


MAKALE Tamam (Kalimat Music, Kalimat 002):  Da Barraka El 
Farnatshi seinen marokkanischen Schwerpunkt nicht verun-
klaren wollte, entstand das Sublabel Kalimat für Acts wie Ma-
kale. Die Turk-Rapper Casus, Cesaret, Siddet & DJ Steel, un-
terstützt von weiteren Stimmen aus Istanbul und Berlin und 
einer Handvoll Instrumentalisten wenden sich an eine tür-
kischsprachige Community. Abgehandelt werden neben 
emotionalen Befindlichkeiten auch politische Inkorrektheit 
und defizitäre Menschlichkeit. 
Ich weiß nicht, welche Schlagzeilen Rapper in der Schweiz 
oder der Türkei machen. Hierzulande scheinen einmal mehr 
Hoffnungen, die auf eine potenziell emanzipatorische Ju-
gendbewegung projeziert worden waren, längst zerschellt 
zu sein am grassierenden Split in Spaß-Hip-Hop und dem 
Rollback in Deutschtümelei und Machismo. Die Kids sind we-
niger denn je alright. Solange aber je stereotyper desto er-
folgsversprechender bedeutet, kann man sich Illusionen 
über eine nicht-rassistische, nicht-sexistische Fraternité 
und Egalité abschminken. Die perverse Mixtur aus Naivität 
und Aufsteigerzynismus in sozialdarwinistischen Alpha-
männchen und Rolemodels wie Bushido, Fler, Kool Savas 
oder Sido signalisiert, wenn nicht den Bankrott von Integra-
tion und Multikulti, so doch deren hohles Fundament. Unter 
der dünnen sozialliberalen Glasur schürt der brutale Wettbe-
werbscharakter des entfesselten Mammonkultes eine zu-
nehmende Hysterie. Den Armen und Schwachen wurde zwar 
das Himmelreich versprochen, die Gunst der Stunde schlägt 
aber den Raffern, Hetzern und Tretern und ihren vermeintli-
chen Killerinstinkten, einer Sozialkompetenz, die das Hin-
einspringen in die Totschlägerreihe predigt, aus purem 
‚Sachzwang‘, versteht sich. Das ‚nordisch‘-martialische Co-
nan-der-Barbar-Ideal des Heavy & Death Metal als typisches 
Jungs-Ding findet sein Gegenstück im denkbar nicht-
‘nordischen‘ funky Gangsta. Wenn jede Sprache im Innersten 
‚faschistisch‘ ist, d.h. befehlend, dann ist es das Stakkato-Ge-
bell, Preaching, Ranting und Belting des überwiegenden Hip-
Hop ganz offen. Melos und Crooning? Überflüssig. Ein ame-
rikanischer Hirnwaschprediger war mal als ‚Maschinen-
gewehr Gottes‘ bekannt. Was spricht dagegen, Rapper als 
‚Maschinengewehre des Kapitalismus‘ und des Machismo zu 
erkennen? Sie spiegeln nur die Verhältnisse wie sie sind? Vor 
20-25 Jahren vielleicht. Längst bespiegeln sie und ihre sich 
selbst erfüllenden Klischees sich gegenseitig. Die Arrested 
Development / De La Soul-Tradition, die feminine R‘n‘B-
Welle oder die Sophistication weirder Außenseiter bleiben 
daneben so marginal wie die Nachfrage danach. Aber was 
jammere ich. Die abweichenden 5% muss man auf jedem Ge-
biet erst herausfiltern. 
Auch Makale präsentiert sich in markig-finsterer Männlich-
keit am schwarzen Nachthimmel über der blutroten Skyline 
von Istanbul. Aber orientalisches Melisma im musikalischen 
Flow, akustisches Gitarrengeflirr, DJ Steels & DJ Mahmuts 
wenig kruppstählernes Scratchgezwitscher und die Vocals 
von Özlem Yilmaz weichen die harten Kanten auf. Wenn der 
Ton die Musik macht, dann steht hier „Respect“ ganz deutlich 
noch unter multikulturellen Vorzeichen. Das macht Makale im 
doppelten Sinn zu Exoten.

68   

MIASMA & the Carousel of Headless Horses 
Perils (Web of Mimicry, WOM 025): 
Art Bears Astor Piazzolla Bohren und der 
Club of Gore Burzum Charlemagne Palesti-
ne Comus Faust Goblin Harry Partch Keiji 
Haino King Crimson Magma Moondog Oli-
ver Messiaen Secret Chiefs 3 Shirley Collins 
Univers Zero Alejandro Jodorowsky An-
drei Tarkovsky Austin Osman Spare Cre-
master Dario Argento David Lynch Edward 
Gorey Electronic Voice Phenomena Fritz 
Lang Henry Darger Stephen O‘Malley Jan 
Svankmajer Laurie Lipton Louis Wain Lucio 
Fulci Stan Brakhage Todd Browning. 
Ich liebe Listen. Ich liebe Listen, die mit Art 
Bears beginnen, ins Abseitige locken und 
einen zu den Freaks führen. Die hier stammt 
von Miasma, einer englischen Formation 
aus Daniel O‘Sullivan & David Smith, dem Gi-
tarristen & Harmoniumspieler und dem 
Drummer von - Guapo (!), mit Sara Hubrich 
(Violin, Viola), Orlando Harrison (Piano, 
Organ, Glockenspiel), David Ledden (Bass) 
und Jaime Gomez Arellano (Sound). Ihre 
Streifzüge führen quer durch England‘s Hid-
den Reverse, in magische, heretische, 
templerische Gefilde, in die Symbolwelt 
von Pfau, Pelikan und Phönix. Die Klang-
welt, die das Eintauchen ins nicht ganz Ge-
heure beschallt, wurde versuchsweise als 
neobarocke Psychedelik charakterisiert. 
Obwohl in Miasmas Garten der verbotenen 
Lüste auch Grand Guignol-Blüten vor sich 
hin aasen, ist die Musik nicht krass, viel-
mehr dunkel, poetisch, geheimnisvoll und 
erhaben und ein selten zwingendes Bei-
spiel für eine konsequente Revision von 
Artrock heute. Rein instrumental und subtil 
als thematisch in sich kreisendes Konzept-
album angelegt, führt Miasmas Dramatur-
gie durch einen schattigen Irrgarten voller 
fantastischer Episoden. Für okkulten Mum-
pitz ist das Ganze zu tongue-in-cheek, nie 
bleiern, sondern eine immer wieder 
schwelgerische und tänzerische Melange 
aus klassischen, folkloristischen und ci-
neastischen Versatzstücken. Univers Zero 
und frühe Art Zoyd schlagen als Blaupausen 
durch, ostinates Gehämmer entwickelt na-
hezu Present‘sche Martialität, im Dreivier-
teltakt walzt ein Danse Macabre vorüber. 
Señorita Muerta & Asmodius, der Höllen-
prinz, nehmen einen an der Hand und lassen 
einen den anrüchigen Vorgeschmack der 
anderen Romantik kosten. Ein Exzess von 
Pathos und Decadence, aber gepaart mit 
einem großen Gelächter.



OOIOO Gold & Green (Thrill Jockey, thrill 160): Dank 
dem Vorgängeralbum Kila Kila Kila (2004) trifft 
mich dieser erneute Anschlag japanischer Weird-
ness nicht ganz unvorbereitet. Aber die neokrauti-
gen, ultrapsychedelischen Absonderlichkeiten, zu 
denen sich Yoshimi, die jahrelang bei den Bore-
doms und Free Kitten ihre Riot-Grrrl-Zähne ge-
wetzt hat, hier aufschwingt, ziehen mir dennoch 
beide Augenbrauen hoch. Gepusht von Yoshico an 
den Drums, Maki am Bass und Kayanos Gitarre 
nimmt sich Yoshimi alle Freiheiten, die sie sich als 
Japanerin mit der Courage zum Misfit hart errun-
gen hat. Sie spielt ebenfalls Gitarre, singt, greift zu 
Trompete, Flöte, setzt Synthesizer und Casiotone 
ein und vor allem jede Menge perkussiver Effekte 
und für spezielle i-Tüpfelchen gehen ihr Freunde 
wie Yuka Honda und Sean Lennon zur Hand. Eigen-
händig war sie auch für das hippiesk-abstruse 
goldgrüne Design der eigentlich dritten, bereits 
2000 eingespielten und Kila Kila Kila vorausgegan-
genen Oh-Oh-Eye-Oh-Oh-Scheibe zuständig, die 
jetzt erst in Lizenz den nichtjapanischen Rest der 
Welt erreicht. Mit ebenso großem Exotica-Faktor, 
etwa beim kindlichen Casiotoneverschnitt einer 
Kurt-Weill-Melodie mit Kuckucksruf ‚Te Ku Te Ku 
Tune‘, aber insgesamt dynamischer, tribalesker als 
Kila, kommt die Band mit dem repetitiven ‚Grow 
Sound Tree‘ so richtig in Fahrt. Zuerst als reine 
Brainstormfahrt im Schneidersitz beim tabladurch-
paddelten ‚Mountain Book‘ mit seinem hypnoti-
schen Santoorgeflirr und wortlosem Vocalising, 
dann mit dem hymnischen, synthie- und bass-ge-
triebenen, ostinaten Uptempo- Rocking von ‚I‘m a 
Song‘. Dem folgen ‚Fossil‘ als voodooeske Trom-
melorgie mit immer schneller werdendem Ah-Ah-
Singsang, ein Indianertanz mit bulgarischem Frau-
enchor und Charming-Hostess-Anklängen wie 
‚Ina‘, mit ‚Unu‘ und ‚idbi‘ zwei sehr nipponeske Lo-
lita-Miniatürchen und ein nur japanisch betitelter, 
quicker Minimal-Headbanger mit umherschwei-
fenden Gitarrenmäandern. Womit man beim rituel-
len Fakepathos von ‚Emeralddragonfly‘ angelangt 
wäre mit seinem knurrigen Bo-Diddley-Riff, das 
nach 5/7 einen Gang höher schaltet in einen eu-
phorischen Salsa-Shake, bevor man mit der Parole 
‚Return to NOW!!!‘ von einer Taiko-Steeldrum-Pa-
rade aufgesammelt wird, die Yoshimi mit ihrer 
Trompete anführt, vom irdischen Grün spacewärts 
ins goldene JETZT. Absolut überirdisches Monkey-
Business!
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QUIKION Ramadan (Poseidon, PRF-018 / Gazul, 
GA 8676.AR):  Wunderland Japan. 13 Jahre nach 
ihrer Gründung drückte mir Mr. NML persön-
lich die Perle ihrer vierten CD, nach Escagot Bi-
anco (1999), NightHarp (2001) & Hallelujah!! 
Early Recordings ‘95-‘97 (2002), in die Hand. 
Das Trio der Taraf de Haidouks-, Pentangle-, 
Sandy Denny- & Yo La Tengo-Fans Totoko Yu-
kiko (vocal, concertina, harmonium, toys, per-
cussion) & Sasaki Emi (accordion, glockenspiel, 
psaltery, pianica, toys, percussion, vocal) mit 
Oguma Eiji (guitar, bouzouki, tampura) weckt 
schon mit den ersten 3, 4 Takten die süßen Er-
innerungen an After Dinner, Suyama Kumiko 
und À qui avec Gabriel. Folksongs aus Jugosla-
wien, Pakistan, Rumänien und England, dazu 
Weills ‚Ballade von der Höllen-Lili‘, allesamt ins 
Japanische transponiert, wurden angereichert 
mit kosmopolitischem Fakefolk made in Japan 
und Poesie von Miss Totoki, Stimme und Au-
genfang des Trios, die 1999 solo auch noch 
ZOO; Yoru no Maku no Konata no veröffentlicht 
hat. Fernöstlicher Ästhetizismus und feminine 
Sensibilität verbinden sich zu detailreich arran-
gierten File-under-popular-Preziosen. Ak-
kordeon und Concertina squeezboxen um die 
Wette, Oguma verwandelt sein Faible für Hen-
drix & Led Zeppelin in zartes Akustik-Finger-
picking mit Reminiszensen an das Penguin Cafe 
Orchestra und darum herum wird eine ganze 
Perkussionswundertüte ausgeschüttelt. Tänze 
wechseln mit fragilen, gefühlsinnigen Balladen 
und alles ist sehr exotisch und doch ganz eigen. 
Für Quikions mutierte West-Ost-Folklore hat 
Nishiwaki Kazuhiro das Bild einer melancholi-
schen Kentaur-Tänzerin gefunden, das sehr 
schön die aller Plastikeuphorie abgewandte 
feine Molltönung einfängt.



