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6. Januar – Ankunft in Sri Lanka 

Ich kam in Sri Lanka an und bekam bereits 
während der Taxifahrt einen ersten echten 
Eindruck von der lokalen kulturellen Vielfalt. 
Der Fahrer war unglaublich freundlich und teilte 
einige faszinierende Einblicke in die Diversität 
der Insel. Er erklärte, dass Sri Lanka Heimat 
verschiedener ethnischer Gruppen ist, darunter 
die Singhalesen im Süden und die Tamilen im 
Norden, sowie eine Mischung aus Religionen: 
Hinduismus, Buddhismus, Christentum und 
Islam. Die offiziellen Sprachen sind 
Singhalesisch, Tamil und Englisch; Hindi und 
Arabisch sind außerdem über Medien, Bildung 
und bestimmte Gemeinschaften präsent.


Was mich besonders beeindruckte, war, wie er 
beschrieb, dass alle Menschen Musik aus ganz 
unterschiedlichen Regionen hören. Auch wenn 
jede Kultur ihre eigenen Traditionen hat, gibt es 
diese schöne Vermischung musikalischer 
Vorlieben, die sich von Norden nach Süden 
zieht. Es war eine wunderbare Einführung in 
die vernetzte und vielfältige musikalische 
Landschaft der Insel.


7. Januar 

Heute war ein Tag voller Geschmäcker und 
neuer Freundschaften. Er begann mit einem 
Frühstück, das meine Geschmacksknospen sofort weckte – scharf und köstlich, mit einer 
freundlichen Einführung in etwas, das „boori“ genannt wird, ein knuspriges frittiertes Brot, 
das den Morgen einfach besonders machte. Die Herzlichkeit und Freundlichkeit der 
Menschen begleiteten mich wie ein ständiger Begleiter durch den ganzen Tag.


Am Nachmittag machte ich einen Spaziergang am Meer in der Nähe des Galle Face 
Hotels, und die Luft war voller Musik. Es ist diese schöne Mischung aus Klängen, 
vielleicht beeinflusst von indischer Musik, vielleicht ganz sri-lankisch, aber auf jeden Fall 
inspirierend.


Der Höhepunkt war das Treffen mit Pamalka Manjitha Karunanayake. Wir tauchten tief in 
musikalische Gespräche ein und verglichen die Nuancen von Mikrotönen – 22 in 
indischen Skalen gegenüber 24 in der arabischen Musik. Es war nicht nur ein Austausch 
von Gedanken, sondern von musikalischen Welten, und es fühlt sich an wie der Beginn 
von etwas ganz Besonderem.


Wir beendeten den Tag mit einem köstlichen Abendessen in einem lokalen Restaurant, 
probierten Jackfruit-Curry und tranken Kokoswasser direkt aus der Schale. Es war ein Tag 
voller neuer Geschmäcker, herzlicher Gespräche und dem Beginn neuer Freundschaften.
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8. Januar 

Treffen mit Haadia Galely (Voices for Peace)  
Ashan (Initiator von Road to Rights)  
https://www.roadtorights.org/  
Dinali David (Opernsängerin und künstlerische 
Leiterin von Voices for Peace)


Ich begann den Tag gegen 9:30 Uhr mit meinem 
ersten Treffen mit Haadia Galely. Sie organisiert 
ein Festival, das Chöre sowie interreligiöse und 
interkulturelle Musikerinnen und Musiker aus aller 
Welt zusammenbringt. Wir hatten ein sehr 
angenehmes Frühstückstreffen in einem kleinen, 
schönen Restaurant. Später stieß Pamalka 
Manjitha Karunanayake dazu, und das Gespräch 
gewann richtig an Tiefe, als wir zu dritt mögliche 
Formen der Zusammenarbeit erkundeten.


Um dem Tag noch mehr Farbe zu geben, kam die 
wunderbare sri-lankische Opernsängerin Dinali 
David dazu. Sie brachte eine faszinierende Idee 
für ein zukünftiges Projekt ein, in das wir bei 
meinem nächsten Besuch vielleicht tiefer 
einsteigen werden. So wurde der ganze Vormittag 
zu einem sehr fruchtbaren Austausch von Ideen – 
nicht nur musikalisch, sondern auch sozial und 
sogar politisch. Ich bekam einen tieferen Einblick 
in die Kunstszene hier in Sri Lanka, und es wurde 
deutlich, dass Künstlerinnen und Künstler überall 
mit eigenen Herausforderungen konfrontiert sind – besonders dann, wenn sie 
ungewöhnliche oder innovative Ideen verfolgen, die bestehende Normen infrage stellen.


Doch mit Menschen wie Haadia, die sich leidenschaftlich für unabhängige Künstlerinnen 
und Künstler einsetzen, kann die Szene lebendig und frisch bleiben. Insgesamt war es ein 
Tag voller Lernen und vielversprechender Gespräche, auf die ich weiter aufbauen möchte.


Und es gab noch einen weiteren interessanten Moment am Frühstücksort. Haadia stellte 
mich dem Besitzer, Ashan, vor, der sich als eine sehr spannende Persönlichkeit 
herausstellte. Er betreibt nicht nur das Lokal, sondern ist auch Aktivist und Gründer einer 
Organisation namens Road to Rights.


Wir planen, uns wieder zu treffen, damit er mir mehr von seiner Arbeit zeigen kann. Das 
klingt definitiv nach einer weiteren wichtigen Ebene des Einblicks in die soziale 
Landschaft hier.


Am Abend hatte ich meinen ersten Geschmack eines wirklich besonderen sri-lankischen 
Gerichts: des Hoppers. Es ist eine Art feiner, schalenförmiger Pfannkuchen, den man mit 
Ei, Kokos oder Curry kombinieren kann. Ehrlich gesagt war es köstlich und ein kleines 
kulinarisches Abenteuer. Nach diesem schönen Abendessen machte ich einen ruhigen 
Spaziergang hinunter nach Galle Face und ging anschließend zurück ins Hotel, womit der 
Tag ruhig ausklang. Und jetzt ist es Zeit, ein wenig auszuruhen.
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9. Januar 

Ich erhielt eine schöne Einladung von Pamalka, eine Theateraufführung der Legende von 
Kuweni zu besuchen. Dies war mein erster wirklicher künstlerischer Austausch hier, und 
er gab mir viel Stoff zum Nachdenken.


Zunächst war die Aufführung selbst eine Neuinterpretation 
dieser sri-lankischen Legende und bestand aus vielen 
Elementen. Musikalisch bemerkte ich eine faszinierende 
Mischung aus modernen, fast experimentellen Klängen – 
Dissonanzen, ungewohnten Instrumenten und 
aufgezeichneter statt live gespielter Musik. Gleichzeitig war 
sie mit sehr vertrauten, beinahe hollywoodartigen Samples 
überlagert, die auf mich etwas unverbunden wirkten.


Zweitens hatte ich hinsichtlich der Gesamtästhetik das 
Gefühl, dass es einfach sehr viel Material gab – vielleicht zu 
viel. Die Gesten waren groß, das Schauspiel ziemlich 
dramatisch, und es wirkte, als würde die Aufführung viele 
Ebenen präsentieren, ohne eine klare dramatische Linie zu 
haben. Aber ich merke, dass dies auch meine Perspektive ist, 
geprägt durch einen anderen kulturellen Hintergrund, und ich 
bin sehr neugierig, mit Pamalka darüber zu sprechen, wie 
lokale Ästhetiken solche Aufführungen formen.


Am Ende war es eine reiche Erfahrung und ein guter 
Ausgangspunkt, um die Kunstszene hier besser zu verstehen.


Dann gab es noch diesen sehr berührenden Moment nach 
dem Ende der Aufführung. Thelma Deepika Madis, die Hauptdarstellerin und zugleich 
Produzentin des Stücks, bat das Publikum tatsächlich, mit dem Klatschen aufzuhören, 
weil sie sprechen wollte. Obwohl ich die Worte nicht verstand, konnte ich spüren, wie 
persönlich das für sie war. Später erzählte mir Pamalka, dass sie das Stück geschrieben 
hatte und dass diese Aufführung so etwas wie ein Traum oder eine Mission für sie war.


Was mich besonders beeindruckte, war, dass am Ende die Vorhänge nicht geschlossen 
wurden. Stattdessen blieben alle Darsteller auf der Bühne, und das Publikum kam direkt 
auf die Bühne, um ihnen zu gratulieren. Das fühlte sich für mich sehr ungewohnt an, weil 
ich die Bühne immer als Raum der Performer wahrgenommen habe. Ich war fast etwas 
zögerlich, sie zu betreten, als wäre es ein heiliger Ort, der mir nicht gehört. Aber sie waren 
sehr freundlich und baten mich sogar, einen Kommentar für das Video zu geben, was 
mich sehr berührte.


Ich denke noch immer darüber nach – darüber, warum ich instinktiv Distanz zu diesem 
Raum empfand und was das über unterschiedliche kulturelle Vorstellungen von der 
Grenze zwischen Publikum und Performer aussagt.


Pamalka stellte mich außerdem Dr. Ravibandu Vidyapathy vor, einem Choreografen und 
Komponisten. Und ich hatte die Gelegenheit, Dr. Ankuran Dutta, den ehemaligen Direktor 
des Swami Vivekananda Cultural Centre, kennenzulernen. Dr. Dutta lud mich 
freundlicherweise ein, ihn in Indien zu besuchen. Es ist nur ein zweieinhalbstündiger Flug 
von Delhi. Das ist definitiv eine Idee für die Zukunft.
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10. Januar 

Heute entwickelte sich zu einem äußerst erkenntnisreichen und wirklich eindrucksvollen 
Tag. Ich begann den Morgen mit einem Treffen mit Pamalka, der für uns ein Gespräch in 
der Alliance Française de Colombo organisiert hatte. Gemeinsam erkundeten wir die 
Möglichkeit, dort ein Konzert zu veranstalten, und einigten uns auf einen vorläufigen 
Termin im Februar, vermutlich um den 10., bei dem wir zusammen mit einem Pianisten 
auftreten werden.


