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Hamburger Bahnhof – Nationalgalerie der Gegenwart, BROKEN MUSIC Vol. 2_LIVE 
 
Donnerstag, 20.4.2023, 20.30 Uhr 
Sven-Åke Johansson 
Das Telefonbuchstück  
für zwei Gelbe Seiten (1989) 
Sven-Åke Johansson, Westberliner Telefonbücher 
Sechs Klavierstücke  
im Barocken Stil (2021) 
Simon James Phillips, Klavier 
Konzert für 10 + 1 Eierschneider  
für 11 Spieler (2020, UA) 
Maulwerker & Gäste: Fernanda Farah, Seth Josel, Henrik Kairies, Christian Kesten, Alexey Kokhanov, 
Chico Mello, Andrea Neumann, Silvia Ocougne, Katarina Rasinski, Derek Shirley, Steffi Weismann 
Solo für 2 Hi-Hats 
Sven-Åke Johansson, Perkussion 
Gesamtkatalog D 
für 8 Performer (2003) 
Maulwerker & Gäste: Fernanda Farah, Henrik Kairies, Christian Kesten, Alexey Kokhanov, Andrea 
Neumann, Katarina Rasinski, Derek Shirley, Steffi Weismann 
Der seit den spätern 1960er Jahren in Berlin lebende Gesamtkunstwerker Sven-Åke Johansson aus 
Schweden – Schlagzeuger, Jazzmusiker (Standards und Free), Sänger, Spontanpoet, Dichter, 
Zeichner und Photograph – begleitet inspirierend die Freunde Guter Musik seit ihren frühesten Tagen 
als einer der engsten künstlerischen Partner. Der erste Abend von Broken Music Vol. 2_Live widmet 
ihm eine kleine Werkschau. Es beginnt mit dem „Klassiker“ Das Telefonbuchstück: zwei dicke Bände 
Berliner Gelbe Seiten auf wackligen Notenständern werden auf ihre klanglichen Qualitäten hin 
abgetrommelt. Ein quasi-barocker Zyklus Sechs Klavierstücke zeigt (mit einigem Augenzwinkern) SÅJ 
als schreibenden Komponisten. Ein Konzert für 10 + 1 Eierschneider erlebt seine Uraufführung. SÅJ 
erweist sich im Solo für 2 Hi-Hats als genial begabter Schlagzeuger, der aus der instrumentalen 
Reduktion reiche Klangfülle zaubert. Der Bogen schließt sich in der mit fleißigen Händen zum Klingen 
gebrachten Verflachung einer hohen Mauer aus sämtlichen deutschen Telefonbüchern des Jahres 
2002/2003 – Gesamtkatalog D. 
 
Samstag, 22.4.2023, 20.30 Uhr 
Charlemagne Palestine 
Strumming Music – Piano solo  
Charlemagne Palestine ist ein Alchemist der Klangfarben und vibrierenden Texturen. Er wurde 
geprägt durch seine frühen musikalischen Erfahrungen als Sänger und später als Kantor in der 
Synagoge. Schon mit 16 Jahren spielte er das Carillon der Episkopalkirche St. Thomas in New York. 
Früh begann er, eine eigene Spieltechnik für die Tasteninstrumente Carillon, Orgel und Klavier zu 
entwickeln – „Strumming“, das schnelle und polymetrische Repetieren von Tastenanschlägen, aus 
dem mächtige, flirrende Klangwolken mit extrem reicher und variabler Fülle an Obertönen und 
Schwebungen entstehen. Diese unmittelbar physische Qualität des Klanges türmt sich auf in seiner 
berühmten, vielfach aufgeführten Strumming Music für Piano solo, die 1974 auf einer legendär 
gewordenen LP gleichen Namens erstmals veröffentlicht wurde. Palestine spielt Strumming Music auf 
einem großen Konzertflügel, am liebsten auf einem Bösendorfer Imperial. Die etwa 50-minütige 
ekstatische, packende Improvisation ist ein unaufhörlicher Fluss wiederholter Akkorde, aus denen 
schillernde spektrale Cluster und dichte, dauernd changierende, quasi organische Klangstrukturen 
wachsen. Diese ekstatische musikalische Sprache befindet sich seitdem in einem ständigen 
Transformationsprozess, den Palestine auch als eine spirituelle Evolution begreift. Als bildender 
Künstler ist Charlemagne Palestine besonders durch seine Installationen mit Plüschtieren bekannt 
geworden. Sie begleiten ihn auch bei seinem Auftritt in Berlin. 
 
