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1. Einleitung

Musik ist eine wundervolle magische Sache, die, seit ich im Grundschulalter meinen ersten Discman
bekam (ich habe die 90er tatsidchlich noch miterlebt), mein Leben in einem MaRe bereichert hat, wie
kaum etwas anderes auf der Welt. Die Kapazitat von Schallwellen, wenn sie ganz genau und mit Liebe
und Intention erzeugt werden, einen Moment alleine durch ihr Dasein in einer komplett anderen
Gefiihlswelt zu kontextualisieren, ist eine extrem wertvolle Ressource. It’s a gift that keeps on giving,
sozusagen.

Mein erstes Instrument war das Schlagzeug. Als Teenager hatte ich ein paar Jahre lang
Unterricht, der aber insgesamt recht fruchtlos blieb, da ich nie zuhause gelibt habe. Generell trug ich
ebenso ein paar soziale Unsicherheiten mit mir herum, die mich davon abhielten, mir Menschen zum
gemeinsamen Musizieren zu suchen. In der Abiturzeit wurde ich dann von einem Freund dazu
Uberredet, in unserer Abiband die Rolle des Sangers zu libernehmen. Daran habe ich sehr viel Freude
gefunden, weshalb ich danach hobbymaRig ein paar Jahre bei einer regionalen Wir-spielen-auf-
50.Geburtstagen-und-Dorffesten-Coverband gesungen habe. Als ich dann 2017 zum Studium nach
Bayreuth zog, habe ich mir gedacht, es kdnnte doch ganz schon sein, Gitarre spielen zu lernen. Und
Bass fand ich auch immer schon toll. Ich habe mir dann {iber einige Jahre mit Hilfe von etlichen YouTube
Tutorials quasi autodidaktisch beigebracht, diese Instrumente zu spielen. Ich hatte darin nie
Unterrichtsstunden und meine Technik ist sicherlich ganz grauenvoll, aber ich habe mir nach und nach
die Fahigkeit erarbeitet, mich musikalisch so auszudriicken, wie ich es immer wollte. Und ich bin
unglaublich dankbar, diesen Weg gegangen zu sein.

Das neueste Kapitel in dieser Reise ist Para Sol, unsere eigene Band, mit der wir eigene Songs
schreiben und diverse Konzerte spielen, mit anderen Bands ein grofRes Netzwerk aufbauen und
hoffentlich bald unsere Musik einem gréBeren Publikum in Form unseres ersten Albums zuganglich
machen kdnnen. Dieses Album nehmen wir komplett in Eigenregie in den sogenannten Red Hill Studios
der Medienwissenschaft Bayreuth auf. Als studentische Hilfskraft im Bereich Audio war ich an der
Einrichtung des Studios unmittelbar beteiligt und es war im Grunde seit Beginn meines Studiums mein
groRes Ziel, diese Moglichkeiten in Rahmen eines ambitionierten Musikprojekts einmal vollkommen
auszuschopfen. Dieser Moment ist jetzt und dieses Album ist mein medienpraktisches
Abschlussprojekt. Die kommenden Seiten sollen moglichst gut darstellen, wie der ganze Prozess
abgelaufen ist und was der gesamte Weg an Herausforderungen und Lehren fiir mich parat hielt und
auch weiterhin halt.



2. Konzept

2.1 Die Band

Para Sol sind Daniel Zenker am Schlagzeug, Jonas Kuhn an der Gitarre und ich, Christian Renner, am
Gesang, Bass und an der zweiten Gitarre. Ein paar Sdtze zur Entstehung und zum Hintergrund des
gemeinsamen Projekts sind wohl angemessen, um dem ganzen einen kleinen Rahmen zu geben.

Wir drei sind alle Studierende der Universitdt Bayreuth (Biochemie, Geootkologie und
Medienwissenschaft & -Praxis) und gemeinsam ehrenamtlich im studentischen Kulturverein Glashaus
e.V. am Campus aktiv. Dort haben wir {iber mehrere Jamsessions, die dort von uns semi-regelmafRig
organisiert werden, unsere Bekanntschaft gemacht und schnell gemerkt, dass wir dhnliche Vorlieben
und Ideen Giber Musik teilen und passenderweise fiir einen Bandkontext ideal kompatible Instrumente
spielen.

Die erste gemeinsame Probe fand im Mai 2022 statt, den ersten Auftritt spielte Para Sol am
21.10.2022 im Glashaus als Support fiir die Nirnberger Stoner Rock Band Pyramid. Somit war direkt
klar, dass wir eine Handvoll Songs zu schreiben hatten und den groRen Wunsch, eigene Musik im
Zusammenspiel live zu performen, direkt mit viel Engagement in die Tat umsetzen wiirden. Was dann
auch so passierte. Mittlerweile, knapp 2 Jahre spater, haben wir ca. 50 Auftritte Uber ganz
Suddeutschland verteilt gespielt und sind auf einem guten Weg, unser eigenes Album, dieses Projekt,
komplett aus eigener Kraft fertigzustellen und zu veréffentlichen.

2.2 Das Genre

Genrebezeichnende Buzzwords wie ,,psychedelic” oder ,progressive” konnen zuweilen schwierig sein,
da sie in der Regel direkt eine gewisse Erwartungshaltung und Annahmen transportieren, denen man
sich als Kiinstler nur bedingt unterwiirfig machen méchte. Dennoch kann es natirlich irgendwo sinnvoll
sein, sich in ein Label zu kleiden, um in einer Szene irgendwie abgebildet werden zu kdénnen. Wir
beschreiben unsere Musik daher in der Regel als Psychedelic Stoner Rock, obwohl wir von Song zu Song
auch ganzlich andere Einfliisse oder Stilmittel aus dem Blues oder Metal in unseren Sound einweben.
Wir sehen uns aber definitiv in der Tradition des sogenannten ,Stoner Rock”, ein Rock-Subgenre, das
in den frihen 90ern in der Kalifornischen Desert-Szene um die Band Kyuss entstanden ist. Heute kennt
man deren Gitarristen Joshua Homme vielleicht als Frontmann und einziges bestéandiges Mitglied der
recht populdren Band Queens Of The Stone Age.