Was diesen Tag wirklich besonders machte, war das lange, intensive Gespräch beim 
Mittagessen. Pamalka erzählte offen von seinem musikalischen Weg, dem starken 
Einfluss indischer Musik auf die Szene in Sri Lanka und seinen eigenen Studien in Indien. 
Er berichtete, wie er zum Meister des Esraj wurde, obwohl er das Instrument anfangs 
nicht mochte. Außerdem sprachen wir über die Realität des lokalen 
Musikbildungssystems – wie viele Studierende jedes Jahr ihren Abschluss machen, aber 
Schwierigkeiten haben, Arbeit zu finden, und wie Musikstudien manchmal einfach 
gewählt werden, weil sie kostengünstiger sind.


Er gab mir auch einen tieferen Einblick in das Kastensystem in Sri Lanka, das nach wie 
vor großen Einfluss hat, sowie in die Rolle von Mönchen in politischen und sozialen 
Hierarchien. Es war aufschlussreich und zugleich ernüchternd zu hören, wie diese Ebenen 
von Identität – Kaste, Religion, Ethnie – die Rollen und Möglichkeiten von Menschen 
prägen.


Zum Abschluss dieses intensiven Tages gingen wir mit Haadia Galely essen, und ich 
wurde Alireza Shahini vom Iranischen Kulturzentrum vorgestellt. Es scheint, als könnte 
sich daraus auch eine zukünftige Jam-Session entwickeln.


Alles in allem war es ein Tag voller Musik, kultureller Einblicke und bedeutungsvoller 
Gespräche. Es ist Teil dieses wachsenden 
Geflechts an Erfahrungen hier in Sri Lanka.


11. Januar 

Es war tatsächlich ein wunderbarer Tag, auch 
wenn der Morgen still mit nur ein wenig Üben 
begann. Der eigentliche Höhepunkt war, als wir 
unsere erste Session mit dem Voices for Peace 
Choir hatten – der Gruppe von Haadia Galely. Wir 
begannen um 19:30 Uhr, und es war ein wirklich 
besonderes Treffen.


Pamalka war mit seinem Esraj da, und Alireza Shahini kam dazu und brachte sowohl eine 
Tombak als auch eine iranische Setar mit. Wir begannen behutsam, mit einigen 
Atemübungen und ein paar Hinweisen zur Benutzung der Stimme und zur Unterstützung 
durch das Zwerchfell, einfach damit sich alle wohlfühlen konnten. Nach einer 
Vorstellungsrunde bemerkte ich ein wenig Unsicherheit in den höheren Lagen, also 
arbeiteten wir daran und gingen dann in einige Improvisationen über. Es war schön zu 
sehen, wie sich alle öffneten, auch wenn sie anfangs etwas zögerlich waren.
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Zu den herausragenden Momenten gehörte Pamalkas Improvisation über einen 
traditionellen Raga. Er erklärte dem Chor ein wenig über indische Skalen und über die 
Unantastbarkeit dieser alten Melodien, was alle sehr faszinierte. Es gab ein schönes 
Gefühl von Verbindung. Und natürlich endeten wir auf einem schönen Höhepunkt mit 
einem Fairuz-Lied, das alle liebten.


Am Ende teilten die Chormitglieder ihre eigenen Erfahrungen und sprachen über Ghazal- 
und Qawwali-Traditionen, und das war wirklich bereichernd. Jede und jeder brachte 
etwas Eigenes mit – sei es ein tamilisches Loblied, ein pakistanisches Ghazal-Stück oder 
ein wenig arabischer Gesang. Es war ein reicher Abend voller kulturellen Austauschs und 
ein perfekter erster Schritt in unsere Zusammenarbeit.


12. Januar 

Heute war ein Tag voller Entdeckungen und kultureller Schichten. Ich begann damit, die 
Fakultät für Musik an der University of the Visual and Performing Arts (UVPA) in Colombo 
zu besuchen. Dort hatte ich die Gelegenheit, Professor Chinthaka Meddegoda zu 
interviewen. Wir gingen all die Fragen durch, die wir über Sri Lankas 
Musikbildungssystem, die Berufswege von Musikstudierenden und die Einflüsse, die die 
lokale Musikszene prägen, vorbereitet hatten. Es war faszinierend zu erfahren, wie sehr 
indische (Hindi-)Musik das prägt, was hier populär ist, während traditionelle sri-lankische 
Musik tief in komplexen Trommelmustern verwurzelt ist, die oft mündlich und nicht 
schriftlich weitergegeben werden.


Link zum Interview


Am Abend lud mich Pamalka zu einem seiner Konzerte ein. Die Reise dorthin war schon 
für sich ein Abenteuer: Wir nahmen einen Minibus, versammelten ein ganzes Ensemble 
von Musikerinnen und Musikern – Trommler, Tablaspieler, ein Harmonium und sogar einen 
kleinen Chor – und fuhren los. Vor dem Konzert hielten wir an einem Hindu-Tempel für 
einen traditionellen Puja-Segen, was sehr bewegend war. Danach gingen wir weiter zu 
einem buddhistischen Tempel, wo die eigentliche Aufführung stattfand. Zu sehen, wie 
diese religiösen Gemeinschaften einander respektierten und zusammenarbeiteten, war 
wirklich augenöffnend.


Am Ende der Nacht, nach all dieser Musik und kulturellen Vermischung, fühlte ich mich 
sehr dankbar und voller Inspiration.
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14. Januar 

Nach einem Ruhetag am 13., weil ich mich etwas unwohl fühlte, wurde der Abend des 14. 
zu einem echten Höhepunkt. Ich hatte das Vergnügen, eine Session für den Voices for 
Peace Choir zu geben. Mit einer kleinen, aber engagierten Gruppe von etwa vier 
Sängerinnen und Sängern – zwei Männern und zwei Frauen – tauchten wir in 
Gesangstechniken ein, besonders mit Fokus auf Atmung und die Nutzung des 
Zwerchfells, um hohe Töne sicher zu erreichen. Sie schienen wirklich glücklich über die 
Hinweise und die Fortschritte, die wir gemeinsam machten.


Dann arbeiteten wir an einem islamischen Hymnus, den sie bereits kannten, und gaben 
ihm ein neues Arrangement, das sehr schön gelang. Alle waren wirklich beeindruckt, und 
ich war sehr froh, etwas Sinnvolles beitragen zu können. Wir planen eine Folgesession am 
22. Januar, und sie freuen sich sehr darauf.


Als ich in der Wohnung ankam, erhielt ich einen Anruf – sehr traurige Nachrichten: Meine 
Katze ist zu Hause in der Schweiz gestorben.


15. Januar 

Der Tag war viel ruhiger. Ich verbrachte etwas Zeit damit, einfach durch die Stadt zu 
gehen, die Gärten zu geniessen und einen wunderschönen alten buddhistischen Tempel 
zu besuchen. Das brachte ein Gefühl von Frieden und Ruhe, was einen schönen Kontrast 
zu den geschäftigen Tagen davor bildete.


16. & 17. Januar 

Am 16. führte mich meine Reise von Colombo nach 
Kegalle, obwohl es ein ziemlich herausfordernder Tag 
war. Ich hatte Halsschmerzen und fühlte mich extrem 
müde, meine Stimme war fast weg. Aber ich hielt 
durch und traf einen wirklich freundlichen Fahrer, der 
mich sicher nach Kegalle brachte. Am Abend traf ich 
mich mit Pamalka, und er bemerkte sofort, dass ich 
nicht in guter Verfassung war. Wir besuchten einen 
lokalen Arzt in einer friedlichen, ungewöhnlichen 
Umgebung – es lag sogar ein Hund ganz ruhig neben 
ihm. Der Arzt verschrieb mir ziemlich viele 
Medikamente, was mich etwas überraschte, und 
danach ging ich einfach nach Hause, ass noch etwas 
mit Pamalka und unserem Fahrer und bekam 
schliesslich den dringend nötigen Schlaf. Es fühlte 
sich an, als würde ich einfach nur durch den Tag 
treiben, bis ich endlich mein Bett erreichen konnte.
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Am nächsten Morgen, am 17., wachte ich ganz ohne Stimme auf. Ich musste Pamalka 
mitteilen, dass ich in dem Workshop, den wir am Sasani Institute geplant hatten, nicht 
singen könnte. Das war etwas entmutigend, weil ich dorthin gekommen war, um etwas 
Besonderes zu teilen, aber manchmal laufen Dinge eben nicht wie geplant. Stattdessen 
passten wir uns an. Ich blieb bei meiner Oud, sprach über die Maqamat und hielt alles in 
einem tiefen Sprechbereich. Überraschenderweise wurde daraus ein wirklich schöner und 
tief musikalischer Austausch. Pamalka übersetzte meine Erklärungen zur arabischen 
Musiktheorie, und wir erkundeten die Parallelen zwischen dem indischen Raga-System 
und dem Maqam-System. Wir machten sogar eine schöne Improvisation zusammen – 
Oud und Esraj –, die von einem Freund von Pamalka 
professionell aufgenommen wurde.


Während dieser beiden Tage waren die Wärme und 
Gastfreundschaft von Pamalkas Familie einfach 
unglaublich. Die köstlichen Mahlzeiten seiner Mutter 
– Milk Rice, Roti und diese scharfen Saucen – und 
die Führung seines Vaters durch den Garten voller 
Kräuter und Gemüse liessen alles wie eine 
hochwertige, einfache und wirklich herzerwärmende 
Art zu leben erscheinen. Am Ende war die Erfahrung, 
obwohl ich nicht singen konnte, voller Verbindung 
und Bedeutung, und ich werde mich jetzt weiter 
ausruhen und sehen, was die nächsten Tage bringen.


