Projekttexte «collective identities»

Marina Rosenfeld & Emotional Orchestra

Das Projekt kniipft an Rosenfelds frithere Performance/Komposition The Sheer Frost Orchestra an, in der sie eine
Improvisationstechnik fiir das Spielen auf der elektrischen Gitarre entwickelte: Aus sechs einfachen Gesten oder
Spielanweisungen, die mit Nagellackflaschchen auszufiihren waren, entstand eine leicht zu erlernende improvisato-
rische «Sprache», derer sich ein — mit Begriffen wie «Glas» und «Eis» oder «opak» und «matt» zu assoziierendes —
Ensemble von wechselnden «Sheer Frost»-Performerinnen bediente.

Mit dem neuen Orchester entwickelt sie nunmehr die Idee der «vor Ort rekrutierten» Amateurperformerinnen
weiter, wodurch sich fiir diese Frauen neue Méglichkeiten ergeben, sich musikalisch auszudriicken. Das erweiterte
Streichorchester wird sich aus zirka zwanzig Frauen zusammensetzen, die gestrichene und/oder streichbare Instru-
mente verwenden: Violine, Cello, Viola, Kontrabass, gestrichene Harfe, gestrichene Perkussion, gestrichene E-Gitarre
und/oder E-Bass und, falls gewiinscht, gestrichene Electronics. Neben ein paar aktiven, ausgebildeten Streicherinnen
wird sich der iberwiegende Teil der Improvisatorinnen/Mitwirkenden aus Amateur- oder Nicht-Musikerinnen rekru-
tieren.

Die Komposition ist gewissermal3en eine Abfolge emotionaler Zustdnde, die durch Andern der Strichintensitt,
der Geschwindigkeit, der Lautstdrke und des Timbres erforscht werden. In einem Workshop in der Woche vor der
Performance wird Marina Rosenfeld den Spielerinnen die «Streichsprache» des Emotional Orchestra beibringen. Da
der Bogen und die Aktion des Streichens insofern Symbolcharakter haben, als sie fiir das Evozieren und Manipulie-
ren von Emotionen in der Musik stehen, ist fiir die Bewegungen dieser «emotionalen Arme» auch eine iiberlegte
Lichtregie erforderlich. Der visuelle Aspekt des Stiickes wird dabei nicht ausgeklammert: Jede einzelne komposito-
rische Idee wird mit verschiedenen streifenartigen Elementen auf eine visuelle Ebene transportiert.

In der Partitur dient der Streifen dazu, die «emotionalen» Stricharten zu notieren; Streifen auf den Armeln wiede-
rum akzentuieren den Bogenarm der Spielerinnen (und die Linien, die sie in die Luft zeichnen). Jede Spielerin wird
lernen, die verschiedenen einfachen Strategien auf ihrem Instrument anzuwenden. Eine unabdingbare Voraussetzung
dafiir ist allerdings, dass die Teilnehmerinnen bereit sind, neue Wege der Musikperformance zu erforschen. (Quelle:
www.hernoise.com)

Ubersetzung aus dem Englischen von Friederike Kulcsar

«Form lasst sich nicht vermeiden. Reden kénnte man auch tiber Situationen, die eigentlich Biindel von Moglichkeiten
sind. Mir gefallt die Idee, eine Situation zu erzeugen, die, bevor sie verschwindet, wiederum eine Situation erzeugt,
die eine Situation erzeugt, die eine Situation erzeugt. Sagen wir einfach, dass unter den richtigen Umstdnden eins
zum anderen fithrt. Wucherung, Grof3ztigigkeit. Musik ist ohnehin ephemer.

Aber warum sollte dies unméglich sein? Was ich besonders ermiidend und uninspiriert finde, sind Kompositi-
onen, die ein per definitionem unerreichbares, quasi-platonisches Ideal anstreben: das vorbestimmte «edle Versa-
gen», welches das natiirliche Interesse am wirklichen Leben leugnet. Interessanter finde ich es, ein Szenario mit Hilfe
von materiellen Voraussetzungen zu initiieren, und damit letztlich menschlichen Voraussetzungen, die schwankend,
verdnderlich und méglicherweise sehr aufregend sind.»

