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Eintrittspreise
Festivalpass,  
ohne Nachmittagskonzerte
€ 120 / ermäßigt* € 100 / Mitglieder** € 90

Festivalpass, all inclusive
€ 150 / ermäßigt* € 130 / Mitglieder** € 120

Tageskarten
€ 45 / ermäßigt* € 40 / Mitglieder** € 35

Tageskarten Nachmittagskonzerte 
€ 20 / ermäßigt* € 18 / Mitglieder** € 16

Eintritt frei für die Eröffnungsveranstaltung  
am Do., 5. November.

Für Besitzer:innen von Jahreskarten des Betriebsvereins Alter 
Schl8hof und des KV Waschaecht Wels gilt eine Ermäßigung 
von 50% auf die angegebenen Preise. Gültig solange der Vor-
rat reicht. Wir bitten um rechtzeitige Reservierung. 

Wir bitten um den Erwerb der Eintrittskarten im Vorverkauf 
unter www.kupfticket.com

Alle Karten, solange der Vorrat reicht!

Eine begrenzte Anzahl an Festivalpässen kann zu einem 
Stückpreis von €60 per Mail unter spezialtickets@gmx.at 
angefragt werden. Mit dieser Aktion wollen wir vor allem 
(jüngere) musikinteressierte Menschen ansprechen, für die 
der Besuch des Festivals ansonsten aufgrund der finanziel-
len Lage oder sozialen Situation nicht möglich wäre. Für die 
Nachmittagskonzerte wird zusätzlich ein Beitrag von jeweils 
€10 fällig.

*Ermäßigung für Schüler:innen, Studierende, Zivil- und 
Präsenzdiener:innen, Arbeitslose, Karenzierte, Pensionist:
innen, Personen mit Behinderung sowie für Ö1-Club-Mitglie-
der und Inhaber:innen der AK-Leistungskarte.

**Für Mitglieder des Kulturvereins Waschaecht (Jahresbei-
trag: € 40/€ 20) sind die Eintrittspreise bei Veranstaltungen 
um mindestens 10% ermäßigt. Sie können für das Jahr 2027 
ab 6. November 2026 Mitglied werden und schon heuer wei-
tere Ermäßigungen in Anspruch nehmen. 
Jahreskarten für 2027 sind erst ab Jänner 2027 erhältlich.

Einlass
Abend: 17 Uhr Gelände & Bars, 18 Uhr Saal
Nachmittag: jeweils 13.30 Uhr Saal

Informationen
www.musicunlimited.at
info@musicunlimited.at

Vorverkauf 
www.kupfticket.com

Unterkunftsmöglichkeiten
Hotelinformationen: Wels Info, Tel.: +43 7242 677 22 22

Veranstalter
Kulturverein Waschaecht Wels
in Kooperation mit dem Betriebsverein Alter Schl8hof Wels
Dragonerstraße 22, 4600 Wels
Kontakt: Wolfgang Wasserbauer,  
Thomas Butteweg
Tel.: +43 676 64 333 14
info@musicunlimited.at  
www.musicunlimited.at 
www.facebook.com/musicunlimitedwels

Gruß & Dank
Mariá Portugal, Preto Matheus, Johannes Kastinger, Peter 
Margasak, Lena Entezami, Lukas Koenig, Nick Dunston, Chico 
Dub, gabby fluke-mogul & CMS, Bruno Siniscalchi, Liana Cha-
ves, Samuel Weber, Veronika Schwediauer, Wolfgang Feder-
mair, Michael Shorty Kurz, Ulli Wurpes & Verein Freund:innen 
des Alten Schlachthof, Esther & Andreas Zehetner, Woge, Ro-
man Hauser, Johann Reindl-Schwaighofer, Robert D. Bielecki, 
Peter Gannushkin, Dawid Laskowski, Luciano Rossetti, Geert 
Vandepoele, Eckhart Derschmidt, Žiga Koritnik, Petra Cvelbar, 
Martin Hiptmair, Michael Punzengruber, Stefan Haslinger & BV 
Alter Schlachthof, PV Magistrat Wels, FAB Frauenwerkstatt, 
Black Horse Inn-Crew, Freiwillige Feuerwehr Wels, MKH-Crew, 
Ottensheim-Crew, Klangfolger Gallneukirchen-Crew, Johan-
nes Zachhuber, all the best boys & girls in tha house sowie 
freistil.klingt.org, Zlanabitnig, Wohlgemuth, Dieb13, Roisz, 
Castelló, Huber, Neumayer, Vonbank, Oberlechner. 
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U nd schon wieder ein Jubiläum! Als 
wir uns 1987 erstmals heranwag-

ten, ein „Festival für improvisierte und 
für komponierte Musik“ durchzuführen 
(so war es ganz offiziell auf dem ersten 
Plakat zu lesen), war nicht absehbar, 
dass wir 39 Jahre später die 40. Aus-
gabe zelebrieren würden. Anfänglich 
noch zwischen improvisierter Musik, 
zeitgenössischer Neuer Musik und Third 
Stream angesiedelt, hat sich das mittler-
weile kurz „unlimited“ genannte Festival 
programmatisch geöffnet und dabei ver-
sucht, Genregrenzen zu verwischen oder 
zu ignorieren.

Evan Parkers Sager „My roots are in 
my record player“ kam uns da gelegen. 
Mit der ganz auf Fred Frith zugeschnitte-
nen Ausgabe im Jahr 1991 unternahmen 
wir erstmals den Versuch, Musiker:innen 
die inhaltliche Gestaltung des Festivals 
zu überlassen. Das Kurator:innen-Modell 
war geboren und wurde 1993 mit Peter 
Hollingers „Hollingern“ in die Tat umge-
setzt. Der Rest ist bekannte unlimited-
Geschichte, hier seien trotzdem in aller 
Kürze die bisherigen Kurator:innen ge-
nannt: 1993 Peter Hollinger (leider 2021 
verstorben), 1995 Jon Rose, 1997 Zeena 
Parkins, 1999 Otomo Yoshihide, 2001 The 
Ex, 2003 Mats Gustafsson, 2005 Larry 
Ochs, 2007 Carla Kihlstedt, 2009 Ikue 
Mori, 2011 Peter Brötzmann (leider 2023 
verstorben), 2013 Okkyung Lee, 2015 
Christof Kurzmann, 2017 Mary Halvorson, 
2019 Magda Mayas & Joe McPhee & Ka-
zuhisa Uchihashi, 2022 Agnes Hvizdalek 
und 2024 Ken Vandermark. 

Man werfe einen Blick auf die Home-
page des unlimited-Festivals und von 
dort weiter zum Archiv dieser Seite. Und 
dabei kommt tatsächlich Erstaunliches 
zutage. Mittlerweile sind es über 1000 
Musiker:innen, die im Laufe dieser Jah-
re beim Festival aufgetreten sind. Große 
Namen der Musikgeschichte finden sich 
darunter ebenso wie Künstler:innen, die 
weitgehend unbekannt geblieben sind. 
Macht Euch selbst ein Bild, denn wie 
schon gesagt, ein Blick darauf lohnt sich!

Mariá Portugal legt dieses Jahr ein 
Programm vor, das gut und gerne als 
Paradebeispiel für eine gelungene Ku-
ratierung im Sinne des unlimited gelten 
kann. Wir waren sehr erfreut, dass sie 
unsere Einladung angenommen hat und 
sind von ihren programmatischen Über-
legungen überzeugt. Mariá ist somit die 
erste Musikerin aus Südamerika, die diese 
Aufgabe übernommen hat.

Wo sonst außer beim unlimited 
kommt man in den Genuss einer sol-
chen Bandbreite musikalischer Ereignis-
se? Wir reden von Detroit Techno und 
Punk, von Improvisation und Konzept-
kunst, von Jazz und Avantgarde – oder 
anders: von experimenteller Musik in 
variantenreichen Erscheinungsformen. 
Sehr schön!

In enger Zusammenarbeit mit dem 
oberösterreichischen Künstler Johannes 
Kastinger planen wir in einigen Neben-
räumen des Alten Schl8hofs eine Aus-
stellung, die die Vielfalt des Festivals in 
Gestalt kleinerer Arbeiten diverser vor-
maliger Bühnendesigner:innen in den 
Vordergrund rückt. Außerdem kommen 
wir in den Genuss von sogenannten 
„Bone Disks“, eigentümlichen „Schall-
trägern“ und noch einiger anderer Köst-
lichkeiten. Lassen Sie sich überraschen!

Als Festival und Veranstalter:innen 
möchten wir einen Platz bieten, in dem 
komplexes Gestalten möglich wird. Ei-
nen Raum, der sich dadurch auszeich-
net, dass in möglichst angenehmer At-
mosphäre zugehört werden kann. Hier 
geht man sich nicht aus dem Weg, im 
Gegenteil: Im besten Fall geht man auf-
einander zu.

Gerade in weltpolitisch finsteren Zei-
ten wollen wir die Menschen und ihre Kul-
turen in den Mittelpunkt stellen – nicht 
die Mächte, die über sie entscheiden. Wir 
wollen mit Kunst und Kultur einen Raum 
schaffen, in dem alternative Verbindun-
gen jenseits von Grenzen, Feindbildern 
und den Logiken der Macht möglich 
werden.

Die großen Konflikte der Welt werden 
wir hier nicht lösen können. Was wir aber 
sehr wohl können, ist zu zeigen, dass wir 
ohne Hass, mit Respekt, Verständnis und 
– ja – mit Offenherzigkeit, Solidarität und 
Liebe einige Tage friedlich und freudvoll 
miteinander verbringen und gemeinsam 
zelebrieren können. 

Jubel, Jubiläum!
WOLFGANG WASSERBAUER

W ie das vielseitige Programm des 
diesjährigen Music Unlimited Fes-

tivals zeigt, steht die brasilianische Kura-
torin, Musikerin und Komponistin Mariá 
Portugal für eine weit offene Ästhetik, die 
auf das Knüpfen von Verbindungen setzt. 
Das diesjährige Line-up spiegelt eine Hal-
tung wider, die sich von Begegnung zu 
Begegnung erweitert. Die Konzerte er-
schließen neue Wege in der improvisier-
ten Musik, nicht zuletzt durch die Einbe-
ziehung unterschiedlicher geografischer 
Regionen und musikalischer Traditionen – 
insbesondere von Künstler:innen aus der 
allzu oft übersehenen Szene der kreativen 
Musik in Südamerika. 

Portugal verfolgt eine klar definierte 
und konsequente künstlerische Praxis, 

ohne deshalb weniger neugierig oder 
weniger offen für Neues zu sein. In ge-
wisser Weise ist das Festivalprogramm 
eine deutliche Erweiterung ihrer kurato-
rischen Arbeit, die sie in Berlin mit ihrer 
Konzertreihe Toma Chocolate betreibt 
und die ebenfalls einen Schwerpunkt auf 
lateinamerikanische und südamerikani-
sche Musiker:innen legt. Seit die Schlag-
zeugerin und Sängerin im Jahr 2020 ihre 
Heimatstadt São Paulo verlassen hat, um 

ein Jahr lang als Improviserin in Residence 
beim legendären Moers Festival zu arbei-
ten, hat sie eine Vielzahl aufregender Pro-
jekte und improvisierter Partnerschaften 
entwickelt. Sie kam nur drei Monate vor 
dem pandemiebedingten Stillstand gro-
ßer Teile der Welt nach Deutschland. Statt 
Vergangenheit und Gegenwart voneinan-
der zu trennen, hat Portugal sie im Verlauf 
ihrer Karriere in Europa immer wieder mit-
einander verbunden und so eine spannen-
de Kontinuität geschaffen.

Schon vor ihrem Umzug nach Europa 
hatte Portugal eine ausgeprägte Neugier 
auf unterschiedliche musikalische Ansät-
ze entwickelt. Sie wuchs in einer musi-
kalischen Familie auf und war bereits als 
Teenager in der Szene aktiv. Sie spielte in 

Mariá Portugal 
PETER MARGASAK
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spontan zusammengestellten Bands und 
studierte gleichzeitig Orchesterschlag-
werk und Komposition an einer örtli-
chen Universität. Mit 17 Jahren schloss 
sie sich DonaZica an, einer Band der 
zweiten Generation der Vanguarda Pau-
lista, zu der einige der wichtigsten jun-
gen Musiker:innen des 21. Jahrhunderts 
gehörten: die Sängerin Andreia Dias, die 
Sängerin und Gitarristin Iara Rennó so-
wie Anelis, die Tochter von Itamar As-
sumpção.

Während sie neue Formen des mo-
dernen Samba entwickelte und an die 
Traditionen des Karnevals anknüpfte, 
beschäftigte sie sich intensiv mit zeitge-
nössischer klassischer Musik. 2007 reis-
te sie erstmals nach Deutschland, um an 
den renommierten Stockhausen-Kursen 
in Kürten teilzunehmen – nur wenige Mo-
nate vor dem Tod des legendären Kom-
ponisten im Dezember desselben Jahres. 
Für Portugal war es nie ungewöhnlich 
oder widersprüchlich, diese unterschied-
lichen Wege gleichzeitig zu verfolgen. 
So unterschiedlich diese musikalischen 
Wege auch sein mögen: Sie hat sich stets 
geweigert, ihre Musik in Schubladen ein-
ordnen zu lassen. 