18. Januar 

Am 18., noch in Kegalle nach der Diskussion am Sasani Institute mit Pamalka Manjitha 
Karunanayake, machten wir eine kleine Pause – im wahrsten Sinne des Wortes. Pamalkas 
Freund Arun, der Keyboarder seiner Band, begleitete uns, als wir in die Provinz 
hinausfuhren, um den Zoo zu besuchen. Bevor wir uns in die Natur begaben, genossen 
wir ein richtiges sri-lankisches Frühstück – Roti, Curry und diese wunderbaren String 
Hoppers, gefüllt mit süsser Kokos-Mousse. Durch den Zoo zu gehen und Krokodile, 
Vögel und verschiedenste Wildtiere zu beobachten, war ein perfekter Neustart. Nach 
Tagen im Kampf mit der Grippe war dieser Tag mit Natur, frischer Luft und Kameradschaft 
eine notwendige Pause, die mich beruhigte und meine Energie neu ausrichtete.
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19. Januar 

Am 19. hatte ich einen intensiven Austausch mit Dr. 
Nishadh Handunpathirana. Seine Arbeit erstreckt sich 
über verschiedene Regionen, indem er Musik in Schulen 
bringt und sie als grundlegende Säule von Bildung 
verankert. Für ihn geht es bei Musik nicht nur darum, 
Musikerinnen und Musiker hervorzubringen, sondern 
darum, geistig widerstandsfähige und spirituell gesunde 
Menschen zu formen. Wir untersuchten auch die 
Hindernisse bei der Bewahrung lokaler Musik und wie 
man sie stärken kann, damit sie Gemeinschaftsidentität 
fördert. Pamalka Manjitha Karunanayake, einer der 
Studenten von Dr. Nishadh, war anwesend und setzt 
dieselbe Philosophie in seinem Unterricht um. Dieser 
ganzheitliche Ansatz zur Musikbildung war ein 
Kernpunkt unseres Gesprächs und schafft eine 
Grundlage für künftige Zusammenarbeit.


Link zum Interview


20. Januar 

Der 20. war ein Tag voller kultureller Ausrichtung in seiner ganzen Bandbreite. Ich begann 
wie üblich und fuhr dann mit Pamalka zur University of the Visual and Performing Arts 
(UVPA), um eine Jam-Session mit einem traditionellen sri-lankischen Trommler zu 
formalisieren. Von dort gingen wir zur Alliance Française de Colombo zur Probe, wo wir 
Vidura Rodrigo, einen Pianisten, trafen. Während wir gemeinsam improvisierten – meine 
Oud, Pamalkas Esraj und Viduras Klavier –, stellten wir uns ein Konzert vor, das Satie, 
Debussy und unsere eigenen Improvisationen verbindet, ein Atemzug globaler Vielfalt. 
Später, beim Abendessen im Fika Deli, tauchten Pamalka und ich in Raga-Traditionen ein. 
Zufällig trafen wir auf Alireza Shahini, was spontane Pläne für eine Jam-Session im 
Iranischen Kulturzentrum auslöste. Ich besichtigte den Veranstaltungsort mit Alireza, 
beendete den Tag und fühlte mich wirklich dankbar.


21. Januar 

Der 21. war ein ruhigerer, reflektierter Tag. Ich verbrachte einen grossen Teil davon mit 
Vorbereitung, der Rückschau auf das bisher Erlebte, dem Notieren von Gedanken und 
dem Ordnen meiner Eindrücke. Später traf ich Pamalka im Fika Deli Café, wo wir unsere 
nächsten Schritte planten. Zufällig kam Alireza Shahini vom Iranischen Kulturzentrum 
vorbei. Wir kamen ins Gespräch über das Konzert, das wir dort planen. Nachdem 
Pamalka gegangen war, gingen Alireza und ich zum Veranstaltungsort, um den Raum, die 
Mikrofone, die Atmosphäre und all die kleinen Details zu prüfen. Es war ein durchdachter 
Tag der Vorbereitung vor den nächsten grossen Schritten.
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22. Januar 

Am 22. Januar richtete sich meine Aufmerksamkeit auf eine bedeutende kulturelle 
Institution in Sri Lanka: die Amaradeva Academy. Die Akademie steht als lebendige 
Fortführung des Erbes von Pandith Amaradeva – sie bewahrt nicht nur Repertoire, 
sondern bildet aktiv Sängerinnen und Sänger, Komponistinnen und Komponisten sowie 
ein Publikum rund um ein gemeinsames musikalisches Gedächtnis. Was mich besonders 
beeindruckte, war, dass die Akademie weniger als Schule im engen Sinne funktioniert, 
sondern vielmehr als kultureller Treffpunkt – ein Ort, an dem Tradition, Bildung und 
öffentliches Leben aufeinandertreffen.


Dies wurde während des Live-Konzerts im Auditorium des Sri Sambuddhatva Jayanti 
Mandiraya konkret erfahrbar. Die Grösse des Saals und die Präsenz eines voll besetzten 
Publikums setzten sofort den Rahmen. Es war keine exklusive oder elitäre Veranstaltung, 
sondern eine kollektive – Familien, ältere Menschen, junge Zuhörerinnen und Zuhörer 
sowie engagierte Musikliebhaber teilten denselben Raum.


Das Konzert vereinte mehrere prominente Sängerinnen und Sänger – Sanuka, Ridma, 
Suneera und Ashka – unter der musikalischen Leitung des Komponisten und Dirigenten 
Mahinda Bandara. Besonders auffällig war nicht individuelle Virtuosität, sondern die Art 
und Weise, wie das Repertoire zur Teilnahme durch Zuhören, Wiedererkennen und 
emotionale Resonanz einlud. Das Publikum war hochkonzentriert, sichtbar bewegt und 
schien in Momenten innerlich mitzusingen. Musik wurde hier als gemeinschaftlicher 
sozialer Akt erfahrbar und nicht als einseitige Darbietung.


Diese Erfahrung bestärkte eine zentrale Erkenntnis meiner Forschung in Sri Lanka: Musik 
fungiert hier weiterhin als verbindende Kraft. In diesem Saal konsumierten die Menschen 
Musik nicht nur – sie versammelten sich um sie. Das Konzert wurde zu einem Raum 
kollektiven Hörens, Erinnerns und Zugehörens und zeigte, wie institutionelle Strukturen 
wie die Amaradeva Academy in Verbindung mit bedeutungsvollen Aufführungsorten 
Musik als gemeinschaftliche Praxis erhalten können – statt sie in fragmentierte oder rein 
kommerzielle Formen zu überführen.
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23. Januar 

Am 23. Januar hatte ich ein herausragendes Mittagstreffen mit Dr. Siri Walt, der Schweizer 
Botschafterin , und dem Team der Schweizer Botschaft. Es war auch eine schöne 
Gelegenheit, das Pro Helvetia Delhi Team – Sadaf und Sedon – kennenzulernen, ebenso 
wie Reina, die inzwischen alle globalen Büros leitet. Ich kannte sie noch aus meiner Zeit 
im Schlachthaus Theater. Ich lernte auch Stefan Winkler, den Direktor von 
Colomboscope, zusammen mit seinem Assistenten Jan kennen. Ausserdem traf ich 
Thomas Burkhalter (Norient), meinen Atelier-Nachbarn im PROGR, der hier auftritt. Die 
Gespräche waren intensiv; ich stellte meine aktuellen Projekte vor und machte erste lose 
Pläne mit Olivier von der Botschaft sowie mit Leena, die die Social Media der Botschaft in 
Sri Lanka betreut. Die Idee ist, sie für zukünftige Kooperationen auf dem Laufenden zu 
halten. Insgesamt war es ein sehr inspirierender und produktiver Tag.


24. Januar 

Am Morgen machte ich einen Spaziergang in einem wunderschönen, weitläufigen Park in 
der Nähe der Trizen Towers – ruhig und erfrischend. Der Abend brachte zwei 
Aufführungen im Rahmen von Colomboscope.


Die erste war „Dum Tak Tak Dum Tak S“ von Imaad Majeed, einem muslimischen LGBTQ-
Künstler, der sich mit Sufi-Musik in Sri Lanka auseinandersetzt. Die Arbeit kombinierte 
einen Vortragscharakter mit performativen Elementen, eine dunkle Atmosphäre, 
minimalistische Klanggestaltung und lange Pausen. Obwohl konzeptionell interessant, 
hatte ich das Gefühl, dass eine klare dramaturgische Entwicklung und ein tieferes 
Eingehen auf rhythmische Strukturen fehlten. Imaad bezog sich auf Gruppen wie 
Naqshbandi und Mufliheen, die Sufi-Rituale praktizieren. Ich sprach kurz mit ihm nach der 
Aufführung, hoffe aber, das Gespräch ein anderes Mal fortsetzen zu können.


Der Abend setzte sich mit einer sehr starken zweiten Arbeit fort: „Melodies in My 
Head“ von meinem Kollegen Thomas Burkhalter und Daniel Jakob. Sie präsentierten 
einen Film, der die Kreativität von Künstlerinnen und Künstlern weltweit in 
Krisensituationen reflektiert, als Teil von Thomas’ Norient-Projekt. Die Verbindung von 
filmischem Erzählen, elektronischen Rhythmen und poetischen Fragmenten war 
beeindruckend. Auch wenn es sich gegen Ende etwas in die Länge zog, war das 
Publikum stark eingebunden. Die übergeordnete Botschaft – Künstler weltweit zu 
unterstützen und kreative Prozesse aufrechtzuerhalten – war kraftvoll und hinterliess mich 
am Ende des Abends sehr 
zufrieden.  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25. & 26. Januar 

Den 25. verbrachte ich in ruhiger Vorbereitung, arbeitete an 
Texten und an der dramaturgischen Struktur für meine 
Performance am nächsten Tag beim Colomboscope 
Festival.