ANDREW PEKLER Strings + Feedback (Staubgold, staubgold 62):  Witt-
genstein sagte mal, dass die Welt des Glücklichen eine andere ist als die des 
Unglücklichen. Und auch der Sesshafte kennt die Welt anders als seine noma-
disierenden Zeitgenossen. Pekler wurde 1973 im usbekistanischen Samar-
kand geboren, gelangte 1980 mit seinen Eltern als Immigrant in die U.S.A. 
und ging 1995 als Student nach Heidelberg. Die Welt der Musik erschloss er 
sich zuerst mit dem Elektropop von Bergtheim 34 und als Sänger und Gitar-
rist der Garagenrocker Mucus 2. Erfolg brachte dann sein Projekt Sad Rock-
et, das von Kennern als Mischung aus Money Mark und Curd Duca beschrie-
ben wird. Das Debut Plays erschien 1998 auf Source, gefolgt von Once Upon 
A Time Called Now (Morbid, 1999) und Transition (Matador, 2000). Im glei-
chen Jahr folgte Pekler dem allgemeinen Sog nach Berlin und brachte nun-
mehr unter eigenem Namen dort bei Scape zuerst Station to Station (2003) 
und Nocturnes, False Dawns & Breakdowns (2004) heraus mit Tourneen auf 
vier Kontinenten, Einladungen zum Sonar, zur Transmediale, auf die Berlner 
Volksbühne als Folge. Strings + Feedback basiert zwar weiterhin auf 
Samples, aber statt des atmosphärischen Noirjazz der Nocturnes dient dies-
mal Morton Feldman als Klangquelle. Kompositionen für Streicher oder Pia-
no aus den 50er Jahren diffundieren durch Laptop und Mischpult. Feldmans 
pulsminimalistischer Atem bleibt trotz aller Verzerrungen und Verfremdun-
gen Ton angebend. Auch das Tempo ist durchaus Feldman‘esk, denn Feldman 
selbst spielte seine Sachen nicht so verträumt, wie er gern interpretiert 
wird, sondern mit Vorwärtsdrang. Pecklers Ästhetik könnte man sich gut 
auch auf 12k vorstellen, neben Kirschner, Deupree, Shuttle358 und Minamo. 
Bei ‚Mirrorise‘ klingen Pecklers Pizzikati fast nach Harfe und dazu singsangt 
eine sphärische Frauenstimme schon sehr überirdisch, oder ist es ein There-
min? Gitarrenfeedbacks und gehämmerte Piano-Pings vertrauen die auf 
kleiner Flamme (‚Ogonjok‘, ‚Pale Fyr‘) weich geschmorte Seele kosmischen 
Kurieren an, die ‚Cygnus‘ anpeilen. So lässt einen Peklers Mind-Body-Spi-
rit-Musik Deneb-wärts driften. Space is the Place, das Nomadische ist das 
Grenzenlose.

„revue & corrigée.  (Magazin):  In schöner Regelmäßigkeit und immer noch 
in avanciertem Coverdesign, im Unterschied zur dahingehend deprimierend 
konventionell gewordenen Jazzthetik, die auch inhaltlich erstmal die 2001-
Klientel anbaggert, bevor im hinteren Teil auch relevantere Musik zum Zuge 
kommt. Die Sommerausgabe numéro 64, juin 05 der französischen Connai-
seurs und Soundessenzdestillateure bringt dagegen erstmal mit der Selbst-
verständlichkeit des Henkers, der Salome heute den Kopf eines Nobelpreis-
trägers der Physik darreichen würde, ein Essay von Michel Chion über 
„Techniques ‚analogiques‘ en musique concrète“. Gefolgt von Spotlights auf 
Moondog und Annette Peacock und von Interviews mit Ernesto Diaz-Infan-
te, sehr ausführlich und nicht nur über Musik, und mit dem Gitarristen Camel 
Zekri. Und dazu belauschten Pierre Durr, Julien Jaffré, Boris Wlassof et al. 
wieder Disques von Akchoté bis Yoshihide. 
numéro 65, septembre 05 stellt per Interview den minimalistischen Gitar-
risten, Laptopartisten und List-Labelmacher Hervé Boghossian und Olivier 
Benoit, ebenfalls Gitarrist und ‚conducteur d‘orchextre‘ vor und im Gespräch 
mit François Billard die von 1969 bis 1974 aktive Avantrocklegende Barrica-
de. Daneben gibt es eine weitere Folge der Reihe >Utopies Sociosonores< 
und Michel Chion schreibt über >Techniques ‚analogiques‘ en musique 
concrète‘<. Die Disques-Rubrik legt Releases von Creative Source, Erstwhile 
und weiteres auch BA-einschlägige auf die Goldwage und Michel Henritzi 
richtet ein Spotlight auf die Japannoiser Hijokaidan. Ich gestehe einmal 
mehr, dass ich etwas neidisch bin auf die Kollegen in Grenoble und auf alle, 
die Französisch können.
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Catherine Ribeiro - Libertés?
(4 CD Box, Mercury France)

“J´ai tant écrit sur la beauté, l´amour, l´inexplicable, le 
jardin intérieur, j´ai si souvent et si longtemps ouvert 
mes bras à l´indéfendable qu´il ne me reste qu´un peu 
de chair sur les os”
Catherine Ribeiro, 1999

Künstler wie Françoiz Breut, Camille oder Keren Ann, 
um nur die innovativsten zu nennen, begleiten die seit 
einiger Zeit stark florierende Szene des Nouvelle 
Chanson. Nouvelle auch deshalb, weil dabei außer den 
traditonellen Einflüssen der üblichen Verdächtigen 
Elemente aus Folk, Elektronik und experimentellen 
Spielformen einfließen. Eine Abkehr von der Ästhetik 
der depersonifizierten Instrumentalmusik hin zur 
Liedform und introspektiven, poetischen Inhalten ist 
ja auch z.B. in den USA (Paw Tracks-Label, New Coun-
try, Anti-Folk, Alternative Hip Hop), England (Fat Cat, 
Leaf oder gar Warp) oder, verwandter, Portugal 
(Novo Fado) quer durch alle Genres auszumachen. 
Diese Offenheit für etwaige Hybridformen könnte, um 
den Blick wieder auf Frankreich zu richten, auch den 
(ewigen) Außenseitern des frankophonen Chanson-
universums, die in der Vergangenheit auch durch das 
Raster der Subkulturen fielen, zu spätem Kredit ver-
helfen. Immerhin, die in Paris residierende (und nur 
dort denkbare)  Bretonin Brigitte Fontaine hat sich die hochartifizielle Figur der spleenigen und exzentri-
schen Diva erschaffen und zeigt sich stets am Puls der angesagten Avantgarde-Trends - die Zusammenar-
beit mit dem Art Ensemble of Chicago (1970) und mit Sonic Youth und Jim O´Rourke (2001) zeugen bei-
spielsweise davon. Colette Magny bewegt sich im intellektuellen Zirkel der Pariser Jazz- und Improvisa-
tionszene; Albert Marcœur hat über die Jahrzehnte das Eigenbrötlerdasein schlechthin kultiviert und un-
terhält ein eigenes Sounduniversum (Studio, Label). 
Catherine Ribeiro wiederum ist auch im überschaubaren Kreis der “anderen Musik” eine Randfigur ge-
blieben. Ihre (raren) Auftritte und (regelmäßigen) Platten werden zwar zur Kenntnis genommen, aber 
meist nur, wenn sie ihr eigenes Repertoire um klassisches Liedgut erweitert und in irgendeinem franzö-
sischen Kulturinstitut auftritt. In den 80er Jahren, als ich Dank einer Restposten-Doppel-LP auf ihre Musik 
aufmerksam wurde und nach weiterem Material forschte, waren ihre Platten selbst in Frankreich praktisch 
unauffindbar. Ähnlich unwägbar schienen die Möglichkeiten Informationen über ihr Schaffen zu erhalten 
oder mit ihr Kontakt aufzunehmen. Selbst das allwissende Netz scheiterte übrigens später kläglich. Nun 
aber lassen sich mit dieser vier CDs umfassenden Kompilation der Jahre 1965-83 einige (meine) Wissens-
lücken schließen. 
Die Fotographie auf der Hülle dieser buchformatigen, mit dickem Beiheft und einem aufschlussreichen 
Text von Pau Guerrero versehenen Edition zeigt Catherine Ribeiro bei einem Auftritt und könnte, bewußt 
klischeebehaftet gesehen, das Standbild eines Nouvelle Vague-Klassikers sein. Die Augen geschlossen, 
die geballte linke Faust gereckt, suggeriert die Aufnahme eher poetische Entrücktheit als politische Ma-
nifestation. Beide Eindrücke sind nicht falsch. Die engagierte (wir schreiben die 70er Jahre), in ihren 
Kommentaren stets dezidiert politische Sängerin, verlor sich in ihren Texten nie in zeitgebunden Slo-
gans, sondern wählte den Weg der Abstraktion, während wiederum ihre Vortragsweise meisterlich mit 
krass gegensätzlichen emotionalen Zuständen spielte. 
In der Peripherie von Lyon, “zwischen der Route Nationale 7 und der Rhone im Dunst der Petrochemie” 
als Tochter portugiesischer Immigranten geboren und aufgewachsen, verbrachte sie ihre Kindheit in teils 
extremer Armut. Der Vater, unterbezahlter Arbeiter in einer Fabrik, brachte die Familie nur mühsam 
durch und zeigte sich zunehmend verzweifelt. Sie nutzte die Bildung als einzig möglichen Ausweg aus der 
Misere und fand sich durch Aragon, Baudelaire, Rimbaud, Apollinaire und Lorca in ihrem politisch-ästheti-
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schen  (Ge-)Wissen bestärkt. Auch ihr künstlerisches Talent erwachte; bei einem Wettbewerb für Gedichte 
gewann sie einen Preis (der Begleitbrief war von Jean Cocteau unterzeichnet!). 1959 besuchte sie die 
Schauspielschule in Lyon und zog dann nach Paris. 1962 spielte sie eine Partisanin in Godards Les Carabi-
niers und 1963 in einem “europäischen Western”, L´attaque de Fort Adams von J.W. Fordson, eine Haupt-
rolle. Das Schauspielen war, wie sich zeigte, ihre Berufung nicht und da sie im Ensemble von Godard den 
am Musikkonservatorium ausgebildeten Patrice Moullet kennenlernte, dem vorschwebte, eine Avant-
gardeband zu gründen, passte plötzlich alles zusammen. Zuerst konzentrierte man sich noch auf Adaptio-
nen von US-amerikanischen Folkgrößen und auf portugiesisches und spanisches Liedgut - die Aufnahmen 
erinnern an den leicht unbeholfenen, brüchigen Charme von Nicos Chelsea Girl -, bis das Duo 1968 
schließlich Denis Cohen (Perkussion) kennenlernte und die Gruppe Catherine Ribeiro & 2 Bis ins Leben 
rief. Moullet spielte das selbstentwickelte Percuphone - auf ein Brett gespannte Saiten, die mit einem 
elektrischen Motor kombiniert sind- das wie eine Mischung aus Harmonium und klassischer Gitarre 
klingt und oszillierende Obertöne erzeugen kann.
Catherine Ribeiros Gesang gewinnt zunehmend an Selbstvertrauen und Unverwechselbarkeit. Mit ihrer 
mehrere Oktaven umfassenden Stimme kann sie die Rollen mühelos und fließend wechseln; z.B. zwischen 
introvertierter Chanteuse mit weicher, warmer Stimme; intellektueller, unterkühlter Rezitatorin und     
Avantgardistin, deren emotionalen Ausbrüche in eine völlige Freeform münden. Die Gruppe (minus Co-
hen, der ausstieg), um Patrice Lemoine, Keyboards und Claude Thiebaut, Perkussion erweitert und nun 
Catherine Ribeiro & Alpes (ein Link zur Herkunft der Mitglieder) getauft, forcierte diese Ansätze.  Die 
Kompositionen auf den Alben CR & Alpes (1970), La Solitude (1970), Âme Debout (1971), Paix (1972), Le 
Rat Débile Et L´homme Des Champs (1974), Libertés? (1975) und Le Temps De L´autre (1977) heben die 
Trennung von Gesang und Musik teils völlig auf. Es gibt Stücke, bei denen Ribeiros Stimme, im durchwegs 
düsteren Klangkosmos eingebettet, als weiteres Instrument fungiert, bei anderen verstecken sich klei-
ne, melodische Einsprengsel zwischen langen, instrumentalen Passagen ; oder aber, ein Chanson kippt 
nach konventionellem Beginn in improvisatorische Verzweigungen. Zusammen mit Magma und Ange 
steht Alpes im Ruf, Wegbereiter für die französische (Rock/Folk-) Avantgarde zu sein. Die Themenfelder in 
Ribeiros Texten sind klar abgesteckt und durchziehen ihr Gesamtwerk. In ‚Poème Non Epique‘ rezitiert 
sie das quälerische Zerwürfnis einer Beziehung; in ‚Paix‘ (das in ‚Paix 77‘ und ‚Paix 86‘ weitergeführt wird) 
setzt sie sich expliziter als gewohnt mit allen Formen des Krieges auseinander - was ihr den Ruf einer 
Linksradikalen einträgt. Auftritte beim L´Huma Fest (kurioserweise war beim ersten auch Mireille Ma-
thieu programmiert) und Les Partisans, mit dem sowjetischen Armeechor eingespielt und als Single ver-
öffentlicht, unterminieren diesen Ruf nicht unbedingt. Ein weiteres, wiederkehrendes Thema ist Einsam-
keit und Suizid. ‚15 aout 1970‘ oder ‚Le silence de la mort‘ klingen dem Thema geschuldet noch düsterer - 
Im Vergleich dazu singt obengenannte Keren Ann, im Verve der Borderlinegeneration loungig-kokett,  
Suicide is painless -. Andere Texte bleiben durch Abstraktion vage und experimentell.
Zwischen und nach Le Temps De L´autre entstanden zwei Platten mit Interpretationen von Piaf (Le Blues 
De Piaf) und Texten von Jaques Prèvert (Jaqueries), die hier nicht dokumentiert sind. Durch das Arbeiten 
mit Fremdtexten und der gestrafften Umsetzung, die diese erforderten, ließ sich schließlich auch Alpes 
inspirieren. Passions (1979) und La Déboussole (1980) klingen, auch durch zwei neue Mitglieder, die von 
Gong dazustießen und das Gespann Ribeiro und Moullet ergänzten, reduzierter und meldodischer und 
versprühen einen leicht krautig-elektronischen Touch. Die danach unter der Regie von Thierry Matioszek 
produzierte ( und ohne Alpes eingespielte ) Platte Soleil Dans L´ombre, die diese Kompilation beschließt, 
versucht sich dann ganz auf modischem Terrain. An der redundant-bemühten Peppigkeit der Musik reibt 
sich Ribeiros Stimme allerdings in gewohnter Manier.
Nachdem es dann zwischenzeitlich ruhig um sie geworden war, läutete Percuphonante (1986) überra-
schenderweise eine neue Phase ein, die wohl als ihr Spätwerk bezeichnet werden darf. Zu alter Souverä-
nität zurückfindend, sind seitdem sieben weitere Platten, teils mit Moullet, teils mit differierenden Beset-
zungen wie dem Pianisten Michel Précastelli und einem Streichquartet, auf Kleinstfirmen erschienen 
(herausragend Vivre Libre (1995) und Live au Théâtre Toursky (2002)). Nebst eigenen Stücken offenbart 
sie hier ihre Einflüsse mit kontemporativen Bearbeitungen aus den Oeuvres von Aragon, Barbara, Brel, 
Ferrat, Ferré, Lluis Llach, Manset, Colette Magny, Danièle Messia oder Anne Sylvestre. Auf ihrer Website 
findet ihr politisches Engagement, mit der chronologischen Auflistung der unterzeichneten Petitionen, 
übrigens gleichberechtigten Raum neben dem Leben als Künstlerin. Es ist anzunehmen, dass auch die für 
den Herbst 2005 angekündigten Konzerte mit einem Programm von Alpes nicht der Nostalgie frönen. Die 
Musik Catherine Ribeiros jedenfalls klingt auch heute bemerkenswert zeitlos.