Ihre Karriere nahm 2014 entscheidend 
Fahrt auf, als einer ihrer wichtigsten Ein-
flüsse aus São Paulo, Arrigo Barnabé, 
sie in eine neu zusammengestellte Band 
holte, die sein legendäres Album Clara 
Crocodilo von 1980 neu interpretierte. 

Die Platte gilt als wegweisende Aufnah-
me der Vanguarda-Paulista-Bewegung. 
Die Gruppe tourte durch ganz Brasilien. 
Bei einem Konzert im berühmten Club 
Audio Rebel in Rio de Janeiro lud ein 
Veranstalter Portugal und einige ihrer 
Bandkolleg:innen ein, an einer Hommage 
an den herausragenden brasilianischen 
Komponisten und Arrangeur Moacir San-
tos mitzuwirken.

Aus diesem einmaligen Konzert ent-
stand Quartabê, eine Gruppe, die bis 
heute besteht und die Musik von Santos 
– später auch die von Dorival Caymmi – 
interpretiert und radikal dekonstruiert. 
Tatsächlich war es das Projekt Quartabê, 
das Portugal schließlich den Weg nach 
Deutschland ebnete. Eine Europatour-
nee 2018 beinhaltete einen Auftritt beim 
Moers Festival, der zur Einladung zu einer 
Residency führte. Trotz des plötzlichen 
Ausbruchs der Pandemie drei Monate 
nach Beginn ihres Aufenthalts gelang 
es Portugal, in Moers kontinuierlich ge-
meinsame Konzerte zu organisieren und 
langsam, aber stetig neue Verbindungen 
zu Improvisator:innen aus ganz Deutsch-
land aufzubauen. Die pandemiebedingte 
Auszeit nutzte sie außerdem, um ihr be-
merkenswertes Album EROSÃO fertigzu-
stellen, das auf improvisierten Sessions 
basiert, die noch vor ihrer Abreise in São 
Paulo entstanden waren.

Als das Album 2021 erschien, hatten 
Portugal und ihre Frau, die chilenische 

Filmemacherin Manuela Martelli, bereits 
beschlossen, in Europa zu bleiben. Zu-
nächst ließen sie sich in Duisburg nie-
der, bevor sie ein Jahr später nach Köln 
zogen. Während Portugal weiterhin mit 
Quartabê auf Tour war, begann sie, enge 
Verbindungen zu Musiker:innen in Köln 
und später in Berlin aufzubauen. Sie 
arbeitete sowohl an frei improvisierten 
Kooperationen als auch an einer musi-
kalischen Praxis, die den melodischen 
Reichtum und die suggestiven Rhyth-
men Brasiliens in kompromisslos offe-
ne Arrangements einbettet – zum Le-
ben erweckt von einigen der stärksten 
Improvisator:innen Deutschlands.

Heute lebt Portugal in Berlin und 
verfolgt diese neuen Verbindungen mit 
großer Energie. Ihre wachsende Zahl an 
Improvisationsprojekten – von Duos mit 
dem Gitarristen Fred Frith, der Altsa-
xophonistin Angelika Niescier und der 
Pianistin Marta Warelis bis hin zum Trio 
Endless Breakfast mit der Geigerin gabby 
fluke-mogul und der Cellistin Paula San-
chez – überschreitet meist jede konkrete 
stilistische Zuordnung. Klang, Geste und 
Zusammenspiel stehen dabei über allem. 
Das bedeutet jedoch nicht, dass es dabei 
bleiben muss. 

Bei einem jüngsten Auftritt mit Nies-
cier in der Jazzwerkstatt Peitz integrier-
te Portugal eines der Stücke von Dorival 
Caymmi aus dem Quartabê-Repertoire 
in das Konzert – ein Hinweis auf eine ge-
radezu modulare Flexibilität. Ihre ausge-
prägte Freude an der Zusammenarbeit 
zeigt sich auch in ihrer Mitwirkung an 
zahlreichen weiteren Projekten, darunter 
Monster, ein Quartett mit Joe McPhee, 
Susanna Gartmayer und John Edwards, 
die Band Skultura des Bassisten Nick 
Dunston sowie zuletzt Mats Gustafssons 
Fire!-Trio und Fire! Orchestra.

Vor einigen Jahren begann sie mit 
den beiden Berliner Perkussionisten 
Burkhard Beins und dem aus Mexiko 
stammenden, in Berlin lebenden Emilio 
Gordoa zu arbeiten – Gordoa war Por-
tugal als „Improviser in Residence“ in 
Moers vorausgegangen. Als EROSÃO 
PERCUSSION TRIO haben die drei eine 
faszinierende Verbindung entwickelt: 
Portugals eigene Melodien und Texte 
sowie Songs von Caetano Veloso und 
Antônio Carlos Jobim verbinden sich 
auf geradezu alchemistische Weise mit 
kargen perkussiven Landschaften und 
ausgreifenden polyrhythmischen Exkur-

Foto: Peter Gannushkin
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sionen zu einem bemerkenswert eigen-
ständigen Klangbild.

Mit dem EROSÃO SEPTET hat Portu-
gal einen völlig anderen Klang und ein 
völlig anderes Repertoire entwickelt. Das 
hochkarätig besetzte Ensemble besteht 
aus den Saxophonistinnen Angelika Nie-
scier und Lotte Anker, den Posaunisten 
Matthias Müller und Moritz Wesp, dem 
Tubisten Carl Ludwig Hübsch sowie dem 
Kontrabassisten Reza Askari. Statt das 
Bläserensemble zu einer feierlich-expres-
siven, nach außen gerichteten Spielweise 
zu führen, entfaltet die Gruppe eine über-
raschend schöne Ruhe, geprägt von wei-
ten Phasen der Stille und einer extremen 
dynamischen Bandbreite.  Darin spiegeln 
sich Erfahrungen wider, die Portugal in 
den Surdo-Ensembles brasilianischer 
Sambaschulen gesammelt hat. Auch hier 
stammt der größte Teil des Materials von 
Portugal selbst, ergänzt durch eigenwilli-
ge Bearbeitungen von Stücken der bra-
silianischen Größen Nelson Cavaquinho 
und Elis Regina. Der verbindende Nenner 
beider Projekte ist jedoch Portugals wun-
derschöner Gesang. 

Wie sie Anfang dieses Jahres in einem 
von mir für The Wire verfassten Porträt 
erklärte:

„Es ist sehr erfüllend, gleichzeitig Pro-
jekte zu haben, die völlig frei sind, und 
andere, die auf unterschiedlichen Ebe-
nen kompositorisch strukturiert sind. Ich 
sehe diese beiden Arbeitsweisen nicht 
als widersprüchlich an, weil ich Improvi-
sation persönlich als eine Form des Kom-
ponierens verstehe. In diesem Sinne bin 
ich sehr Varèsianisch: Für mich ist Musik 
organisierter Klang. Und ich füge immer 
gerne hinzu, dass wir, wenn wir in diesem 
Umfeld Musik oder Klänge hören, poten-
ziell ebenfalls komponieren, weil wir ak-
tiv organisieren, was wir hören. Auch das 
Kuratieren verstehe ich als eine Form des 
Komponierens – als eine Art, Ideen, Ge-
danken und Gefühle in eine musikalische 
Form zu bringen.“

Peter Margasak, Berlin, 2026

Peter Margasak ist ein US-amerikanischer 
Musikjournalist und Kurator, der seit 2019 
in Berlin lebt. Er schreibt über experimen-
telle und improvisierte Musik und war über 
zwei Jahrzehnte beim Chicago Reader tä-
tig. Heute ist er unter anderem als Kurator 
und Programmberater für internationale 
Musikfestivals aktiv.

A música é como um fungo. Pode 
ser cultivada em ambientes cont-

rolados, mas também é capaz de cavar 
caminhos por baixo das cercas e inva-
dir outras culturas, ou então alcançar a 
mata. Perder-se, encontrar-se de novo 
na mata. Quebrar o solo duro da lingua-
gem com a delicadeza de suas hifas. Ero-
dir a pedra mais dura até torná-la argila.  

Tomar os corredores da biblioteca. 
Pegar um livro de uma estante e colocar 
em outra, para sempre bagunçando o 
catálogo. O livro para sempre perdido. 
Para sempre deslocado. Para sempre re-
batizado. O livro migrante. 

Entrelaçar toda a música que já ouvi 
e toda a música que já esqueci. O último 
concerto a que fui e o primeiro copo de 

vidro que eu quebrei. O corte, o sangue, 
o choro, o cheiro de hospital. Tempesta-
de, frio, umidade, calor, útero. 

A música é como uma madeleine, ou 
como uma barata.

Tem suas limitações: não pode trans-
passar o umbigo do sonho. O opaco 
onde a linguagem não penetra, onde 
a visão se turva, onde o som morre. O 
solo profundo do pântano do centro da 
experiência.

Quem protege o pântano é a Esfinge. 
Cabeça de mulher, corpo de leão, asas de 
pássaro. A Esfinge que faz perguntas em 
todas as línguas do mundo, menos nas 
que eu compreendo.  Mergulho a cabeça 
em dicionários e manuais de gramática, 
e, quando estou a ponto de entender a 

The Navel Of The Dream
Der Nabel des Traumes

Mariá Portugal

Foto: Peter Gannushkin
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língua o suficiente para responder à per-
gunta, a Esfinge abre a boca e de entre 
os dentes solta outra pergunta, em outra 
língua.

Dias viram noites, livros se empilham 
e a pergunta segue sem resposta. Um 
dia desses, enquanto comia joelho de 
porco, exausta, fitei a Esfinge. Me veio à 
cabeça: pode ser que a pergunta queira 
permanecer pergunta. 

Só nos resta então escutar a música 
da pergunta, da próxima pergunta, a que 
ainda não existe. Daí, talvez, possamos 
olhar no fundo do olho do umbigo do 
sonho. A música, agora livre, circundará 
o pântano. Abraçará o opaco. Dar-lhe-
á contorno, forma, mapa. Protegerá o 
pântano e ao mesmo tempo, de alguma 
forma, o revelará. Se alimentará daí para 
crescer, de novo, em direção à luz.

*

M usik ist wie ein Pilz. Sie kann in kon-
trollierten Umgebungen kultiviert 

werden. Sie kann sich aber auch unter 
Zäunen hindurch ihren Weg graben und 
dann andere Kulturen befallen. Sie kann 
den Wald erreichen. Sich dort verlieren 
und dann wiederfinden. Sie kann den 
harten Boden der Sprache mit der Zart-
heit ihrer Fäden durchdringen. Den här-
testen Stein so lange zersetzen, bis er zu 
klingen beginnt.

Sie kann durch die Gänge der Bib-
liotheken schleichen. Ein Buch aus dem 
einen Regal in ein anderes stellen und 
damit für immer die Ordnung zerstören. 
Das für immer verlorene Buch. Für immer 
verstellt. Für immer anders benannt. Das 
wandernde Buch, das migrantische Buch.

Alle Musik, die ich je gehört habe und 
alle Musik, die ich schon längst wieder 
vergessen habe, ineinander verweben. 
Das letzte Konzert, das ich besucht habe, 
und das erste Glas, das ich je zerbrochen 
habe. Der Schnitt, das Blut, das Weinen, 
der Geruch vom Krankenhaus. Sturm, 
Kälte, Feuchtigkeit, Hitze, der Mutterleib.

Musik ist wie eine Madeleine. Sie ist 
wie eine Kakerlake.

Sie hat ihre Grenzen: Auch sie kann 
den Nabel des Traums nicht durchdrin-
gen. Das Unergründliche, Opake, in das 
die Sprache nicht eindringt, wo der Blick 
sich trübt, wo jeder Klang vergeht. Der 
tiefe Boden des Sumpfes im Zentrum der 
Erfahrung.

Der Sumpf wird bewacht von der 
Sphinx. Kopf einer Frau, Körper einer 
Löwin, Flügel eines Vogels. Die Sphinx, 
die in allen Sprachen der Welt Fragen 
stellt, nur nicht in der Sprache, die ich 
verstehe. Ich tauche ein in Wörterbücher 
und Grammatikhandbücher und wenn ich 
kurz davor bin, die Frage gut genug zu 
verstehen, um sie zu beantworten, öff-
net die Sphinx ihren Mund und schiebt 
zwischen den Zähnen eine neue Frage 
hindurch, in einer neuen Sprache, die ich 
wieder nicht verstehe.

Tage werden zu Nächten, Bücher 
stapeln sich, und die Frage bleibt unbe-
antwortet. Eines Tages betrachtete ich 
die Sphinx, während ich, erschöpft, eine 
Schweinshaxe aß. Da kam mir der Gedan-
ke: Vielleicht will die Frage eine Frage 
bleiben.

Dann bleibt uns nur, der Musik der Fra-
ge zuzuhören und dann der der nächsten 
Frage, jener, die noch gar nicht existiert. 
Vielleicht können wir von dort aus tief in 
das Auge des Nabels des Traums blicken. 
Die Musik, jetzt frei, wird den Sumpf um-
kreisen. Sie wird das Undurchdringliche, 
das Opake umarmen. Sie wird ihm Kon-
tur, Gestalt und eine Landkarte geben. 
Sie wird den Sumpf beschützen und ihn 
gleichzeitig, auf irgendeine Weise, sicht-
bar machen. Sie wird sich davon ernäh-
ren, um wieder zu wachsen, in Richtung 
des Lichts.