Am 26. begann der Tag ruhig mit Reflexion, gefolgt von 
einem Soundcheck bei MusicMatters, wo ich Dylan und 
Denham kennenlernte, das Team für Ton und Bühne. Im 
Nebenraum beobachtete ich eine Probe mit einem sri-
lankischen Meistertrommler, einem Tänzer, einem 
Schlagzeuger am westlichen Drumset und einem 
Gitarristen – eine faszinierende Kombination. 


Nach dem Soundcheck hatte ich ein intensives Gespräch 
mit Dylan. Er erklärte mir, wie Trommeln und Tanz in Sri 
Lanka eine Art lebendigen Dialog bilden. In sowohl 
nördlichen als auch südlichen Traditionen reagieren Tänzer und Trommler aufeinander wie 
in einem Gespräch. Die Fussarbeit des Tänzers und die Rhythmen des Trommlers 
erzeugen ein unmittelbares gegenseitiges Verständnis – ein improvisatorischer Austausch, 
den ich als sehr beeindruckend empfand.


Am Abend des 26. kam ich etwa eine Stunde vor meiner Performance an. Das Publikum 
war vielfältig und offen, und ich fühlte mich geehrt, die Schweizer Botschafterin Dr. Siri 
Walt sowie das Team der Botschaft, meine Kollegen Thomas Burkhalter und Daniel Jakob 
und Stefan Winkler begrüssen zu dürfen. Umgeben von diesen Menschen wurde die 
Performance zu einem besonderen Moment. Das Publikum war präsent, lachte, reagierte 
und ging mit – sowohl in den Liedern als auch in den Oud-Passagen. Im Anschluss 
bedankte ich mich beim Botschafter und bei meinen Kolleginnen und Kollegen für ihre 
Unterstützung. Ich beendete den Abend mit einem Gefühl tiefer Zufriedenheit.


27. Januar 

Ich verbrachte den Tag damit, langsamer zu werden, mich auszuruhen und zu reflektieren. 
Ich hörte intensiv sri-lankische Musik und liess ihre Klangwelten und Stimmungen auf 
mich wirken, als Vorbereitung auf die kommenden intensiven Tage.


28. Januar 

Heute fand die erste Aufnahmesession mit Pamalka statt. Wir kamen gegen 16 Uhr im 
2020 Project Recording Studio an, wo ich den talentierten Toningenieur Dewin De Elwis 
kennenlernte.


Was folgte, war eine zutiefst intuitive Session: Oud, Esraj und Stimme flossen ohne 
Vorplanung. Wir vertrauten dem Moment und der Inspiration, und innerhalb dieses 
organischen Prozesses nahmen wir zwei Stücke auf. Das Ergebnis war beeindruckend – 
ehrlich, roh und lebendig.


Wir vereinbarten direkt zwei weitere Aufnahmetermine für die kommende Woche.
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29. Januar 

Dieser Tag war der Jam-Session an der University of the Visual and Performing Arts 
(UVPA) gewidmet, genauer gesagt am Department of Instrumental Music der Fakultät für 
Tanz und Drama. Diese besondere Begegnung wurde von Pamalka Manjitha 
Karunanayake koordiniert.


Es war eine grosse Freude, Musik über kulturelle Grenzen hinweg zu teilen – eine 
inspirierende Zusammenarbeit mit sri-lankischen traditionellen Trommlern. Wir erkundeten 
indigene musikalische Sprachen und öffneten gleichzeitig Raum für neue klangliche 
Möglichkeiten durch Improvisation und Dialog. Dieser Austausch fühlte sich sowohl 
künstlerisch als auch gesellschaftlich wesentlich an.


Unser Dank gilt dem Abteilungsleiter Jayantha Pushpakumara sowie Indika Tikiribandara, 
den Dozierenden, dem Personal und allen teilnehmenden Studierenden. Die 
Entscheidung, diese Zusammenarbeit zu filmen, war wichtig, um diese seltene und 
bedeutungsvolle Begegnung zu dokumentieren.


Link zur Videos  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https://www.dropbox.com/scl/fo/8p3h080furvqn9p63jgte/AKqsuph2xxpJRDCUOh5Kpwc?rlkey=978yjb8zqgde3a00oni3dvulr&dl=0


30. Januar 

Ich begann den Tag mit einer Probe im Iranischen Kulturzentrum zusammen mit dem 
aussergewöhnlichen Perkussionisten Alireza Shahini. Am Nachmittag kam Pamalka dazu, 
und die Trio-Konstellation begann sich zu formen.


Gegen 15 Uhr gingen Pamalka und ich zur Eröffnung des Nocturne String Ensemble an 
der Fakultät für westliche Musik der University of the Visual and Performing Arts (UVPA). 
Ich war vom Abteilungsleiter Manoj Sanjeeva eingeladen worden.


Das Konzert war vielseitig und sorgfältig kuratiert. 
Die jungen Musikerinnen und Musiker spielten 
Werke von Mahler bis hin zu sri-lankischer 
Filmmusik, Ghazal und Hindi-Repertoire – 
letzteres war ein besonderer Höhepunkt – und 
schlossen mit einem zeitgenössischen 
klassischen Stück. Die Rede des Vizekanzlers 
Rohan Nethsinghe war besonders eindrücklich. Er 
betonte die multikulturelle Identität des 
Ensembles sowie dessen Engagement für 
Crossover und Vielfalt und bezeichnete dieses 
Projekt als Keimzelle für zukünftige künstlerische 
Entwicklungen.


Es war auch bedeutungsvoll, die Ehrung von Dr. Ankuran Dutta zu erleben, dem 
ehemaligen Direktor des Indischen Kulturzentrums in Colombo, vor seiner Rückkehr nach 
Indien. Damit wurde die wichtige Rolle indischer Kulturinstitutionen in der Unterstützung 
der Universität durch Fördermittel und Stipendien gewürdigt. Die indische Kultur spielt 
weiterhin eine zentrale Rolle im kulturellen und gesellschaftlichen Leben Sri Lankas.


Ich hatte die Gelegenheit, Prof. Nethsinghe, Dr. Dutta und Herrn Sanjeeva persönlich zu 
begrüssen.


Nach diesen intensiven Eindrücken kehrten Pamalka und ich zum Iranischen 
Kulturzentrum zurück, um die letzten Vorbereitungen für unser Konzert zu treffen.


Unsere Performance – Alireza Shahini, Pamalka Manjitha Karunanayake und ich – war 
eine echte Zusammenarbeit. Unter dem Titel Three Modes, One Breath konnten wir eine 
tiefe Verbindung zum Publikum herstellen. Das Feedback war überwältigend; eine 
Zuhörerin beschrieb das Konzert als „zutiefst eindringlich“ – als eine Erfahrung, die viele 
Welten in einem Moment vereint, trotz politischer Spannungen und Polarisierung.


Was für ein Tag.


© wael-sami.com



31. Januar 

Ich verbrachte den Tag ohne festen Plan in Colombo und beobachtete einfach den 
Rhythmus der Stadt. Der klare Höhepunkt kam am Abend, als ich an der Navam Maha 
Prozession teilnahm. Sie begann um 19:30 Uhr am Gangaramaya-Tempel, zog sich durch 
die umliegenden Strassen und dauerte fast zwei Stunden.


Diese zwei Stunden waren ein intensives sinnliches Erlebnis. Tänze aus verschiedenen 
Regionen des Landes folgten in einer dichten Abfolge, getragen von komplexen 
Trommelrhythmen und begleitet von auffallend farbenprächtigen Kostümen. Hunderte von 
Mitwirkenden nahmen teil – Tänzer, Trommler und Spieler von 
Doppelrohrblattinstrumenten – und bewegten sich mit grosser Präzision und 
gemeinschaftlicher Energie.


Die Veranstaltung war beeindruckend organisiert, gut geschützt durch die Polizei und 
geprägt von einer bemerkenswert ruhigen Atmosphäre. Trotz ihrer Grösse wirkte die 
Prozession tief friedlich und freudvoll – weniger spektakulär als vielmehr gemeinschaftlich 
getragen, verwurzelt in Rhythmus, Hingabe und kollektiver Präsenz.


https://hirunews.lk/en/443659/colombo-prepares-for-grand-navam-maha-
procession#google_vignette


Link zur Videos  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1.–5. Februar 

Am 1. Februar reiste ich nach Balapitiya, 
während der Woche des Nationalfeiertags 
von Sri Lanka (4. Februar), wo die zentrale 
Idee meines Forschungsprojekts entstand. 
Der genaue Moment ihres Entstehens 
ereignete sich während einer 
Fischereiaktivität, begleitet von einem 
gemeinschaftlichen Gesang.


Ich beobachtete ähnliche Aktivitäten von 
Fischern. Ich verbrachte diese Zeit mit 
Reflektieren, Beobachten sowie mit der 
mentalen und künstlerischen Vorbereitung 
auf die kommenden Wochen.


6. Februar 

Heute kehrte ich nach Colombo zurück und besuchte ein wunderschönes klassisches 
Klavierkonzert in der Alliance Française de Colombo. Der Abend war der französischen 
Musik gewidmet und präsentierte den Pianisten Maxime Zecchini gemeinsam mit dem 
Symphony Orchestra of Sri Lanka anlässlich des 160. Geburtstags von Erik Satie, einer 
Schlüsselfigur des Fin de siècle und der frühen Moderne.


Das Programm erforschte die Farben und die Eleganz der französischen Musik und 
präsentierte Klavierwerke von Satie, Poulenc, Fauré, Saint-Saëns, Bizet, Massenet und 
Delibes sowie Kammermusik, aufgeführt von Musikerinnen und Musikern des Symphony 
Orchestra of Sri Lanka.