-> http://www.teaser.fr/~pgreuter/ribeiro.htm           Michael Zinsmaier
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MARC RIBOT Spiritual Unity (Pi Recordings, PI15):  Henry Grimes 
(*1935, Philadelphia) hat wahrscheinlich an Silvester 1963 zum ersten 
Mal für den Hl. Albert den Bass gezupft, in einer privaten Session mit 
Cecil Taylor, offiziell dann für die Witches & Devils- & Goin‘ Home-Ein-
spielungen am 24.2.64, und natürlich wurden dabei Versionen von 
‚Spirits‘ und ‚Saints‘ gespielt, Stücke die Ribot auch für seine Ayler-
Beschwörung auswählte. Am 23.9.64 war Grimes an Spirits Rejoice, 
einem weiteren ESP-Klassiker, beteiligt und im gleichen Jahr noch 
zusammen mit Ayler und Don Cherry an Sunny Murrays Sonny‘s Time 
Now. Ende des Jahres war er selbst dann der Leader für The Call, 
ebenfalls auf ESP. 1966 trug er sich erneut in die Annalen des New 
Thing ein mit Cecil Taylors Unit Structures & Conquistador (Blue 
Note), Cherrys Symphony for Improvisers und Pharoah Sanders Tau-
hid (Impulse). Bevor das Jahr endete, kam es am 18.12. auch noch zu 
Live In Greenwich Village (Impulse) mit ‚Truth Is Marching in‘. Danach 
Filmriss. Der Umzug von New York zur West Coast erwies sich als De-
saster. Grimes musste zuletzt seinen Bass verkaufen und fristete sein 
Leben als schlichter Arbeiter bis ins Rentenalter. Erst 2003 (!!) wurde 
er wieder entdeckt. Mit einem von William Parker gestifteten Instru-
ment schloss sich der Free Jazz-Robinson der nächsten und über-
nächsten Generation seiner Erben wieder an. Eine bizarre Episode 
des Free Jazz, wie man sie von den legendären New Orleans- und 
Blues-Veteranen kennt. WKCR-FM feierte die Wiederkehr am 
1.6.2003 mit einem 103-stündigen Grimes Festival. 
In diesem für Grimes so ereignisreichen Jahr kam es auch schon zum 
Zusammenspiel mit  Ribot. Wen Geeigneteren hätte der Tzadik-Gitar-
rist finden können für sein Ayler-Ritual, das auch noch ‚Bells‘ und 
‚Invocation‘ einschließt? Als Mitfeuerteufel konnte er den in BA zu-
letzt mit der Nu Band präsenten Trompeter Roy Campbell Jr. begeis-
tern, der ebenfalls schon im Comebackjahr mit Grimes gejammt hat 
und der hier auf den Spuren von Donald Ayler, Cherry und Norman 
Howard wandeln kann. Und dazu dann, nur auf den ersten Blick eine 
überraschende Wahl, der Chicago Underground-Drummer Chad Tay-
lor, der dabei seine Eleganz und Präzision mit der Rasanz von Murray 
und der Power von Shannon Jackson zu frisieren versteht. Dem 
Quartett geht es nicht darum, Aylers legendäre Himmelfahrten für ein 
imaginäres Bio-Pic zu synchronisieren. Sie versuchen vielmehr in 
seinem Geiste und mit seiner Gospel-Musik als Healing Force wieder 
eine latente Glut in der Herzasche anzufachen. Insofern ist das mehr 
eine horizontale als eine vertikale Invokation, versuchte Brandstif-
tung am wohltemperierten und klimatisierten Jetzt. Die Gitarre gibt 
Aylers Zunder zusätzliche Brisanz. 
Brisant finde ich auch, was Sunny Murray im Begleittext zu The 
Copenhagen Tapes (Ayler Records) erzählt. Dass Ayler nämlich wäh-
rend des Jahres 1962, in dem er sich lange in Stockholm aufhielt, sich 
von schwedischen Melodien anregen ließ, dass etwa ‚Ghosts‘ Gunde 
Johanssons volkstümliches ‚Torparvisa‘ zugrunde liegt. Auch wenn 
man lediglich Dan Warburton folgt, dass „in Scandinavian folk music, 
Ayler rediscovered the universal tonic-subdominant-dominant cor-
nerstones of Western music, the basic building blocks of the gospel 
and blues tradition he grew up with”, dann bleibt das Phänomen, dass 
man selbst in der urigsten ‚Blackness‘ auf Hinweise stößt, ‚Jazz‘ we-
niger als authentische Rootsmusik zu lesen, denn als Performanz ei-
nes ständig innovativen Synkretismus, als TRANSafrikanische urbane 
‚Volksmusik‘ in the making. Auch das Spiritual Unity-Quartett betont 
das Prozesshafte seiner improvisatorischen Kreationen, das vor-läu-
fige Moment, das darin liegt, Möglichkeitsformen auszuspielen.
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RM74 Exkursion (dOc Recor-
dings10): Die besondere Sophis-
tication von Reto Mäder zeigt  
ganz wunderbar gleich das 
Musikautomaten-‚Intro‘, das den 
Vorhang öffnet in die seltsam 
knorrige und laublose Welt der 
‚Erlenrüssler‘ und ‚Knarpfen‘. Das 
Œvre des Schweizer Elektro-
akustikers ist durchwegs bemer-
kenswert und wurde von BA von 
Anfang an mitverfolgt, zuletzt In-
stabil (Domizil, 2003), davor Ohne 
1 mit dem Quartett OHNE (Mego, 
2002), das ‚Debut‘ Mikrosport 
(Domizil, 2000) und sogar schon 
Verwirrter Katalog-Beitrag. 
Glitter und Elefantenmist. Hüllen, 
sein Soundtrack zum Mode / 
Kunst-Magazin The Skin I‘m In 
(Trend-Information, 1998). Mä-
der ähnelt einem der transluna-
ren Madcaps, von denen der Kos-
monaut Ijon Tichy in seinen 
Sterntagebücher berichtet. Als 
RM74 züchtet er im Raumlabor 
Hybriden, indem er seinen Gen-
manipulator mit den Sounds von 
Klavier, Gitarre und Orgel füttert 
und Elektro und Akustik mitei-
nander vermendelt. Cyberspace 
und ‚Natur‘, Handarbeit und Pro-
gramm kreuzen sich dabei auf  bi-
zarre Weise. Auch wenn das ei-
nem manchmal erst allmählich 
dämmert. Mutierte Bioformen 
treiben seltsame Triebe, Krab-
beltiere fahren merkwürdige 
Fühler aus. In ‚Natur‘ wäre mir das 
alles andere als geheuer. Als 
spielerische ‚Übernatürlichkeit‘ 
lass ich es mir gefallen, wobei 
man sich am harschen ‚Knorrig‘ 
böse Schürfwunden holen kann. 
Vorsicht also, Mäders Humor ist 
manchmal etwas derb. Bei 
‚Pocket-Life‘ bringt er Orgeltöne 
mit leicht albernen Uptempobeats 
auf Trab. Jeder Schritt konfron-
tiert mit neuen Absonderlichkei-
ten und Auswüchsen seiner mor-
phenden Flora & Fauna. Wie man 
hört, steht als nächstes eine ge-
meinsame Exkursion an mit Prof. 
RLW, dem Entdecker des 
‚Tränenden Würgers‘ - Thema: 
Faun, Fauna & Folklore.