*

M usic is like a fungus. It can be culti-
vated in controlled environments, 

but it is also capable of digging paths 
beneath fences and invading other cultu-
res, or reaching the forest. Losing itself, 
finding itself again in the forest. Breaking 
through the hard soil of language with 
the delicacy of its hyphae. Eroding the 
hardest stone until it turns to clay.

Taking over library corridors. Taking 
a book from one shelf and placing it on 
another, forever messing up the cata-
logue. The book, forever lost. Forever 
displaced. Forever renamed. The mig-
rant book.

Entangling all the music I have ever 
heard with all the music I have forgotten. 
The last concert I went to and the first 
glass I ever broke. The cut, the blood, the 
crying, the hospital  smell. Storm, cold, 
humidity, heat, womb.

Music is like a madeleine. Or like a 
cockroach.

It has its limitations: it cannot pass 
through the navel of the dream. The 
opaque, where language cannot pene-
trate, where vision becomes blurred, 
where sound dies. The deep ground of 
the swamp, at the centre of experience.

The swamp is guarded by the Sphynx. 
Head of a woman, body of a lion, wing of 
a bird. The Sphinx asks questions in every 
language in the world, except in those 
I understand. I bury my head in dictio-
naries and grammar books, and, just as 
I am about to understand the language 
well enough to answer the question, the 
Sphinx opens its mouth and poses ano-
ther question from between its teeth, in 
another language.

Days turn into nights, books pile up, 
and the question remains unanswered. 
One day, exhausted, eating pork knuckle, 
I stared at the Sphinx. A thought came 
to me: perhaps the question wants to re-
main a question.	

All that remains, then, is to listen to 
the music of the question, of the next 
question, the one that does not yet exist. 
From there, perhaps, we can look deep 
into the eye of the navel of the dream. 
Music, now free, will circle the swamp. 
It will embrace the opaque. It will give 
it contour, form, map. It will protect the 
swamp and, at the same time, somehow 
reveal it. It will feed on it in order to grow 
again, towards the light.

* * *
MARIÁ PORTUGAL BIOGRAPHIE

Mariá Portugal wurde in São Paulo ge-
boren und wuchs dort auf. Sie ist als 
vielseitige und äußerst produktive 
Schlagzeugerin, Komponistin, Sängerin, 
Produzentin und Kuratorin sowohl in der 
brasilianischen als auch in der europäi-
schen Musikszene aktiv. 

Nach ihrem Abschluss in klassischer 
Komposition wandte sie sich der freien 
Improvisation zu und begann eine in-
tensive Auseinandersetzung mit deren 
Schnittstellen zu den brasilianischen 
Liedtraditionen. Diese Arbeit führte zu 
ihrem vielbeachteten Album EROSÃO 
(2021) sowie zur Gründung ihrer beiden 
aktuellen Ensembles EROSÃO SEPTET 
und EROSÃO PERCUSSION TRIO, das 
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gerade ein selbstbetiteltes Album ver-
öffentlicht hat.

Darüber hinaus ist sie Mitglied der 
Gruppen Quartabê, Monster, FIRE! 
Trio und FIRE! Orchestra, Skultura und 
Endless Breakfast. Sie ist weltweit auf 
Tournee gewesen und hat zahlreiche 
Aufnahmen eingespielt, wobei sie in 
unterschiedlichsten musikalischen Be-
reichen tätig ist – von Pop und brasili-
anischer Musik bis hin zur freien Impro-
visation.

Im Jahr 2020 war Portugal die 13. Im-
proviser in Residence beim Moers Festi-
val. Als Kuratorin veranstaltet sie derzeit 
die Konzertreihe TOMA CHOCOLATE! in 
Berlin und ist eingeladene Kuratorin von 
Music Unlimited Wels 2026. 

Sie komponiert außerdem Musik für 
Tanz, Theater und Film und arbeitet da-
bei mit Produktionen in Deutschland, 
Brasilien, Grossbritannien, Kolumbien 
und Chile zusammen. Zu ihren Arbeiten 
gehört die preisgekrönte Filmmusik für 
1976 unter der Regie von Manuela Martel-
li, für die Portugal 2025 mit dem Preis der 
chilenischen Filmakademie für die Beste 
Originalmusik ausgezeichnet wurde.

Ihre jüngste Arbeit ist die Filmmusik 
zu The Meltdown, der 2026 in der Sek-
tion Un Certain Regard bei den Film-
festspielen von Cannes seine Premiere 
feierte. The Meltdown wurde als Chiles 
Beitrag für den Auslandsoscar 2027 in 
der Kategorie „Bester internationaler 
Film“ ausgewählt. 

In der Kategorie Schlagzeuger*in des 
Jahres wurde sie 2025 und 2026 zweimal 
für den Deutschen Jazzpreis nominiert.

DISKOGRAFIE (AUSWAHL)

•	 EROSÃO PERCUSSION TRIO (2026), 
Kassiani Records /  
Fun in The Church 

•	 MONSTER (Joe McPhee, Susanna Gart-
mayer, John Edwards, Mariá Portugal) 
„Monster“ (2025),  
Klanggalerie

•	 Fred Frith & Mariá Portugal –  
„Matter“ (2025), Intakt

•	 BANDÃ – „O Aniversário da Mariá“ 
(2025), Seminal Records

•	 Quartabê – „Repescagem“ (2025),  
RISCO / Fun in The Church

•	 Mariá Portugal – „1976 – Original Sound-
track“ (2023), Fun in the Church

•	 Nick Dunston – „Skultura“ (2023),  Trip-
ticks Tapes / Fun in The Church

•	 Marcela Lucatelli, Jonas Engel &  
Mariá Portugal – „Live in Köln“ (2023), 
Self Release

•	 Enji – „Ulaan“ (2023), Squama

•	 Mariá Portugal – „EROSÃO“ (2021), Selo 
Risco / Fun in The Church 

•	 Joana Queiroz – „Tempo sem Tempo“ 
(2019), Squama

•	 Elza Soares – „Deus é Mulher“ (2018), 
Deck

•	 Quartabê – „Lição #2: Dorival“ (2018),  
RISCO / Natura Musical

•	 Ava Rocha – „Trança“ (2018),  
Circus / Tratore 

•	 bolerinho – „bolerinho“ (2018)

•	 Quartabê – „Depê“ (2017),   
YB Music Pergamum

•	 Iara Rennó – „Arco“ (2016),  
YB Music / Selo Circus 

•	 Quartabê – „Lição #1: Moacir“ (2015), 
Self Release

•	 Arrigo Barnabé – „Claras e Crocodilos“ 
(2014), Defis

•	 Trash Pour 4 – „Something Stupid“ 
(2009),  MCD Records 

•	 DonaZica – „Filme Brasileiro“ (2007), 
Tratore / Elo Music / Boitatá 

•	 DonaZica – „Composição“ (2003),  
Tratore Discos do Brasil

Foto: Tony Elieh
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Martin Dickinger  
Bühnendesign unlimited 10, 1996
Martin Dickinger lebt und arbeitet in Vor-
chdorf. Seit mehr als 30 Jahren arbeitet 
er mit Papiermaché und entwickelt dar-
aus Installationen. Charakteristisch sind 
seine „Halden“ – Anhäufungen von abge-
formten Fundstücken wie Alltagsgegen-
ständen, Knochen und Geweihen.

Nana Schulz   
Raumdesign unlimited 19, 2005
Nana Schulz lebt in Kiel und arbeitet an 
den Schnittstellen von Skulptur, Zeich-
nung, Film, Musik und Performance. Ihr 
interdisziplinäres Werk beschäftigt sich 
mit Wahrnehmung, Körperlichkeit und 
Raum. Ihre Arbeiten wurden internatio-
nal gezeigt.

Johannes Kastinger   
Bühnendesign unlimited 22, 2008
Johannes Kastinger lebt und arbeitet 
in Lambach. Er studierte Malerei an der 
Akademie der bildenden Künste Wien. 
Sein Werk umfasst Malerei, Grafik und 
Objekte und beschäftigt sich mit den 
Wechselwirkungen von Raum, Farbe, 
Natur und Architektur.

Kastinger kuratiert gemeinsam mit 
Wolfgang Wasserbauer die Jubiläums-
ausstellung.

Inga Hehn  
Bühnendesign unlimited 28, 2014
Inga Hehn lebt und arbeitet in Ottens-
heim. Sie studierte Bildende Kunst in 
Linz und Leipzig. Im Zentrum ihrer Ar-
beit stehen Zeichnung und Druckgrafik, 
insbesondere die Linie sowie Fragen von 
Wahrnehmung, Körper und Raum. Ihre 
Arbeiten wurden im In- und Ausland ge-
zeigt.

Arno Jungreithmeier   
Bühnendesign unlimited 30, 2016
Der in Wels lebende Arno Jungreithmeier 
arbeitet seit über vier Jahrzehnten zwi-
schen Material, Objekt und Performance. 
Ausgehend vom Goldschmiedehand-
werk steht heute zunehmend der eigene 
Körper im Zentrum seiner Arbeit. Akti-
onen werden fotografisch und filmisch 
dokumentiert.

Reinhard Jordan   
Bühnendesign unlimited 32, 2018
Der Bildhauer Reinhard Jordan interpre-
tiert Alltagsgegenstände neu und bringt 
sie in unerwartete Zusammenhänge. Aus 
Alltag, Abfall und Zufall entstehen po-
etische und humorvolle Umdeutungen, 
die vermeintlich Banales neu sichtbar 
machen.

Andreas Sagmeister & Anita Selinger 
Bühnendesign unlimited 33, 2019
Andreas Sagmeister lebt und arbeitet 
mit Partnerin Anita Selinger im oberös-
terreichischen Innviertel. Seit 1993 ist er 
als freischaffender Künstler in den Be-
reichen Metallplastik, Kunst am Bau und 
Design tätig. Geometrische Klarheit, prä-
zise Konstruktion und das Verhältnis von 
Volumen und Raum prägen sein Werk.

Ilona Ágnes Tömő   
Bühnendesign unlimited 35, 2021
Ilona Ágnes Tömő lebt und arbeitet in 
Linz. In ihren raumgreifenden Installa-
tionen verbindet sie Alltagsmaterialien 
zu seriellen und organischen Strukturen. 
Ihre Arbeiten stehen in unmittelbarer 
Beziehung zum jeweiligen Raum. Sie 
arbeitet auch im Bereich Bühnen- und 
Kostümbild.

Marco Prenninger | Fotoausstellung 
unlimited 22 & 26, 2008, 2012
Marco Prenninger lebt und arbeitet in 
Linz. Seine künstlerische Arbeit bewegt 
sich zwischen Fotografie und Malerei. 
Seine Fotografien konzentrieren sich 
häufig auf Personen und zeichnen sich 
durch Spontaneität, Humor und emotio-
nale Direktheit aus.

Anlässlich der 40. Ausgabe des unlimited-Festivals werden im Alten Schlachthof Werke von Werke von Fotograf:innen & 
Bühnendesigner:innen früherer Ausgaben präsentiert. Ergänzend zeigt die Künstlergruppe Glitsch ihre Arbeit zu den soge-
nannten Bone Disks. Die Ausstellung wird am Donnerstag, 5.11., um 19.30 Uhr eröffnet und ist an den übrigen Festivaltagen 
von 17.00 bis 23.00 Uhr geöffnet. Am Eröffnungstag finden ab 20.30 Uhr im Schl8hof Konzerte von Ka Baird und Otto statt. 

Der Eintritt am Donnerstag ist frei!

MUSIC UNLIMITED 40 JUBILÄUMSAUSSTELLUNG
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Žiga Koritnik   
Fotoausstellung unlimited 28, 2014
Žiga Koritnik arbeitet seit 1987 als Foto-
graf. Im Mittelpunkt steht die internatio-
nale Jazz- und Improvisationsszene. Seine 
Konzert- und Festivalfotografien wurden 
weltweit in Ausstellungen und Publikati-
onen gezeigt. Koritnik lebt und arbeitet 
in Ljubljana.

Petra Cvelbar   
Fotoausstellung unlimited 28, 2014
Petra Cvelbar ist eine slowenische Foto-
grafin. Ihre Arbeit ist eng mit Musik, insbe-
sondere Jazz und Improvisation, verbun-
den. Ihre sensiblen Aufnahmen erfassen 
die Energie und Atmosphäre musikali-
scher Momente und erscheinen in inter-
nationalen Publikationen und Tonträgern.

Foto: Peter Gannsuhkin

Peter Gannushkin | Fotoausstellung 
unlimited 23, 30, 36 | 2009, 2016, 2022
Peter Gannushkin, geboren in Moskau, 
lebt in Brooklyn, New York. Seit vielen 
Jahren dokumentiert er die internationa-
le Szene der improvisierten Musik. Seine 
Fotografien verbinden dokumentarische 
Präzision mit großer Nähe zu den porträ-
tierten Musiker:innen.