,Stoner Rock” wird musikhistorisch gerne als alternative musikalische Weiterentwicklung des
Sounds von Black Sabbath eingeordnet. Die Classic Rocker um Ozzy Osbourne und Tony lommi werden
in erster Linie als die Begrinder des Heavy Metal verehrt. Wahrend jedoch Metal tonal in immer
schnellere und aggressivere Spharen emporgestiegen ist, haben gerade Sabbath-Songs wie ,War Pigs“
oder ,Sweet Leaf” eine gewisse simple Schwere in ihrem Sound, auf den sich grundlegende
Charakteristika des Stoner Rocks in Abgrenzung zum Metal zurlickfiihren lassen kénnen. Stilistische
Elemente sind etwa eine von langsamen Powerchords und simplen, aber konsequent harten Riffs
transportierte Wuchtigkeit, die als eine ganzlich anders geartete ,Harte” im Sound funktioniert, als die
teilweise hochkomplexen Arrangements, die beispielsweise 80s Metal und seine diversen Kategorien
oftmals ausmachen. Bands wie Kyuss oder Sleep, die zu den prototypischen Stoner Rock Bands gezahlt
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werden, zeichnen sich eben durch eine solche, trockene und simple aber kraftvolle Wucht und Energie
in ihrem Sound aus. Kyuss organisierten in ihrer Heimat Palm Desert in Kalifornien zu Beginn der 90er
regelmaRig sogenannte ,,generator shows” in der Wiiste. Unabhangige, do-it-yourself Konzerte, um die
sich eine ganze Szene aus Bands formierte, die in diesem Kreis aus Einfliissen aus Punk, Grunge, Blues,
aber vor allem dem traditionellen Classic Hard Rock a la Black Sabbath ein ihnen ganz eigenes Genre
kreierten. Urspriinglich wurde haufig der Begriff ,,Desert Rock” fiir dieses neue Genre benutzt, nach
und nach ergab sich jedoch im Musikjournalismus und Szenejargon der Begriff ,Stoner Rock” da
oftmals ein iberdurchschnittlich hoher Cannabis Konsum mit den Artists und den Fans dieses Genres
verbunden wurde.

Heute gibt es im Stoner Rock eine sehr aktive, jedoch stetig im Untergrund und abseits des
Mainstreams existierende Szene mit Bands aus aller Welt, die die DNA dieses Sounds mit Einflissen
aus diversen Kulturkreisen und anderen alternativen Musikgenres anreichern und weiterentwickeln.
Oftmals kommen diverse Psychedelia Einfliisse vor, die ebenfalls auf klassische populdre Rock Bands
wie Pink Floyd oder Led Zeppelin zuriickzufiihren sind. Zeitgendssische Bands, die Stoner mit Blues und
Psychedelic Rock kombinieren, sind zum Beispiel die US-Amerikanische Band All Them Witches, von
deren Sound wir maRgeblich beeinflusst sind, oder in der deutschen Szene Colour Haze aus Miinchen
und Kadavar aus Berlin.

2.3 Die Songs

Im Folgenden umreil3e ich kurz unsere Songs und deren Entstehungsprozesse. Generell verzichten wir
in der Regel auf etablierte Songstrukturen aus Strophen und wiederholenden Refrains. Unsere Songs
zeichnen sich oftmals durch ausgedehnte Instrumentalparts aus. Die Intention ist in der Regel, erstmal
einen atmosphdrischen Rahmen zu konstruieren, in den die Zuhorerlnnen eintauchen kénnen. In
diesem Kontext wollen wir darauffolgend eine dynamisch steigernde Spannung erzeugen, die dann
gegen Ende durch einen Hohepunkt aufgeldst wird. Daher sind unsere Songs in der Regel zwischen 8
und 12 Minuten lang. Die Songtexte sind grofStenteils von mir verfasst und befinden sich im Anhang.

Teagarden B ist ein eher ruhigerer, grooviger Song, der beispielsweise viel Inspiration durch das
spharische Gitarrenspiel David Gilmours in Pink Floyd fand. Der Bass bietet wahrend der Strophen ein
stetiges Bett fiir die Melodien der Gitarre und reichert durch Hammer-Ons und Slides in Kombination
mit den leicht swingend gespielten Drums den Rhythmus mit einem gut aufeinander abgestimmten
Groove an. Die Vocals werden eher gesprochen als gesungen, was etwa an die Vocal Delivery von Jim
Morrison von The Doors erinnert. Der Songtitel bezieht sich auf einen erddhnlichen Planeten im
Teegarden Sonnensystem, der metaphorisch als Neuanfang, als Chance zu verstehen ist. Textlich geht
es vage um die Kapazitdt des Menschen, aus Erfahrungen und Fehlern zu lernen. Es wird mit dem
ambivalenten Charakter unserer Spezies gespielt, zu schopferischen und zerstorerischen
Hochstleistungen fahig zu sein. In der zweiten Strophe folgt darauf ein rauschartiger Deliriums Zustand,
der uns Grenzenlosigkeit und die Unendlichkeit verspricht und dabei auf einer mystischen,
optimistischen Note endet. Der hintere Teil des Songs ist rein instrumental und steigert sich stetig hin
zu einer ekstatischen Explosion im Gitarrensolo mit schnellem Tremolopicking im harmonischen
Zusammenspiel mit einer Bassline, die eine gewisse Epik erzeugt.