Jessica Ekomane 
Multivocal – Quadraphonic Live Performance  
Jessica Ekomane ist eine in Frankreich geborene und in Berlin lebende elektronische Musikerin und 
Klangkünstlerin. Ihre Praxis entfaltet sich rund um Live-Performances und Installationen. Sie schafft 
Situationen, in denen der Klang als transformatives Element zwischen Raum und Publikum wirkt. Ihre 
quadrophonen Performances, die sich durch ihren physischen Affekt auszeichnen, suchen eine 
kathartische Wirkung durch das Zusammenspiel von Psychoakustik, der Wahrnehmung von 
rhythmischen Strukturen und dem Austausch von Geräusch und Melodie. Ihre sich ständig 
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verändernden und immersiven Klanglandschaften basieren auf Fragen wie der Beziehung zwischen 
individueller Wahrnehmung und kollektiver Dynamik oder der Erforschung von Hörerwartungen und 
deren gesellschaftlichen Wurzeln. In ihrer quadrophonischen Konzertinstallation Multivocal entfaltet 
sie ein vielstimmiges Labyrinth, das sowohl den Körper als auch den Geist anspricht – eine generative 
Auseinandersetzung mit Rhythmus und Raumwahrnehmung. Auf die vier Lautsprecher wird jeweils 
ein gleichmäßiger Rhythmus übertragen, der völlig statisch ist. Gleichmäßige Pulse mit einer 
Millisekunde Tempodifferenz beginnen gemeinsam zu schlagen, gehen dann langsam in organische 
Phasen über und entwickeln sich ständig verändernde rhythmische Muster, bis sie schließlich zum 
Unisono zurückkehren. 
 
Donnerstag, 27.4.2023, 21 Uhr 
Hassan Khan 
The Infinite Hip-Hop Song Live!   
Ein Bombardement an Takten und Reimen, wechselnden Basslinien, mutierenden Beats und 
elastischen Melodien, die über ein speziell entwickeltes Interface zu einem dynamischen Live-Set 
geformt werden – der Künstler, Musiker und Autor Hassan Khan tourt mit diesem einzigartigen Live-
Hip-Hop-Set seit seiner Premiere 2022 im Centre Pompidou in Paris. Erst kürzlich eröffnete er damit 
das Sonic Shaman Festival in Taipeh. Das Stück wurde aus seiner algorithmischen Musikinstallation 
The Infinite Hip-Hop Song (2019) entwickelt, die in großen Kunstinstitutionen wie Reina Sofia Museum 
in Madrid, SFMOMA in San Francisco, MOCA in Taipeh, Centre Pompidou in Paris und KØS Museum 
in Koge präsentiert wurde. Die Live-Version stützt sich auf eine umfangreiche Datenbank mit Material, 
das Hassan Khan speziell für die Installation produzierte: Hunderte von Beats, Melodien, Basslinien 
sowie vokalen Parts aus zehn von Khan geschriebenen und im Studio mit elf Rappern 
unterschiedlicher Herkunft aufgenommenen Rap-Songs. Während in der Installationsversion ein 
Algorithmus das Material zu einem endlosen und stetig wechselnden Fluss zusammenfügt, tauscht 
Khan hier die Rollen – der Künstler selbst ersetzt auf der Bühne den Algorithmus und übernimmt die 
Kontrolle mithilfe eines speziell dafür entwickelten Systems. Das faszinierende und komplexe Projekt 
verweist auf unsere gemeinsamen Lebensumstände und berührt die latenten Impulse, Wünsche und 
Ängste der zeitgenössischen globalen Kultur, in der der Hip-Hop eine entscheidende Rolle spielt.  
 