Eckhart Derschmidt   
Fotoausstellung unlimited 33, 2019
Eckhart Derschmidt lebt in Wien und ar-
beitet seit den 1990er-Jahren als Foto-
graf. Sein Schwerpunkt ist die Konzertfo-
tografie, insbesondere die internationale 
Jazz- und Improvisationsszene. Seine Ar-
beiten wurden auf zahlreichen Tonträgern 
und in internationalen Musikpublikationen 
veröffentlicht.

Uli Templin  
Fotoausstellung unlimited 37, 2023
Uli Templin kommt aus Gronau/Westfalen 
und studierte Mathematik. Neben seiner 
beruflichen Tätigkeit in der IT entwickelte 
er eine Leidenschaft für Jazz, Fotografie 
und Reisen. Seine fotografischen Interes-
sen verbinden Musik mit kargen und ab-
gelegenen Landschaften.

Geert Vandepoele  
Fotoausstellung unlimited 38, 2024
Geert Vandepoele ist ein belgischer Fo-
tograf aus Gent. Seit vielen Jahren doku-
mentiert er die internationale Jazz- und 
Improvisationsszene. Seine Fotografien 
zeichnen sich durch Nähe und einen sen-
siblen Blick für die Intensität musikali-
scher Momente aus.

Foto: Luciano Rossetti

Luciano Rossetti   
Fotoausstellung unlimited 39, 2025
Luciano Rossetti fotografiert seit Ende 
der 1970er-Jahre. Sein Werk konzentriert 
sich auf Musik-, Jazz- und Theaterfotogra-
fie und richtet den Blick häufig auf Mo-
mente jenseits der Bühne. Seine Arbeiten 
wurden international ausgestellt und viel-
fach ausgezeichnet.

Foto: Dawid Laskowski

Dawid Laskowski
Dawid Laskowski ist ein in London leben-
der, in Polen geborener Fotograf. Sein 
Schwerpunkt liegt auf Musik- und insbe-
sondere Jazzfotografie. Als ehemaliger 
Hausfotograf des Café OTO dokumen-
tierte er zahlreiche Konzerte. Seine Ar-
beiten erschienen unter anderem in The 
Wire, Jazzwise, Financial Times und The 
Guardian.

Glitsch | RLLRDRBY
Mit einer Sammlung von Knochenschei-
ben (Bone Disks) erinnert Glitsch an 
subversive Kulturen, wie sie vor cirka 40 
Jahren unter anderem in der Sowjetunion 
praktiziert wurden.

RLLRDRBY erscheint als Bone Disk 
und bezieht sich auf eine Praxis sowjeti-
scher Dissident:innen, verbotene westli-
che Musik auf alte Röntgenbilder zu ritzen 
und weiterzugeben. Glitsch verbindet die-
se historische Referenz mit einer spiele-
rischen Auseinandersetzung mit Macht, 
Sport und Musik.

MACHT MIT, NICHT MACHT ÜBER.
GLITSCH ist ein Projekt von Martin 

(Motz) Flotzinger, Mario Stadler und Tim 
Boykett, hervorgegangen aus dem Impro-
visationsorchester GIS.

Motz ist bekannt für NI, ZZZ, HHH, 
Bratz und vieles mehr. Er hat Hühner.

Mario ist Toningenieur der Goon 
Studios und arbeitet mit zahlreichen 
Musiker:innen und Projekten aus Ober-
österreich. Nebenbei ist er Palmenkraut-
züchter.

Tim ist Teil des Künstlerkollektivs 
Time’s Up. Er ist Mathematiker, Musiker, 
Segler und Gärtner.

KURATIERT VON JOHANNES KASTINGER & WOLFGANG WASSERBAUER
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KA BAIRD Stimme, Electronics Gabriel Valtchev Tapan, Perkussion
Pol Small Tapan, Perkussion
Camille Émaille Tapan, Perkussion

KA BAIRD OTTO

K a Baird ist eine Performerin, Klangkünstlerin, Musikerin 
und Komponistin, die in New York City lebt. Mithilfe von 

erweiterten Stimm- und Mikrofontechniken sowie Elektronik, 
Feedback, Feldaufnahmen und Flöten erkundet sie in ihren Per-
formances die Grenzbereiche des Klangs.

Sie schafft einen Sound der Gegenwart mit einer kraftvollen, 
ritualistischen Darbietung, die durch körperliche Anstrengung 
und psychische Ausdehnung nach extremer Befreiung strebt. 

Sie hat mit vielen anderen Künstler:innen zusammengearbei-
tet, sowohl in strukturierten Kompositionen als auch im Rahmen 
ihrer intensiven Improvisationspraxis.

Außerdem ist sie Gründungsmitglied der  aus Illinois stam-
menden Psychedelic-Folk-Band Spires That In The Sunset Rise.

Ihre Auftritte sind kraftvoll, wild, ekstatisch und fast schama-
nenhaft. In diesem Bereich der Hochenergie und Hingabe zeigt 
sie die totale Beherrschung ihrer Werkzeuge. Klaviere werden 
abgeklopft, Querflöten manipuliert, die Stimme wird bis zur 
Unkenntlichkeit verfremdet.

Ka Baird ist auch eine Geisterbeschwörerin. Man darf eine 
transzendente „Körpermusik” erwarten, die extreme Entspan-
nung durch körperliche Anstrengung sucht.

E ine Musikerin. Zwei Musiker. Drei Trommeln. Ein überwäl-
tigender Sog!

Das Trio OTTO – Camille Émaille, Pol Small und Gabriel Valt-
chev – erzeugt mit denkbar einfachen Mitteln eine Musik von 
verblüffender Intensität. Alle drei spielen Tapan, eine traditio-
nelle bulgarische Trommel, ergänzt durch Gong und metallische 
Perkussion. Aus dem reduzierten Instrumentarium entstehen 
hypnotische Rhythmuslandschaften, in denen kleinste Verschie-
bungen große Wirkung entfalten.

Aus einem traditionellen bulgarischen Siebener-Rhythmus 
entwickeln sich Schicht für Schicht komplexe Polyrhythmen. 
Wiederholung erzeugt einen tranceartigen Sog, der sich immer 
wieder in wuchtigen Klangeruptionen entlädt. Zwischen Kom-
position und Improvisation entsteht eine Musik, die archaisch 
und zugleich radikal zeitgenössisch wirkt – körperlich, rau und 
unmittelbar.

Camille Émaille studierte zeitgenössische Musik und Impro-
visation in Basel und Oakland, unter anderem bei Fred Frith, 
Roscoe Mitchell und William Winant. Ihre Arbeit bewegt sich 
zwischen freier Improvisation und Neuer Musik und erforscht 
die Verbindung von Körper, Klang und Material.

Gabriel Valtchev studierte Schlagwerk in Straßburg und Genf. 
Sein musikalisches Spektrum reicht von traditioneller Balkan-
musik über Improvisation und Jazz bis zu Drone, Ambient und 
Noise. Die Beschäftigung mit dem Tapan verbindet seine bul-
garischen Wurzeln mit seiner experimentellen Praxis.

Der französische Perkussionist Pol Small beschäftigt sich in-
tensiv mit den traditionellen Musiken der Türkei, Griechenlands 
und Bulgariens und arbeitet zugleich in experimentellen und 
improvisierten Projekten.

OTTO zeigt, wie viel Klang und Energie aus wenigen Mitteln 
entstehen können – intensiv, hypnotisch und unmittelbar.
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Mariá Portugal div. Perkussion, Stimme Burkhard Beins div. Perkussion, E-Bass
Emilio Gordoa div. Perkussion, Elektronik

EROSÃO PERCUSSION TRIO 

M ariá Portugal bildet gemeinsam mit 
den in Berlin lebenden Perkussio-

nisten Burkhard Beins und Emilio Gordoa 
das Erosão Percussion Trio. Die Auftritte 
des Trios sind stark in der Improvisati-
on verwurzelt und schöpfen aus einem 
vielfältigen Instrumentarium – vom klas-
sischen Schlagzeug bis hin zu unkon-
ventionellen Perkussionsinstrumenten. 
Ergänzt wird ihr Klang durch den per-
kussiven Einsatz des E-Basses sowie die 
Live-Bearbeitung elektronischer Klänge. 
So entsteht eine eigenständige musika-
lische Handschrift, in der brasilianische 
Populärmusik auf die Berliner Echtzeit-
musik trifft.

Ursprünglich gegründet, um Mariá 
Portugals Soloalbum Erosão auf die Büh-
ne zu bringen, veröffentlicht das Erosão 
Percussion Trio im Frühjahr 2026 ein 
neues Album, das von Mariá Portugal 
produziert wurde. Es enthält neues Ma-
terial, das die gemeinsame Erforschung 
perkussiver Klänge und der menschli-
chen Stimme weiterführt. In ihren unter-
schiedlichen Erosão-Ensembles lässt Ma-

riá Portugal musikalisches Material durch 
Improvisation „erodieren“ und gelangt 
dadurch an unbekannte Orte. 

Die Musik des Trios verbindet kompo-
nierte Strukturen mit Improvisation und 
nutzt dabei vorwiegend nicht-tonale Per-
kussionsinstrumente – darunter Schlag-
zeug, gestrichene Becken, Metallobjekte, 
Holz, Trinkhalme, Ketten sowie weitere 
ungewöhnliche Klangkörper. Hinzu kom-
men Field Recordings und die von Emilio 
Gordoa in Echtzeit bearbeiteten Klänge 
sowie der perkussiv gespielte E-Bass von 
Burkhard Beins.

All diese Elemente treten in einen 
lebendigen Dialog mit Mariá Portugals 
Stimme: Mal verschmelzen sie mitein-
ander, mal setzen sie bewusst Kontras-
te. So entwickelt das Erosão Percussion 
Trio eine unverwechselbare musikalische 
Sprache, die sich durch Neugier, klangli-
che Offenheit und ein feines Gespür für 
kollektive Improvisation auszeichnet.

Burkhard Beins ist ein deutscher Per-
kussionist, Komponist und Klangkünstler. 
Er zählt zu den prägenden Persönlich-

keiten der europäischen Improvisations-
szene und der Berliner Echtzeitmusik. 
Mit einem erweiterten Instrumentarium 
aus Schlagzeug, Objekten und Elektro-
nik erforscht er die Grenzen zwischen 
Geräusch, Rhythmus und Klang. Er ar-
beitet in zahlreichen internationalen En-
sembles und Projekten (z. B. mit Andrea 
Neumann, Keith Rowe, John Butcher, Pol-
wechsel), unter anderem im Bereich zeit-
genössischer und experimenteller Musik.

Emilio Gordoa ist ein mexikanischer 
Vibraphonist, Komponist und Improvisa-
tor, der in Berlin lebt. Seine Arbeit be-
wegt sich zwischen freier Improvisation, 
zeitgenössischer Musik und experimen-
teller Klangkunst. Mit dem präparierten 
Vibraphon und elektronischen Erweite-
rungen entwickelt er fein strukturierte 
Klanglandschaften zwischen Geräusch, 
Resonanz und Melodie. 

Emilio Gordoa arbeitet in zahlreichen 
internationalen Ensembles und koope-
riert mit Musiker:innen wie John Butcher, 
Evan Parker, Axel Dörner und Ute Was-
sermann.



Foto: Arturo Di Vita
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Alejandra Cárdenas Gitarre, Stimme, Elektronik
gabby fluke-mogul Violine Ignacio Briceño Gitarre

ALEJANDRA CÁRDENAS „A BODY LIKE A HOME“

M it A Body Like a Home präsentiert 
die peruanische Künstlerin Ale-

jandra Cárdenas – auch bekannt als Ale 
Hop – ihr bislang persönlichstes Werk im 
Trio mit gabby fluke-mogul und Ignacio 
Briceño. Erstmals veröffentlicht sie un-
ter ihrem bürgerlichen Namen und öff-
net einen autobiografischen Klangraum, 
in dem sich persönliche Erfahrungen und 
die politische Geschichte Perus untrenn-
bar miteinander verweben.

Ausgehend von ihrer Kindheit wäh-
rend der Diktatur Alberto Fujimoris 
entfaltet Cárdenas ein vielschichtiges 
Geflecht aus Musik, Sprache und Erin-
nerung. Die Kompositionen zeichnen 
die Verbindung zwischen individuellen 
Verletzungen – Sucht, häuslicher Gewalt 
und zerbrochener Intimität – und den his-
torischen Wunden eines Landes, dessen 
Geschichte von Kolonialismus, Rassis-
mus, Gewalt und gesellschaftlicher Aus-
grenzung geprägt ist. Der Körper wird 
dabei zum Archiv, zum Erinnerungsraum 
und zugleich zum Ort des Widerstands.

Mit Stimme, verzerrten Gitarren, elek-
tronischen Klanglandschaften und ge-
sprochenen Texten erschafft Cárdenas 
intensive, poetische Klangwelten zwi-
schen Zerbrechlichkeit und Kraft. Das 
Album umfasst 13 Songs und 15 Gedich-
te und erweitert die musikalische Ebene 
um eine literarische. Auch Geräusche 

und Fundstücke aus der Wirklichkeit 
fließen in die Kompositionen ein – von 
Regen und gedämpften Stimmen bis hin 
zu zerbrochenem Glas und historischen 
Protestaufnahmen aus Peru. So entsteht 
eine Art musikalisches Tagebuch, in dem 
persönliche Erinnerung und kollektives 
Gedächtnis ineinander übergehen. 