Wolves ist im Grunde aus einer interessanten Abfolge von Bassakkorden entstanden, die die
Grundlage fir die erste Hélfte des Songs darstellen. Der Beginn des Songs soll die Atmosphare eines



Wolfheulens einfangen, dazu wird eine Okarina verwendet, die durch diverse Echo und Hall Effekte sehr
spharisch wird. Der Spannungsaufbau miindet dann im gemeinsamen Einsetzen der anderen
Instrumente. Die Gitarre spielte einen durch Fuzz sehr verzerrten und feedbacklastigen Slide Part,
wahrend die Drums zuerst mit einem Shuffle Part, dann steigernd mit mehr Wucht diesen Teil des Songs
passend abrunden. Der Mittelpart ist konsequent reduziert auf eine simple Bassline, sodass den Vocals
ein moglichst groRer Raum gegeben wird, um ihnen mehr Intensitat, Intimitdt und generell eine
gewisse Gravitas zu verleihen. Der Text handelt von einem Rudel Wolfe, die als Werkzeug der Natur
den Raubbau der Menschheit bestrafen. Eine Textzeile bezieht sich explizit auf die haufig dem Stamm
der Cree zugeschriebene Weissagung, nach dem Menschen eines Tages merken werden, dass Geld
nicht essbar sei. Dieser Mensch, der als Verkorperung der maximal zerstérerischen Auswiichse des
Kapitalismus zu sehen ist, wird als Feind deklariert, der von den Woélfen gejagt wird. Und wir sollten
uns der Seite der Wolfe anschlieBen. Man kdnnte sagen, es ist ein aktivistischer Song, auch wenn er
eher ungeeignet fir eine Fridays for Future Demonstration ware. Der Spannungsaufbau gegen Ende
des Mittelteils mlindet in einem epischen, ausgedehnten Schlusspart, in dem Teile des Texts nochmals
mit deutlich mehr Intensitat gesungen werden und danach ein langes Gitarrensolo bis zum Outro den
Song beschlieft.

Dust & Coal ist eine Hommage an die Hobo Kultur in den USA. Auf Gliterziigen trampende,
durchs Land ziehende Einzelgdnger, deren Zuhause die Ferne und der Weg dahin ist. Diese sehr
spezielle Subkultur verschwindet mehr und mehr aus der Gesellschaft, sie wird unter anderem durch
Mechanismen der Kontrolle, Sicherheit und verdandernde Transportwege verdrangt und entwickelt sich
immer mehr zu einem obskuren, mystischen Artefakt der Vergangenheit. Der Song erzahlt eine fiktive
Geschichte eines Reisenden, der seine letzte Fahrt antritt und in schwer nostalgischen,
drogeninduzierten Episoden seinem verlorenen, nie dagewesenem alternativen Leben nachtrauert.
Eine vergangene Liebe, die ihn nie losgelassen hat. Der Gedanke an ein gemeinsames Vermachtnis, ein
Kind, das nie geboren wurde. Der Gedanke an dieses Leben, das hatte sein kdnnen, aber nie war, [6st
dennoch ein wohliges, vertrautes Geflihl aus. Ein wenig Trost auf seiner letzten Reise. Instrumental ist
der Song aus einem simplen Gitarrenloop entstanden. Bei diesem Song spiele ich liber weite Teile nicht
Bass, sondern eine zweite Gitarre, da ich den Song und die einzelnen Parts auch dafiir geschrieben
habe und ein wenig egoistisch selbst mal ein cooles Gitarrensolo spielen wollte. Die Grundlage ist
immer eine einzelne Note, die aber hintereinander in verschiedenen Oktaven gespielt wird, was sie
gleichzeitig monoton, aber dennoch auf und ab bewegend klingen lasst. Der Gedanke dabei war, das
markante rhythmische Gerausch der Gleise einzufangen, tGber die ein Zug unentwegt Tag und Nacht
rattert. Darliber leitet ein minimalistisches, atmosphérisches Gitarrenintro in die erste Strophe. Die
Gitarre bleibt monoton, wodurch der Gesang sehr viel Raum bekommt, seine Melodie zum Wirken zu
bringen. Mit dem Ende der ersten Strophe setzt schlieBlich das Schlagzeug ein, was recht simpel und
konsequent ebenfalls diesem Gefiihl der endlosen Bahnstrecke zutraglich sein soll. Es folgen nach jeder
Strophe weiter ausgedehnte Gitarrensoloparts, die mal eher ausladend psychedelisch und traumerisch,
spater dann harter und klarer sind. Nach der letzten Strophe und darauffolgenden Gitarrensolo folgt
eine kurze Pause, in der ich von der Gitarre auf den Bass wechsle. Die Spannung wird durch ein
Schlagzeugsolo gehalten und intensiviert, und im gemeinsamen kraftvollen Wiedereinsetzen von Bass
und Gitarre zum Hohepunkt getrieben. Dieser wird gehalten und (ber den langen Outro Part mit
Headbangpotenzial ausgespielt.

