all dem nicht den
Schwefel der Affirmation und der Tech-
nikglaubigkeit? Dem ich freilich auch nur
Baudrillards zynisch oder fatalistisch
(oder heroisch ?) erscheinenden Nihilis-
mus entgegensetzen konnte. Als unfrei-
willig teilnehmender Beobachter, der der
Wiste der Entdifferenzierung beim Wach-
sen zuschaut mit dem schlechten Ge-
wissen der Passivitat. Wobei nicht die
Hyperrealitat mein Problem ist. Wie denn
auch, als Anhanger der Pataphysik und
ihrer imaginaren Losungen und von
Nietzsches asthetischer (= hy/uberrealer)
Rechtfertigung des Daseins und der Welt?
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EDU HAUBENSAK Works for Percussion and Piano (DOKUMENTAL
140604, 2 X CD): Scordare heift 'umstimmen'. Dreht sich darum nicht
alles in der Musik? 'Unserer' Musik? Sich durch eine von der Norm
abweichende Stimmung in eine von den Normen abweichende Stimmung
versetzen lassen? Konkret ist es etwas Technisches, das Gitarristen
etwa als Open Tuning kennen. Der 1954 in Helsinki geborene Komponist
Haubensak, der seinen Lebensmittelpunkt seit Langem in der Schweiz
hat, ist seit Mitte der 1980er von der Skordatur akustischer Instrumente
fasziniert. Tatsachlich erscheint er mir nach nur wenigen Takten als ein
Neutoner, bei dem die klanglichen Parameter, die Frage: Wie es klingt,
eine groRere Rolle spielen als jedes andere kompositorische Konzept.
Viermal gibt es dieses 'Wie' zu héren, mit Werken der Jahre 2004-12,
dargeboten vom Perkussionisten Martin Lorenz und der Pianistin Simone
Keller. Lorenz, der sich profiliert hat mit eigenen Arbeiten auf Dumpf
Edition und als Interpret von Virgil Moorefield, Annesley Black, Klaus
Lang (um nur Einige zu nennen), spielt zuerst 'H' fir Vibraphon in
Skordatur, bei dem bis auf das H alle anderen der 37 Metallplatten leicht
erhoht oder erniedrigt gestimmt sind. Der repetitiv pingende, ostinat
'lautende’, nur einmal kurz beschleunigte Duktus scheint zuerst
minimalistische Absichten zu verfolgen. Aber der Witz sind die
schwebenden Unscharfen, die im vibrierenden Nachhall durch Uber-
lappungen entstehen. Man darf sich ein tickendes Carillon oder Morton
Feldman als Glockner von Big Ben vorstellen. Wenn Keller aber dann
'Halo’ in die Tasten haut, ist an Minimalismus nicht mehr zu denken. Die
Pianistin ist mit dem Ensemble TZARA, dem Kukuruz Quartett und auch
schon mit Lorenz zusammen im kleinen, feinen Trabant Echo Orchestra
quasi ein Promi in der Schweizer Neutdnerei. Die Tasten sind in die 4.
Stimmung umgestimmt, so dass jeder Anschlag einen Dreiklang von
etwas mehr als einer kleinen Terz erklingen lasst. Haubensak lasst Keller
die Tone da wie Steine werfen, die ringféormige, sich wieder uber-
lappende Wellen verursachen. Der ‘'verstimmte' Klang in seinem
nunmehr ganz vehementen und immer wieder auch im Bassbereich
donnernden Gestus schwelgt ganz jenseits von Cages trocken
praparierter Perkussivitat zwischen den holzigen und metalloiden Polen
in so schrager wie opulenter Farbenpracht. Bei 'Oneonetwo’ klingen
Piano und Perkussion dann zusammen, wobei Lorenz drei Pauken,
Xylophon, Alustabe, Guero und Eisenblocke traktiert, wobei Cluster,
Glissandi und obertonreiche Klangfarbeffekte diesem Tamtam Glanz-
lichter aufstecken. Der Kontrast des drahtig fragilen oder windschief
klirrenden Pianos und von Kellers flink huschender Rechter zum
schwergewichtigen Gepauke wird neckisch ausgereizt, wobei Lorenz
auch umgekehrt die Stabe flirren lasst und das Guero ratscht, wahrend
Keller im Bassregister umeinander rauscht. Beim 10-teiligen, gut 40-min.