Marina Rosenfeld

In: Form — Luxus, Kalkiil und Abstinenz, Hrsg.: Christian Scheib & Sahine Sanio, Wolke-Verlag, Hofheim 1995)

Tarwater

Hinter dem Berliner Bandprojekt Tarwater stecken die

beiden Klangtiiftler Bernd Jestram und Ronald Lippok. Vom englischen Magazin «Jockey Slut» als Erben des
Krautrocks bezeichnet, bastelt das Duo seit Mitte der 9oer Jahre an seiner eigenen Version von groovender Elektro-
nik, die vor Gesangsspuren und herkémmlichem Instrumenteneinsatz nicht zuriickschreckt.
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Bereits vor dem Mauerfall lernten sich die zwei Herren im Berliner Osten kennen und gehérten zu der Kiinstler-
gemeinde, die rund um den Prenzlauer Berg ihr kreatives Unwesen trieb. Bald standen sie Seite an Seite in einer
Punkband, die unter der kryptischen Bezeichnung «Ornament und Verbrechen» Auftritte absolvierte.

Auch als Lippok spéter schon mit dem Projekt «To Rococo Rot» minimalste Elektrosounds aneinander reihte,
wollten sie die Zusammenarbeit weiter ausbauen. 1996 erschien das Debiitalbum 11,/6 12/10 auf dem Berliner Kitty
Yo-Label.

Der Einsatz von Loops und Samples in das Kompositionsgeflecht von dunklen Elektrosounds, handgespielten Instru-
menten und Sprechgesang katapultierte die Band flugs in die Post-Rock-Ecke und in die Ndhe von Bands wie Tortoi-
se und Kreidler.

Mit dem 98er-Release Silur wurde die DJ-Legende John Peel auf die Berliner aufmerksam und lud sie gleich zwei-
mal zu einer der bertihmten Sessions nach London ein. Die internationale Musikpresse zeigte sich ebenfalls
begeistert und das englische Kultlabel Mute signte die Band fiir die USA, wo sie sogleich eine Konzertreise starteten.

Tarwater durften sich sogar iiber Radioeinsdtze ihrer Songs in einigen Collegesendern freuen. 1999 remixten sie
die Labelkollegen von Appliance auf der Maxi D4, Mitte 2002 erschien ihr viertes Longplay-Werk Dwellers on the
Threshold. Im Friihjahr dieses Jahr erschien die jiingste CD des Duos unter dem Titel The Needle Was Travelling.
(Quelle: www.laut.de)

Robin Fox

Das backscatter project, das hier in seiner Live-Version vorgestellt wird, setzt sich mit dem Begriff «Kollektivitat»
oder «kollektive Identitdt» auseinander, indem es audiovisuelles Material prasentiert, das eher Teile des limbischen
Systems als bestimmte Areale des Cortex anspricht. Das Projekt erforscht zwei Manifestationen desselben elek-
trischen Signals: Jenes Signal, das einerseits durch In-Schwingung-Versetzen der Lautsprechermembranen als Klang
wahrgenommen wird, liefert andererseits auch das visuelle Material, indem es als Elektronenstrahl auf einen lumi-
niszenten Bildschirm trifft. Diese erzwungene synéasthetische Verbindung 16st eine Reaktion aus, die zwar nicht
identisch mit jener Sinneskoppelung ist, die bei Synasthetikerinnen und Synasthetikern auftritt, ihr aber sehr dhn-
lich ist. Man hat argumentiert, dass syndsthetische Reaktionen eher in, oder zumindest néher an den limbischen als
an den kortikalen Hirnregionen ausgeldst werden. Jahrzehntelang sind Neurologinnen und Neurologen davon ausge-
gangen, dass das limbische System der fiir die vom Willen weitgehend unabhéngigen Funktionen zustdndige, weni-
ger entwickelte Teil des Gehirns sei, wahrend sich der Cortex entwickelt habe, um jenes Bewusstsein zu produzieren,
dem die kognitiven Reprédsentationen unserer Umwelt zugeschrieben werden. Diese Ansicht ist vor nicht allzu langer
Zeit revidiert worden. Das backscatter project bedient sich eines kollektivistischen Ansatzes, um die Beziehung zwi-
schen Horen und Sehen zu erforschen, und macht die latenten Verbindungen im Energietransfer mit unterschied-
lichen Medien erfahrbar. Verbindungen, die unserem limbischen System bekannt sind und die es nutzt, deren wir
uns jedoch in den seltensten Féllen bewusst sind.