…you were told  
when you clap the world will hold 
hold the bold the called  
hold the weak and the old 
hold what’s sold  
hold back hold  
the wonderful multifold… 
 

aus: Song #9 The Infinite Hip-Hop Song 
 
Freitag, 28.04.2023, 21 Uhr 
Emeka Ogboh 
Lagos Sessions – Live Performance 
Der in Lagos und Berlin lebende nigerianische Sound- und Installationskünstler Emeka Ogboh 
erforscht in seinen Field Recordings die akustische Infrastruktur von Städten als kosmopolitische 
Räume mit ihrem jeweils einzigartigen Charakter und ihrer Geschichte. Seit 2008 dokumentiert und 
archiviert er so klanglich die pulsierende afrikanische Megametropole Lagos. Mit künstlerischer 
Virtuosität formt Ogboh die Field Recordings von verschiedenen Orten in der Stadt zu einer Art 
auditiver Topographie, die beim Hören ein Bild des Ortes im Kopf entstehen lässt. In seinen Projekten 
der Lagos Soundscapes wird die Stadt als Klanglandschaft erfahrbar, die in seinen 
Soundinstallationen an andere Orte transferiert und in einem neuen Kontext erlebbar wird. 2021 hat 
Emeka Ogboh begonnen, seine Kompositionen, in denen er Schichten von Ambient-Elektronik, Dance 
und Field Recordings aus der Stadt Lagos raffiniert kombiniert, auch auf Schallplatten zu 
veröffentlichen. Sein Debütalbum Beyond the Yellow Haze erschien auf dem Ostgut Ton Sublabel A-
TON, sein zweites Album 6°30′33.372″N 3°22′0.66″E auf seinem 2022 gegründeten eigenen Label 
Danfotronics. Nachdem Emeka Ogboh in den letzten Jahren immer wieder als DJ aufgetreten ist, ist 
dies einer seiner ersten Auftritte mit einer Live-Version seiner Lagos Sessions. 
 
Donnerstag 4.5.2023, 20.30 Uhr 
Raed Yassin 
Phantom Orchestra – Solo Performance mit 12 Plattenspielern und 42 Schallplatten  
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Das Phantom Orchestra des libanesischen Künstlers und Musikers Raed Yassin ist ein kollektives 
Projekt, das einen besonderen musikalischen Moment der jüngeren Geschichte einfängt und 
archiviert: die Sounds experimenteller Improvisatoren, die während der Corona-Pandemie allein und 
in Isolation entwickelt wurden. In Zusammenarbeit mit dem Label Morphine Records hat Raed Yassin 
über 40 internationale Musiker und Musikerinnen – viele davon aus der Berliner Echtzeitmusik-Szene 
– eingeladen, Solo-Sets im Morphine Studio zu spielen, wo sie aufgenommen und als singuläre Vinyl-
LPs (Dubplates) gepresst wurden. Das so entstandene Schallplattenarchiv mit Improvisationssoli 
bildet nun den Fundus aus Phantommusiken, die von Raed Yassin auf 12 Schallplattenspielern live zu 
einem Orchesterarrangement zusammengefügt werden. Die ehemals isoliert eingespielten Soli bilden 
ein virtuelles Plattenspieler-Orchester, das eine große Komposition in Echtzeit aufführt. Sie entsteht, 
von Raed Yassin „dirigiert“, als Live-Mix aus dem Augenblick heraus. Das Projekt ist für Raed Yassin 
auch eine Reflexion und eine Geste der Solidarität gegenüber unserer gegenwärtigen Situation, in der 
wir aus der Isolation heraustreten und neu lernen müssen, wie wir in der Welt zusammenleben 
können. Beteiligte Musiker*innen: Tomomi Adachi, Khyam Allami, Burkhard Beins, Tony Buck, Anthea 
Caddy, Lucio Capece, Audrey Chen, Paed Conca, Marina Cyrino, Marta De Pascalis, Axel Dörner, 
Mia Dyberg, Tony Elieh, Emilio Gordoa, Judith Hamann, Carl Ludwig Hübsch, JD Zazie, Elena 
Kakaliagou, Mazen Kerbaj, Hans Koch, Matthias Koole, Andrew Lafkas, Elisabetta Lanfredini, Maurice 
Louca, Miya Masaoka, Magda Mayas, Matthias Muche, Andrea Neumann, Henrik Munkeby Nørstebø, 
Rieko Okuda, Andrea Parkins, Julia Reidy, Ingrid Schmoliner, Marie Takahashi, Michael Thieke, Anais 
Tuerlinckx, Els Vandeweyer, Michael Vorfeld, Biliana Voutchkova, Uygur Vural, Ute Wassermann  
  