'Three Timpani' kann Lorenz zwischen den gepaukten Satzen ebenfalls
zu Xylophon und Alustaben greifen und zwei grillige Intermezzi auf der
Guero ratschen. Genau genommen ist das namlich zusammen mit 'Halo'
eine Vorstufe zu 'Oneonetwo’, bei der Lorenz mit erst einer, dann zwei
und schlieBllich drei Pauken immer wieder betonen kann, dass Halo auch
'Dreschplatz’ bedeutet. Ein Platz zum Tanzen, fur ein Pow-Wow, das in
griechischen Ohren wohl ziemlich barbarisch und martialisch geklungen
hatte. Ob fur verzartelte Ohren das xylophon und aluxylophon schellende
Getriller der Satze 5 und 8 und, nach einem letzten Paukenbiegen, das
finale Klicken und nadelfeine Klingeln kleiner Eisenteilchen besser
taugt? Sich 'umzuhoren’ sollte nicht an verklemmten Ohren scheitern.
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GABRIEL LEDOUX La vide parfait (Acte 01): Was ist das fur Musik, die
derartige Rechtfertigungen anfiihrt? Vorangestellt ist ihr - aus der Gétzen-
dammerung - Nietzsches Grund, um dessentwillen Kunst tief sei, namlich der
instinktive Hass auf die Degenereszenz, den Niedergang des Menschlichen,
sichtbar als Mudigkeit, Unfreiheit, LAhmung, riechbar als Verwesung. Will
sagen: Ledoux ist im Gegensatz dazu 'smash’, eine Hulk-Heidi der Neuen
Musik. Sein Stolz macht sich fest am Vorwurf, dass der von ihm ausgesuchte
InspirationsanstoR fur 'L’'unique dans le paysage uniforme' fur Klarinette und
Elektronik (2012), namlich das Leid einer indianischen Mutter, deren Kind
verschwunden ist und die sich uber die rassistische Gleichgultigkeit daruber
beklagt, sehr fragwiirdig sei. 'Rouge des crépuscules n'est qu'un détour a
noyer', das zusammen mit ‘Les poissons solubles ont peur du vide' nun
zusammen 'Le vide parfait' bildet, wurde ebenfalls als 'pornophonisch’, als
eine 'pornographie sonore' verschrien. Was dem jungwilden Montréaler als
exploitative Neigung unterstellt wird, minzt er freilich so trotzig wie
nietzscheanisch um. Dann macht er eben 'L'art immoral', als ein ‘compositeur
et esthéte du mal'. Denn Einaugigkeit und vor allem Simplifikation seien der
Krebs der humanistischen Utopie. Um nach Auschwitz nicht selber barbarisch
zu sein, musse Kunst sich (und uns) erst recht konfrontieren mit etwa Charles
Manson, dem Jonestown-Massaker 1978, der Belagerung von Waco (1999)
und dem Amoklauf an der Columbine High School im gleichen Jahr. Daher
wahlte Ledoux Tonbandschnipsel von Jonestown und Notrufmitschnitte aus
Waco und Columbine, um damit seine Musik fir den Abstieg aus dem
Elfenbeinturm zu impfen. Uber und gegen Stimmengewirr der Mitglieder des
Peoples Temple in Guyana, mit Phrasen wie "I'm a violent revolutionnary"” oder
"fuck me in the ass of my eye”, lasst Ledoux nervose, erregte StoRe, Kratzer
und Schlage von Klarinette, Horn, Viola, Percussion, Electronics und E-Gitarre
zucken und rollen und durchsetzt den Tumult noch mit wortloser, aber
ausdrucksstarker Vokalisation. Damit kontrastiert die elegische Gedampftheit
von "Stay very very quiet", gleich aber wieder gefolgt von knatterndem
Geschosshagel, durch den jedoch der zarte Faden hindurch gezogen wird.
Wobei das sopranhelle "Aaaah"™ oder das perlende Vibraphon gegen
Paukendonner und von was sonst sie standig ubertéont werden nur durch ihr
Durchhaltevermoégen bestehen. Horspiel, Kammermusik, Freakouts und
Electronica sind brisant gemixt zu einem Kladderadatsch, der sich nicht im
Schmollwinkel einrichten moéchte. Gegen Lahmung, Laissez-faire, Wurstigkeit,
Menschheitsdammerung gilt es unbedingt eine Radikalisierung zu stellen - so,
oder so. Ledoux hat sich mit 'La réclusion de Jeanne Le Ber' (2012) namlich
auch in die totale Weltabkehr einer Einsiedlerin vertieft, um selber doch eher
Nina Simones "The whole damn world’s made me lose my rest"” als Leitspruch
nachzueifern.