Abisko ist ein ruhiger Song, der als Gegenpol zu den anderen, eher harteren Songs des Albums
fungiert. Wir wollten unbedingt einen Song schreiben, der vertraumt und folkig klingt und konsequent
ohne harte, verzerrte rockende Parts auskommt. Der Text ist an einem verschneiten Wintertag
zwischen den sanften, schneebedeckten Hiigeln des Okologisch-Botanischen Gartens der Universitat
Bayreuth entstanden. Es wird ein Ort beschrieben, der als Ruhepol, als Refugium fernab des Schmutzes
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der menschlichen Zivilisation existiert. Ohne Dinge wie Tempel oder die Abgriinde unserer Taten.
Dieser Ort ist in einem weiRen, magischen Winterwunderland voller Magie zu suchen. Abisko ist der
Name einer kleinen Stadt im hohen Norden Schwedens, die ich wahrend meines Auslandssemesters in
Malmo auf einem Trip zum Bestaunen der Polarlichter besucht habe, und die fir mich sinnbildhaft fiir
solch einen Zufluchtsort steht. Der Name hat auch einen schonen Klang und ist irgendwie cool. Der
Song ist im Grunde symmetrisch aufgebaut. Anfang und Ende bildet der Text, er wird am Ende
unverandert nochmal wiederholt und gibt dem Song einen Rahmen. Der Zwischenteil ist ein
langgezogenes, traumerisches Gitarrensolo, welches dazu einladen soll, die Augen zu schliefen und
sich selbst an den ganz eigenen magischen Riickzugsort zu traumen.

Midnight Sun ist ein harter, schneller und intensiver Song. Inhaltlich geht es insgesamt um
einen Rauschzustand, ein Freiheitsgefiihl, darin sich ausbreitende Abgriinde und darum, cool mit
einem Cabrio durch die Wiste zu fahren. Eine sehr verzerrte und aufgeregte Gitarre ist das
prominenteste Element im Sound, hier wurden explizit Einfliisse des Gitarrensound der Progressive
Metal Band Tool verarbeitet. Der Song ist im Gegensatz zu den meisten anderen Songs des Albums sehr
direkt und von Anfang an mit Vollgas dabei. Es passieren viele Dinge in der Gitarre, im Bass und im
Gesang gleichzeitig und es wird wenig Zeit zum Durchatmen gelassen, was insgesamt ein bisschen den
angedeuteten Rausch und eine Rastlosigkeit auf Seiten der Musik ausdriicken soll. Nach der zweiten
Strophe gibt es einen langeren Instrumentalpart mit kurzem Basssolo, was in einem intensiven
Breakdown Part miindet. Bass und Gitarre spielen synchron ein sehr dreckiges, absteigendes Riff, was
dadurch sehr wuchtig wirkt. Darauf aufbauend spielt die Gitarre ein langeres Solo, an dessen Ende die
Musik mit viel Feedback leiser wird und kurz erlischt. Dann setzt die Gitarre wieder ein, die letzte
Strophe wird gespielt und am Ende und Héhepunkt dieser wechselt der Rhythmus von einem stetigen
4/4 Takt zu einem walzerartigen 6/8 Takt (ein sehr harter, metallener Walzer, der eigentlich gar nichts
mit Walzer zu tun hat). Der Bass spielt im Zusammenspiel mit den tiefen Trommeln der Drums einen
sehr stringent groovenden Rhythmus, Gber den dann in der spateren Steigerung die Gitarre laut und
schnell zum Hohepunkt des Songs fiihrt. Dieser Hohepunkt ist ein Callback zu dem Breakdown Part in
der ersten Songhilfte. Dieses Riff wird als kronender Abschluss kurz und intensiv wiederholt, ehe bei
der letzten Wiederholung das Tempo aller Instrumente zum Erliegen kommt und der Song in schiefem
Feedback endet.



3. Pre-Production

3.1 Zielsetzung

Als jemand, dessen ausschweifendes Ausleben des Hobbys Musik auch das Sammeln von Schallplatten
beinhaltet, war der Gedanke daran, einmal eine eigene Scheibe in den Handen zu halten, einfach
wundervoll und eine grolRe Motivation dafir, dieses Projekt umzusetzen. Dementsprechend mussten
genug Songs geschrieben werden, um die ca. 2 x 25 Minuten einer LP zu fillen. In unserem Fall haben
finf Lieder gereicht. Unsere Lieder sind zuweilen sehr lang und nehmen sich viel Zeit, eine Stimmung
aufzubauen. Das sind Faktoren, die in der heutigen Streaming Okonomie natiirlich nicht sehr
erfolgsversprechend sind. Songs fiir den populdren Streaming Markt sind in der Regel um die 3 Minuten
lang, schnell zuganglich und damit ideal geeignet, um wie akustisches Fast Food schnell und ohne viel
Muse konsumiert zu werden. Natiirlich méchten wir unsere Musik der Zuganglichkeit und Reichweite
halber auch auf den gangigen Streaming Plattformen veroffentlichen, aber deren Spielregeln haben wir
bewusst im Songwriting Prozess fiir uns ausgeklammert. Wir mochten Musik machen, die man bewusst
im Live Moment auf einem Konzert oder als Aloum-Horerlebnis zuhause wahrnehmen und geniefSen
kann und die dabei nur sich selbst verpflichtet ist, statt musikbkonomischen Faktoren.