Dabei bleibt A Body Like a Home 
nicht bei der Beschreibung von Trauma 
und Gewalt stehen. Stücke wie „Evan-
gelina“ und der Titelsong öffnen Räume 
für Resilienz, Spiritualität und Liebe, wäh-
rend in anderen Kompositionen subtile 
Anklänge an peruanische Folklore auf-
scheinen. Experimentelle Elektronik, Noi-
se und verzerrte Gitarren treffen auf die-
se folkloristischen Elemente und lassen 
eine Klangwelt entstehen, die zwischen 
Brutalität und Zärtlichkeit oszilliert.

Die Albumaufnahme entstand mit der 
mexikanischen Geigerin Gibrana Cervan-
tes. Für die Live-Version übernimmt die 
international renommierte Improvisato-
rin gabby fluke-mogul diesen Part und 
entwickelt gemeinsam mit Cárdenas und 
Ignacio Briceño eine eigene, unmittelba-
re Klangsprache.

Ignacio Briceño ist langjähriger künst-
lerischer Partner von Alejandra Cárdenas. 
Der ebenfalls aus Peru stammende 
Künstler und Komponist verbindet seinen 
literaturwissenschaftlichen Hintergrund 

mit einer autodidaktischen Praxis in Mu-
sik und Performance. Gemeinsam haben 
Cárdenas und Briceño bereits zahlreiche 
interdisziplinäre Arbeiten entwickelt, da-
runter radiophone Kunstwerke, Video-
arbeiten sowie Musik und Sounddesign 
für Performances. Außerdem war er von 
2008 bis 2018 Frontman der Punkband 
Cocaína. 

gabby fluke-mogul ist Geigerin der 
internationalen experimentellen Musik-
szene und war beim unlimited bereits 
mit Fred Frith, Paula Sanchez und Ma-
riá Portugal zu Gast. In der Live-Version 
von A Body Like a Home bereichert sie 
Cárdenas’ Stimme, Texte und verzerrte 
Gitarren um eine weitere klangliche Di-
mension.

A Body Like a Home ist damit weit 
mehr als ein Album: Es ist ein musikali-
sches Tagebuch, ein poetisches Selbst-
porträt und eine künstlerische Auseinan-
dersetzung mit Erinnerung, Trauma und 
Resilienz. In der Verbindung von Musik, 
Poesie und Performance wird der Körper 
selbst zum Träger von Geschichte – per-
sönlicher wie kollektiver. Die Musik gräbt 
in dem, was verdrängt, verborgen oder 
umbenannt wurde, und macht daraus 
einen Raum für Erinnerung, Transforma-
tion und die beharrliche Möglichkeit von 
Liebe.



Foto: Maciej Moskawa
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Mariam Rezaei Turntables Mette Rasmussen Saxophon
Gabriele Mitelli Trompete, Elektronik Lukas König Schlagzeug, Elektronik 

THE SLEEP OF REASON PRODUCES MONSTERS

T he Sleep Of Reason Produces Mons-
ters – kurz: TSORPM – ist ein neues, 

mitreißendes Quartett, gegründet von 
der englischen Turntablistin Mariam Re-
zaei. Mit dabei sind Mette Rasmussen 
am Altsaxophon, Gabriele Mitelli an der 
Trompete und Elektronik sowie Lukas 
König am Schlagzeug.

Mit ihrem punkigen Zugang zur frei-
en Improvisation verbinden die vier Ele-
mente aus Jazz, Noise, Hip-Hop, Techno 
und Neuer Musik zu einem packenden 
Klangsog, der sich jeder Kategorisierung 
und Konvention entzieht.

TSORPM macht derzeit als eine der 
aufregendsten neuen Formationen der 
internationalen Improvisationsszene 
auf sich aufmerksam. Bereits bei der 
von Mariam Rezaei initiierten Londoner 
Premiere stand die Entwicklung neuer 
Musik, neuer Partnerschaften und neu-
er Dynamiken im Mittelpunkt. Dafür 
brachte sie Künstler:innen zusammen, 

die gleichermaßen als Komponist:innen, 
Performer:innen und Improvisator:innen 
in multidisziplinären Kontexten arbeiten.

Eine Band mit Lukas König, Mette 
Rasmussen und Gabriele Mitelli zu grün-
den, war für Rezaei „a dream come true“. 
Gemeinsam entfaltet das Quartett einen 
energiegeladenen Sound, der stilistische 
Grenzen konsequent überschreitet. Re-
zaei transformiert unterschiedlichste 
Samples – von persischen Vocoder-
Melodien über düstere Gitarrenriffs bis 
hin zu heulenden Saxophonklängen und 
prasselnden Schlagzeugrhythmen – in 
ekstatische neue Formen. Mitelli steuert 
wilde Trompetensounds, kosmische Ge-
sänge und verzerrte Klanglandschaften 
aus seinen Noise-Boxen bei. Rasmus-
sen verbindet ihre charakteristische Mi-
schung aus Wildheit und Präzision mit 
virtuoser Expressivität und liefert sich 
ein intensives Wechselspiel mit Rezaei 
und Mitelli, während sie auf Königs Wel-

len aus Breakbeats, Heavy-Metal-Donner 
und Free-Jazz-Abstraktion surft.

„Wir sind von Free Jazz über Avant-
garde zu Ambient, Hip-Hop, Drum ’n’ 
Bass, Electronica bis hin zu Punk gegan-
gen. Und man könnte noch 50 weitere 
Genres hinzufügen – wir spielen sie alle in 
unserer Musik. Das ist unsere Musik. Und 
jede trägt mit dem eigenen Handwerks-
zeug dazu bei. Ich liebe es!“, schwärmt 
etwa Lukas König über TSORPM.

Wer nun bei der Suche nach der Be-
deutung des Bandnamens auf Francis-
co Goyas berühmtes Blatt El sueño de 
la razón produce monstruos stößt, liegt 
vermutlich nicht ganz falsch. Ob die vier 
daraus tatsächlich ihre Inspiration bezie-
hen, bleibt allerdings ihr Geheimnis. Für 
alle weiteren Deutungsversuche emp-
fehlen wir den Besuch des Konzerts und 
einen Anruf im Museo Nacional del Prado 
in Madrid.



Foto: Petra Cvelbar
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Moor Mother Stimme Aquiles Navarro Trompete, Elektronik

C amae Ayewa aka Moor Mother und 
Aquiles Navarro begegneten sich 

zunächst im Umfeld der experimentellen 
Jazz- und Aktivismusszene Philadelphi-
as. Ihre wichtigste gemeinsame Platt-
form ist das 2015 gegründete Kollektiv 
Irreversible Entanglements, in dem Moor 
Mother Stimme, Texte und Performance 
einbringt und Aquiles Navarro Trompete, 
Perkussion und Komposition übernimmt.

Unauflösbar verflochten mit den 
absurd-irren Umständen der Pandemie, 
deren Fallzahlen exakt am ersten No-
vemberwochenende ihren Höchststand 
erreichten, traten Irreversible Entangle-
ments im Wahnsinnsjahr 2021 bei unli-
mited 35 auf. 

Wenn die poetische Wucht von Moor 
Mother auf die expressive Klangsprache 
des Trompeters und Improvisators Aqui-
les Navarro trifft, entsteht ein musikali-
scher Raum von außergewöhnlicher In-
tensität. Die US-amerikanische Künstlerin 
Moor Mother verbindet Spoken Word, ex-
perimentelle Elektronik, Noise und Free 
Jazz zu einer unverwechselbaren künst-
lerischen Praxis, in der Erinnerung, Wi-
derstand und gesellschaftliche Realität 
untrennbar miteinander verwoben sind.

Aquiles Navarro zählt zu den heraus-
ragenden Stimmen der zeitgenössischen 
Improvisationsszene. Sein Trompeten-
spiel bewegt sich zwischen spirituellem 
Jazz, afro-karibischen Einflüssen und 

freier Improvisation und entwickelt eine 
ebenso lyrische wie kraftvolle Klangspra-
che.

Aus ihrer langjährigen Zusammen-
arbeit im Kollektiv Irreversible Entan-
glements entfalten Moor Mother und 
Aquiles Navarro in dieser besonderen 
Begegnung einen offenen Dialog zwi-
schen Stimme und Trompete, Poesie und 
Improvisation. 

Worte werden dabei zu Klang, Klän-
ge zu Erzählungen – fragil und meditativ, 
eruptiv und von drängender politischer 
Energie.

 MOOR MOTHER & AQUILES NAVARRO
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Ausmalbild.
Weil Kunst & Kultur bunt sind, hier ein 
Ausmalbild. Lass deiner Kreativität freien Lauf! 
Im Nationalrat arbeite ich gemeinsam 
mit den Grünen dafür, dass Kunst & Kultur 
auch weiterhin bunt & vielfältig bleiben.

Ralph Schallmeiner
Abgeordneter im Nationalrat

Wenn du willst, dann schick‘  
mir dein Kunstwerk digital unter  
ralph.schallmeiner@gruene.at
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3. Dezember 2026, 19 Uhr

Kronegger & Grübler 
Liegekonzert®

20. November 2026, 19.30 Uhr

Pflanzen Musikkabarett 
mit der Gesangskapelle Hermann 

12. November 2026, 19.30 Uhr

Anna-Sophie
Stecker Raus Akustik Tour 2026
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Aram Abbas ist ein französisch-syrischer Musiker, der seit 
2012 in Paris lebt und im Spannungsfeld von experimentel-

ler Musik, Improvisation und Komposition arbeitet. Nach seinem 
Masterstudium an den Beaux-Arts de Paris setzte er seine Aus-
bildung am INA GRM (Groupe de Recherches Musicales) sowie 
am Konservatorium für elektroakustische Musik in Pantin fort. 
Parallel dazu komponierte er Musik für Film, Theater und Tanz 
und ist regelmäßig als Konzertmusiker zu erleben.

Im Zentrum seiner künstlerischen Praxis steht die Erfor-
schung des No-Input-Mixing – eines Systems aus Mischpult 
und Effektgeräten, das ohne externe Klangquellen auskommt. 
Abbas lotet die Möglichkeiten dieses geschlossenen Systems 
aus, folgt den Veränderungen von Feedbackschleifen und formt 
aus instabilen Signalen Strukturen und Motive, die einer eigenen 
Logik folgen.

Dabei interessieren ihn sowohl die körperlichen und wahr-
nehmungsbezogenen Dimensionen dieser Arbeitsweise als 
auch das Freilegen von Melodien und Riffs, die sich inmitten 
abstrakter Klangprozesse verbergen. Seine Kompositionen rei-
chen von dichten, raumfüllenden Texturen bis hin zu feinsten 
mikroskopischen Details, die sich in einem stereophonen Klan-
graum entfalten.

Seine Arbeiten wurden auf zahlreichen internationalen Festi-
vals präsentiert. Darüber hinaus arbeitete er mit der Choreogra-
fin Tyra Wigg, den Regisseur:innen Madonna Adib und Antoine 
Granier sowie den bildenden Künstlerinnen Cécile Serres und 
Félise de Conflans zusammen.

B RRRDS+Y schwärmen durch die Biotope von Improvisa-
tion, Konzept und Komposition. In ihrer flötenden Feld-

forschung erkunden sie kollektive Bewegungen in Gesellschaft 
und Natur und übersetzen sie in flirrende Klänge. Mitunter ver-
tonen sie ein Gewächshaus frei nach ihrem inneren Blick – mit 
Lupe oder im Zeitraffer. Die aktuelle Besetzung entstand für ei-
nen Filmsoundtrack. 2023 folgte die konzertante Premiere, für 
die Christine Gnigler, Maja Osojnik und Sara Zlanabitnig Milena 
Georgieva aka yuzu an Bord holten. Im Herbst 2026 erscheint 
das Debütalbum Glashaus bei Mamka Records.

Milena Georgieva ist Komponistin und transdisziplinäre 
Künstlerin, geboren in Sofia und in Wien lebend. Ihre Kompo-
sitionen und Live-Performances verstehen Musik und Hören 
als fließende, ungebundene Prozesse. Geprägt von ihrem Hin-
tergrund im Landschaftsdesign erforscht sie Klang als organi-
schen, dramaturgischen Raum.

Christine Gnigler ist Blockflötistin, Barockfagottistin und 
Sängerin. Neben Alter Musik widmet sie sich zeitgenössischer 
und improvisierter Musik, Sprachkunst und Komposition. Sie 
konzertiert u. a. mit VIVID Consort und Ensemble Pneuma.

Maja Osojnik ist Komponistin, Klangkünstlerin, Sängerin und 
frei improvisierende Musikerin. Zwischen analoger und digitaler 
Kunst erweitert und dekonstruiert sie Klangspektren und ver-
bindet experimentelle, elektroakustische, Alte und Neue Musik 
mit Noise und Rock.

Sara Zlanabitnig lebt seit 2005 in Wien und arbeitet als 
Musikerin und Kulturarbeiterin. Ihr Schwerpunkt liegt auf frei 
improvisierter, experimenteller und elektronischer Musik. Sie 
ist u. a. im Echoraum, bei Frau*feld und in der Wiener Experi-
mentalmusikszene aktiv.