Dieses Konzert war ein wichtiger Moment für mich: Das Hören sri-lankischer klassischer 
Musikerinnen und Musiker in der Interpretation dieses Repertoires zeigte sowohl ihre tiefe 
Bewunderung für die westliche klassische Musik als auch ihr hohes künstlerisches 
Niveau. Der ausverkaufte Saal und das bemerkenswert aufmerksame Publikum 
unterstrichen zusätzlich die starke Präsenz und Wertschätzung klassischer Musik in 
Colombo.


Trotz der Präsenz von Musik in beiden Kontexten konnte ich keine authentische 
Kontinuität zwischen ihnen erkennen. Die musikalischen Sprachen, die sozialen 
Funktionen und die Bedingungen des Hörens waren grundlegend verschieden. Das 
Konzert in der Alliance Française entfaltete sich innerhalb eines klar definierten kulturellen 
und sozialen Rahmens: ein gebildetes, urbanes Publikum, das mit westlicher Ästhetik 
vertraut ist, darunter viele Nicht-Sri-Lanker – oft Europäer, die in Colombo leben und sri-
lankische Partner haben. Das Setting offenbarte eine deutliche soziale Stratifikation, in der 
Zugang zu und Vertrautheit mit westlicher klassischer Musik als Marker von Klasse, 
Bildung und kulturellem Kapital fungieren.
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Im Gegensatz dazu war die Musik, der ich an der Küste begegnete, untrennbar mit dem 
Alltag, der Arbeit und dem kollektiven Gedächtnis verbunden. Sie zielte nicht auf 
ästhetische Verfeinerung oder konzertantes Zuhören, sondern auf Koordination, 
Zugehörigkeit und gemeinsames Überleben. Dieser Gegensatz machte nicht eine Brücke 
sichtbar, sondern eine Lücke – eine, die breitere soziale Trennlinien innerhalb der sri-
lankischen Gesellschaft widerspiegelt, anstatt eine einheitliche musikalische Landschaft.


Eine bemerkenswerte Geste bildete den Abschluss des Konzerts. Am Ende des 
Programms trat der Pianist aus dem französischen klassischen Repertoire heraus und 
spielte ein bekanntes sri-lankisches Lied auf Sinhala. Die Wirkung war unmittelbar: Das 
Publikum stimmte ein, sang gemeinsam und teilte den Moment kollektiv. Diese Handlung 
löschte die sozialen und ästhetischen Grenzen, die während des Abends präsent waren, 
nicht aus, setzte sie jedoch für einen kurzen Moment ausser Kraft. Anstatt einer 
organischen interkulturellen Synthese funktionierte dieser Moment als eine symbolische 
Öffnung – eine westlich geprägte klassische Autorität, die Raum für lokales musikalisches 
Gedächtnis schafft.


Was mich besonders beschäftigte, war, dass dieser gemeinsame Moment nicht aus einer 
Konvergenz von Traditionen entstand, sondern aus einer bewussten, gezielten Geste. Die 
Verbindung war nicht in der Struktur des Konzerts angelegt; sie wurde am Ende 
hinzugefügt. Dies machte sichtbar, dass Inklusion in diesem Kontext Absicht und 
Handlung erfordert und nicht selbstverständlich innerhalb des institutionellen Rahmens 
existiert.


7. & 8. Februar 

Ich verbrachte diese beiden Tage ausserhalb von Colombo im Pegasus Reef Hotel. Was 
ich nicht erwartet hatte, war, dass dieser kurze Aufenthalt sich in eine kleine 
ethnografische Beobachtung verwandeln würde. Innerhalb von zwei Tagen erlebte ich 
zwei Hochzeiten im selben Hotel, von denen jede durch eine vollkommen 
unterschiedliche musikalische und kulturelle Atmosphäre geprägt war.


Die erste Hochzeit war musikalisch im westlichen Pop verankert. Eine Liveband spielte 
europäische Coversongs, gelegentlich gemischt mit sri-lankischem Poprepertoire. Das 
Setup war vertraut: Schlagzeug, Bass, Gitarre, Keyboard und ein Leadsänger. Die Struktur 
der Veranstaltung erinnerte fast an eine kirchliche Zeremonie. Es gab mehrere Reden von 
Freunden und Verwandten des Brautpaars. Die Stimmung war formell, aber warm, 
sorgfältig organisiert und klar strukturiert. Die Gäste trugen eine Vielzahl von europäisch 
geprägten Outfits, und die Gesamtästhetik tendierte zu einer kosmopolitischen, 
international ausgerichteten Atmosphäre.


Die zweite Hochzeit hätte kaum unterschiedlicher sein können. Die Musik bestand fast 
ausschliesslich aus indischem Pop in einem stark ausgeprägten Bollywood-Stil. Anstelle 
einer Liveband steuerte ein DJ den Klang, der deutlich lauter und kontinuierlicher war. Der 
Fokus lag weniger auf Reden und erzählerischen Momenten und stärker auf kollektiver 
Feier und Tanz. Die Gäste trugen traditionelle sri-lankische Kleidung – farbenreich, reich 
verziert und mit auffälligem Schmuck. Die visuelle Präsenz war dicht und lebendig und 
entsprach der Intensität der Musik.


Was mich am meisten beeindruckte, war, dass beide Ereignisse im selben 
architektonischen Raum stattfanden – im selben Hotel, in denselben Sälen, in derselben 
Umgebung – und dennoch zwei unterschiedliche kulturelle Welten darin sichtbar wurden. 
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Durch Musik, Kleidung, Lautstärke und Struktur brachte jede Hochzeit eine eigene soziale 
und kulturelle Ausrichtung zum Ausdruck.


Diese beiden Tage wurden zu einer weiteren Erinnerung daran, dass Sri Lanka aus 
mehreren parallelen Identitäten besteht. Musik fungiert hier nicht nur als Unterhaltung; sie 
ist ein Marker von Zugehörigkeit, Aspiration und kollektiver Selbstdefinition.


9. Februar 

Ich kehrte nach Colombo zurück. Gegen Dort traf ich Pamalka, und wir gingen ins Studio 
für unsere Aufnahmesession. Der Plan war klar: das Material weiterzuführen, das wir 
begonnen hatten. Die Realität hatte andere Pläne.


Dewin De Elwis, der Toningenieur, informierte uns, dass es ein Stromproblem gab. Er 
wartete auf das technische Team. Der Stromanbieter ist privat, und obwohl die technische 
Lösung einfach gewesen wäre – lediglich ein Kabel anzuschliessen – wäre dies illegal 
gewesen. Also warteten wir. Keine Aufnahme. Nur ausgesetzte Zeit in einem Studio, 
gefüllt mit Instrumenten und Stille.


Aus dieser Stille heraus entwickelte sich ein aufschlussreiches Gespräch.


Sri Lanka ist nach wie vor darauf angewiesen, Gas und Öl zur Stromerzeugung zu 
importieren. Es gibt ökologische Projekte, die auf saubere Energie abzielen, doch laut 
Dewin stossen viele davon auf Hindernisse. Wirtschaftliche Interessen, die mit Öl- und 
Gasunternehmen verbunden sind, verlangsamen diese Entwicklungen. Es ist dasselbe 
strukturelle Muster, das in vielen Teilen des Globalen Südens zu beobachten ist: 
Abhängigkeit, verzögerter Wandel, geschützte Gewinnketten an der Spitze, während die 
darunterliegenden Strukturen zu kämpfen haben.


Von der Energiepolitik gingen wir beinahe selbstverständlich zur Musikindustrie über.


Die strukturelle Logik erschien bemerkenswert ähnlich. Grosse Namen, Produzenten und 
Unternehmen nutzen häufig junge Musikerinnen und Musiker für minimale Bezahlung aus. 
Das Bewusstsein für Urheberrechte ist schwach ausgeprägt. Es gibt kein 
funktionierendes Pendant zu Organisationen wie SUISA oder vergleichbaren 
Verwertungsgesellschaften, die Urheber und Interpretinnen wirksam schützen. Einnahmen 
aus Tantiemen sind selten transparent. Anerkennung ist inkonsistent.


Dann kamen die Zahlen.


Grosse Popkonzerte finden regelmässig im ganzen Land statt. Diese Veranstaltungen 
basieren häufig auf westlicher Covermusik, gemischt mit sri-lankischem Pop. Ein 
einzelnes Konzert kann bis zu zehn Sänger präsentieren. Die Bezahlung für einen 
Hauptact liegt zwischen 100.000 und 500.000 LKR.


Im Gegensatz dazu arbeitet ein junger professioneller Musiker möglicherweise einen 
ganzen Tag im Studio für etwa 3.000 LKR. Kein Urheberrechtsschutz. Keine Beteiligung 
an Veröffentlichungen. Keine langfristige Einnahmequelle. Reine Einmalvergütung.


Das Ungleichgewicht ist offensichtlich.
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An diesem Tag haben wir nichts aufgenommen. Stattdessen haben wir eine andere Form 
von produktiver Zeit erlebt – einen intensiven Austausch über die Bedingungen von 
Musikerinnen und Musikern hier und anderswo. Der Stromausfall wurde zur Metapher: 
kreative Energie ist vorhanden, Talent ist vorhanden, aber die Infrastruktur – rechtlich, 
wirtschaftlich, institutionell – ist instabil.


Es stellte sich als ein unerwartetes, aber wertvolles Interview heraus. Durch eine einfache 
technische Verzögerung erhielt ich einen näheren und realistischeren Einblick in die sri-
lankische Musikszene. Das Gespräch machte strukturelle Herausforderungen sichtbar – 
von Energiepolitik bis hin zum Fehlen von Urheberrechtsschutz –, die den Alltag von 
Musikerinnen und Musikern hier prägen. In diesem Sinne wurde die gescheiterte 
Aufnahmesession zu einem gelungenen Moment der Forschung.


Manchmal erhellt die Abwesenheit von Elektrizität mehr als ein Scheinwerfer.