Freitag, 5.5.2023, 20.30 Uhr 
Mieko Suzuki & Claudia Rohrmoser 
Broken Vinyl – Audiovisual Performance 
Für ihre audiovisuelle Performance Broken Vinyl nutzen die bildende Künstlerin Claudia Rohrmoser 
und die Klangkünstlerin Mieko Suzuki Vinyl als gemeinsame Basis, um die wechselseitigen Einflüsse 
von Klang und Bild zu erforschen. Mieko Suzuki verwendet für ihre Klänge zerbrochene oder 
präparierte Schallplatten, Plattenspieler, Effektpedale und verschiedenste Requisiten. Immer auf der 
Suche nach überraschenden Soundresultaten erschafft sie dynamische, sich langsam entwickelnde 
und bassgetriebene klangliche Texturen, die sowohl in der avancierten elektronischen Musik wie auch 
in der Noise-Szene verwurzelt sind. Claudia Rohrmoser transformiert Bilder von Miekos 
Vinylbruchstücken in ein luzides visuelles Universum. Sie untersucht die Charakteristik der speziellen 
Formen und Oberflächenstrukturen der Vinyls und erzeugt daraus dynamische virtuelle Räume. Die 
Animationen entstehen durch das Drehen digitaler Bilder in unterschiedlichen Geschwindigkeiten – 
ähnlich wie Vinyls, die sich auf Plattentellern drehen. 
 
Christian Marclay  
Record Players (1982) – Ensemble Performance with Records 
Das Medium Schallpatte in all seinen Erscheinungsformen steht im Mittelpunkt des frühen Werks des 
schweiz-amerikanischen Künstlers und Musikers Christian Marclay. Mit seinen aktionistischen, 
Fluxus-inspirierten Performances seit den späten 1970er Jahren, aber auch mit seinen 
Schallplattenobjekten und Vinyl- wie CD-Installationen gehört er zu den bedeutendsten Pionieren des 
„Turntableism“, der Kunst des Spielens mit Schallplatten. Indem er meist in Second-Hand-Läden 
gekaufte Schallplatten und andere mit Schallplattennadeln spielbare Objekte mithilfe von bis zu sechs 
und manchmal mehr handelsüblichen Plattenspielern manipulierte, montierte, mischte, traktierte, 
zerbrach und wieder zusammenklebte, dekonstruierte er hochmusikalisch, aber auch ironisch und 
krass die in der Alltagskultur und Unterhaltungsindustrie durch die Schallplatte und andere Tonträger 
transportierten Mythen und Fetische. Die akustische Performance mit einem Ensemble von 
Performern aus der Berliner Szene ist ein „Re-enactment“ seines Projekts Record Players von 1982 
zum Finale von Broken Music Vol. 2_Live. Über seine Performances mit Schallplatten sagte Marclay 
einmal: „Ich arbeite gegen die Zerbrechlichkeit der Schallplatte, um die Musik aus ihrer 
Gefangenschaft zu befreien.“ (I act against the fragility of the record in order to free the music from its 
captivity). 
 
Freitag, 5.5.2023, 22 Uhr 
Broken Music_Djing, DJ sets von Jessica Ekomane, Emeka Ogboh, Mieko Suzuki 
40 Jahre Freunde Guter Musik Berlin, Rieckhallen Underground 
Zum Abschluss des Konzertprogramms steigt anlässlich des 40jährigen Bestehens von Freunde 
Guter Musik Berlin eine große und wilde Broken Music Party mit DJ-Sets von Künstler:innen des 
Festivals im Untergeschoss der Rieckhallen. 
 