Aram Abbas No-Input-Mixer Christine Gnigler  Blockflöten
Maja Osojnik  Blockflöten
Sara Zlanabitnig  Querflöten
Milena Georgieva  Live-Elektronik, 

Modularsynthesizer

ARAM ABBAS BRRRDS+Y
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Mariá Portugal Schlagzeug, Perkussion, Stimme Lotte Anker Saxophon
Angelika Niescier Saxophon Matthias Müller Posaune Moritz Wesp Posaune  

Carl Ludwig Hübsch Tuba Reza Askari Kontrabass

D as Erosão Septet besteht aus he-
rausragenden Musiker:innen der 

Jazz- und Experimentalmusikszene in 
Köln, Kopenhagen und Berlin. Dabei wer-
den häufig Songs als Ausgangsmaterial 
für freie Improvisation genutzt. Mariás 
Lieder verflechten sich mit Elementen 
der brasilianischen Musiktradition, inter-
nationaler Popmusik, europäischer Klas-
sik und Stücken der anderen Mitglieder 
des Septetts. Diese „Samples“ bilden das 
musikalische Repertoire, auf das sich die 
Musiker:innen beziehen und aus dem sie 
sich improvisierend freispielen.

Mit diesem Ansatz hinterfragt Mariá 
Portugal herkömmliche Vorstellungen 
von Autor:innenschaft sowie die etablier-
ten musikalischen Hierarchien zwischen 
Stimme und Instrument sowie zwischen 
Komposition und Improvisation. Sie un-
ternimmt mit dem Erosão Septet den Ver-
such, das gängige Format eines Pop- oder 
Jazzkonzerts bewusst zu unterlaufen.

Lotte Anker lebt in Kopenhagen. Sie 
arbeitet im Spannungsfeld zwischen 
experimentellem Jazz, freier Improvisa-
tion und zeitgenössischer Musik, in der 
sie melodische Elemente mit abstrakten 
Klangtexturen verbindet.

Posaunist Matthias Müller gehört mitt-
lerweile zu den prägenden Stimmen der 
europäischen Szene für zeitgenössische 
improvisierte Musik. Sein Spiel zeichnet 
sich durch eine eigenständige Klangphi-
losophie, erweiterte Spieltechniken und 
seine grosse stilistische Offenheit aus.

Als Solist und Ensemblemusiker 
arbeitet Posaunist Moritz Wesp mit 
Musiker:innen aus unterschiedlichen Kon-
texten zusammen. Seine Arbeit macht 
ihn zu einer markanten Stimme der 
jüngeren Generation improvisierender 
Posaunist:innen. Eine eigenständige mu-
sikalische Sprache, klangliche Neugier, 
Offenheit und stilistische Vielseitigkeit 
zeichnen ihn aus.

Tubist Carl Ludwig Hübsch zählt zu 
den profiliertesten Vertretern der euro-
päischen Szene für freie Improvisation 
und zeitgenössische Musik. Mit seiner un-
verwechselbaren Klangsprache und dem 
Einsatz erweiterter Spieltechniken hat 
er die Rolle der Tuba als Soloinstrument 
und als Ensemblepartner massgeblich 
erweitert.

Reza Askari gilt als prägende Persön-
lichkeit der jüngeren deutschen Jazz- 
und Improvisationsszene. Neben seiner 
Tätigkeit als Instrumentalist entwickelt 
Askari genreübergreifende Konzertfor-
mate und Kompositionen, die Improvi-
sation, Klangforschung und strukturelle 
Offenheit miteinander verbinden.

Mehr über Mariá Portugal und Ange-
lika Niescier findet sich an anderer Stelle 
im Heft.

EROSÃO SEPTET
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OTAY:ONII 

W enn eine Künstlerin in einem 
Atemzug mit Diamanda Galás, 

Meredith Monk, Joanna Newsom und 
Björk genannt wird, weckt das hohe Er-
wartungen – und zugleich eine gewisse 
Skepsis. Bei Otay:Onii scheinen diese 
Vergleiche jedoch durchaus berechtigt. 
Die aus China stammende und heute in 
Berlin lebende Künstlerin Lane Shi aka 
Otay:Onii zählt zu den spannendsten 
Stimmen der internationalen Avantgar-
de. Dass sie zudem mit der österreichi-
schen Performancekünstlerin Florentina 
Holzinger in deren Oper Sancta zusam-
menarbeitet, macht die Sache nur noch 
interessanter.

Otay:Onii ist Musikerin, Komponistin 
und Performerin. Ihre Arbeiten kreisen 
um Migration, Identität, Erinnerung und 

kulturelle Übersetzung – weniger als the-
oretischer Diskurs denn als unmittelbare, 
persönliche Erfahrung, die sich in Klang, 
Stimme und Körper ausdrückt.

Musikalisch verbindet sie traditio-
nelle chinesische Gesangstechniken mit 
avantgardistischer Elektronik, Noise, In-
dustrial, Ambient, Metal und experimen-
tellem Pop. Ihre Stimme wird dabei zum 
Instrument: mal archaisches Ritual, mal 
Operngesang, mal Klage, mal ein bra-
chialer Schrei. Gerade das Spannungs-
feld zwischen großer Verletzlichkeit und 
eruptiver Kraft macht ihre Performances 
so außergewöhnlich.

Im Frühjahr erschien ihr aktuelles 
Album Love Is in The Shit, auf dem sie 
theatralischen Goth-Pop, schrägen Vo-
cal-Jazz, fragmentierte Clubmusik und 

Noise zu einer ebenso eigenwilligen wie 
fesselnden Klangwelt verbindet.

Über ihre Arbeit sagt sie: „Ich bin 
Musikerin und Performerin. Ich mache 
Metal-Musik und bin Screamerin. Als 
Musikerin und Komponistin versuche 
ich, mit meiner Musik das Leben besser 
zu begreifen.“ Seit ihrem Debüt NAG be-
schäftigt sie sich mit der Idee des Nicht-
Binären – mit Gegensätzen wie Schwarz 
und Weiß, Gut und Böse, die sie nicht als 
starre Pole, sondern als fließende Zustän-
de versteht.

Oder, wie Phoebe Fico es formulierte: 
„otay:onii klingt wie eine Leadsängerin, 
deren Stimme zwischen schwebend und 
kraftvoll schwankt – als hätten Björk und 
ein schwedischer Death-Metal-Gott ein 
gemeinsames Kind bekommen.“

OTAY:ONII Klavier, Stimme
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MARCELO GALTER TRIO & ILESSI

E s soll eine besondere Europapremi-
ere einer ganz speziellen Band aus 

der brasilianischen Heimat Mariá Portu-
gals werden. Und wir sind gespannt wie 
der berühmte Flitzebogen oder wie man 
es hierzulande eher zu hören bekommt: 
„Wir sind gespannt wie ein Pfitschipfeil!“

Der Pianist und Komponist Marcelo 
Galter zählt zu den prägenden Stimmen 
der zeitgenössischen Musik Bahias. Aus 
Salvador stammend, verbindet er in sei-
nen Kompositionen afro-brasilianische 
Rhythmik, Jazz, freie Improvisation und 
moderne Harmonik zu einer unverwech-
selbaren musikalischen Sprache. Inspi-
riert von den kulturellen und spirituellen 
Traditionen seiner Heimat entwickelt 
Galter eine Musik, in der sich komplexe 
rhythmische Strukturen, lyrische Melodi-
en und offene Formen begegnen.

An seiner Seite stehen der Bassist 
Ldson Galter und der Perkussionist Rei-
naldo Boaventura – allesamt Musiker, 
deren langjährige Zusammenarbeit von 
aussergewöhnlicher Sensibilität und ge-
genseitigem Vertrauen geprägt ist. Ld-
son Galter verankert das Trio mit einem 

zugleich beweglichen und erdigen Bass-
spiel, während Reinaldo Boaventura das 
rhythmische Spektrum mit den Klang-
farben afro-brasilianischer Perkussion 
erweitert und traditionelle Spielweisen 
mit zeitgenössischer Improvisation ver-
bindet.

Im Zentrum ihres Zusammenspiels 
steht der musikalische Dialog: Motive 
werden aufgegriffen, verwandelt und 
weitergeführt, rhythmische Impulse ver-
dichten sich zu vielschichtigen Klangge-
weben, ohne jemals ihre Leichtigkeit zu 
verlieren. So entsteht eine Musik, die tief 
in den Traditionen Bahias verwurzelt ist 
und zugleich offen für Experimente und 
spontane Entwicklungen bleibt. Das Trio 
bewegt sich leichtfüßig zwischen Kom-
position und Improvisation, zwischen 
folkloristischer Erinnerung und zeitge-
nössischem Ausdruck – und schafft einen 
Raum, in dem Vergangenheit und Gegen-
wart, Präzision und Freiheit miteinander 
in Resonanz treten. Dabei wird die kultu-
relle Vielfalt Bahias hörbar, zugleich ent-
steht ein offener Raum für Begegnung 
und Entdeckung. 

Als besondere Gästin bereichert die 
Sängerin Ilessi das Ensemble. Mit ihrer 
ausdrucksstarken Stimme verbindet sie 
die poetische Kraft brasilianischer Ge-
sangstraditionen mit einer zeitgenössi-
schen, nuancenreichen Interpretation.

Sie stammt aus Rio de Janeiro und 
versteht ihre Arbeit als eine Auseinander-
setzung mit der Vielfalt brasilianischer 
Musiktraditionen. Ihr Name leitet sich 
aus dem Yoruba ab: „ilé“ (Haus) und „si“ 
(sein, existieren) – sinngemäß „Haus des 
Seins“. Diese Idee passt zu ihrer künst-
lerischen Haltung: Ihre Stimme wird zu 
einem Raum, in dem unterschiedliche 
musikalische Geschichten, Generationen 
und Ausdrucksformen zusammenkom-
men. Sie ist eine wichtige Stimme der 
zeitgenössischen brasilianischen Musik, 
besonders an der Schnittstelle von MPB 
(Música Popular Brasileira), experimen-
teller Musik, Poesie und improvisatori-
schen Formen.

Ilessi Stimme Marcelo Galter Klavier
Ldson Galter Bass Reinaldo Boaventura Schlagzeug 
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Cansu Tanrıkulu Stimme, Elektronik Maurice Louca Gitarre
Tony Elieh akustische Bassgitarre Burkhard Beins Perkussion

I n der Band Marmalsana begegnen 
sich vier eigenständige Stimmen der 

internationalen Improvisationsszene: 
Burkhard Beins, Tony Elieh, Maurice 
Louca und Cansu Tanrıkulu. Aus den 
unterschiedlichen musikalischen Hinter-
gründen der vier Musiker:innen – zwi-
schen Berlin, Istanbul, Beirut und Kairo 
– entsteht eine Musik, die sich jeder ein-
deutigen Zuordnung entzieht: organisch, 
archaisch und zugleich von feiner klang-
licher Präzision.

Mit der Sängerin und Klangkünstlerin 
Cansu Tanrıkulu kam eine weitere außer-
gewöhnliche klangliche Dimension hinzu. 
Ihre Stimme bewegt sich zwischen Spra-
che, Geräusch und Melodie, wird durch 
elektronische Transformationen erweitert 
und tritt in einen unmittelbaren Dialog 
mit den akustischen Texturen von Mar-
malsana.

Die Musiker:innen entwickeln gemein-
sam ein Klangbild, das sich ständig wan-
delt: fragile Klanglandschaften treffen 
auf pulsierende Rhythmen, feinste Geräu-
sche auf eruptive Verdichtungen. Nichts 

ist festgelegt, alles entsteht im Moment 
– als kollektiver Prozess des Hörens, Re-
agierens und Weiterführens.

Marmalsana verbindet instrumentale 
Erweiterung, vokale Improvisation und 
elektronische Transformation zu einem 
vielschichtigen Klangraum, in dem Her-
kunft, Stil und Genregrenzen ihre Bedeu-
tung verlieren. Was bleibt, ist eine Musik, 
die von Neugier, gegenseitigem Vertrauen 
und der Spannung des Augenblicks lebt.

So entsteht eine nomadische musika-
lische Sprache, die mit ungewöhnlichen 
Spieltechniken und klangerzeugen-
den Objekten arbeitet und weitläufige 
Sounds aus Drones, Texturen, Melodien 
und Polyrhythmen erschafft. 

Cansu Tanrıkulu ist eine türkisch-deut-
sche Sängerin, Komponistin und Improvi-
satorin, die in Berlin lebt. Sie bewegt sich 
zwischen Jazz, zeitgenössischer Musik, 
freier Improvisation und experimentel-
len Klangformen. Mit ihrer vielseitigen 
Stimme, erweiterten Vokaltechniken und 
Elektronik entwickelt sie eine eigenstän-
dige musikalische Sprache. 

Maurice Louca ist ein ägyptischer 
Komponist, Gitarrist und Klangkünstler. 
Er zählt zu den wichtigsten Vertretern 
der experimentellen Musikszene Kairos 
und verbindet in seiner Arbeit elektro-
nische Musik, Improvisation, Jazz und 
zeitgenössische Komposition. Bekannt 
ist er für seine vielschichtigen Klangland-
schaften und Projekte wie Dwarfs of East 
Agouza und Karkhana.