ERIC SCHAEFER + DEMONTAGE cut + paste poe-
try (Schoener Hören Music / NRW, NRW 4025):  
Drei Fünftel dieses Neuberliner Quintetts, der 
Trompeter Michael Anderson, Michael Thieke 
an Altosaxophon & Klarinetten und der feder-
führende Drummer Eric Schaefer, sind bereits 
als Nickendes Perlgras durch BA 46 gezittert, 
über ein viertes Fünftel in Gestalt des Wolfs-
burger Tenor- & Baritonsaxophonisten Daniel 
Erdmann konnte man im Creative-Sources-
Kontext stolpern (BA 47). Fehlt nur noch der 
Bassist Johannes Fink, 1964 in Erlangen gebo-
ren, der ansonsten mit Erdmann in Günter Ad-
ler und Erdmann 2000 zu finden ist oder, neben 
Aki Takase & Rudi Mahall, in Aki and the Good-
boys. Berlin ist mit seinem (noch) billigen 
Wohnraum und mit seinem Weltstadtverspre-
chen zum Magneten geworden und wirbelt die 
in seine Schwerkraft Geratenen in immer neuen 
Konstellationen durcheinander. Neben den 
‚Berliner Reduktionisten‘ hat sich auch ein viru-
lentes Feld gebildet innerhalb dessen, was ich 
mal die ‚Fraktion der abgeklärten Reflexion‘ 
getauft habe. Eine Nachmoderne zweiter Ord-
nung, die unaufgeregt, aber sophisticated, mit 
cool konzipierten, eher hintersinnigen als 
überschwänglichen Variationen des Modern-
Jazz-Fundus jongliert. Das eponymose De-
montage-Debut (JazzHausMusik, 2002) hatte 
schon das dekonstruktive Moment ausgestellt 
und mit Cut + Paste werden Collagenprinzip und 
Eklektizismus erneut unterstrichen. Wobei 
Schaefers Kompositionen, und es sind durch-
wegs ausgefeilte, maximal 6 - 7-minütige 
Kompositionen mit so schönen Taufnamen wie 
‚how to ride the eclectic horse‘ oder ‚always 
keeping the question‘, die ein Spektrum von 
Abstract Bop bis zu ambienten, melancholisch 
angehauchten Impressionen auffächern, harte 
Schnitte und surreale Chocs durchwegs mei-
den. Der 1976 geborene Drummer, der auch 
bei Carlos Bica & Azul zu hören ist oder im Pia-
notrio des Schweinfurters Michael Wollny mit 
Eva Kruse, versteckt die Schnitte in einem inte-
grativen Fluss von Versatzstücken, die nie als 
solche wirken, vielmehr als organisches Wie-
derzusammenführen mit dem Akzent auf Poe-
try. Anstelle des Zitats treten gedämpfte Déjà 
vus, ach, nicht einmal Déjà vus, eigentlich nur 
eine Grundstimmung des nicht Unvertrauten. 
Auf der Basis eines so geweckten Vertrauens 
locken die fünf Umbaumonteure die Imaginati-
on über die Schwelle kleiner Differenzen in ein 
Labyrinth lyrischer Mehrdeutigkeit, die in der 
mystisch angehauchten Paradoxie von ‚drei 
sonnen‘ - ‚lux unum‘ ausklingt.
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SEND MY REGARDS Grandmas Cookies 
(Angry Vegan Records, AVRCD 004):  Mit 
dieser Scheibe zoome ich erstmals heran 
an Jeff Kaisers pfMentum-Sublabel. Bis-
her wurde dort Stoff veröffentlicht von 
Stephen Millard, Chris Truitt und von Fu-
mosonic und nun von diesem Electro-
Duo aus dem kalifornischen Oxnard. Jus-
tin Cassidy & Patrick Rodriguez arbeiten 
seit 2003 zusammen und brachten 2004 
im Selbstverlag die EP Eleven Fifty he-
raus. Das nostalgische Flair, das der hei-
melige Titel und die sepiabraun getönte 
50er Jahre-Optik verbreiten, geht von 
einer dröhnminimalistischen Klangwelt 
aus, die die Zeitschiene des elektroni-
schen Plusquamperfekt anschneidet. Ein 
Zeitsprung versetzt einen zwei Generati-
onen zurück, in die naive, die Louis & 
Bebe Barron-Phase der Noise-Culture, 
als UFOs Furore machten und Science-
Fiction noch Begeisterung und Nerven-
kitzel auslösen konnten. Die Oszillatoren 
und Protosynthesizer brummen und jau-
len dabei noch ganz irdisch, sehr erden-
schwer. Noch hatte kein Sterblicher den 
Van Allen-Gürtel durchstoßen und als 
Mann im Mond den Blauen Planeten von 
außen gesehen. Die Frequenzen von SMR 
dröhnen als industrialer Bodensatz, rau-
schen im Bereich von Funk- und Radio-
wellen, sirren als American Tabloid. Die 
grösste Bedrohung ging von Mütterchen 
aus wie Ethel Rosenberg, die mit ihren 
roten Plätzchen God‘s Own Country ver-
minte. Grandmas Cookies scheint in einer 
handwerklichen, mechanischen Gedie-
genheit bodenständig verankert. Erst 
‚LaDY Stay Dead‘ bekommt durch mono-
tone Paukenschläge einen bedrohlichen, 
fatalen Duktus. Und ‚HaLls‘ wirkt wie von 
Horror und Paranoia durchfaucht. So fällt 
rückwärts doch noch ein Schatten auf das 
bisher so unschuldig Gehörte - die Stim-
men von ‚STay Black‘ wirken nachträglich 
nun paranormaler, das Rumoren in-
dustrialer, wie wummernde Turbinen, 
wie unterirdisch bohrende Mineure.



THE SILVER MT. ZION MEMORIAL ORCHESTRA & TRA-LA-LA BAND Hor-
ses In The Sky (Constellation, CST033):  „Horses in the sky are too 
heavy to fly, Goodbye! Goodbye! Goodbye!“ Wer Pegasus die Sporen 
gibt, der bringt selbst Pferde zum Fliegen. Mögen andere vor Pathos 
zurück schrecken, BA hat niemals etwas anderes gesucht, als einen 
Nachschlüssel zum Paradies und dabei die Musik gefunden, MUSIK. Die 
kanadischen Wallfahrer machen auch bei ihrem dritten Anlauf im 
Großformat keine Abstriche am Anspruch, einem den Stein aus der 
Brust zu reißen und ein Herz einzupflanzen. Efrim Me-
nuck macht den Vorsänger und immer wieder greift 
der ganze Chor seine poetischen Zeilen auf. ‚God Bless 
our Dead Marines‘, ‚Mountains made of Steam‘, ‚Horses 
in the sky‘, sechs Lieder arrangiert für Streichquartett, 
akustische und elektrische Gitarren, Minimalpiano und 
Freigeistharmonium, Percussion, Mandoline oder 
Trompete. „Canada, o Canada, I‘ve never been your 
son.“ So singen keine Patrioten. ‚Teddy Roosevelt‘s 
Guns‘ macht die Stoßrichtung der pathetischen Hymnik 
besonders deutlich. Ziel ist nie der tröstende Unter-
schlupf bei einem Phantom, Efrims Gottesbild dürfte 
dem von William Blake entsprechen, der nur einen fur-
zenden und rülpsenden Nobodaddy kannte. Hier ‚unten‘ 
muss sich alles wenden. ‚Hang on to each other‘, ‚Ring 
them Bells‘ PS: (Freedom has come and gone). In den 
Händen des Kuba-Roughriders Roosevelt und seines-
gleichen pervertiert  Freiheit zu Willkür. Ohne Illusion 
also, dafür mit steadfast bow-grind, helicopter tremo-
lo, sweet giant claw pluckings, flameout crash-
landings, unhindered tardiness, mighty treble needles und low-down 
gospel skreech. Und Stimmen, in denen neben der Sehnsucht auch 
immer die Verletztheit mitzittert, der Geist des Widerspruchs, nicht 
tauben- oder falkengraue Scheinheiligkeit. Efrims Timbre ist so brü-
chig, dass er immer auf der Kippe singt und gerade dadurch seinen 
(Anti)-Folksongs Seele einhaucht, wie ein anderer Van Morrison, ei-
ner mit Teamfähigkeit und klarerem Kopf.

STRING TRIO OF NEW YORK with OLIVER LAKE Frozen Ropes (Barking Hoop, BKH 009):  Das 1977 vom Bas-
sisten John Lindberg zusammen mit James Emery an der Gitarre  und dem Violinisten Billy Bang gegrün-
dete String Trio of New York hat sich gewandelt, um sich treu zu bleiben. An die Stelle von Bang rückte 
Rob Thomas, ein pferdeschwänziger Jazz Passenger und umtriebiger Freelancer mit Erfahrungen in allen 
möglichen stilistischen Kontexten, der uns Würzburgern durch zwei Auftritte mit dem Mahavishnu Pro-
ject plastisch vor Augen steht. Die Besetzung ausschließlich mit Saiteninstrumenten hat das String Trio 
über die Jahre hinweg befähigt, weit über bloßes Jazzvokabular hinaus mit einem musikalischen Univer-
salschlüssel die Türen zu verschiedenen Welten offen zu halten, zu Kammermusik, Musica Nova  und Impro 
und dabei zu einer Art ‚Weltmusik‘ sui generis zu werden. In Personalunion von Komponist und Interpret 
erweitert sich das Repertoire beständig um eigene Werke, Auftragsarbeiten von Geistesverwandten und 
Arrangements von Modern-Jazz-Klassikern. Durch Oliver Lake und sein Altosaxophon, der mit dem 
World Saxophone Quartet auch selbst für einen grenzüberschreitenden Ansatz steht, ist diesmal die jazzi-
ge Facette besonders akzentuiert. Seine viertelstündige facettenreiche Tondichtung ‚Shiffs‘ und die Balla-
de ‚Reminds Me‘ bilden einen Schwerpunkt der Session, neben dem von Lindberg komponierten Titel-
stück, Emerys ‚Texas Koto Blues‘ und dem Coltrane-Evergreen ‚Lonnie‘s Lament‘, dessen innige Melodie 
von Emery an Lake weiter gereicht wird, der den Klageton bis zur Neige auskostet. Der Blues bekommt 
im Pidgin des Trios eine universale Gefühlsnote, die Thomas, der gleich bei ‚Shiffs‘ seine ganze Brillanz 
ausspielen kann, mit seiner Geige tief mit romantischen Pathetiken moduliert. Der gleichzeitig eklek-
tischste und typischste Moment kommt aber mit Emerys Beitrag, der seinen Django‘esken Gypsyanschlag 
und seine iberische Virtuosität zum Countryblues eindickt, plötzlich innehält, um mit flirrender Selbst-
verständlichkeit mit japanischen Eisenbahnfremdarbeitern von der fernen Heimatinsel zu träumen.

75   

SQUARES ON BOTH SIDES Dunaj 



YUJI TAKAHASHI (ATAK, ATAK006): In dem 1938 in Tokyo ge-
borenen Pianisten und Elektroakustiker Takahashi begegnet 
man einem ganz markanten Kopf der japanischen Musica Nova. 
Einerseits als Interpret von Bach, Satie, Schönberg, Webern 
und Berg bis zu Xenakis, mit dem er seit 1961 zusammenarbei-
tete, mit zahlreichen japanischen Erstaufführungen von Avant-
klassikern. Quasi ein japanisches Gegenstück zu Gould, Tudor 
oder Kontarsky, mit einem Schwerpunkt in der avancierten 
Zeitgenossenschaft von Cage, Cardew, Brown, Rzewski, Wolff 
oder Takemitsu, mit dem er das Fachblatt TranSonic herausgab. 
Andererseits als ein radikaler Vertreter einer engagierten 
Musik, der mit dem Projekt Suigyugakudan ostasiatische Pro-
testmusiktraditionen wiederbelebte (so ist sein Klavierstück 
‚Kwang-ju, May 1980‘ eine musikalische Anklage des Mass-
akers in der südkoreanischen Stadt Kwangju), der selber 
akustisch und elektronisch komponierte und in Kollaboratio-
nen mit etwa Musica Elettronica Viva, Ned Rothenberg, Ryuichi 
Sakamoto, Carl Stone und John Zorn über die akademischen 
Stränge schlug. Auch sein Ruf als ‚Linker‘ verzögerte die An-
erkennung als Vorzeigekünstler. 1995 zog er die Aufmerk-
samkeit auf sich mit der Tzadikproduktion Finger Light. Im 
gleichen Jahr veröffentlichte die einstige BA-Mitarbeiterin 
Emmanuelle Loubet in MusikTexte 59 ein Takahashi-Porträt. 
ATAK006 stellt nun eine Handvoll seiner elektronischen, von 
stochastischen Operationen, Zufallsparametern und Fluxus-
theorien geprägten Arbeiten vor: ‚TIME‘ (1963), sein erstes 
rein elektronisches Stück überhaupt, das sich um Zeitdiktate 
und Stechuhren dreht, ‚Und Flieder in die Sonne‘ (1989), eine 
Hommage an der sterbenden, verdurstenden Kafka, die Live-
performance ‚Kumorinzetsu260795‘ (1995), ‚gs-portrait‘ 
(2005) nach einem eigenen Gedicht über Gertrude Stein sowie 
fünf Improvisationen mit Silben aus russischen Gedichten. Das 
Stein-Porträt enthält Zeilen, die Takahashis eigene Ästhetik 
mit einzufangen scheinen: „...white space in process of being 
covered with black spots... an unobstructed view to every de-
tail / fine lines broken again starting / searching colliding 
entangled...“