10. Februar 

Der Tag des Konzerts in der Alliance Française de Colombo.


Ich erlaubte mir einen ruhigen Morgen. Kein Überdenken. Keine Strategien. Einfach 
Atmen. Nach Wochen voller Recherche, Interviews, Jam-Sessions und institutioneller 
Treffen brauchte dieser Tag innere Stille. Performance ist nicht nur die Vorbereitung von 
Klang. Es ist die Vorbereitung auf Präsenz.


Am Nachmittag kam ich in der Alliance Française an. Der Saal war noch leer und trug 
diese besondere Spannung vor der Verwandlung. Ich ging das Programm gemeinsam mit 
dem Pianisten und dem Eventmanager Vidura Rodrigo durch und koordinierte die Details 
mit ihm. Pamalka kam gegen 17 Uhr dazu, und wir gingen in den Soundcheck über – wir 
justierten die Balance zwischen Oud, Esraj, Klavier und unseren Stimmen. Die Trio-
Besetzung verlangte Präzision. Drei Traditionen. Drei Klangfarben. Ein Atem.


Um 19 Uhr begann das Konzert. Ausverkauft.


Von den ersten Tönen an war das Publikum 
aufmerksam – neugierig, offen, wach. Das 
Programm bewegte sich von Solostücken zu 
Duos: manchmal im Dialog zwischen Pamalka 
und mir auf Oud und Esraj, manchmal 
gemeinsam mit Vidura am Klavier. Dann die 
Trio-Momente.


Ein Höhepunkt war Gnossienne No. 1 von Erik 
Satie – eine minimalistische französische 
Klaviermeditation, die ornamentale Modalität 
und mikrotonale Andeutungen in sich trägt. 
Dieses Stück trägt bereits Mehrdeutigkeit in 
seiner eigenen Struktur. Wir erweiterten seine 
Grenzen.
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Das letzte Stück war reine Improvisation. Kein Sicherheitsnetz. Oud, Esraj, Klavier und 
unsere beiden Stimmen. Westliche harmonische Architektur traf auf die Logik der 
arabischen Maqamat und die fliessende Grammatik der Raga. Niemand versuchte zu 
dominieren. Jede Tradition dehnte sich aus, ohne in Klischee zu kippen. Das Ergebnis war 
keine Fusion im kommerziellen Sinn. Es war Koexistenz unter Druck.


Das Publikum trat in einen Zustand kollektiver Suspension ein. Die Stille wurde dicht. 
Nach dem Verklingen des letzten Tons entstand dieser seltene Moment – jener, für den 
Performer leben – bevor der Applaus einsetzte.


Die Rückmeldungen im Anschluss waren überwältigend, besonders in Bezug auf die 
finale Improvisation. Menschen sprachen von Trance, von emotionaler Reise, von etwas, 
das sie nicht einordnen konnten. Das ist in der Regel ein gutes Zeichen. Wenn das 
Denken höflich scheitert, übernimmt das Empfinden.


Was für eine Nacht.


11. Februar 

Ich verbrachte an diesem Tag einen ruhigen Morgen und trug noch die Resonanz des 
Konzerts in der Alliance Française de Colombo vom Vorabend in mir. Ich ging am Meer 
entlang und reflektierte. Es gibt immer etwas sehr Eigenes am Morgen nach einer 
intensiven Performance. Das Adrenalin ist verschwunden, aber die innere Schwingung 
bleibt. Ich liess sie sich setzen.


Um 19 Uhr holte mich Sajeda vom Muslim Choral Ensemble ab, und wir fuhren zur 
zweiten Chorprobe. Ich begann mit Atemübungen und konzentrierte mich darauf, das 
Zwerchfell korrekt zu aktivieren. Für mich beginnt im Gesang alles dort. Keine Kontrolle 
ohne Atem. Von dort aus führte ich ein kleines dreistimmiges Fragment ein und arbeitete 
mit ihnen an Harmonien und einfachen kontrapunktischen Linien. Sie waren wirklich 
interessiert und sehr fokussiert. Ich konnte spüren, wie neu einige dieser harmonischen 
Bewegungen für sie waren, und genau das machte den Prozess umso spannender.


Danach übernahm Pamalka Manjitha Karunanayake. Er arbeitete mit ihnen an 
Hörübungen, insbesondere am Erkennen von Grundton und Quinte innerhalb 
verschiedener Skalen. Es war ein sehr präzises Gehörtraining, das das musikalische 
Bewusstsein von der Basis her aufbaute. Ich genoss es zu sehen, wie aufmerksam sie 
waren. Es war mir eine Freude, dieses Kapitel mit ihnen abzuschliessen und mich von 
allen Mitgliedern zu verabschieden.


Um 21 Uhr kam ich im Fika Deli an, um Vidura Rodrigo zu treffen. Es war mir wichtig, 
mich mit ihm auf einer menschlicheren Ebene auszutauschen. Während der Proben 
hatten wir nicht wirklich die Gelegenheit gehabt, tiefer zu sprechen.


Er zeigte grosses Interesse an meinem Weg, sowohl musikalisch als auch persönlich. Er 
ist ein sehr aufmerksamer Zuhörer. Als er mir sagte, dass ich ihn inspiriert habe, gab mir 
das viel Energie. Eine solche Rückmeldung von einem ernsthaften Künstler nehme ich 
nicht leicht.
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Er erzählte mir von seinem eigenen Weg. Er begann im Alter von elf Jahren Klavier zu 
spielen und ist nach Indien, Pakistan, Italien, Frankreich und Polen gereist – insbesondere 
nach Żelazowa Wola, dem Geburtsort von Frédéric Chopin. Er ist ein grosser Bewunderer 
Chopins. Neben der Musik hat er Englische Literatur studiert, schreibt selbst und ist 
zudem Tänzer im traditionellen sri-lankischen Stil. Eine vielschichtige Persönlichkeit.


Unser Gespräch wurde intensiver, als er über die Grenzen sprach, die er in der sri-
lankischen Musik hinsichtlich der melodischen Entwicklung wahrnimmt. Er reflektierte 
darüber, dass im buddhistischen Kontext melodische Musik historisch eine geringere 
Rolle spielt, während rituelles Trommeln und Instrumente wie die Horanewa dominieren, 
und dass ein grosser Teil der ausgeprägteren melodischen Tradition durch die Hindustani-
Musik beeinflusst wurde. Er zog eine interessante Analogie: den Vergleich zwischen der 
visuellen Strenge eines buddhistischen Tempels und der farbigen Ornamentik eines 
hinduistischen Tempels – und sah darin eine ähnliche Gegenüberstellung in der Musik. Ob 
man dem vollständig zustimmt oder nicht, es war eine bemerkenswerte Beobachtung.


Er sprach auch über seine Frustration in Bezug auf die künstlerische Szene in Sri Lanka 
und seinen Wunsch, nach Paris zu gehen. Für einen kreativen Künstler wie ihn besteht ein 
starkes Bedürfnis nach neuen Impulsen, neuen Ideen und mehr Freiheit im Ausdruck – 
insbesondere als LGBTQ-Künstler auf der Suche nach einem Raum, in dem Kunst ohne 
Einschränkung atmen kann.


Es war ein tiefes und ehrliches Gespräch. Ein starker Abschluss für den Tag.


12. Februar 

Der Tag begann mit Unsicherheit. Das Stromproblem im Studio war noch immer nicht 
gelöst, und für einen Moment fühlte es sich an, als würde sich dieselbe Geschichte 
wiederholen. Warten. Abhängig sein von Kräften, die man nicht kontrollieren kann. 
Frustrierend, ja – aber Teil des Rhythmus dieses Ortes.


Gegen 13 Uhr bestätigte Dewin De Elwis schliesslich, dass das Stromproblem behoben 
worden war. Grünes Licht. Wir machten uns auf den Weg ins 2020 Project Recording 
Studio und kehrten zur Arbeit zurück.


Ich hatte bereits die Stems eines Songs vorbereitet, an dem ich arbeitete – Fear Me Not. 
Meine Absicht war klar: Ich wollte Raum für Esraj-Passagen von Pamalka Manjitha 
Karunanayake öffnen und das Stück mit einer Tabla-Ebene von Lakpiya Abesinghe 
erweitern. Die Idee war nicht Dekoration, sondern Dialog – dem Stück eine weitere 
Dimension von Puls und Textur zu geben. Und es funktionierte. Das Stück erweiterte sich, 
ohne seinen Kern zu verlieren.


Danach gingen wir zu zwei weiteren Aufnahmen über.


Die erste war The Second Meeting, das Pamalka und ich in der vorherigen Session als 
Duo aufgenommen hatten. Dieses Mal wollte ich erkunden, was passiert, wenn wir die 
Tabla in das Geschehen einladen. Der Gedanke war einfach, aber konzeptionell präzise: 
Wenn das erste Treffen darin bestand, ein Thema ohne feste Idee zu entdecken, dann 
würde das zweite Treffen darin bestehen, diese Idee aus einem Zustand der 
Wiedererkennung heraus weiterzuentwickeln. Wir kannten das Motiv. Wir trugen 
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Erinnerung in uns. Die Frage war, wie sich dieses bekannte Material verändern würde, 
wenn ein dritter Musiker hinzukommt – jemand, der tief zuhört und in Echtzeit gestaltet. 
Die Dynamik veränderte sich sofort. Die Improvisation gewann eine weitere Ebene von 
Bewusstsein. Es ging weniger um Suchen und mehr um Entfalten.


Das dritte Stück war Momentum. Kein Plan. Keine Struktur. Wir begannen aus der Stille 
und folgten dem Fluss. Der Maqam Hijaz prägte die emotionale Farbe, aber nichts wurde 
erzwungen. Es war reines Zuhören und Reagieren – Atem zu Atem.