Ubersetzung aus dem Englischen von Friederike Kulcsar

To Rococo Rot

Deutsche Electronica, die es zu internationaler Beriihmtheit gebracht hat, gibt es selten. To Rococo Rot gehéren
dazu. Im April 2001 haben sie mit Music Is a Hungry Ghost bereits ihr viertes Album herausgebracht. Rund zwei Jah-
re schraubten sie an ihrem neuesten Coup herum. In einer leeren Wohnung wurde fiir die Endproduktion campiert,
spartanisch mit G3-Powerbook und zwei Lautsprechern. Nichts und niemand sollte die Konzentration stdren.

Erneut arbeitete das Klangkunst-Trio mit dem New Yorker DJ und Musiker Craig Willingham aka I-Sound auf
Music Is a Hungry Ghost zusammen — man kennt sich seit der US-Tour 1998. Im Herbst entstand bei einem gemein-
samen Studioaufenthalt bereits das Stiick A Little Asphalt Here and There. Auch der in London lebende ruménische
Violonist Alexander Balanescu folgte der Einladung gerne, mit To Rococo Rot auf zwei Stiicken Geige zu spielen.
Balanescu vertonte schon einmal Kraftwerk-Songs und arbeitete bereits mit Grofen wie Kate Bush und den Pet
Shop Boys zusammen.



Geigenkldnge sind fiir den Sound des Trios aus dem Diisseldorfer Ex-Kreidler-Bassisten Stefan Schneider und den
Berliner Briidern Robert und Ronald Lippok nichts Ungew6hnliches, wie eigentlich fiir den Sound von To Rococo Rot
ohnehin nichts ungewdhnlich ist. Aus Gerdauschen, Samples und analogen Einspielungen klassischer Instrumente
basteln sie verschrobene Klangteppiche. Tone werden variiert und immer neu angeordnet, mal sind noch popistische
Spuren zu erkennen, mal schraubt, kratzt und hdmmert ihre Musik gegen alle konventionellen Hérgewohnheiten an.

To Rococo Rot sind seit 1995 als Elektronic-Bastler zusammen. Thr erstes Album to rococo rot verdffentlichten sie
1995 bei Kitty-Yo, ehe sie 1997 Veiculo, 1999 The Amateur View, 2001 Music Is a Hungry Ghost und 2004 Hotel Morgen
herausbrachten. Fiir den Bayerischen Rundfunk frickelten sie zwei Horspiele zusammen und auch fiir den Dokumen-
tarfilm No Ordinary Cowboy waren sie fiir den Soundtrack aktiv. Immer hédufiger werden sie mit Remixanfragen
bedacht — den britischen Pop-Gourmets Saint Etienne assistierten sie bei deren Album Sound of Water. (Quelle:
www.laut.de)

B.Fleischmann Quintett

Take your time heif3t das 45-miniitige Stiick, welches das Quintett 2003 zusammenfiihrte. Die Idee dahinter war, das
zundchst von B.Fleischmann rein elektronisch angelegte Stiick fiir die LP Welcome Tourist durch vielfdltigere Instru-
mentierung facettenreicher und «breiter» zu gestalten. Die folgenden Musiker sollten die ideale Besetzung dafiir
werden:

Werner Dafeldecker, Kontrabass; Christof Kurzmann, Saxophon, Klarinette, g3, Vocals; Martin Siewert, Gitarre,
Pedal Steel, Electronics; Burkhard Stangl aka Paul Kling: Vibraphon. Man traf sich im Studio, spielte mehrere
Versionen des Stiickes ein, um daraus dann das letztendlich veroffentlichte Take your time zu erarbeiten.