3.2 Liverecording vs. Einzelaufnahmen

Eine Frage, die wir uns ganz zu Beginn des Aufnahmeprozesses gestellt haben, war: ,,Kénnen wir nicht
einfach wie bei einem Livekonzert zusammen spielen und einfach alle einzelnen Instrumente dabei gut
aufnehmen?“ Das ist eine gangige Praxis in vielen Genres, bei denen eine gewisse Imperfektion, ein
menschliches Element, als essentieller und natirlicher Teil des Sounds angesehen wird. Die Vorteile
gegeniber klassischen einzelnen Aufnahmen der Instrumente liegen auf der Hand. Im Zusammenspiel
reagiert man organisch auf gegenseitiges Spiel, kleinere Abweichungen im Tempo und dynamische
Wechsel in der Energie des Songs, und vor allem fallt es vielen Musikerlnnen erstmal leichter, mit einem
Drummer neben sich statt einem Metronom im Ohr zu spielen. Der andere ganz grolRe Punkt ist die
Zeitersparnis, der Prozess ist insgesamt viel stringenter, man kdnnte pro Tag einen Song zusammen so
oft spielen, bis ein optimaler Take im Kasten ist. Als groRer Nachteile ware potenzieller ,,Bleed” auf den
einzelnen Spuren zu bedenken, also wenn auf der Aufnahme von Instrument A auch die
hintergriindigen Klange von Instrument B mit vorhanden sind. Das kann dazu fiihren, dass man die
einzelnen Instrumente im Mixing Prozess schlechter isolieren und mit weniger Prazision abmischen
kann. Wenn auf einer Aufnahme Elemente vorhanden sind, die man dort nicht haben méchte, sind
diese mit klassischen Werkzeugen der Klangbearbeitung nur schwer zu entfernen. Natirlich gibt es
mittlerweile eine Vielzahl an smarten Plugins, die dort z.B. mit Einsatz von Al Tools Abhilfe schaffen
kénnen, aber diese sind in der Regel kostenpflichtig und auch je nach Fall nur bedingt zielfihrend. Wir
haben uns als Bedingung gesetzt, dass wir eine moglichst klassische Arbeitsweise wahlen mochten, um
moglichst viele grundlegende Fahigkeiten des Produktionsprozesses zu erlernen.

Wir haben eine Livesession zur Probe aufgenommen, dazu haben wir die Raumlichkeiten des
Filmstudios am Geschwister-Scholl-Platz genutzt. Petra Bule, Paul Schlierman, Max Baxmann und Jo
Mohr haben das ganze filmisch begleitet, wobei ein Performance Video zu Teagarden B entstanden ist.
Der Link hierzu befindet sich im Anhang. Der Mixing Prozess verlief gut und wir waren mit dem Ergebnis
relativ zufrieden, aber letztendlich haben wir uns in einem vielleicht naiven Anflug von GréRenwahn
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dazu entschlossen, das Album nicht live einzuspielen, sondern in kontrollierten Einzelaufnahmen. Mit
ausschlaggebend waren die Schlagzeugaufnahmen, lber die wir bei der Livesession nicht die
gewlinschte Kontrolle hatten, da dort viel Raumklang der anderen Instrumente auf den Spuren
vorhanden war. Und generell wollten wir einmal die Erfahrung machen, wie die Dinge in einem
professionellen Studio bei einer liblichen Produktion gehandhabt werden.

Die Alternative zur gemeinsamen Liveaufnahme ist die klassische, in der Populdarmusik
standardmaRig angewendete Arbeitsweise der Einzelaufnahmen. Jedes Instrument wird nach und nach
synchronisiert mit Metronom und/oder Demospur in einer isolierten Aufnahmesituation eingespielt.
Dadurch hat man maximale tonale Kontrolle liber die einzelnen Elemente des Mixes und kann ebenso
einzelne Teile des gesamten Arrangements solange wiederholen, bis der perfekte Take entstanden ist.
Soweit die Theorie. Stimmt letztendlich auch, aber schonmal vorweg, bei uns hat das auch zu gewissen
Problemen geflihrt. Dadurch, dass man unbegrenzt Takes und Spuren aufnehmen kann, verliert man
sich leicht in einem Perfektionismus und es kann sehr schwer sein zu sagen ,,Besser wird es nicht, den
nehmen wir!“, Dazu tragt auch der Umstand bei, dass man bei solch isolierten Tracks der einzelnen
Instrumente viel leichter durch Ungenauigkeiten der individuellen Performance verunsichert wird. Im
gemeinsamen Livekontext werden solche Momente durch die Gesamtheit der Musik oft kaschiert, und
sie fallen auch nicht negativ auf, aber Solo Aufnahmen kénnen da gnadenlos sein. Wir haben in
unserem Prozess mal rechtzeitig, mal zu spat gemerkt, dass man auch oft einfach Entscheidungen
treffen und dazu stehen muss, damit man den nachsten Schritt der Produktion in Angriff nehmen kann.
Ich wiirde sogar an dieser Stelle schonmal sagen, dass das eine der grundlegendsten und wichtigsten
Lehren aus diesem gesamten Prozess war.

3.3 Demotracks

Der Aufnahmeprozess begann damit, fiir jeden Song eine Session in der von uns verwendeten Audio
Software Reaper anzulegen. Zur Strukturierung haben wir fiir jeden einzelnen Songabschnitt Marker
gesetzt. Diese waren natiirlich erstmal wichtig zu Orientierung, aber auch zur Implementierung
verschiedener Tempowechsel und Taktarten innerhalb der Songs notwendig. Wir haben einen
Clicktrack mit generierten Beats als Metronom erstellt, Giber den wir dann rudimentar und ohne Effekte
Gitarre und Bass eingespielt haben. Das haben wir per DI, also ,Direct Input” ins Interface,
aufgenommen und dann ein bisschen mit verschiedenen digitalen Verstarker Plugins aufgehibscht. Die
Vocals habe ich dann ebenfalls ohne viel Aufwand und Bearbeitung eingesungen. Somit haben wir dann
fir jeden Song einen halbwegs brauchbaren und auf Click aufgenommenen Backingtrack produziert,
die dann Daniel bei den eigentlichen Schlagzeugaufnahmen lber die Kopfhorer als Begleitung gehort
hat. Unser Workflow bestand also daraus, erstmal diese Backingtracks zu basteln, damit dann das
Schlagzeug ordentlich aufzunehmen, gefolgt von den richtigen Gitarren- und Bassaufnahmen bis hin
zum Abschluss mit den Gesangsaufnahmen. In Reaper sah das dann ungefihr so aus:




3.4 Album Art

Mir war es ein Anliegen, schon recht frith im Prozess das visuelle Design des Albums, vor allem natdirlich
die Cover Art, anzugehen. Ich dachte mir, das kann eine schone Motivation und Inspiration sein, eine
coole Visualisierung unserer klanglichen Atmosphiren und Asthetik zu haben. Als Artist kam mir ein
Freund in den Sinn, den ich wahrend meines Auslandssemesters in Malmo kennenlernen durfte. Per
Gradin ist seit mittlerweile fast 20 Jahren als lllustrator fiir Rollenspielbicher und Brettspiele, sowie als
unabhangiger Comic Artist aktiv. Er gestaltet oft diistere Science-Fiction und Fantasy Szenen, die mich
schon langere Zeit als Inspiration fiir eine gewisse Asthetik unserer Band begleitet haben. Hier an dieser
Stelle eine Seite aus seinem Comic Heavy Space, die stellvertretend fiir den Look steht, den ich mir fir
unser Album gewiinscht habe:

Ich habe Per mit unseren Vorstellungen kontaktiert und bei ihm die Gestaltung unseres Coverdesigns
in Auftrag gegeben. Dazu habe ich ein kommentiertes Moodboard (siehe Anhang) mit verschiedenen
anderen Albumcovern und generell coolen Designs erstellt, das ihm als Grundlage dazu dienen sollte.
Ebenso habe ich ihm eine Playlist mit Songs, die uns inspirieren, zusammengestellt, damit er unsere
Musik auch ohne fertige Aufnahmen einschatzen konnte. Wir haben mit verschiedenen Revisionen und
Anderungen nach 2 Monaten zwei Artworks von ihm geliefert bekommen, von denen wir das eine als
Cover fiir unsere erste anstehende Single Midnight Sun benutzen méchten, wahrend das andere dann
letztendlich die Frontseite unseres Albums zieren wird, sollte es dann irgendwann einmal fertig sein.
Insgesamt belief sich der Preis daftir auf 3000 Schwedische Kronen, etwa 260€. Dieser Preis fiir zwei
handgemachte, besondere Artworks und deren Nutzungsrechte erscheint mir sehr fair. Es war mir auch
ein Anliegen, Geld in die Hand zu nehmen um Gestaltungsarbeit zu entlohnen und nicht auf
freundschaftliche Gratisdienste zu zielen. Das sind die beiden Grafiken:
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Cover fiir die Single Midnight Sun

Cover Art fur die Frontseite des Albums
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4. Recording

4.1 Drums

Mikrofone:

Shure SM57 fiir Snare

Sennheiser MD421 fiir Snare + Toms

AKG C4000 x2 fir Overhead

Octava Set fiir Hi Hat und Ride Becken

Shure SM7B fiir Bass Drum

Sennheiser Richtmikrofone mit Kugelaufsatz fiir Raum

Die Schlagzeugaufnahmen stellen im Vergleich zu den anderen Instrumenten wahrscheinlich die
anspruchvollste Herausforderung bei solch einem Recordingprozess dar. Man spielt ja quasi nicht ein
singuldres Instrument, sondern etliche Trommeln und Becken im Zusammenspiel, und diese mochte
man dann moglichst gut in der Gesamtheit abbilden kénnen. Ebenso waren es unsere ersten
,ernsthaften” Aufnahmen, von denen der Erfolg des restlichen Projekts unmittelbar abhangig war.

Es gibt unzdhlige verschiedene Mikrofonierungstechniken fiir das Schlagzeug. In der Regel
modchte man alle Toms, die Bassdrum, die Snare und die Hi Hat individuell mit einem Mikrofon
abnehmen. Bei Bass Drum und Snare oftmals auch mehr, um die verschiedenen Schallwellen mit
Overtones und abweichender Klangcharakteristik komplett einzufangen und damit den Klang in einem
moglichst realistischen Rahmen wiederzugeben. Die Becken nimmt man in der Regel mit einem Stereo
Set an Overhead Mikrofonen ab, um ihnen direkt in der Aufnahme eine Raumlichkeit zu erhalten.
Verschiedene Mikrofonierungsansatze reduzieren zuweilen die Anzahl der Mikrofone und setzen mehr
auf im Raum verteilte Mics, um einen moglichst realistischen Raumklang einzufangen, der tendenziell
mehr unserer tatsichlichen Horerfahrung eines live gespielten Schlagzeugs entspricht. Letztendlich
kommt man mit sehr vielen Wegen bei Drumrecordings zum Ziel, es ist immer eher eine Frage davon,
welche Klangésthetik (vintage/modern/etc.) man anstrebt. Oder wahrscheinlich in den meisten Fallen
auch, welche und wie viele Mikros tatsdchlich vorhanden sind. Unser Setup sah letztendlich
folgendermalen aus, Erlduterungen dazu folgen auf der nachsten Seite.




Wir haben die sogenannte Glyn Johns Methode angewandt und diese mit anderen Ideen erganzt. Glyn
Johns ist ein britischer Toningenieur, der Karriere bei britischen Rundfunk BBC und in den legendaren
Abbey Road Studios gemacht hat. Unter anderem hat er das Album Let It Be von den Beatles produziert
und war Uber Jahrzehnte an der Produktion von unzdhligen erfolgreichen Alben beteiligt. Seine
Methode zur Schlagzeugmikrofonierung sieht ein relativ simples Setup von drei
Kondensatormikrofonen vor. Eines zentral Gber der Snare, eines im 90 Grad Winkel dazu seitlich an der
Floor Tom, das letzte zentral mittig vor der Bass Drum. Dieses simple Setup haben wir als Grundlage fiir
den Gesamtklang genommen. AnschlieRend, weil wir mehr als genug Mikrofone zur Verfligung hatten,
haben wir nochmal zusatzlich alle Toms und Becken einzeln mikrofoniert, um bei Bedarf ein Element
des Schlagzeugs im Mix prasenter und individueller bearbeiten zu kénnen. Ebenso haben wir den
Raumklang mit einem Stereosetup frontal und jeweils einem Mikrofon in den Raumecken neben den
Drums abgenommen. Ziel dabei war es, moglichst viele der Schallreflektionen im Raum einzufangen
und vielleicht nutzbar zu machen. Zum Beispiel kann die natirliche Hallfahne einer Snare Drum, die
man Uber die Raummikrofone aufnimmt, genau den wichtigen qualitativen Unterschied im finalen Mix
machen, den man braucht. Wir also haben alles aufgenommen, was moglich war.