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CHARLEMAGNE PALESTINE

MICHAEL PISARO - CRISTIAN ALVEAR Melody,

Ssinggag Sschlllingg Sshpppingg

Silence (Potlatch, P115): Pisaro, ein aus dem

(ldiosyncratics, IDCD010): Deep Liste-
ning mit Pluschtierchen und Cognac
statt mit Pink Martini und Chinchilla-
mantel? Palestine der Liberace fir
Snobs? Hier orgelt er wieder mal
allein und singt dazu als Chorknabe
von 68 Jahren. Sein Farbenfrohsinn
entspricht ganz dem der Tiki-Kultur
und der Plastik-Paradiese der Exotica-
Musik. Zu einem dréhnenden Orgel-
halteton, so hypnotique wie bei Martin
Denny, singt er "Ssinggg... Ssinggg...
Ssinggg...". Der Pluschkitsch und das
Pink des Covers suggerieren dazu
eine Naivitat und Primitivitat, die es
da aber nirgendwo gibt. Palestine ist
ein mit allen postmodernen Wassern
gewaschener Schamane. In den
stehend bebenden Klangcluster
mischt er quakend naselnden Helium-
Singsang. Dazu stoBt plotzlich ein
trommelnder Spielmannszug mit
theatralischer Martialik ins Klangbild.
Palestine ssinggggt gegen den ra-
biaten Kommandoton an und ver-
sucht, die Soldner aus seiner Church
of Drone zu vertreiben. Kinstliches
Gezwitscher und mehr oder weniger
frommer Kinderchorgesang schiiren
aber nur den Tumult, bei dem Pales-
tine immer mehr Register des Tumul-
tarischen zieht. Wieviele Spuren hat
er da denn Ubereinander geschichtet,
um die Wande so wackeln zu lassen?
Da macht einer dem Magnus in
seinem Namen alle Ehre, das ist eine
mafBlose Symphonie der Aber-
tausende, die alle moglichen Krea-
turen bellend, heulend, brillend,
tschilpend, kirrend und tobend, in
himmelschreiender Infernalik vereint.
Was fiir ein Monstercluster, zu dem
Palestine nun auch im Bassregister
wummert. Doch nach 47 1/2 Min. reif3t
plétzlich das Klangband. Fur einen
einsam flotenden Ton, gefolgt vom
quakenden "Ssinggg... Ssinggg...
Ssinggg ..." einer Puppe und einer
letzten Zeile im Duett mit dem
Puppenspieler.

Wandelweiser-Feld bekannter Name, ist hier
der Komponist, Alvear der Interpret seiner
2011 notierten Fragmente fur einen Solo-
gitarristen. Der Spieler hat dabei die Freiheit,
die Reihenfolge selbst zu wahlen und zudem
Transformationen, Schnitte und Erweiterungen
vorzunehmen. Auch stille Passagen gehoéren
mit dazu, denn wir befinden uns da im weiten
Feld der 'Silent Music', der 'Stillen Musik'.
Allerdings zahlte schon - wir erinnern uns -
Morton Feldman Haltetone, Drones oder
Nachhall zu den 'stillen' Teilen der Musik.
Genau solche drohnend 'stehende’ Tone kostet
der chilenische Gitarrist weidlich aus. Denn er
ist ebenfalls ein Freund der Wandelweiser-
Asthetik und hat zuletzt auch schon '24 petits
préludes pur la guitare' von Antoine Beuger
eingespielt, einem der Erzvater des Klangs der
Stille. Alvear spielt auch hier solche ruhigen
Toéne in einem sehr bedachtigen, ganz ent-
schleunigten Duktus, der Ton fir Ton setzt und
jedem die gleiche Wertschatzung zuteil werden
lasst. Folgt auf die erste Tonfolge ein langer
Drone, so auf die zweite eine minutenlange
meditative Generalpause. Nicht dass die
gradual getupften, ganz schlichten Noten nicht
ebenfalls schon eine meditative Stimmung
erzeugen wirden, nicht direkt eine melan-
cholische, aber allemal eine tagtraumerische.