TAXONOMY A Global Taxonomical Machine (Ambiances Magnétiques, AM 136): Die Musique Actuelle zeigt 
sich hier von bestechender elektronischer Prägnanz. Der Kontakt zum Trio von Elio Martusciello, dessem 
Ossatura-Partner Roberto Fega und Graziano Lella am Laptop lief wahrscheinlich über Martusciellos ME-
TAXU-Connection zum ebenfalls Montréaler Label No Type. Lellas Laptop, Fegas Sampling & Signal Pro-
cessing und Martusciellos Electronic Devices & Tableguitarsounds verschweißen kompositorische und 
improvisierte Ansätze ebenso miteinander wie Klänge und Geräusche, Abstraktes und Konkretes, Statik 
und Bewegung. Wenn Taxonomie die Einteilung von allen möglichen Dingen, insbesondere von Organis-
men, in Taxa (Sing.: Taxon) ist, also in Gruppen wie Art, Gattung oder Familie, allgemein gesagt eine Sys-
tematik oder ein Vorgang des Klassifizierens, dann wird sie hier subvertiert. Man hat es hier allenfalls mit 
einer systematischen Irritation zu tun, mit einer musikalischen Praxis, die die Theorie willkürlicher Ein-
teilungen ad absurdum führt. Insofern werden hier tatsächlich ‚Feuer der Insubordination‘ geschürt, wie 
einer der Tracks verspricht. Harmonie und Transparenz erscheinen als das Künstliche und Exzeptionelle, 
das sie sind, rückgebunden an ein kristallines Chaos. Passende Metaphern für die Ambiguitäten des Unge-
sonderten, Unfixierten, wie sie etwa die Covergestaltung andeutet, sind Sgraffiti und Palimpsest, Über-
schreibung, Mehrfachbelichtung, Sedimentbildung, von der Stille bis zum weißen Rauschen. Mit einer 
starken dynamischen Präsenz taucht Taxonomy in Überreichweiten, schaltet zwischen unscharf gepeilten 
Sendern, Geknister, Stimmfetzen, elektronischen Melodieresten, Gehuste, Klarinettengeträller, Clicks + 
Glitches, Drones und Frequenzfieberkurven. Vergleichbar mit dem Besten von INA GRM und Empreintes 
Digitales.
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(Hausmusik, hm71):  Daniel Bürkners drit-
ter  Eintrag ins Hausmusik-Poesiealbum, 
nach der Instrumental-EP flung (2002) 
und dem Songdebut Croquet (2004). Tie-
fer als er kann man kaum einsinken in die 
Folktronic-Melancholie. Akustische Gi-
tarre und Piano werden gewohnt spar-
samst eingesetzt, und dazu singsangt ein 
einsames Herz so in sich gekehrt, so pri-
vat, dass man den Atem anhalten möchte, 
um nicht zu stören. Ein elektronisches 
Sirren und feines Dröhnen tönt Bürkners 
Blue Room wie ein hingesprayter Schat-
ten. Mit minimalster Percussion sind spo-
radisch weitere zarte Akzente gesetzt. 
Bei ‚to your steps‘ spielt der ganze Raum 
mit, wenn Bürkner in der Halbdistanz mit 
der Melodica fiept und eines seiner zagen 
Telegramme ins Nirgendwo flüstert. Alles 
ist hier so durchhörig, dass sich die Vögel 
vor dem offenen Fenster einmischen 
können. Ein Spätling der ‚Quiet is the new 
loud‘-Welle? Solche halböffentlichen Lo-
Fi-Selbstgespräche wird es immer ge-
ben. Als Versuche eines sensiblen Selbst, 
sich seiner selbst zu vergewissern, in ei-
ner lyrischen Verletzlichkeit zu schwel-
gen. Mit seinem mürben, wehen ameri-
kanischen Songwriter-Tonfall erhebt 
Bürkner ja auch durchaus Anspruch auf 
Allgemeingültigkeit, mit ‚zlaty 2‘ und 
‚dunaj‘, tschechisch für Gold und Donau, 
zupft er aber auch an alteuropäischen Sai-
ten. Von wegen Innerlichkeit ist out. Ein 
entblößtes Herz wird immer seinesglei-
chen suchen.



TRESPASSERS W The Drugs We All Need (Somnimage, 
SOM00013):  Das ist Teil 2 der Sex & Drugs & Rock‘n‘Roll-Tri-
logie des niederländischen Musikpoeten Cor Gout, dessen 
Sophistication im BA-Pluriversums nicht wegzudenken ist. 
Wie schon bei Sex and the end of it, seinen in BA 40 vorge-
stellten Streiflichtern zum Thema Sex, zeigen auch seine Ad 
libs und Blankverse zum Thema Drugs einen einigermaßen 
hintergründigen und sehr freien Ansatz. So drehen sich die 
Songs weniger um Pilze, Pillen und Injektionen, sondern um 
den Angel Dust der Nostalgie im Wunderland Pop (‚Eyes to 
drink from‘), um den Tranceeffekt von Highway-Cruising 
(‚Roadmaster Eldorado‘), um den Kick der Todesgefahr beim 
Stierkampf (‚Viva la corrida!‘), um Chanel 5 (‚Coco and Igor‘), 
Coffein (‚Coffee Blues‘), Zuckerwatte (‚Candy floss‘), den Mas-
senrausch in der Südkurve (‚The crowd‘), den gespenstischen 
Thrill eines Karussells, das Mark Gertler 1916 gemalt hat (‚The 
merry-go-round‘), um träumerische Absencen (‚Absence‘), 
aber immer auch um die lyrischen Brainattacks von Rhyme & 
Rhythm der eigenen Verse. Diese selbstbezügliche Raffinesse 
bestimmt speziell - mit einer kleinen Verbeugung vor Syd 
Barrett - die sperrige Sprachmelodie und das zungenbreche-
rische Rapping von ‚From Syd to Lib‘ und die lyrische Psyche-
delic von ‚Absence‘: „...sing words of love in a song everyday 
words which will do things to you“. Die Musik dazu schillert in 
ganz unterschiedlichen Nuancen, im engeren Sinn psychede-
lisch beim instrumentalen ‚I‘m not going to stay here for 
ever‘, immer wieder rockig mit der Gitarre von Witte van der 
Veen, Ronnie Krepel an Keyboards, Marcel Nab am Bass und 
Bart Vos an den Drums, dagegen mit Strawinskyanleihen bei 
‚Coco and Igor‘, überkandidelt bei ‚The organ-grinder‘, 
nostalgisch-schmissig mit der Trompete von Frans Friederich, 
aber auch ganz gebrochen bei ‚Happy Days‘ mit seinem Ever-
greencrooning aus der guten alten Zeit, nur dass die von Ma-
schinengewehrsalven durchhämmert ist. ‚Make me sad‘ ist ein 
Vic Godard-Cover, ‚Eyes to drink from‘ erinnert an David Gar-
land, ‚The crowd‘ an Bing Selfish, Anklänge, die Gouts Origina-
lität unterstreichen, nicht mindern. Ein echter ‚Drogensong‘ 
ist allenfalls ‚Dumbo‘s Dream‘. Aber was, bitteschön, ist 
‚Reichsstrasse 1‘, das als „Lethe des Abendlandes“ den Weg 
von Aachen nach Königsberg nachzeichnet? Wie sehr und wie 
schön die Gout‘schen Mindgames mit Mehrfachcodierungen 
operieren, zeigt ‚Eyes to drink from‘, wenn er Alicens Trip ins 
Wunder- & Rätseland - „...i wish i was a traveller in time so i 
could admire alice riddle before going under in wonderland“ 
- kreuzt mit Zeitreisen zu Asta Nielsen und den Comedian Har-
monists und überblendet mit der 1920s Pin-Up-Postcard der 
Vaudeville-Schönheit Lily Bayliss, die The Who zu ihrem 
‚Pictures of Lily‘ inspirierte: „...i wish i was a traveller in time 
so i could see the real lily bayliss and not just pictures of lily 
pictures of lily, lily-o-lily...“ Um dann im letzten Song poin-
tiert kehrt zu machen: „Nostalgie, nostalgia get out of my 
brain you‘re blocking the drain they‘re forecasting rain you 
are a real pain go away. you‘re not the kind of drug i need 
anyway.“ (‘Nostalgia IV‘) 
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TU M‘ Just One Night (Dekorder, De-
korder 012):  Im BA-Archiv musste ich 
bis #39 zurück blättern, um  festzustel-
len, dass ich damals das Tu m‘-Debut .01 
(Cut, 2001) ziemlich schnoddrig als 
„non-entertaining Laptop-Loops, Noi-
segraffitis, Funkstörungen und Schmal-
spurklingklang“ abgefertigt hatte. Hm, 
eine handvoll Releases später - Nine 
Songs (Grain of Sound), Blue in Green 
(Aesova), Domenica/Novembre (ERS, LP, 
alle 2002), Broken. Distant. Fragrant 
(w/Steve Roden, Rossbin), And The Ma-
gical Mystery Orchestra (Aesova, beide 
2003), Pop Involved [Version 0.3] (Fällt) 
& Pink Shark (Phthalo, beide 2004) -  
gefällt sich der inzwischen sogar vom 
Wire gehätschelte Laptopminimalismus 
von Emiliano Romanelli & Rossano Pol-
idoro immer noch in seinen leicht me-
lancholischen, melodiösen Kreiselbe-
wegungen. Die Klänge von Gitarren, 
Altosax & -flügelhorn, Flöten, Toy-Pia-
nos, Harmonica und Percussion werden 
flüssigkristallin geloopt. Das ergibt ein-
lullend zauberhafte Mandalas aus psy-
chedelisch blühenden Kaleidoskopmus-
tern. Das audiovisuell doppelbegabte 
Künstlerpaar aus Città Sant‘ Angelo, das 
in der Namensgebung, ebenso wie bei 
ihrem CD-Label Mr. Mutt, das sie neben 
dem MP3-Label Tu M‘p3 betreiben, sich 
auf Duchamp bezieht, ließ das aktuelle 
Album von Markus Schmickler mastern. 
Eine weitere deutsche Connection gibt 
es zu Frank Metzger von Oval, mit dem 
sie das Trio Steno bilden. Wie bei aller 
Minimal-Ästhetik gibt es bei den neun 
Hörbildern mit so stimmungssuggesti-
ven Titeln wie ‚An Afternoon in the 
Country‘, ‚Lonely as a Cloud‘, ‚The Moon 
on the Sea‘, ‚Blue Blur‘, ‚Rain in the 
Streets‘ etc., Titel wie für japanische 
Tuschzeichnungen, einen ‚Steter-
Tropfen‘-Effekt, eine faszinierende, in 
sich unruhige Regelmäßigkeit. Eine 
Vertrautheit, abwechslungsreich genug, 
um nicht monoton und einschläfernd zu 
wirken, sondern als flirrender, blinken-
der Vorhang für tagträumerisches Drif-
ten. Das durchaus zu den Absencen eines 
‚Strange Sleep‘ führen kann, bis ‚Wake 
up, wake up‘ einen anstupst wie eine 
nasse Hundeschnauze .