4.2 Gitarre

Mikrofone:
Shure SM57 x2
Sennheiser MD421 x2

Wie bei den Drums war hier auch der Ansatz ,Viel hilft viel und nimmt viel auf”, was retrospektiv
wahrscheinlich wieder ein bisschen iberambitioniert war, aber das Gesamtergebnis sich trotzdem gut
horen lassen kann. Ein sehr klassisches Mikrofon fiir die Aufnahme von Gitarrenverstarkern ist das
Shure SM57, von dem wir mehrere zur Verfligung hatten. Es bildet vor allem die fiir den Gitarrensound
wichtigen Mitten sehr gut ab und hat im Vergleich zu vielen anderen Allzweckmikrofonen ein eher
beschnitteneres Low End. Das Ergebnis klingt isoliert tendenziell weniger (iberzeugend als bei manch
anderen Mikrofonen, aber fir den Gesamtmix mit anderen Instrumenten ist diese Charakteristik des
SM57 in der Regel sehr vorteilhaft, weshalb es als der absolute Industriestandard unterhalb siindhaft
teurer High-End Mikrofone flir Gitarren gilt. Neben einigen SM57 haben wir auch zwei Sennheiser
MD421 eingesetzt. Diese haben einen etwas ausgeglicheneren Sound und bilden das Low End
tendenziell besser ab. Generell wollten wir moglichst viele Optionen haben, aus dem
Zusammenmischen verschiedenster Mikrofone eine Soundsynergie zu erreichen, liber die wir dann
maximale Kontrolle in der Postproduktion hatten. Nachdem uns der Gitarrist einer befreundeten Band
empfohlen hat, auch mal ein Baindchenmikrofon fiir die Gitarre in Betracht zu ziehen, habe ich von Prof.
Jochen Koubek ein solches ausgeliehen bekommen, wodurch unsere Palette an Mikrofonen dann
komplettiert wurde.

Zur richtigen Positionierung haben wir uns diverse Online Tutorials zu Gem{ite gefiihrt, sehr
hilfreich waren hier etwa die Tipps des leider kiirzlich verstorbenen Soundengineers Steve Albini, der
unter anderem mit Nirvana und The Pixies zusammengearbeitet hat. Sein Studio Electric Audio in
Chicago betreibt einen YouTube Channel, auf dem sehr viele aufschlussreiche Tutorials zu
verschiedensten Aspekten des Musikrecordings zu finden sind. Unsere Lehre daraus war, wie so oft,
dass es keinen einen richtigen Weg gibt, sondern man viel probieren und testen sollte, was in der
individuellen Aufnahmesituation mit dem eigenen Equipment gut klingt. Unsere Gitarrenbox hat 4x12
Zoll Lautsprecher. Wir haben einen Gitarrenloop laufen lassen und dann in Zusammenarbeit die
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Sweetspots ausfindig gemacht, an denen die Mikrofone den Klang der jeweiligen Lautsprecher
moglichst schon eingefangen haben. Jonas sal® vor den Monitoren im Regieraum und hat die Mikrofone
abgehort, wahrend ich sie im Aufnahmeraum nach seinen Anweisungen verschieden positioniert habe.
Wie das letztendliche, fiir uns optimale Setup aussah, kann man dem folgenden Bild entnehmen:

Die Gitarren haben wir immer mindestens gedoppelt, also mehrere quasi identische Takes
aufgenommen, die dann in der Summe den Klang prasenter und voller erscheinen lassen. Ebenso
haben wir oftmals mehrere Gitarren mit verschiedenen Klangcharakteristiken der Tonabnehmer und
einer anderen Tonalitat in den Effektpedalen und Verstarkereinstellungen verwendet. Dadurch wurde
die Klangpallette der verschiedenen Gitarrenspuren im Zusammenspiel sehr voll und das Ergebnis wird
insgesamt einfach spannender, wenn man verschiedene, sich in ihrer Klangstruktur voneinander
abweichende Spuren zusammen mischt.

Wir haben fir die Gitarren- und Bassaufnahme extra Klinkenkabel durch den kleinen
Kabelkanal zwischen Aufnahmeraum und Regieraum gezogen, um komfortabel in letzterem spielen zu
kénnen. Im Aufnahmeraum konnten wir dadurch die Volume Level der Verstarker bis zum gewilinschten
Klang weit aufdrehen. Gerade bei Rohrenverstarkern hangt viel des letztendlichen Sounds davon ab,
wie sehr die Endstufenréhren gepusht werden kdnnen und dabei erreicht man dann dementsprechend
ohrenbetdubend hohe Lautstdrken. Aber dafiir haben wir ja genau diese schonen Raume und die
Moglichkeit, mit der Gitarre im Nebenraum zu stehen. Zusatzlich zu den diversen Spuren der
Mikrofone, haben wir auch bei jedem Take eine cleane DI Spur aufgenommen. Dazu haben wir das
Signal direkt nach der Gitarre noch vor samtlichen Effekt Pedalen durch eine AB/Y Box aufgesplittet und
eine unveranderte, cleane Spur tiber einen der Inputs des Steinberg Interfaces aufgenommen. Das kann
sehr nitzlich sein, um bei Bedarf Gber Verstarker-Simulations-Plugins wie z.B. GuitarRig nochmal im
Nachhinein einen ganz anderen Gitarrenklang auszuprobieren.
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4.3 Bass