In einer Rezension von Michael Duscher heif3t es: «<Konsequenterweise hat sich B.Fleischmann nun darangemacht,
seine digitalen Klangtraume in eine halbanaloge Welt, ein mehrképfiges Bandkonzept zu iibersetzen und so die
strichlierte Linie im Kopf des Zuhérers, die Musiker und Instrumente umreif3t, fertig zu zeichnen. Dafiir hat er einer-
seits kongeniale Partner — und damit eine kongeniale Instrumentierung —, andererseits ein bisweilen nicht so einfach
zu bespielendes Format gewdhlt: einen Song mit LP-fiillenden 45 Minuten Lange. Dass dieses Format bei Take your
time bestens funktioniert, liegt darin begriindet, dass das Stiick gleich einem Horspiel oder Horstiick seiner eigenen
inneren Dramaturgie und Logik folgt. Nacheinander tauchen die Protagonisten der Handlung auf: Stimmengewirr,
wie mit dem Stethoskop an der Hochspannungsleitung abgehort, flirrende Elektronik, Noise- bzw. Storgerdusche,
stark gecuttet, Klicks, die zu Beats werden, zerlegte Gitarrenakkorde. Spater dann das Klavierthema, das sich einen
Weg durch diese elektronische Ursuppe bahnt, durch Wiederholung eine ungemein hypnotische Wirkung entwickelt
und so zu einem stdndigen Freund oder auch Begleiter durch den Song wird. Die einzelnen Stimmen/Instrumente
stehen dabei beinahe wie allegorische Figuren fiir Stimmungen, Atmospharen, reflektieren diese mit und treten so
ganz automatisch Bilder los. Wir treffen auf eine Pedal Steel Guitar, die uns die Weite der Landschaft erzéhlt, auf
Midtempo Gitarren, die durch die beinahe countryeske Gegend schlingern, auf Kontrabass, Saxophone und Vibra-
phone, die uns Verschiedenstes assoziieren oder erahnen lassen. Das Arrangement ldsst die einzelnen Instrumente
dabei geschickt immer wiederkehren, miteinander/gegeneinander antreten, vorher «Gesagtes» variieren, Stimmungen
nacherzdhlen, deren Bedeutungen neu interpretieren, den Verlauf schliissig weiterentwickeln. Und genau dieser
Kunstgriff ldsst einen ganz speziellen Sog entstehen, macht die Handlung von Take your time iiber die volle Lange
spannend und macht damit auch den besonderen Reiz des Stiickes aus.»

Das erste Konzert des neuen Quintetts fand schlieBlich bei der CD-Présentation von Take your time im November
2003 statt. Vor rund 450 Besuchern wurde das Stiick in Band-Besetzung uraufgefiihrt.

Schon wihrend der Proben und der Arbeit im Studio war zu erkennen, dass die Zusammenarbeit bei allen auf
grofbe Resonanz stiel3, und so wurde eine Tour fiir Herbst 2004 geplant. Neue Stiicke wurden eingespielt und die
Griindung einer eigenen Band war die logische Fortsetzung dieser Arbeit.

Musikalisch bewegt man sich entlang der von B.Fleischmann bekannten Pop-Melodien. Die Muster sind klar
melodisch orientiert, die Songs bewegen sich zwischen Fleischmannscher Elektronik und klassischer Bandbesetzung
und erreichen durch improvisierte Passagen oft erst im Konzert ihren speziellen Charakter.

Fiir das Wien Modern-Konzert im Rahmen der Reihe «collective identities» kommen neben den auf der letzten
Tour prasentierten auch neue, erstmals live zu horende Stiicke zur Auffithrung.



Belgradeyard Sound System

Das Belgradeyard Sound System formierte sich vor mehr als vier Jahren und war das erste «sound systemy, das es
damals in der Republik Serbien gab. Die Idee wurde ausgebaut, neue Betdtigungsfelder kamen dazu, und schon bald
konzentrierten sich unsere Aktivitaten vor allem auf die Produktion einer Radiosendung.