P I E R R E   V E R V L O E S E M
Guy Segers Brüsseler Label Carbon 7, Forum für Aka Moon, Cro Magnon, Hardscore oder Pre-
sent, ist auch ein Fundort für die Musik des ehemaligen X-Legged Sally- und in A Group mitmi-
schenden Gitarristen und dEus-Produzenten Vervloesem, Musik, die einschlägige Kenner mit 
der von Zappa, Mike Keneally oder King Crimson vergleichen. Grosso Modo (Carbon 7 Re-
cords, C7-063) war 2002 sein bereits fünftes Album, nach Home Made (1994, C7-007), Fiasco 
(1996, C7-019), Chef-D‘œvre (1999, Viakra) und Plays John Barry (Zonk Rec.) und zieht allein 
schon durch die Besetzung mit Segers selbst, der seinen Bass einst bei Univers Zéro gespielt 
hat, Peter Vandenberghe (A Group, Flat Earth Society, Monsoon) an den Keyboards und der 
This Heat- / Camberwell Now-Legende Charles Hayward, der zuletzt mit den reformierten 
Massacre Furore machte, an den Drums die Augenbrauen hoch. Und tatsächlich gibt seine pus-
hende, prägnante Verve und bohrende Insistenz Grosso Modo einen doch ruppigeren, impro-
visierteren Drive im Unterschied etwa zu Fiasco, das polystilistischer, zitathafter angelegt war, 
mit Trompete, Gesang, einem ironischen Augenzwinkern und jede Menge Studiowizardry (bei 
‚The next one‘ wurden vier Radios gesamplet). Und während Vervloesems Gitarrenvirtuosität 
dabei nicht immer ganz schleimfrei agierte mit Ausrutschern in die in den 70er grassierende 
jaulende Sanglichkeit, knüpft Grosso Modo beim Freispiel ‚Wrong‘ an, nur diesmal mit einer 
durchgehenden No-Nonsense-Roughness. Dazu kommen geräuschhafte Schnappschüsse, wie 
Regengetröpfel und eine knurrende Stimme zum Auftakt oder Grillengezirp beim Gitarren-
intro zu ‚Smacked Down By The Lord Again‘. Komponierte Dynamik und freie Passagen sind in 
den vier mit allen Wassern des jazz-rockigen Prog-Improvisings getauften Avantköpfen fest 
verankert und Hayward peitscht das Geschehen mit einer fiebrig federnden Intensität an, die er 
zu seinem Markenzeichen gemacht hat. Segers spielt einen flexiblen, nahezu melodiösen, an 
den richtigen Stellen aber auch urig voluminösen Bass a là Lasswell. Flexibilität ist überhaupt 
Trumpf, Bocksprünge der Dynamik, abrupte Takt- und Tempowechsel, die ganze Raison d‘être 
von Instrumental-Prog in Vollendung. Die Neigung zur Selbstironie beschränkt sich auf ‚The 
Terrible Rage Of The Shy‘ und Titel wie ‚Olympic Troubles‘ oder ‚Amazing Grease‘. Vandenber-
ghe besticht mit energisch gehämmertem und zuckendem Riffing und mit hellen,  schlanken 
Klangeffekten. Aber das ist hier kein keyboarddominiertes Canterbury-, sondern ein großes 
Gruppending, voller Spontaneität, mit einem Gastauftritt des Bassklarinettisten Peter Ver-
meersch bei ‚Full Metal Carpet‘. Der quintessenzielle Schlusspunkt, das 14-minütige ‚Nobody‘s 
Listening Anyway‘, komprimiert all diese Essenzen und Vervloesem demonstriert noch einmal, 
worin sich seine Technik und Einbildungskraft von Fripp, Cline, Fiuczynski oder One Shot‘s 
MacGraw unterscheidet.
Inzwischen liegt mit Rude (C7-069) Vervloesems neueste Attacke vor, erneut mit Vanden-
berghe, diesmal aber mit Nicolas Dechêne am Bass und Renaud Van Hooland von Aka Moon, 
Studio Pagol und dem Dalton Drum Syndicate als Drummer. Die Coverästhetik, Fotos des X-
Legged Sally-Kollegen Thierry Mondelaers mit einem gekreuzigten Vishnu und einem Herm-
aphroditen, ist diesmal von irritierender Weirdness, während die Titel mit Farben (‚greener‘, 
‚my flemish period‘, ‚rue Wéry‘) und mit Worten (‚born to be white‘, ‚tubular belge‘) spielen. 
Von ähnlicher Sophistication zeugt ‚Emile Zola‘s jacuzzi‘. ‚St Guidon‘ legt eine vage Spur in die 
Schweiz, so dass Pathos und Provokation sich allenfalls in ‚disquiet‘, ‚Titanic  again‘, ‚add god to 
your misery‘ oder ‚pee detector‘ niederschlugen. Letzlich gibt ‚Rude‘ selbst den besten Hin-
weis, Vervloesems ‘n ‘roll‘ dreht sich um Härte und Roheit, allerdings mit kühlem Kopf exer-
ziert. Entsprechend heftig beharkt der Flame seine Selbstbaustratocaster und ätzt mit Fuzz und 
Distortion die Politur von den Sounds. Ohne Sicherheitsgurt wurde jedoch nur bei ‚my flemish 
period‘ und ‚rue Wéry‘ gejammt, hinter allem anderen steckt kompositorisches Kalkül, das das 
forcierte Energielevel mit Vervloesemscher Vertracktheit dirigiert und den Mitspielern bei ih-
ren Soli die Sporen gibt. Wie eine Vision schwebt über Rude die perfekte Verschmelzung von 
Artistik und Hardcore, Brillianz und Passion. Insofern lassen sich Hermaphroditos und das 
göttliche Mischwesen als Ikonen für die synkretistische und zwitterhafte Eigenart dieser Mu-
sik deuten. VM von Ragazzi hat Recht, mit Grosso Modo eine neue Phase im Œvre des belgi-
schen Frippfans anzusetzen. Der für sein Understatement bekannte Gitarrist selbst bewertet 
Grosso Modo mit ** (audible), Rude mit *** (plaisant). Das grenzt über bloße Koketterie hinaus 
fast schon an Sarkasmus, wahrscheinlich genau den Sarkasmus, der den 14 ‚erfreulichen‘ Kapi-
teln dieser Instrumentalmusik ihren aggressiven Biss und finsteren Glanz gibt.
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PIERS WHYTE Piers Whyte (Ache Records, ACHE017):  Ein Soundexplorer, der an 
extremen Ausstülpungen des Audiospektrums andockt, überhaupt an Extremen 
zwischen Feuer und Eis. In einem Moment noch Sonic Fiction von hysterisch-fu-
turistischer Digitalität, im nächsten zermalmen neolithische Genießer Eiszapfen 
zwischen den Molaren. Hier knistern und flackern brennende Holzscheite, dort 
knarrt ein Akkordeon, da wird ein ferner Kinderchor zerschreddert. Das kitzelt 
derart die Ohren und offenbar auch die Nase, dass jemand nießen muss, oder la-
chen. Nur einige der Geräusche duzen einen so ungeniert wie die Vögel, die 
zwischendurch immer mal piepsen, die meisten sind UAOs, Unidentifizierte Au-
dio-Objekte. Ein Mikrophon streunt durch die Gegend, registriert Schritte, ein 
knatterndes Moped, Stimmen, low-fi-verrauscht. Führt Whyte so Tagebuch - 
‚Winter, ‘03‘, ‚Spring, ‘04‘? Angeblich reiste er von British Columbia nach Cuba. 
Ein ganzes Roaratorio hat er unterwegs auf Disc gebannt: Splatternder Regen, 
Kindergebabbel zwischen Streichelzoo und Disneyland. Das meiste bleibt skiz-
zenhaft, Entwürfe, die zerknittert im Papierkorb landeten, zerhäckselt im Reiß-
wolf. Wollen sie die Objekte wirklich löschen? Wir leben als Messies in einer 
Wegwerfgesellschaft, denen der eigene Müll über die Ohren wächst und über-
drehter Metal-Machine-Noise wie das nervensägende ‚Pioggia viola‘ die Spei-
cher verstopft.

V/A BIG EARS - FITZGERALD‘S MANIFESTO (Sonic Arts Network, SANCD04 + 
book):  Big Ears, das ist die ganz andere Radioshow auf Resonance 104.4 FM in 
London. Tim Steiner, der DJ dieser Fluxus-affinen Kunst-Kopf- und Überra-
schungseisendung, Autor der Studie The Dawn of the Radio Age, verpflichtete 
sich dabei den strengen Regeln, die  Dr. Charles Fitzgerald 1931 in seinem epo-
nymosen Manifest niedergelegt hat. Das enthält als ersten Punkt „Deviations 
from a logical structure should never be made purely for the sake of elegance“ 
und endet mit dem mahnend erhobenen Zeigefinger „No harm should come to 
the listener as a direct consequence of the broadcast or activities undertaken as a 
consequence of the broadcast.“ Hm, ob ich hier von einem praktischen Beispiel 
für angelsächsischen Spleen voll auf die Hörner genommen werde? Das beige-
fügte Broadcasting Manual listet eine Reihe von interaktiven Spielen, Rätseln und 
Jokes auf, die bei Big Ears das Salz in der Suppe bilden. Allesamt könnten sie dem 
Fundus entstammen, aus denen einst Peter Blegvad seine Kew Rhone-Denkan-
stöße fischte. Die virtuelle Big Ear-Show, die Sonic Arts Network für die vierte 
Ausgabe ihrer Reihe aus Sendungen vom März 2003 bis Dezember 2004 kompi-
lierte, scheint auf den festen Überzeugungen zu fußen, dass Intelligenz und Hu-
mor nur zwei Seiten der selben Münze sind, allerdings nicht ohne die Volte, den 
Geist dem Gespött der kichernden Geister des ätherischen Dreamlands, des ra-
diophonen Ghostlands auszuliefern, und dass Elefanten fliegen können, wenn sie 
sich mit ihren großen Ohren nur etwas Mühe geben. In People-Like-Us-Manier 
geben The Children‘s Choir of Skranevatnet Skolekor, Otomo Yoshihide, The 
Mills Brothers, Ben Vautrier, The Beau Hunks, Frederic & Henri Chopin, Nam June 
Paik, Leon Theremin, Harry Champion, Louis & Bebe Barron, Philip Corner, Ri-
chard Nonas, das Children‘s Ensemble of the Moscow Union of Drivers und The 
Rhythm Rats Vocal Group sich ein Stelldichein. Ein inszeniertes Durcheinander, 
das einem kaum Zeit lässt, seinen Ohren nicht zu trauen, wenn Nostalgisches wie 
‚Caravan‘, ‚Smile When the Raindrop Falls‘, ‚It‘s Howdy Doody Time‘, eine Stalin-
hymne, ‚A Little Bit of Cucumber‘, ‚Bring Me Sunshine‘, Gelächter, Babygeblärr, 
ein mysteriöser Frosch, Friedrich Jürgenson‘sche Untote und metakünstleri-
sche Performances von albernen Veteranen einer grauköpfigen Sophistication 
miteinander schunkeln. Immer wieder vorwärts gestoßen durch Jingles von Tim 
Steiner. Dem man kaum zu nahe tritt, wenn man in ihm einen weiteren ‚Agent of 
Impurity‘ (Titel und Thema des Vorgängers in der Sonic Arts-Reihe) vermutet. 
Mit der Prämisse, dass Manifeste wie das Fitzgerald‘sche dazu da sind, sie nach 
den 49 Sinnstufen einer Thorastelle auszulegen und entsprechend neunundvier-
zigfältig zu praktizieren.
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V/A OSCOTARACH (Deafborn Records, dbvn04, 2xLP):  In 500 
Exemplaren, limitiert und handnummeriert, zelebriert dieser 
4fach-Split den Fetischrest im Warenüberfluss. Spherical Dis-
rupted aus Essen & Skalpell aus Zürich teilen sich die eine 
Scheibe, Carsten Vollmer & Hidden Technology die andere. 
Von Spherical Disrupted ist weiter oben schon die Rede ge-
wesen anlässlich seines Dröhnscapes Null (Audiophob). Davon 
kehrt hier das starke ‚Com Verbot‘ im schroffen Drehmoment-
mix wieder, neben harschen Streifzügen durch knurschige 
Vinylschluchten wie ‚Phantom‘, das aus Knacksern zum Feuer-
werk aufblüht und dann brummend und schleifend als Audio-
grus um ein Schwarzes Loch rotiert. Ganz nah bei den Dingen, 
tastet Mirko Hentrich mit dem Mikrophon ihre Klangsphäre ab 
und schürft porentief nach Details, die er unter dem Elektro-
nenmikroskop zu kleinen Ungeheuern anschwellen lässt. ‚SPH 
265 HII‘ ist Musique concrète im konkretesten Sinn. Das Skal-
pell-Duo von Harry Weissen & Henry Favretto seziert seit 1995 
glatte Oberflächen auf der Suche nach dem ‚Dahinter‘, insbe-
sondere dem, was sich im Unterbewusstsein verbirgt. CS hatte 
in BA anlässlich ihres CD-Debuts In Between (2002 ebenfalls auf 
Deafborn) die Hoffnung geäußert, dass man nicht bis 2006 
warten müsse auf ihr nächstes Hauptwerk. Was sich insofern 
erfüllt, dass zeitgleich neben ihren environmentalen Dröh-
nungen hier, die Sound- & Dreamscapesignale ineinander flie-
ßen lassen, auch noch die CD Some Of Nothing (Art Konkret) 
aufliegt. Hidden Technology konnte man bisher querbeet auf 
recht unterschiedlich akzentuierten Kompilationen begegnen, 
von den DSSG (de.soc.subkultur.gothic)-Samplern bis zu Tri-
butes an die B52s (Wigs On Fire) und Gunter Gabriel (Liebe Au-
tos Abenteuer). Dieses Daumen-hoch für den „Dieselknecht“ 
und „letzten ernstzunehmenden Outlaw“ in Deutschland hatte 
Carsten Vollmer vom Ox- zusammen mit Peter Hesse vom Visi-
ons-Magazin initiiert und neben Sack Ziegler (und Blutwurst 
Breath, Bohren und der Club of Gore, Graubrot, Hack Mack 
Jackson, Kombie Zombies, Presskopp, Na Sabine  wie sieht es 
aus in München oder Sons of Jim Wayne etc - wieso hat FAS 
uns das vorenthalten?) hatte auch Spherical Disrupted seine 
Version von ‚Wer nichts mehr zu verlieren hat‘ beigesteuert. 
Bei Oscotarach versteckt Vollmer hinter so erzromantischen 
Vorschlägen für das liebste deutsche Wort wie ‚Götterschiff‘, 
‚Sturmvogel‘, ‚Wetterleuchten‘, ‚Innenwelt‘ oder ‚Geister-
reiter‘ sein Faible für ziemlich krass gestanzte Harshness und 
ruppig gedeckerte Ohrendübel. By the way, Oscatarach wurde 
angeregt von einer von Leonard Cohen in Beautiful Losers er-
zählten Indianerlegende. Oscatarach hat die Aufgabe, jedem, 
der sich auf den Weg in die Unsterblichkeit machen wollte, 
vorher den Schädel aufzubohren und das Hirn zu entfernen..?! 
Soll das heißen, ich bin von UNSTERBLICHEN umringt? Oder 
kann man sich auch selbst nicht an die Begegnung mit Oscata-
rach erinnern, so ohne Hirn? Nach Vollmers Lobotomien kom-
men einem die mechanisch staksenden Hidden Technology-
Loops fast lieblich vor. Der leere Kopf, das anthropologische 
Nadelöhr, wird zum Durchzugsgebiet für Ströme, Wellen-
schübe, Stimmen und unblutige Informationskriege, die bro-
delnd ineinander schwappen. Und wir sitzen daneben wie ab-
gespaltene Zuschauer & Zuhörer des eigenen Lebens & Ver-
gehens und grübeln über dem Fehlerprotokoll.
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V/A ESSAYS ON RADIO: CAN I HAVE 2 MI-
NUTES OF YOUR TIME? (Crónica, Crónica 
020~2005 CD / 021~2005 DVD):  Ein Kon-
zeptwerk zum 2-jährigen Bestehen des 
portugiesischen Labels, das sich ganz um 
das Medium Radio dreht. Ein Medium, das 
einem seit Jahrzehnten die ersten Erfah-
rungen mit Betthupferln, Nachtmixen, 
Zapping, Detuning, Radiophonie, Kurz-
wellensalat, White Noise, dem Großen 
Rauschen beschert. Die Assemblage von 
39 Beiträgen allein auf der Audio-CD, al-
lesamt auf 2 Minuten begrenzt (Konzept!), 
stellt wie auf geheime Verabredung fast 
durchwegs nur Aspekte des Rauschens - 
Noise - auf der Senderskala ein. Mitge-
rauscht haben von @c über The Beautiful 
Schizophonic, Cáncer, Freiband, General 
Magic, John Hudak, Vitor Joaquim, Ste-
phan Mathieu, o.blaat und Pita bis Stein-
brüchel und Pedro Tudela Freunde des 
Hauses und gleichgesinnte Radiowellen-
surfer. Ich gebe zu, dass ich das Radio 
hochkant durchs geschlossene  Fenster 
feuern würde, wenn dort nichts außer 
solchen 2-Minuten-Eiern gelegt würden. 
Me and my radio sind Freunde wegen DJs 
wie Harry Lachner und Karl Bruckmaier, 
wegen Sendungen wie Radiophon und 
Zündfunk-Nachtausgabe, weil es, trotz al-
ler Muzak und Hirnvermüllung, immer 
noch die beste Quelle ist für Musica Nova, 
Weltmusk und Jazz, ein Draht zum Traum- 
und Geisterland zwischen hellwach und 
Halbschlaf, ein Refugium für Kultur, die 
nicht gegen die Haager Konvention ver-
stößt und ein Delta der Informationsflüs-
se. ‚Mein‘ Radio erkenne ich in den 
‚Essays‘ nur selten - den News- & O-Ton 
in tilias ‚doublethinktank III: we did our 
duty‘ mit einer entlarvenden Bush-Rede 
(oder deren Parodie? - wer kann heute 
noch seinen Augen oder Ohren trauen), in 
‚Ears that Hear‘ von Pimmon und ‚Verba-
tim‘ von Paulo Raposo. Oder in Ran Slavins 
‚Golden Twilight Moments‘ und der 
‚Radiokunst‘ - die Musique concrète ist 
ein genuines Radiobaby - von Lawrence 
English... Die meisten ‚Radiophoniker‘ 
liefern, was sie immer liefern, dekon-
struktives Allerlei, als ob das Radio nur 
Nullmedium wäre oder Endlosrille. Durán 
Vásquezs ‚Goebbels‘ Pupils‘ verweist im-
merhin auf die demagogische Potenz der 
‚Volksempfänger‘. In der Summe bleiben 
die ‚Essays‘ als ‚Waffen der Kritik‘ seltsam 
stumpf und selbstgenügsam.