Tony Elieh ist ein libanesischer Bas-
sist, Komponist und Improvisator. Er gilt 
als eine der prägenden Figuren der ex-
perimentellen Musikszene Beiruts. Als 
Gründungsmitglied der libanesischen 
Post-Rock-Band Scrambled Eggs und 
Mitwirkender an zahlreichen internatio-
nalen Projekten verbindet er Rock, Noi-
se, Improvisation und zeitgenössische 
Klangforschung. 

Über Burkhard Beins findet sich an 
anderer Stelle im Heft mehr Information.

MARMALSANA



Foto: Ali Kanaan

26 M U S I C  U N L I M I T E D  4 0   |   SA M STAG ,  7.  N OV E M B E R  2 0 2 6   |   W E L S  AU ST R I A

Gerald Donald Synths, Elektronik To Nhan Le Thi Synths, Elektronik

D opplereffekt zählt zu den rätselhaf-
testen und einflussreichsten Pro-

jekten der elektronischen Musik. Mitte 
der 1990er-Jahre in Detroit gegründet, 
verbindet das Projekt um Gerald Donald 
und To Nhan Le Thi mechanistische Prä-
zision mit einer eigentümlichen, beinahe 
unheimlichen Emotionalität. Zwischen 
Electro, Detroit-Techno und experimen-
teller Elektronik übersetzt Dopplereffekt 
Wissenschaft, Technologie, Kosmologie 
und menschliche Wahrnehmung in Klang. 

Gerald Donald, auch als Rudolf Klor-
zeiger bekannt und eine Hälfte des le-
gendären Electro-Duos Drexciya, gehört 
zu den prägenden Figuren der futuristi-
schen Detroit-Szene. Während Drexciya 
eine mythische Unterwasserwelt und ei-
gene Science-Fiction-Erzählungen ent-
warf, entwickelte Donald mit Doppleref-
fekt eine kosmotechnische Klangsprache 
zwischen spekulativer Philosophie und 
elektronischer Komposition. Gemeinsam 
mit To Nhan Le Thi formt er minimalisti-
sche, hochpräzise Klanglandschaften aus 
Synthesizern, Sequenzen und abstrakten 
elektronischen Strukturen.

Dopplereffekts Musik verwandelt Wis-
senschaft und Technologie in poetische 

Objekte der Begierde. Quantenphysik, 
Kosmologie, Mathematik und Neurowis-
senschaften werden zu Themenfeldern 
einer Musik, die kühl, futuristisch und me-
lancholisch wirkt –  wie die akustische 
Erinnerung an eine Zukunft, die bereits 
verlassen wurde.

Mit der Fascist State EP erschien 1995 
die erste Veröffentlichung auf Donalds 
eigenem Label Dataphysix Engineering. 
1999 folgte Gesamtkunstwerk auf Inter-
national Deejay Gigolo Records. Schon 
hier verband Dopplereffekt abstrakte 
Wissenschaft mit techno-politischen 
Motiven.  Alben wie Linear Accelerator 
(2003) und Calabi Yau Space (2007, 
auf Aphex Twins Label Rephlex Records 
erschienen) vertieften die Auseinander-
setzung mit theoretischer Physik, mathe-
matischen Strukturen und alternativen 
Vorstellungen von Raum und Wirklich-
keit.

In den 2010er-Jahren setzte das Ber-
liner Label Leisure System diese Ent-
wicklung fort. Cellular Automata (2017) 
verschob den Fokus von rhythmischen 
Strukturen hin zu algorithmisch wirken-
den harmonischen Fragmenten. Neu-
rotelepathy (2022) widmete sich der 

Verbindung von Gehirn und Maschine; 
Titel wie „Epigenetic Modulation“ und 
„Neural Impulse Activator“ verweisen auf 
neuronale Prozesse, Genetik und tech-
nologische Erweiterungen menschlicher 
Wahrnehmung.

Mit Metasymmetry (2025) erscheint 
Dopplereffekt erstmals auf Tresor Re-
cords und führt die techno-wissenschaft-
liche Mythologie des Projekts fort. Auf 
vier Tracks entwirft das Duo das Bild 
einer technokratischen, faschistischen 
Extrastaatlichkeit, die über planetare 
Rechenprozesse operiert. Sparsame me-
tallische Rhythmen, präzise Sequenzen 
und unheimliche Melodien entwerfen die 
Vision einer Welt, in der Rasse, Staat und 
Maschine miteinander verschmelzen und 
sich jenseits menschlicher Raum- und 
Zeitvorstellungen bewegen. 

Dopplereffekt bleibt damit weit mehr 
als ein Techno-Projekt: ein musikalisches 
Forschungs- und Spekulationslabor, in 
dem elektronische Klänge mögliche Ver-
sionen der Zukunft entwerfen – präzise, 
hypnotisch, fremdartig und von einer 
tiefen Faszination für das Unbekannte 
getragen.

DOPPLEREFFEKT
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SUSANNA GARTMAYER AGUA DULCE

Susanna Gartmayer Bassklarinette
Laura Robles Cajón  
Alejandra Cárdenas aka Ale Hop Gitarre

S usanna Gartmayer studierte Malerei und Druckgrafik und 
arbeitet seit Anfang der 2000er-Jahre als Bassklarinettistin 

und Komponistin in diversen Feldern der Experimentalmusik. 
Sie ist Mitglied und Gründerin zahlreicher Ensembles für im-

provisierte und organisierte Musik.
Ihr besonderes Interesse gilt den vielstimmigen Klangmög-

lichkeiten der tiefen Klarinetten, offenen Kompositionsformen, 
multiidiomatischer Improvisation sowie der Theorie und Praxis 
gemeinschaftlicher Arbeitsprozesse.

Seit 2015 organisiert sie, gemeinsam mit Thomas Bergham-
mer und Didi Kern, die Monday Improvisers Session im Wiener 
Celeste, einem Treffpunkt für Improvisator:innen aus Wien und 
aller Welt.

Susanna Gartmayers erste Bands waren das Free-Metal-Ma-
thnoise-Trio When Yuppies Go To Hell und das Experimental-
Kammermusik-Trio Splitter.

Im Laufe der Zeit spielte sie bei diversen unlimited-Ausga-
ben mit Musiker:innen wie Jaap Blonk, Christine Abdelnour, 
Joe McPhee, John Edwards, Mariá Portugal, Dieb13 & Beatnik 
Orchestra, Tumido Orchestra, Agnes Hvizdalek, Isabelle Duthoit, 
Franz Hautzinger sowie mit Didi Kern.

Aktuelle Projekte (Auswahl): The Vegetable Orchestra, 
möström, Black Burst Sound Generator, GBK, Monster mit Joe 
McPhee, John Edwards & Mariá Portugal, So Sner mit Stefan 
Schneider, Anthropods, Kurzmann/Gartmayer, AOUIE - Acoustic 
Solos for Bass Clarinet and Room, The Klingt Collective, Lupe. 

I n Agua Dulce treffen die Perkussionistin Laura Robles und 
die Gitarristin und Klangkünstlerin Alejandra Cárdenas alias 

Ale Hop aufeinander. Ausgehend von den traditionellen Rhyth-
men der peruanischen Küste verbinden sie afro-peruanische 
Musik mit elektronischer Klangforschung, Improvisation und 
experimentellen Gitarrentechniken. Der Name verweist auf den 
berühmten Strand von Lima, in dessen Umgebung beide Künst-
lerinnen aufwuchsen – und auf eine besondere Verbindung: 
Als Kinder lebten sie nur wenige Häuser voneinander entfernt, 
musikalisch begegneten sie sich jedoch erst Jahre später.

Mit einem selbstgebauten elektrischen Cajón, E-Gitarre und 
Elektronik erschaffen sie dichte, körperlich intensive Klang-
landschaften. Im Zentrum steht das Cajón, ein Instrument der 
afro-peruanischen Bevölkerung an der Küste Perus. Robles und 
Cárdenas greifen seine Geschichte als Ausdruck kultureller Wi-
derständigkeit auf und erweitern sein klangliches Spektrum 
durch Verstärkung, Elektronik und neue Spielweisen. Rhythmen 
aus Landó, Festejo und Son de los Diablos werden zu verzerrten, 
hypnotischen und hochenergetischen Klangräumen – ein Dialog 
zwischen musikalischer Erinnerung und Zukunft. 2023 erschien 
ihr gemeinsames Debütalbum bei Buh Records.

Laura Robles, in Eswatini geboren und in Lima aufgewach-
sen, verbindet afro-peruanische und kubanische Musiktraditi-
onen mit Jazz, Funk und freier Improvisation. Sie ist als Per-
kussionistin und Bassistin international tätig und gründete die 
sozialpädagogische Initiative Parió Paula.

Alejandra Cárdenas alias Ale Hop ist Künstlerin, Forscherin 
und experimentelle Musikerin. Aus der Underground-Szene Li-
mas hervorgegangen, lebt sie heute in Berlin. Mit ungewöhnli-
chen Gitarrentechniken, Loops und elektronischer Bearbeitung 
entwickelt sie intensive, vielschichtige Klanglandschaften.
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Laura Robles Bass, Leitung Camila Nebbia Saxophon Marina Cyrino Flöte
Paula Sanchez Cello Ilessi Stimme Aquiles Navarro Trompete, Elektronik 

Lázara Rosell Albear Perkussion Emilio Gordoa Perkussion

TOMA CHOCOLATE! ENSEMBLE

T oma Chocolate! ist eine von Mariá 
Portugal initiierte Konzertreihe für 

experimentelle Musik, Improvisation 
und zeitgenössische Klangkunst. Seit 
2024 bringt sie im Berliner Club Sowieso 
Künstler:innen aus Lateinamerika und Eu-
ropa zusammen und schafft einen Raum 
für musikalischen Austausch jenseits sti-
listischer und geografischer Grenzen.

Inhaltlich bewegt sich die Reihe zwi-
schen freier Improvisation, experimen-
tellem Jazz, elektroakustischer Musik, 
Noise, Performance und zeitgenössischer 
Komposition. Im Mittelpunkt stehen ein-
malige Begegnungen von Musiker:innen, 
deren Arbeiten Improvisation, Klangfor-
schung und experimentelle Komposition 
verbinden. 

Toma Chocolate! versteht sich als 
Plattform für transnationale Netzwerke 
und stärkt insbesondere den Dialog zwi-
schen der lateinamerikanischen und der 
Berliner Improvisationsszene.

Für unlimited 40 übernimmt Laura 

Robles die Leitung des Ensembles. Toma 
Chocolate! versammelt hier einige der 
spannendsten Stimmen der internatio-
nalen experimentellen Musik: 

die peruanische Bassistin und Kompo-
nistin Laura Robles, deren Konzept des 
„Antigroove“ afro-peruanische Traditio-
nen mit zeitgenössischer Improvisation 
verbindet,

die in Berlin lebende argentinische 
Saxophonistin und Komponistin Camila 
Nebbia, eine der prägenden Persönlich-
keiten der aktuellen Improvisationsszene,

die brasilianische Flötistin und Klang-
künstlerin Marina Cyrino, die mit präpa-
rierter Flöte und selbst entwickelten In-
strumenten neue Klangräume erschafft,

die kubanisch-belgische Perfor-
mance- und Soundkünstlerin sowie Per-
kussionistin Lázara Rosell Albear, deren 
Arbeiten Stimme, Ritual und Technologie 
miteinander verweben,

die Performance- und Klangkünstle-
rin sowie Cellistin Paula Sanchez, die an 

der Schnittstelle von Körper, Material und 
Klang arbeitet,

die brasilianische Sängerin und Kom-
ponistin Ilessi, deren Musik Música Popu-
lar Brasileira (MPB), Jazz und afrobrasili-
anische Einflüsse verbindet,

den in Berlin lebenden mexikanischen 
Perkussionisten Emilio Gordoa, eine zen-
trale Figur der Echtzeitmusik-Szene, 

den panamaisch-US-amerikanischen 
Trompeter, Komponisten und Improvisa-
tor Aquiles Navarro, dessen musikalische 
Sprache Folklore, Jazz und freie Improvi-
sation miteinander verschränkt.

Toma Chocolate! steht für Offenheit, 
Risiko und künstlerische Neugier – für 
Konzerte, in denen neue musikalische 
Verbindungen entstehen und improvi-
sierte Musik als lebendige, grenzüber-
schreitende Praxis erfahrbar wird.
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Marta Warelis Klavier Angelika Niescier Saxophon

W enn Angelika Niescier und Marta 
Warelis gemeinsam die Bühne 

betreten, entsteht Musik, die ganz aus 
dem Moment heraus lebt. Ohne Netz 
und doppelten Boden entfaltet sich ein 
offener Dialog, in dem Zuhören, spon-
tane Reaktion und gegenseitiges Ver-
trauen zu den eigentlichen Triebkräften 
des musikalischen Geschehens werden. 
Wege werden eingeschlagen, verlassen 
und wieder aufgenommen, musikalische 
Gedanken verwandeln sich im Augen-
blick, und Grenzen zwischen Improvisa-
tion und Komposition lösen sich auf. Was 
entsteht, ist kein festgelegtes Werk, son-
dern ein lebendiger Prozess – intensiv, 
risikofreudig und von außergewöhnlicher 
Präsenz.