Was mich am meisten beeindruckte, war die Abwesenheit von Bewertung im Raum. Kein 
Druck, etwas zu beweisen, kein Versuch zu beeindrucken. Es war ein Prozess des 
Empfangens und Annehmens. Jede Geste durfte existieren, bevor sie beurteilt wurde. 
Eine solche Atmosphäre ist selten. Sie ist ein Geschenk.


Ein frustrierender Beginn – aber er endete als ein Tag von Klarheit, Vertrauen und stiller 
Freude.


13. Februar 

Ich verbrachte den Morgen in einem ruhigen Rhythmus – reflektierend, neu ausrichtend 
und die nächsten strategischen Schritte dieser Residency planend. Raum zum Denken ist 
wie Sauerstoff.


Der Abend jedoch war intensiv.


Um 18 Uhr nahmen Pamalka und ich an einer Diskussionsrunde teil, die im Haus des 
legendären sri-lankischen Musikers Pandith Amaradeva stattfand. Von seiner Familie 
eingeladen zu werden, war eine grosse Ehre. Dies war nicht einfach eine weitere 
Veranstaltung. Es war ein symbolischer Ort – Geschichte, Erinnerung und lebendiger 
Diskurs in einem Raum.
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Die Diskussion brachte Studierende, Theaterpraktiker und Personen aus der 
Popmusikszene zusammen. Ich gab eine kurze Einführung über die Oud und die 
Maqamat – das modale System der arabischen Musik. Die Fragen gingen schnell in die 
Tiefe. Besonders interessiert waren die Teilnehmenden an der Mikrotonalität: am Vergleich 
zwischen dem arabischen 24-Ton-System und dem indischen Konzept der 22 Shrutis. Ich 
erklärte, dass Mikrointervalle nicht nur festgelegte mathematische Teilungen sind; in der 
Praxis kann ein Ton in einem Maqam leicht anders klingen als in einem anderen. Diese 
feine Verschiebung ist nicht dekorativ – sie definiert den Charakter. Geografie, Zeit und 
Aufführungstradition beeinflussen, wie diese Nuancen umgesetzt werden. Theorie ist eine 
Karte; Praxis ist das Gelände.


Pamalka ergänzte dies mit Erläuterungen zu indischen Ragas – ihrer Struktur, Hierarchie 
und emotionalen Grammatik. Es entwickelte sich ein dichter theoretischer Austausch.


Dann geschah etwas Bedeutendes. Teilnehmende führten sri-lankische Theaterlieder auf 
– begleitet von Harmonium und traditionellen Tanzgesten. Die Melodien waren direkt, 
expressiv und fast narrativ in ihrer emotionalen Klarheit.


In diesem Moment stellte ich die Frage: „Ist das sri-lankische Musik?“


Der Gastgeber antwortete vorsichtig: „Das ist eine kritische Frage. Können wir überhaupt 
definieren, was sri-lankische Musik ist?“


Ich fragte weiter: „Wo wurde sie geschrieben? Und 
von wem?“


Antwort: In Sri Lanka, von sri-lankischen Künstlern.


Ich antwortete: „Dann ist es sri-lankische Musik.“  
Einfluss hebt Identität nicht auf. Musik ist eine 
lebendige Sprache. Sie entwickelt sich durch 
Austausch. Sie kennt keine Grenzen – ausser 
denen, die wir aus Angst konstruieren.


Dieser kurze Austausch machte etwas Tieferes 
sichtbar – die Spannung zwischen Bewahrung und 
Offenheit. Die Angst vor dem Verlust von Tradition 
gegenüber der Notwendigkeit von kulturellem 
Dialog. Dieselbe gesellschaftliche Strömung, die 
ich in Sri Lanka immer wieder wahrnehme: Identität 
im Aushandeln mit Moderne.


Sie stellten einen traditionellen Trommler vor, und wir improvisierten gemeinsam im 7/8-
Takt – asymmetrisch, lebendig, atmend. Sie betonten, dass sie diese Kunstform 
bewahren möchten, da sie „typisch sri-lankisch“ sei. Ich fragte, ob er Studierende habe. 
Ja – aber nicht innerhalb einer staatlichen Institution. Diese Trommeltradition ist mit 
Theatereröffnungen verbunden, wird jedoch in den universitären Strukturen nicht aktiv 
integriert. Es gibt eine Theaterabteilung, aber hauptsächlich für Sprechtheater. 
Musiktheater scheint marginalisiert.
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Ich schlug vor, dass, wenn Institutionen eine Tradition nicht schützen, private Initiativen 
einspringen müssen. Tradition erhält sich nicht durch Nostalgie. Sie benötigt Infrastruktur: 
Komponisten, Musiker, Schauspieler, Tänzer – ausgebildete Praktiker, die die Tradition tief 
genug verstehen, um sie weiterzuentwickeln. Bewahrung ohne Erneuerung wird zum 
Museum.


Als sich das Gespräch in Richtung Popmusik bewegte, brachte ich eine weitere 
Beobachtung ein: Warum verwenden so viele männliche Sänger eine luftige, fast 
gehauchte Stimmfarbe? Und warum befinden sich so viele Songs in ähnlichen Tonarten?


Die Antwort war pragmatisch und direkt. Schneller Ruhm. Geringe Investition in vokale 
Ausbildung. Orientierung an Trends statt Entwicklung einer eigenen künstlerischen 
Identität. Dieselbe Tonart, weil sie leicht mit gängigen Formeln funktioniert. Effizienz statt 
Tiefe.


Da war es wieder – Abkürzungskultur gegenüber handwerklicher Arbeit.


Am Ende des Abends führten Pamalka Manjitha Karunanayake, Lakpiya Abesinghe 
(Tabla) und ich The Second Meeting auf. Es war im Grunde die dritte Version dieses 
Stücks – und natürlich vollkommen anders. Improvisation verweigert Wiederholung. Sie 
dokumentiert den Moment.


Danach servierte unsere Gastgeberin ein hausgemachtes sri-lankisches Abendessen – 
String Hoppers und Curry. Grosszügig, warm, erdend. Gastfreundschaft ist hier nicht 
inszeniert, sondern gelebt.


Bevor wir gingen, besuchte ich das obere Stockwerk, wo eine beeindruckende Sammlung 
von Instrumenten, Auszeichnungen und Fotografien von Pandith Amaradeva aufbewahrt 
wird. Ein greifbares Archiv eines musikalischen Lebens, das eine Nation geprägt hat.


Wir machten ein Foto, bedankten uns bei der Familie und den Teilnehmenden und kehrten 
ins Hotel zurück.


Ich kam nicht nur mit Erinnerungen zurück, sondern mit geschärften Fragen zu Identität, 
Institutionen, Bewahrung und Mut.


Kulturelle Ökosysteme entwickeln sich entweder bewusst weiter – oder sie driften in 
Imitation ab. Die Arbeit ist nicht nur künstlerisch; sie ist strukturell.  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14. & 15. Februar 

Ich verbrachte ein ruhiges Wochenende. Ich brauchte es. Ich bereitete mich mental auf 
die letzte Phase der Residency vor und erlaubte mir, vor den kommenden Begegnungen 
einfach zu atmen.


16. Februar 

Heute traf ich schliesslich Imaad Majeed. Ich hatte ihn bereits zu Beginn meiner 
Residency kontaktiert, doch er war vollständig in seine Vorbereitungen und Aufführungen 
beim Colomboscope eingebunden.


Er lud Houaïda ein, sich uns anzuschliessen – eine deutsche Künstlerin und Performerin, 
die ebenfalls im Rahmen von Colomboscope unter dem Namen Hybrid Sonic Space 
gearbeitet hatte. Das Treffen entwickelte sich zu einem dichten und intensiven Austausch.


Imaad sprach über sein zentrales künstlerisches Forschungsprojekt: die Dokumentation 
und Sammlung von Sufi-Erbe auf der Insel. Er ist ein muslimischer Tamil aus dem Osten 
Sri Lankas. Seine Arbeit konzentriert sich darauf, Rituale zu dokumentieren, die von Sufi-
Gemeinschaften praktiziert werden, sowie die verschiedenen Sufi-Wege im Land zu 
kartieren – Qadereya, Shatheleya, Naqshabandy – und seine besondere Faszination für 
die Refaeya-Richtung.


Er beschrieb ein Ritual, zu dem er eingeladen worden war. Die Teilnehmenden treten in 
einen Trancezustand ein, während sie singen und sich mit grossen Klingen bewegen. Sie 
schneiden ihren eigenen Körper als Akt der Reinigung, und der Morshid – der spirituelle 
Führer – gilt als fähig, die Wunden anschliessend zu heilen. Was mich am meisten 
beeindruckte, war nicht nur die Intensität des Rituals, sondern die Zusammensetzung der 
Teilnehmenden: Buddhisten, Hindus, Muslime und Christen. Wenn es um Rituale geht, 
überschreiten Menschen in Sri Lanka häufig religiöse Grenzen.


Dies ist kein Universalismus. Niemand gibt seinen Glauben auf oder verschmilzt 
Doktrinen. Vielmehr handelt es sich um einen gelebten Pluralismus – unterschiedliche 
Identitäten bleiben bestehen, während sie denselben rituellen Raum teilen. Der Raum wird 
durchlässig. Wenn ein Ritual als heilend gilt, kommen die Menschen. In solchen 
Momenten tritt Theologie hinter verkörperte Erfahrung zurück.


Gleichzeitig führt diese gemeinsame Teilnahme nicht automatisch zu sozialer Gleichheit. 
Strukturelle Trennlinien – insbesondere ethnische und kastenspezifische Hierarchien – 
prägen weiterhin den Alltag. Rituelle Einheit und soziale Ungleichheit existieren 
nebeneinander. Diese Spannung erscheint mir zentral für das Verständnis Sri Lankas.