„Diese ganze Szene bestand vor allem aus Lug, Trug und Fassade. sich selber was vorlügen - und vor 
allen Dingen anderen.“   Jürgen Engler, Sänger  &  Gitarrist von Male, dann bei den Krupps

Jürgen Teipels Verschwende Deine Jugend, der Doku-Bestseller über den deutschen Punk und New 
Wave, zog nicht nur einen Rattenschwanz an Museumsausstellungen, Lazaruseffekten und Es-war-
einmal-Compilations nach sich, nun  gibt es auch noch die Bilder zum Ton, Alexander Weils & Thomas 
Kistners Video-Dokumentation 

Aufbruch In die Endzeit 1980 New Wave Hit Explosion (Empty Records, MT-534, DVD). 
Bilder lügen nicht und unverfälschte schon gar nicht. Sehen und hören kann einem vergehen zwischen 
den Flügeln eines deutschen Bundesadlers, fett wie ein Truthahn, mit ‚Ich bin stumpf‘ & ‚Für Elise‘ vom 
Katholischen Fanfaren-Chor KFC, ‚Heimweh‘ vom Zentralen Zum-Kotzen-Kommitee ZK, ‚Japan Japan‘ 
& ‚Computerstaat‘ von Abwärts, bevor sie Martina Haberland raus ekelten, ‚Es geht voran‘ von Fehlfar-
ben, ‚D-Zug Berlin‘ von FSK, mit einem noch handtuchschmalen Meinecke, ‘Dauerlauf‘ von Der Moder-
ne Mann als Playback-Clip, ‚Herzschlag‘ von Mania D, ‚Leb doch‘ & ‚Ich geh zurück in die Stratosphäre‘ 
von Der Plan als Avant-Kindertheater sowie ‚Wenn die Bettelleute tanzen‘, ‚Ich und die Wirklichkeit‘ & 
‚Tanz den Mussolini‘ von D.A.F. Als Bonus addiert wurden dann noch ‚Los ninos del parque‘ von Liai-
sons Dangereuses, der Band des 2004 verstorbenen Ex-D.A.F.-Synthesizermannes Chrislo Haas mit 
Ex-Mania D Beate Bartel und dem französischen Sänger Krishna Goineau; ‚La belle e la bete‘ von Wirt-
schaftswunder in ihrer transnationalen Besetzung mit dem sizilianischen Sänger Angelo Galizia, dem 
tschechischen Gitarristen, Künstler & gegenwärtig viel beschäftigten TV-Soundtracker Tom Dokou-
pil, dem kanadischen Keyboarder Mark Pfurtscheller (heute Kopfuss Resonator) und dem deutschen 
Drummer Jürgen Beuth. Und von Malaria, dem Quintett der beiden anderen Mania Ds Bettina Köster & 
Gudrun Gut mit Susanne Kuhnke (von Die Haut), Manon Duursma (von Nina Hagens O.U.T.) & der Ame-
rikanerin Christine Hahn (von Static & Glenn Branca), ‚Kaltes klares Wasser‘, ein Song, der 2001 im 
Chics On Speed-Cover auch der nächsten Grrrl-Generation als Manifest von Frauenpower taugte. 

Angereichert sind die Wackelbildchen von anno 80 mit kurzen Interviewausschnitten mit Tommi Stumpf, 
der von Provokation, und Meikel Clauss, der vom höchsten Energielevel jenseits von Gut & Böse 
schwärmt. Mit Campino & Co, die ein bisschen rumalbern, mit Bartel, Gut & Köster, die ihre Eigenständig-
keit und Direktheit betonen, sowie Gabi Delgado, der für ein Denkt nicht, Tanzt!! plädiert, während Robert 
Görl kaum zu Wort kommt und das Charisma eines Theologiestudenten ausstrahlt. Kein Wunder also, dass 
er nach seinem schweren Autounfall 1989 Disco-Buddha werden wollte. 
Teipels Retrospektive hatte im dissonanten O-Ton Veteranenlatein und Selbstbeweihräucherung mit Me-
lancholie, Zynismus, Resignation oder Abgeklärtheit ausbalanciert. Der Versuch, das Ganze nun zur ‚Hit‘-
Herrlichkeit zu verklären, gibt einen unguten Beigeschmack. Punk oder Pop ist scheinbar Jacke wie tote 
Hose, Hauptsache einmal Punkstar, immer Popstar, für ewig „legendärer Typ“. Viel zu oft wurde Dilettant 
auf genial gereimt und vielleicht waren die notorisch Dille- geschriebenen Tanten ja  wirklich für 5 Minu-
ten genial. Nachvollziehbar ist das nicht ohne einen Schuss Verklärung. Nowness geht am ehesten noch 
vom Minimalismus von D.A.F., Liaisons Dangereuses und Malaria aus, deren ostinate Proto- EBM, halb Art 
Brut, halb Cyberpunk, als bedrohlich coole Paradoxie und in sich selbst verstrickte Manie gleichzeitig eine 
Aufbruchs-und Abbruchsstimmung in die Venen und Synapsen jagt, die bis heute nicht kurios wirkt. 
Immerhin wird deutlich, dass das Deutsch im ‚Neuen Deutschen Musik‘-Wunder ohne Gast- resp. Fremd-
arbeiter und massiven Ideenimport nicht möglich gewesen wäre, geschweige denn ohne Trümmer-
frauen. Malaria nutzten die Gunst der Retro-Zeitschleife für das Remixalbum Versus ... (2001). Fehlfarben 
dito. Und D.A.F. und... Auch Bartel & Köster taten sich 2004 wieder zusammen im Quintett Krach für das 
Dorfdisco-Event „Vom Hypnotischen Krach zum Metaschlager“. Um ‚Kill the 80s‘ zu singen. Was für 
Doublebind-Kapriolen.
„Was gefunden werden muß, sind nicht Rückwege, sondern Auswege - Alternativen ...“ (Ulrike Meinhof)
Deutsche Vergangenheitsbewältigung scheint zwischen Trauma und Nostalgie zu pendeln, und je später 
die gnädige Geburt, desto nostalgischer geraten die Rückblicke auf die abgestaubte ‚Neue Deutsche Pein-
lichkeit‘ (Rogalli). Wie es auch ganz anders geht, zeigen, um nur zwei Beispiele zu nennen, Meinecke & 
Melian mit FSK und Gudrun Gut mit ihrem Ocean Club und Monika Enterprises. Dass in beiden Unternehmen 
die weibliche Seite stark akzentuiert ist, tröstet mich doch ein wenig darüber, dass ich die Punk/Wave-
Dekade verschlafen habe. Etwas zu alt für Punk, aber nicht alt genug, dass es als Alibi taugt, stand ich da-
mals voll auf herbstliche Emigration in Innerlichkeit, auf Abrüstungsfuror und Women of the World, take 
over. Bis ich mit Carla Bley und Lindsay Cooper Anschluss an den Stand der Dinge 1984/85 fand. Obwohl 
ein Stachel wegen meiner Siebenschläferei bleibt, bewährt sich die ‚Schule der Frauen‘ auf lange Sicht als 
zuverlässige Schutzimpfung gegen jede Infektion mit Popfrontschweinerei.
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A D A M 
UND DIE ANGEGAMMELTEN PFIRSICHE

Gnosis 2. Jhdt.: Wer sind wir? Wer waren wir?  Wo kommen wir her? Was sind wir ge-
worden?   Wohin gehen wir? Wo waren wir?  Was erwarten wir? Wohinein sind wir ge-
worfen?  (Valentinus)

Gnosis 2004: Wo sind wir hier gelandet? Warum machen wir das? Warum werden wir 
nicht endlich erwachsen? (Klaus Walter)