Die in Deutschland lebende Saxopho-
nistin Angelika Niescier zählt seit vielen 
Jahren zu den prägenden Persönlich-
keiten des europäischen Jazz und der 
improvisierten Musik. Als Komponistin, 
Bandleaderin und Improvisatorin ver-

bindet sie virtuose Technik, klangliche 
Präzision und eine unverwechselbare er-
zählerische Kraft. Für ihre Arbeit wurde 
sie unter anderem mit dem Albert-Man-
gelsdorff-Preis, dem WDR-Jazzpreis und 
dem Deutschen Jazzpreis ausgezeichnet. 
Internationale Konzerttourneen und Ko-
operationen mit Künstler:innen wie Joa-
chim Kühn, Tyshawn Sorey, Aki Takase, 
Kris Davis, Gerald Cleaver, Tomeka Reid 
sowie Ralph Alessi haben ihr Schaffen 
ebenso geprägt wie ihre unablässige 
Suche nach neuen musikalischen Aus-
drucksformen.

Die polnische Pianistin Marta Warelis 
gehört zu jener Generation von Musike-
rinnen, die die europäische Improvisa-
tionsszene mit großer Eigenständigkeit 
und Offenheit prägen. Ihr Spiel bewegt 
sich mühelos zwischen Jazz, freier Impro-
visation, Avantgarde und experimenteller 
Klangforschung. Mit außergewöhnlicher 
Sensibilität für Klangfarben, Texturen und 
Dynamik erweitert sie die Möglichkeiten 

des Klaviers durch präparierte Klänge, 
unkonventionelle Spieltechniken und 
eine kompromisslose Experimentierfreu-
de. Zusammenarbeiten mit Musiker:innen 
wie Dave Douglas, Mariá Portugal, Ada 
Rave, Susana Santos Silva, John Dike-
man, Ab Baars, Frank Rosaly und Nick 
Dunston unterstreichen ihre internatio-
nale Präsenz.

Im Duo begegnen sich zwei unver-
wechselbare musikalische Handschrif-
ten auf Augenhöhe. Niesciers expressive, 
formbewusste Linien treffen auf Warelis’ 
präzise ausgearbeitete Klangarchitek-
tur; lyrische Konzentration wechselt mit 
eruptiver Energie, fragile Momente mit 
überraschender Dichte.

Jede Begegnung ist neu, jedes Kon-
zert eine gemeinsame Expedition ins 
Unvorhersehbare – eine eindringliche 
Erfahrung, die zeigt, wie aus Neugier, 
Offenheit und kompromissloser künstle-
rischer Freiheit Musik von unmittelbarer 
Kraft entsteht.

ANGELIKA NIESCIER & MARTA WARELIS
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Antonio Borghini Kontrabass, Komposition Rieko Okuda Klavier
Tobias Delius Saxophon, Klarinette Pierre Borel Saxophon, Klarinette 

Anıl Eraslan Cello Steve Heather Schlagzeug

BANQUET OF CONSEQUENCES

A ntonio Borghini versammelt 
mit Banquet of Consequences 

Musiker:innen, deren unterschiedliche 
musikalische Ansätze sich in einem ge-
meinsamen Raum zwischen Kompositi-
on und Improvisation begegnen. Der in 
Berlin lebende italienische Kontrabassist 
und Komponist entwickelt dafür Stücke, 
die weniger als festgelegte Partituren 
fungieren denn als lebendige Systeme: 
offen genug, um spontane Entscheidun-
gen zuzulassen, präzise genug, um ihnen 
Richtung zu geben.

Der Bandname ist Programm. Jede 
musikalische Geste zieht Konsequenzen 
nach sich, jede Entscheidung verändert 
den Verlauf des gemeinsamen Spiels. Aus 
diesem fortwährenden Prozess entsteht 
eine Musik, die sich ständig neu organi-
siert – mal dicht und kraftvoll, mal fragil 
und beinahe kammermusikalisch, dann 
wieder von eruptiver Energie getragen.

Borghinis Kompositionen verbinden 
rhythmische Präzision mit großer klang-
licher Offenheit. Wiederkehrende Motive, 
überraschende Brüche und vielschichtige 
Texturen schaffen einen Rahmen, in dem 
sich individuelle Stimmen entfalten kön-
nen, ohne das kollektive Denken aus den 
Augen zu verlieren. Solistische Momente 

entstehen organisch aus dem Ensemble-
klang und führen ebenso selbstverständ-
lich wieder in ihn zurück.

So wird Banquet of Consequences 
zu einem musikalischen Labor des Zu-
hörens und Reagierens: ein Ensemble, 
das Improvisation nicht als Gegenpol zur 
Komposition versteht, sondern als deren 
konsequente Erweiterung. Hoffentlich ist 
Antonio Borghini mit der Bezeichnung 
„Instant Composing“ einverstanden, die 
- über den „Umweg“ Jim Hall - letztlich 
auf Misha Mengelberg zurückgeht.

At least we are!
Nach seiner Ausbildung entwickelte 

sich Antonio Borghini zu einer prägen-
den Stimme der europäischen Improvi-
sationsmusik. Seit 2009 lebt er in Berlin 
und arbeitet an der Schnittstelle von 
Komposition und freier Improvisation. Er 
spielte u. a. mit Tristan Honsinger, Alex-
ander von Schlippenbach, Han Bennink, 
David Murray, Hamid Drake und Aki Taka-
se und ist Mitbegründer von Ensembles 
wie Die Hochstapler und Schnell. 

Rieko Okuda ist eine japanische Pia-
nistin, die in Berlin lebt. Mit einem feinen 
Gespür für Klangfarben, Struktur und 
Interaktion entwickelt sie eine unver-
wechselbare musikalische Sprache, die 

von subtilen Nuancen ebenso lebt wie 
von spontaner Ausdruckskraft.

Tobias Delius ist ein britischer Saxo-
phonist, der zur kreativen niederländi-
schen Szene gerechnet wird, aber seit 
längerer Zeit in Berlin lebt. Seit den 
1980er-Jahren zählt er zu den wichtigen 
Stimmen der kreativen europäischen 
Szene. Er spielte u. a. mit Han Bennink, 
Steve Lacy, Tristan Honsinger, Christian 
Lillinger und im ICP Orchestra.

Pierre Borel ist ein französischer Saxo-
phonist und Komponist. Er bewegt sich 
zwischen zeitgenössischem Jazz, freier 
Improvisation und Neuer Musik. Als viel-
seitiger Solist und Ensemblemusiker ar-
beitet er in zahlreichen internationalen 
Projekten.

Anıl Eraslan ist ein französisch-tür-
kischer Cellist. Er erforscht die Mög-
lichkeiten seines Instruments zwischen 
zeitgenössischer Musik, Jazz und freier 
Improvisation.

Steve Heather ist ein australischer 
Schlagzeuger. Er lebt in Berlin und ist 
eine vielseitige Stimme der europäischen 
Szene. Seine Arbeit verbindet freie Im-
provisation, zeitgenössische Musik und 
experimentelle Klangformen.
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DEAFKIDS

Douglas Leal Gesang, Gitarre, Elektronik, Sampler
Marian Sarine Drums, Percussion, Elektronik, Bass

D as brasilianische Duo Deafkids steht 
für einen einzigartigen Sound und 

eine unverwechselbare Ästhetik, die sich 
über 15 Jahre hinweg auf Bühnen und 
Straßen rund um den Globus herausge-
bildet haben.

Deafkids verbinden Elemente elek-
tronischer Musik und experimenteller 
Avantgarde, Dub-Techniken, Noise und 
Psychedelia sowie die hypnotischen Po-
lyrhythmen und Pulsationen indigener 
brasilianischer und lateinamerikanischer 
Musik mit der energiegeladenen Wucht 

und den sich ständig erweiternden Gren-
zen des Punk.

Mit ihrem markanten, sich kontinuier-
lich weiterentwickelnden Klang hat sich 
die Band aus der Industriestadt Volta 
Redonda im Bundesstaat Rio de Janeiro 
zu einem der erfolgreichsten und inno-
vativsten Acts der brasilianischen Under-
ground-Szene entwickelt und ist heute 
auf internationalen Bühnen zu erleben.

Mittlerweile haben Deafkids in der 
Fachpresse – von The Wire bis Brooklyn-
Vegan – große Anerkennung gefunden. 

Im Laufe der Jahre hat die Band eine 
ganz eigene visuelle Ästhetik entwickelt, 
die maßgeblich durch Leals Artwork ge-
prägt ist und sich in einer umfangreichen 
Diskografie mit mehr als 20 Veröffentli-
chungen widerspiegelt. 

Die Band hat einige Studioalben, 
Liveaufnahmen, Compilations sowie 
zahlreiche Kollaborationen veröffent-
licht, darunter eine von dem legendären 
Killing-Joke-Frontmann Jaz Coleman 
produzierte Aufnahme.



OTOMO 
YOSHIHIDE  
& KEI 
 MATSUMARU    
SHUTSUMIN
TR249 CD

AMALIE 
DAHL’S 
DAFNIE WITH 
LISA ULLEN
LIVE AT KAFÉ 
HÆRVERK
TR268 LP/CD

MATS 
 GUSTAFSSON 
& KIMMO 
POHJONEN
TWO BALLS 
ARE ENOUGH
TR258 CD

HAUTZINGER / 
ZOUBEK / 
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HEADFIRST 
INTO THE 
FLAMES
CF035 2LP
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Donnerstag, 5. November

19.30 Uhr, Schl8hof Wels

Eröffnung der Ausstellung & Konzerte

	• KA BAIRD

	• OTTO Camille Émaille, Gabriel Valtchev, Pol Small 

Freitag, 6. November, 19 Uhr, Schl8hof Wels*

	• EROSÃO PERCUSSION TRIO Mariá Portugal,  
Emilio Gordoa, Burkhard Beins 

	• ALEJANDRA CÁRDENAS “A BODY LIKE A HOME” 
Ignacio Briceño, gabby fluke-mogul, Alejandra 
Cárdenas

	• THE SLEEP OF REASON PRODUCES MONSTERS  
Mariam Rezaei, Mette Rasmussen, Gabriele Mitelli, 
Lukas König 

	• MOOR MOTHER & AQUILES NAVARRO

	• DJ @ the bar: Mariam Rezaei

Samstag, 7. November 

14 Uhr, Landesmusikschule Wels*

	• ARAM ABBAS

	• BRRRDS+Y Christine Gnigler, Maja Osojnik,  
Sara Zlanabitnig, Milena Georgieva 

19 Uhr, Schl8hof Wels*

	• EROSÃO SEPTET Mariá Portugal, Lotte Anker, 
Angelika Niescier, Matthias Müller, Moritz Wesp, 
Reza Askari, Carl Ludwig Hübsch

	• OTAY:ONII

	• MARCELO GALTER TRIO & ILESSI Marcelo Galter, 
Ldson Galter, Reinaldo Boaventura, Ilessi 

	• MARMALSANA Cansu Tanrıkulu, Tony Elieh,  
Maurice Louca, Burkhard Beins 

	• DOPPLEREFFEKT Gerald Donald, To Nhan Le Thi 

	• DJ @ the bar: Camila Nebbia

Sonntag, 8. November

14 Uhr, Bildungshaus Schloss Puchberg Wels*

	• SUSANNA GARTMAYER 

	• AGUA DULCE Alejandra Cárdenas, Laura Robles

19 Uhr, Schl8hof Wels

	• TOMA CHOCOLATE! ENSEMBLE Laura Robles, 
Camila Nebbia, Marina Cyrino, Lázara Rosell Albear, 
Paula Sanchez, Ilessi, Emilio Gordoa,  
Aquiles Navarro 

	• ANGELIKA NIESCIER & MARTA WARELIS 

	• BANQUET OF CONSEQUENCES  
Antonio Borghini, Rieko Okuda, Pierre Borel,  
Tobias Delius, Anıl Eraslan, Steve Heather  

	• DEAFKIDS Douglas Leal, Marian Sarine 

	• DJ @ the bar: Mariá Portugal

* Alter Schl8hof, Dragonerstraße 22, Wels
* Landesmusikschule, Maria-Theresia-Straße 33  
* Schloss Puchberg, Puchberg 1

Ausstellungen 

1 	 Arbeiten ehemaliger Bühnendesigner:innen |  
Andreas Sagmeister, Anita Selinger, Ilona Ágnes 
Tömő, Reinhard Jordan, Inga Hehn, Martin  
Dickinger, Arno Jungreithmeier, Nana Schulz

2 	Glitsch / RLLRDRBY / Bone Disks Launch /  
Tim Boykett, Mario Stadler, Martin Flotzinger

3 	Fotos | Peter Gannushkin, Geert Vandepoele,  
Petra Cvelbar, Žiga Koritnik, Dawid Laskowski, 
Eckhart Derschmidt, Luciano Rossetti,  
 Marco Prenninger, Uli Templin

4 	Hörstation, Tonträger,  
recorded at unlimited Festival Wels

5 	Posters | 40 Jahre Festival „music unlimited“ Wels

Grafik & Artwork: Preto Matheus  
www.musicunlimited.at
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