Wir sprachen auch über die Proteste von 2022 – einen Moment, in dem sich die 
Bevölkerung um grundlegende Bedürfnisse versammelte: Strom, Gas, Sicherheit und 
Würde. Imaad betonte, dass unter den religiösen und ethnischen Spannungen eine 
weitere tiefe Struktur liegt – das Kastensystem. Es trennt selbst innerhalb derselben 
Religion und Ethnie. Ohne eine Auseinandersetzung mit der Kaste, so seine 
Einschätzung, bleibt nachhaltiger Frieden fragil.
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Er erwähnte, dass er während Colomboscope 2022 von Behörden festgehalten wurde 
und seine Teilnahme erst am letzten Tag des Festivals fortsetzen konnte. Politisches und 
gesellschaftliches Engagement birgt weiterhin Risiken. Die Erinnerung an 
Verschwindenlassen ist nicht verschwunden; sie ist weiterhin als leise Präsenz im 
öffentlichen Leben spürbar.


Houaïda sprach über ihre Frustration im Umgang mit den technischen Bedingungen ihrer 
Performance. Sie beschrieb eine toxisch-männliche Haltung seitens des Soundteams, die 
ihre rituell ausgerichtete Arbeit beeinträchtigte. Ihr künstlerischer Ansatz basiert auf 
Resonanz und Frequenzfeldern. Mit einem Hintergrund in Physik untersucht sie, was sie 
„Resonanzkatastrophe“ nennt – die Idee, dass Eigenfrequenzen eines Raumes mit Klang 
in Einklang treten und den kollektiven Zustand des Publikums beeinflussen können. Es ist 
eine spekulative Theorie, aber konzeptionell überzeugend. Der Raum selbst wird zu einem 
aktiven Teilnehmer.


Wir gingen durch Colombo, während wir sprachen. An einem Punkt sagte Imaad: „Ich bin 
kein Entertainer.“ 
Ich antwortete: „Stimmt. Du bist ein Forscher.“


Seine Motivation ist zutiefst persönlich – die Suche nach Wurzeln, der Einsatz für 
Gleichheit, das Archivieren von Sufi-Rhythmen und Gesängen und deren Transformation 
in zeitgenössische performative Strukturen. Seine Arbeit ist keine ästhetische Oberfläche; 
sie ist politische Erinnerungsarbeit.


Nach diesem Treffen wurde mir etwas sehr klar: Der Konflikt ist nicht vorbei. Solange 
Tamilen keine vollständige Gleichberechtigung erfahren, bleibt die Spannung bestehen. 
Gleichzeitig bevorzugen viele das Schweigen. Vermeidung erscheint sicherer als 
Konfrontation. Die Angst, Trauma wieder zu öffnen, ist oft stärker als der Wille, es zu 
bearbeiten.


Dieser Abend war nicht nur bereichernd; er war klärend.


Nach diesem Abend fühlte ich mich ein Stück weit naiv. Ich wusste, dass unter der 
Oberfläche dieser Gesellschaft weiterhin Spannungen existieren, doch ich hatte gehofft, 
dass es einen Raum geben könnte, in dem Menschen sich einfach auf menschlicher 
Ebene begegnen – jenseits von Politik, jenseits von Geschichte.


Als Künstler versuche ich vielleicht manchmal, politischem und gesellschaftlichem Druck 
durch Musik zu entkommen. Ich glaube an Klang als etwas, das die Seele füllt und den 
Geist vom Lärm der materiellen Welt reinigt. Nach diesem Gespräch stellte ich mich 
selbst infrage. Bin ich ein Träumer? Oder schlimmer – bin ich illusionär?


Die Realität ist komplexer. Musik hebt strukturelle Ungleichheit nicht auf. Sie löst kein 
Kastensystem auf und garantiert keine Gleichheit. Aber sie schafft ein Feld, in dem eine 
andere Form von Beziehung möglich wird – wenn auch nur temporär.
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17. Februar 

Ich verbrachte den gesamten Tag im 2020 Project Recording Studio und finalisierte das 
Album Presence – Meeting in Sound. Die Idee war von Anfang an einfach: sich treffen, 
improvisieren, den Moment der Inspiration festhalten. Kein ideologisches Statement. 
Einfach Zuhören.


Pamalka Manjitha Karunanayake, Lakpiya Abesinghe und Dewin De Elwis – wir kommen 
aus sehr unterschiedlichen Hintergründen: Ausbildung, Religion, kulturelle Prägung, 
Temperament. Und doch teilen wir etwas sehr Konkretes: die Verpflichtung zum Klang, 
den Respekt vor dem Zuhören und die Bereitschaft, gemeinsam in Unsicherheit zu gehen.


Beim Hören des Masters fiel mir etwas Entscheidendes auf. Die Musik selbst sucht. 
Manchmal finden wir einen gemeinsamen Puls, und alles richtet sich aus. Manchmal 
driften wir auseinander. Manchmal sind wir kurz davor, uns zu treffen, und verlieren uns 
dann wieder. Die Struktur der Improvisation spiegelt soziale Realität.


Vielleicht wird hier die Diskussion zwischen Universalismus und Pluralismus erfahrbar.


Es ist kein Universalismus. Wir werden nicht zu einem homogenen Klang. Jede Stimme 
bleibt eigenständig – Oud, Esraj, Tabla – mit unterschiedlichen Tonsystemen und 
rhythmischen Logiken.


Aber es ist auch mehr als einfacher Pluralismus, in dem Unterschiede lediglich 
nebeneinander existieren. In der Improvisation suchen wir aktiv nach Ausrichtung. Wir 
gehen das Risiko von Reibung ein. Wir passen uns an. Wir hören. Wir scheitern. Wir 
versuchen es erneut.


Die Musik wird zu einer Praxis des Aushandelns von Differenz.


Beim Hören wurde mir klar, dass das Album selbst spricht. Es behauptet keine Einheit. Es 
dokumentiert den Versuch, einen gemeinsamen Punkt zu erreichen. Manchmal gelingt es. 
Manchmal nicht. Das wirkt ehrlich.


Auf gesellschaftlicher Ebene scheint eine ähnliche Suche stattzufinden: ein Raum, in dem 
Menschen stehen können, gesehen, anerkannt und respektiert – nicht durch das Auflösen 
von Unterschieden, sondern durch Teilhabe an einer grösseren Struktur, ohne die eigene 
Identität zu verlieren.


Nicht eins werden – sondern Teil von etwas sein.


Vielleicht bin ich nicht naiv. Vielleicht arbeite ich einfach auf einer anderen Ebene. Politik 
beschäftigt sich mit Machtstrukturen. Musik beschäftigt sich mit Wahrnehmung und 
Beziehung. Das eine ersetzt das andere nicht.


Später versuchten Pamalka und ich, ein Duo aufzunehmen – nur Stimme und indische 
Harfe. Die Idee war dieselbe: reine Improvisation, völlige Offenheit. Es scheiterte. 
Vollständig. Wir waren ehrlich, aber nicht ausgerichtet. Zwei Stimmen, die parallel suchen, 
ohne ein gemeinsames Zentrum. Es wirkte zerstreut, beinahe chaotisch.


Erst als ich entschied, es zu verkürzen, ein klares Motiv einzuführen und es fünfmal zu 
wiederholen – wie das Darbringen einer Tempelblume – veränderte sich etwas. 
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Die Struktur gab uns Halt. Die Wiederholung erzeugte Fokus. Wir mussten anders 
zuhören, gemeinsam atmen und Ausrichtung üben, statt sie vorauszusetzen.


Der Albumtitel Presence erscheint mir plötzlich weniger poetisch und präziser. Präsenz ist 
kein Einverständnis. Es ist das Bleiben im Raum, im Klang, im Unterschied – lange genug, 
um zu sehen, ob Resonanz entstehen kann.


Und Resonanz lässt sich, anders als Ideologie, nicht erzwingen. Sie geschieht – oder sie 
geschieht nicht.


Es wurde mir etwas Einfaches und Wesentliches klar: Resonanz entsteht nicht 
automatisch, nur weil die Absicht gut ist. Sie benötigt gemeinsame Form, Disziplin und 
Zeit. Improvisation braucht einen Rahmen. Freiheit braucht Struktur. Vielleicht spiegelt 
dieses kleine musikalische „Scheitern“ eine grössere Erkenntnis wider, die sich durch 
meine gesamte Erfahrung hier zieht: Begegnung ist keine spontane Harmonie, sondern 
eine Praxis. Wir werden nicht eins; wir lernen, uns um ein gemeinsames Zentrum zu 
bewegen. Und manchmal, durch Wiederholung und Geduld, entsteht Resonanz. Deshalb 
habe ich dem Albumtitel etwas hinzugefügt – Meeting in Sound. 


18. Februar 

Ich traf Pamalka, um mich zu bedanken und über die nächsten Schritte nachzudenken. 
Meine Residency endet, aber für ihn beginnt eine neue Bewegung. Er hat sich für das 
Artist-in-Residence-Programm von Pro Helvetia beworben. Jetzt ist es an ihm, zu 
erkunden – an einem anderen Ort, unter anderen Bedingungen, in einem anderen 
kulturellen Kontext.


In dieser Verschiebung liegt etwas Bedeutendes. Die Richtung verändert sich. Die Rollen 
verschieben sich. Die Begegnung geht weiter.


Ich hoffe, dass er diese Möglichkeit erhält. Ich bin gespannt zu sehen, was geschieht, 
wenn er seinen Klang in eine neue Umgebung trägt – wie er sich verändern wird, was er 
entdecken wird und was er herausfordern wird.


Das ist kein Abschied von Sri Lanka. Es ist ein „Bis bald“. Das Gespräch ist nicht 
beendet. Es hat lediglich seinen Ort gewechselt. Die Forschung – künstlerisch und 
menschlich – wird weitergehen.
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Ommi _ Das Erste Stück vom Album 

„Presence _ Meeting in Sound“

https://www.youtube.com/watch?v=q080g6QHdtw