Wer nach dem Plattenspieler-Diskursfreakdschäss von Frank Witzel, Klaus Walter & 
Thomas Meinecke nicht völlig durch den Wind ist  und neben der Lektüre von Simon 
Reynolds Postpunk 1978-1984-Wälzer Rip It Up And Start Again noch die Zeit für ein 
paar andere Popgeschichten hat, dem rate ich zu Antifolk (Ventil Verlag) von MARTIN 
BÜSSER. Wenn man sich nicht daran stört, dass das Schreiben über Pop immer nur ein 
Schreiben über das Schreiben über Pop ist, d.h. die medialen Unter- oder Überreakti-
onen auf Musiken, die dann als Wellen der Popgeschichte eingezeichnet werden, und 
auch nicht an der etwas elliptischen Manier, mit der der Testcardmann in sein Thema 
hinein hulahoopt, der kann sich ergötzen an allerhand süffisanten Betrachtungen über 
die ‚Greenmania‘ um den Feuilletonknuddel der Saison 2004/05, das Ballyhoo über 
Friends Of Mine, Gemstones, den Suhrkampband Magazine des indirekt ja von Franz 
Kafka geküssten und von Harald Schmidt bis Stefan Raab umarmten „süßen Wuschel-
kopfs aus New York“. Von Jud Süss zum süßen Judenbengel, hier treibt auch etwas 
sehr ‚Deutsches‘ seine Blüten. Wobei Büsser kein Hehl daraus macht, dass ihm Adam 
Green eher als Beispiel taugt für den rapiden Verlust von Unschuld und die popmecha-
nischen Abkürzungen ins Blödelentertainment. Sein Herz schlägt für Greens Partnerin 
in den Moldy Peaches, Kimya Dawson, und vom Hype weniger mitgenommene Anti-
folkoriginale wie Diane Cluck, Turner Cody, Dufus, Toby Goodshank und Jeffrey Lewis. 
Die kennt keiner? Ah so.
Aber mehr oder weniger der Reihe nach. Büsser taucht nach dem Eisberg, von dem 
über Rough Trade nur die Spitze in Europa wahrgenommen wurde. Die Anfänge des-
sen, was da scheinbar ‚über Nacht‘ als Antifolk reüssiert hatte, lassen sich zurück ver-
folgen zum Folkaktivisten Lach und seine seit den frühen 80ern organisierten Open 
Mic Sessions, seit 1994 im Sidewalk Cafe in Greenwich Village (das nicht nach Adam 
benannt wurde!). Durch diese Krabbelstube gingen u.a. Brenda Kahn, Roger Manning, 
Paleface, Michelle Shocked oder Susanne Vega  und sogar Beck, dessen One Foot In 
The Grave (1994) von Antifolk durchtränkt ist, ohne dass das jemanden groß aufgeregt 
hätte. Erst mit den Moldy Peaches, deren Debut ausgerechnet am 11.9.2001 bei Rough 
Trade herauskam, wurde alles so sehr anders, dass Büsser daran die Kernthese knüpft, 
dass Antifolk den anschwellenden Lobgesang des Feuilletons nicht unwesentlich dem 
We Love NY-Bonus und der Rückbesinnung der zerknirschten Spaßgesellschaft auf 
‚Werte‘ verdankt.
Und genau das ist der Punkt, der Büsser - und mich - am meisten interessiert. Büsser 
umkreist ihn auf zweierlei Wegen. Als eine Suche nach den ‚Eltern‘ von Antifolk und 
indem er versucht, dabei die für Form und ‚Inhalt‘ maßgebenden Gene aufzuspüren. Er 
zeigt genealogische Ahnentafeln, die vor allem den Akzent auf dem Anti erklären – die 
ESP-Weirdos The Fugs, Godz  & Pearls Before Swine und Polit-Beatniks wie Allen 
Ginsberg, Tuli Kupferberg und The Holy Modal Rounders in den 60ern, Originale wie 
die Straßenmusiker David Peel & The Lower East Side und Wild Man Fischer oder der 
Ukulelekastrat Tiny Tim, dann den so genannten Naive-Pop von The Shaggs, Jonathan 
Richmond, Mo Tucker, Jad Fair/Half Japanese und Daniel Johnston oder auch Beat Hap-
pening, gebrochenen Postpunk von The Fall, den Pogues, Raincoats, Tall Dwarfs und 
Young Marble Giants und den Lo-Fi-, Sadcore- & ‚Quiet is the new loud‘-Substream 
‚verträumter‘ Liedermacher auf den Spuren von Nick Drake oder Tim Buckley, Leise-
treter und Melancholiker wie Low, Smog, Bonnie ‚Prince‘ Billy, Lambchop etc., die 
von den 80ern bis heute die Kehrseite von Rock, HipHop und Techno besetzt hielten.
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All diese Jedermenschen und introvertierten DIY-
Künstler stehen - und da  kommt das ethisch-ästhe-
tische Doppelantlitz des Antifolk zum tragen - für die 
„Rückkehr des Subjekts, der Handschrift und des di-
rekten, authentischen Ausdrucks“, für den „Gestus 
kindlicher Unschuld“, die „Rückkehr des Folk, des 
Songs, des Bohéme-Lebensentwurfs, der intimen 
Musik und des Wunsches nach direkter Kommunika-
tion mit dem Publikum“. Die Selbstermächtigungen 
von mehr oder weniger ‚genialen Dilettanten‘ kor-
respondiert mit einer Gier nach ‚realer Gegenwart‘, 
dem ‚Menschlich-Allzumenschlichen‘, einem ‚Wie du 
& ich‘. Der Anti-Akzent speist sich aus dem schlecht 
konditionierten Misfit-Blick von Außenseitern & 
Freaks auf eine Welt, die ihnen nur blaue Flecke ver-
passt. Daniel Johnston ist eine Borderlineexistenz. 
Half Japanese vertonten die naive Poesie des Alters-
heimbewohners Ernest Noyes Brookings und stie-
ßen in Kindergärten auf die adäquateste Resonanz für 
ihre tragikomische Identifikation mit Horrorfreaks 
und Möchtegernsuperhelden. Eine Mischung aus In-
nocence & Despair, wie sie die in Antifolkkreisen be-
wunderte Schulchoreinspielung des kanadischen  
The Langley Schools Music Project im Titel trägt. Ge-
meinsamer Nenner ist, dass sich die Antifolkprota-
gonisten dem auf Arbeitszwang, Vitalität und vor al-
lem Virilität basierenden Leistungsprinzip verwei-
gern und Zuflucht suchen in Bohémenischen oder 
Galgenhumor, unter Häschen- & Einhornkostümen 
in der „Konstellation Tier / Narr / Clown“ (Magnus 
Klaue), in der Ersatzfamilie gleichgesinnter Folks.
 „Wenn die Gänsehaut“, wie Magnus Klaue in der FAZ 
weiter schrieb, „Urbild ästhetischer Erfahrung ist, so 
ist die Urform der Musik das Pfeifen im Walde, mit 
dem sich das Kind, seiner realen Ohnmacht zum Trotz, 
gegen eingebildete und wirkliche Gespenster zu 
wappnen“ versucht. Die Welt wie sie ist, erscheint 
durchwegs spooky und voller Liebesobjekte, die ig-
norant und grausam auf der zarten Seele ihrer heim-
lichen, schüchternen Verehrer herum trampeln. 
Während im Popbetrieb und in Hollywood solche 
Ohnmacht „durch standardisierte Posen der Senti-
mentalität“ oder durch märchenhafte Happy Ends 
neutralisiert wird, beharrt Antifolk auf dem Ausdruck 
eines ‚Großen Nichteinverstandenseins‘, das nach 
dem ‚Wahren‘, ‚Echten‘, ‚Einfachen‘ fragt und das den 
Schwierigkeiten einer Orientierung nichts als die ei-
gene Verletzlichkeit und die Notwendigkeit eines 
unverstellten Miteinander entgegenstellt. Hier ist 
Büsser in seiner Empathie für die in der Stimme von 
Kimya Dawson zitternde Leidensgenossenschaft 
ganz bei sich selbst, wie sein Popdenken überhaupt 
dem – mit den Worten von Greens Beinahegroßvater 
- „Herausspringen aus der Todschlägerreihe“ nach-
spürt. Dafür taugt Antifolk als Projektionsfläche bes-
ser als manches andere.
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Büssers Schreiben zehrt mehr als die meisten seiner Zunftgenossen, die in der gna-
denlosen Tradition des Personenkultes eine Pophoffnung nach der anderen zu Tode 
umarmen, von der Ahnung, dass ein Ausweg aus diesen zynischen Zyklen in einer Not-
lösung besteht, die es immer schon gibt – die eigene Marginalität mit souveräner Ges-
te zu akzeptieren und in einem Patchwork der Minderheiten Solidarität zu üben. Im 
Kapitel ‚Die Rückkehr der Independents‘ verweist Büsser auf einen Boom von Inde-
pendentlabels, wie es ihn seit der Blütezeit von Rough Trade bzw. Alternative Ten-
tacles, Dischord, Homestead, Shimmy Disc, SST etc. nicht mehr gegeben hat. Zumindest 
außerhalb der Electronica, die aber antipodisch zum Paradigmenwechsel des Antifolk 
den kleinen Tod des Subjektes und das Herdenglück im Maschinentakt feierte. Da die 
krisengeschüttelte Popkulturindustrie nach einer Phase, in der sie als ‚Mainstream der 
Minderheiten‘ ziemlich erfolgreich den Einkauf des Ausverkaufs von Teen Spirit be-
trieb, sich neuerdings auf den Klingeltonboom konzentriert, wird dieser unterhalb 
der Feuilletonwahrnehmungsschwelle überwinternde Wildwuchs von Constellation 
und Drag City bis Paw Tracks und Thrill Jockey wieder einmal abgefeiert, ebenso vorü-
bergehend wie unverbindlich, möchte ich wetten. Büsser hebt zudem hervor, dass die 
neuen Independents inzwischen auch die obsoleten Stereotypen des Rebellenmacho 
und des Alternativentrepreneurs hinter sich ließen. Dennoch könnten solche Versu-
che, dem Kapitalismus zu widerstehen oder ihm zumindest ein menschliches Gesicht zu 
verpassen, nur widersprüchlich bleiben, so widersprüchlich und unbestimmt wie das 
Verhältnis zwischen neolinken Lebensmodellen und Neuer Innerlichkeit, zwischen In-
dividualismus und Teilhabe, zwischen Romantik und Abgeklärtheit. Antifolk heißt nicht 
mehr und nicht weniger als nicht einverstanden zu sein und doch nicht allein.
Ich kann das kleine Buch nicht ohne Rührung aus der Hand legen. Schließlich setzt Büs-
ser wie kaum ein anderer die Akzente so, wie es auch BA seit 20 Jahren versucht. BA 
sucht ja auch nach einer ‚anderen Folklore‘ und mit, wenn man so will, immer schon 
‚Antifolk‘ als Lackmuspapier, nach ‚anderen Folks‘. Jad Fair & Half Japanese wurden aus 
guten Gründen auf Bad Alchemy Records veröffentlicht und die ‚Hausmusik‘-Szene, die 
Büsser seltsamerweise ganz unterschlägt, mit leuchtenden Augen benickt. Im ‚File un-
der Popular‘ des Recommended-Patchworks durchwegs wesensbestimmend ist ein 
volles Spektrum von Folk (Phil Ochs) über Fake & Art Folk (Samla Mammas Manna, Ro-
bert Wyatt, Conventum, Begnagrad, Iva Bitova, DDAA, Eskimo von den Residents...) bis 
zu dem, was eben auch ‚Antifolk‘ heißen könnte (Scratch Orchestra, Das Linksradikale 
Blasorchester, Pascal Comelade, The Alterations, Kan Mikami, Family Fodder, Look de 
Bouk etc., neben der Dreifaltigkeit Mo Tucker, Jad Fair & Daniel Johnston). Das Als ob 
des ‚Populären‘ saß dabei immer denkbar unbequem zwischen Popmarginalität und Ni-
schenkunst, aber blieb dafür anschlussfähig für ein Reservoir von Nichteinverstande-
nen. Ein Reservoir, das in den 80ern/90ern von der Yuppie- und der Spaßgesellschaft 
aufgesaugt wurde, um jetzt allmählich mit der dämmernden  Erkenntnis wiederzukeh-
ren, dass einem weder das ‚Ankommen‘ noch das ‚In-Sein‘ noch das ‚Drüberstehen‘, 
weder der eigene Bohémehedonismus noch das Sich-Arrangieren (mit oder ohne 
mentalem Vorbehalt) mit der ‚Diktatur der Angepassten‘ erspart, dem Aus- und Über-
schuss der zunehmend sich barbarisierenden Verhältnisse beunruhigend nahe zu rü-
cken. Soviel zum Thema „Wo sind wir hier gelandet?“
Was sich hinter der Hypertrophierung von Pop mit seinen Brechungen des 
‚Authentischen‘ ebenso wie hinter Antifolk mit seiner Umcodierung des 
‚Authentischen‘ abzeichnet, ist im Grunde genommen Angst, die „Angst vor den Mas-
sen“ (Klaus Walter), die Angst vor „denen“, die Meinecke zum desillusionierten De-
mosskeptiker werden ließ und die Walter eine Trauer nahe an Verzweiflung einflößt 
und „solche Gedanken wie: >Ach, ich bin froh, daß ich nicht mehr so lange lebe, weil ich 
dann dies oder jenes nicht mehr erleben werde.<“ In dieser nichts weniger als kultur-
pessimistischen Perspektive mitten im Diskurs-Pop gilt es offenbar, die Diskurshoheit 
zu nutzen, um mit einem ‚Catalogue of Cool‘ eine ‚andere‘ Population, ein ‚politisch 
korrekteres‘ Volk zumindest ästhetisch vorweg zu nehmen. Wo ‚Was‘ ist, soll ‚Wie‘ 
werden. Wie wollen wir‘s nennen? Pfeifen im Walde? Jedenfalls ein ehrenwertes und 
auf sympathische Weise interessenorientiertes Unterfangen und keine schlechte Ant-
wort auf die Frage „Warum machen wir das?“ 
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