Jede Sendung wurde live produziert und présentierte einen eklektizistischen Mix von allem, was man — wie wir
meinen — den Zuhorerinnen und Zuhorern nicht vorenthalten sollte: Musik, die auf anderen Sendern in der Stadt,
aber auch in anderen Medien nur am Rande berticksichtigt wird. Wir wollen hier keine musikalischen Stile aufzah-
len, weil wir unter anderem auch gegen dieses In-Genres-Denken, gegen dieses Bediirfnis, alles in eine Schublade
pressen zu miissen, ankdmpfen. Wir wollen nicht wie irgendjemand anders (hier & jetzt) klingen und freuen uns,
wenn wir bei Leuten, die uns gehért haben, zumindest beim ersten Mal genau diesen Eindruck hinterlassen haben.
Solche Reaktionen sind der Grund, warum es uns noch immer gibt und wir mit demselben Enthusiasmus weiterarbei-
ten. Ob das stimmt, miissen Sie allerdings schon selbst tiberpriifen.

Es gibt viel zu tun: Noch immer mangelt es an Alternativen zu den bereits etablierten Musikprogrammen, Clubs,
DJs, Promotern ... Alle diese Menschen haben, zusammen mit der ohnedies schon katastrophalen Situation in der
Stadt und im ganzen Land, ihren Teil dazu beigetragen, ein Publikum heranzuziehen, das genau das horen méchte,
was es vorgesetzt bekommt: Musik, die nicht neu, nicht kreativ, nicht experimentell ist — ein friedliches Treiben in
einem toten Meer von Sounds, die wir schon tausend Mal gehort haben. Keine Haltung zu haben ist selbst zu einer
Haltung geworden.

Wir mochten das prasentieren, was man nirgendwo sonst zu horen bekommt, in keinem anderen Club, in keiner
anderen Sendung etc. Schuld an dieser Misere sind aber nicht die Konsumentinnen und Konsumenten oder das
Publikum, sondern jene Leute, die sich in Positionen befinden, in denen sie etwas verdandern kénnten, wenn sie nur
wollten. Wir miissen uns wieder vom alten Gefiihl fiir Qualitét, das in den letzten Jahren zerstort worden ist, leiten
lassen. Wir propagieren einen aufgeschlossenen Zugang zu Musik (zu ihrer Produktion und ihrem Konsum) sowie zu
allem, was unter dem Begriff «kreatives Denken» zusammengefasst werden kann. Wir wollen keine Kompromisse
und keine Schablonen, nichts Unentschlossenes und nichts Gefalliges ...

Mit unserer Website — www.belgradeyard.com — verfolgen wir vor allem erzieherische Ziele. Sie ist ein eigenstan-
diges Projekt (Interviews, Ankiindigungen, Links ...), fungiert aber auch als Backup unserer Sendungen (eine Art
Archiv fir Playlists, Interviews etc.).

Durch diese weltweite Vernetzung ist ohne Zweifel auch hier einiges in Bewegung geraten, wir sind aber weiter-
hin der Meinung, dass es noch genug Dinge gibt, die verbessert werden miissen. Was uns selbst betrifft, kennen uns
mittlerweile in — und auch auf3erhalb von - Belgrad alle, die in irgendeiner Weise mit Musik zu tun haben, und das
ist ein grofer Erfolg. In den letzten Jahren haben wir tiberdies noch zahlreiche Konzerte veranstaltet. Der Hohe-
punkt dieser Tatigkeit ist «Dis-patch», unser jahrliches Festival fiir elektronische Musik, das als einzige Veranstaltung
in Belgrad einen Einblick in das «andere» musikalische Schaffen gibt. Und schlief3lich und endlich sind wir Musiker
und bringen unseren Standpunkt genauso kompromisslos auch in jene Musik ein, die man als Jazz bezeichnet.

Am wichtigsten ist jedoch das Motto, das am Ende dieses Manifestes steht, das immer gleich geblieben ist und
das auch weiterhin gilt! Es liegt an Thnen, ob Sie es auch zu Ihrem machen: «Gebt den Leuten nicht, was sie wollen,
sondern, was sie brauchen.»

Ubersetzung aus dem Englischen von Friederike Kulcsar

Projekttexte «collective identities», in: Katalog Wien Modern 2005, hrsg. von Berno Odo
Polzer, Saarbricken: Pfau 2005, S. 109-114.