Reizvoller, als dabei die Zeit in ihrem
Verstreichen zu empfinden, scheint es mir, sie
zu vergessen, an Nichts zu denken, nicht zu
denken, nicht einmal zu empfinden? Einer
weiteren Tonfolge folgt wieder ein sanft
anschwellender, monotoner Drohnton, dessen
Abschwellen wieder in Stille mindet. Als
zugleich horizontaler Faden, der aus dem
Horfeld driftet, und als Fixpunkt, der verlischt.
Anders gesagt, es kehrt wieder Stille ein. Im
Konzert Gelegenheit zum Scharren und Husten
oder fur Pseudo-Andacht, auBerhalb schall-
dichter Raume eine Version von 4:33. Auch ich
gehore zu denen, denen die Wiederkehr der
sonoren, sanften, wenn auch nicht sehr
bestimmten, so doch empfindsam getonten
Tone willkommen ist. Als Absenz von Absenz.
Als Anklang, bei dem vieles moglich ist, Trost,
Bedauern, Sehnsucht, Leere, wunschloses
Unglick. All das, was 'heiBe’ Musik ubertont.
Als weites Feld von Beckett bis Zen.
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Sabrina

SABRINA Study For Three Demonic Dances (Danny Dark Records, DD1162):
Dan Warburton hat einst in seiner spirbar irritierten Paris Transatlantic-
Besprechung von Chioma SuperNormal - The Dark Album (2006) das, was das
Odd Couple Walter & Sabrina einem da vor den Latz knallte, halbwegs
begreiflich zu machen versucht mit "“sort of Art Bears meets 1930s Paul
Hindemith with strategic doses of The Residents and Trout Mask Replica
thrown in for good measure.” Wer wurde sich danach nicht die Finger lecken?
Es muss nur wahr sein. Walter ist immer noch Walter Cardew und Sabrina
immer noch Stephen Moore, spitting out tough spiky lyrics with Cockney
venom. Und ihre neueste Studie damonischer Tanzstile ist immer noch so
irritierend, wie alles, was bisher aus ihrer Hexerwerkstatt kam. Von einer
Trennung keine Spur. Part One bringt wieder eine von Moores krassen Tiraden,
zu denen Cardew an Gitarren & Posaune, Ray Wallen, einer von Londons
urigsten Bluesern, an der Mundharmonika und Tas Danazoglou (von Satan's
Wrath) an Bassgitarre einen nicht stubenreinen Blues improvisieren. Part Two
wird von Cardew allein an Orgel, E-Gitarre & Percussion intoniert als kurzes
instrumentales Intermezzo im Artrock-Stil der 1970er. Und Part Three entstand
als Walter & Sabrina-Duett mit Vocals, Trommel und akustischer Gitarre, wurde
aber uberformt mit sowohl Midisequencing als auch danach komponierter
Musik fur ein Kammerseptett mit Harmonium, Fléten, Oboe, Klarinetten,
Trompete, Violine und Viola. Wobei immer noch Moores atemlos abgesonderte
pornokkult buBpredigende Rap & Rant-Poetry und sein theatralisch umeinander
stampfendes Temperament dominieren. Sowohl fiir seinen Zungenschlag und
seine Poesie, deren GansefuRchen eindeutig BocksfiiBe sind, als auch fur die
musikalische Zubereitung, die Klange mehrerer Jahrhunderte im elektro-
akustischen Mashup verwurstet, lasst sich kaum etwas Vergleichbares finden.
Weder 'postmodernes Oratorium' noch 'komisches Musiktheater' scheinen mir
dafir treffend genug. / drop the underpants, reveal myself of human race / For |
was uncircumcised, / Me purple prose shod in decent foreskin. / Armed with
staff such as Noah float on... Als hatte Joyce die Parole Wir sind primitive
Séldner der modernen Welt. Wir stacheln einen Biirgerkrieg unter friedlichen
Affen an des zweiten Blast-Manifests auf ein In-yer-face-Punch-and-Judy-Stuck
angewandt. Mit Satzen, aus denen einem Beauty und Death, Fuckusuppashima
und Godless mit Ho ho ho und dem Arsch voran ins Gesicht springen. Oh yes
rage. Oh the Hate. / The humiliation. The horror as we move. lhr seht schon, ich
bin immer wieder leicht zu haben fur solche Tanze.
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