Mikrofone:

Shure SM57

Shure SM7B
Sennheiser MD421

Die Bassaufnahmen haben wir zu Beginn mit einem &hnlichen Ansatz verfolgt, wie die
Gitarrenaufnahmen. Die fiir uns optimale Mikrofonierung haben wir ebenso durch viel Ausprobieren
und Vergleichen herausgearbeitet. Zusatzlich zu einem Shure SM57 und einem Sennheiser MD421
haben wir ein Shure SM7b benutzt, was neben seinem klassischen Einsatz als Vocal Mic auch beim Bass
eine gute Figur machen kann. Wie das ganze Setup dann aussah, sieht man hier:

Zusatzlich dazu haben wir ebenfalls das Signal direkt hinter dem Bass gesplittet und durch ein Preamp
Effektpedal mit eingebauter DI Box nochmal Clean aufgenommen. Bei Bassaufnahmen ist diese
Methode nochmal deutlich wichtiger als bei der Gitarre. Da ich oftmals Overdrive und Fuzz Effekte
benutze, die die essentiell wichtigen tiefen Frequenzen beschneiden, mochte ich immer irgendwie das
unveranderte, klare Signal mit moglichst viel Low End behalten, um es spater bei Bedarf wieder mit in
den Gesamtsound zu mischen. Das ist eine elementare Praxis fir guten Bass Sound, weshalb bei vielen
Bass Effekten in der Regel eine Wet/Dry Mix Einstellung inkludiert ist, um das saubere, trockene Signal
und damit das ordentliche Low End, immer verflgbar zu haben. Viele Bassisten benutzen in ihrem
Signalweg solche Splitting und Routing Optionen, um sowohl die wichtigen verzerrten Mitten/H6hen,
als auch das cleane Low End zusammen nutzbar zu haben.

Zusatzlich zu unserem Mikrofonsetup habe ich im Verlauf des Albumrecordings auch mit einem
komplett pedalbasierten Setup experimentiert. Insgesamt sind die Basssounds auf dem Album oftmals
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eine Mischung aus beiden Aufnahmesetups. Mir war es ein Bediirfnis, nicht immer die logistischen
Herausforderungen des Equipmenttransports und Mikrofonierens bewaltigen zu missen. Wahrend der
Arbeiten an unserem Album haben wir regemaRig Konzerte gespielt, fiir die wir dann nattrlich unsere
Verstarker abbauen und mitnehmen mussten. Ich habe mir daraufhin ein Ampsim Pedal mit Impulse
Response (IR) Funktion zugelegt. IR dient dazu, auf einem DI Kanal, der ja ansonsten einen sehr klaren,
direkten Basston transportiert, eine Art ,,akustischen FuRabdruck” im Sound zu addieren, der den Klang
eines mikrofonierten Basslautsprechers imitiert. Die individuellen Klangcharakteristika wvon
verschiedenen Lautsprechersetups wie 8x10 Zoll oder 2x15 Zoll und wie innerhalb eines Cabinets
Schallwellen umherfliegen und reflektiert werden, sind fiir den finalen Klang ebenso wichtig, wie die
Tonabnehmer im Bass oder der Verstarkertyp. Diese IR-Technologie gibt es erst seit einigen Jahren auf
dem Markt und hat sich gerade in der Bassszene als neue Norm etabliert, um diese analogen Bausteine
des Sounds digital zu modellieren und leicht ersetzbar zu machen. Da Bassisten seit jeher tendenziell
auch oder nur Gber DI in das Mischpult einer Livevenue oder die Preamps eines Studios spielen, hat
diese Erganzung der klanglichen Moglichkeiten durch IR Cabsimulationen zu viel mehr Nutzen mit viel
weniger Equipment gefiihrt. Mein Setup flir zuhause waren also zwei Signalwege, einer Uber einen
cleanen Preamp aus den schon vorher genannten Griinden, und einer (iber meine ganzen Effektpedale
mit dem Amp- und Cabsimulationpedal am Ende. Die Moglichkeit, in dem Komfort der eigenen vier
Wande und liber Kopfhérer quasi professionelle Aufnahmen zu machen, war auch sehr angenehm und
fir die Moral wahrend der verschiedenen, teilweise komplizierten Bassaufnahmen férderlich. Das
Setup sah letztendlich so aus:

N
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4.4 Vocals

Meine Mitbewohnerin und Theater- und Medienwissenschafts-Studierende Madeleine Scheuerpflug
hat letztes Jahr ebenfalls ein Audio-Abschlussprojekt umgesetzt. Dabei hat sie viel mit Prof. Jochen
Koubek zusammengearbeitet und berichtete mir anschlieBend mit strahlenden Augen von dessen
aullergewohnlicher Equipment Sammlung, insbesondere von den diversen hochwertigen
Gesangsmikrofonen, die er lber die Jahre zusammengetragen hat. Dankenswerterweise hat er auf
meine Nachfrage hin mir angeboten, auch ein passendes Mikrofon fiir unsere Aufnahmen auszuleihen,
woraufhin wir uns zu einem ,,Shootout” im Studio verabredet haben, um verschiedene Modelle genau
zu testen und miteinander zu vergleichen.

Die wichtigsten Kandidaten waren das im Studio bereits verfiigbare dynamische Mikrofon
Shure SM7b, mit dem unter anderem Michael Jackson alle seine Hits eingesungen hat, das legendare
Kondensatormikrofon Neumann U87 und das R6hrenmikrofon Warm Audio 251, ein erschwinglicher
und moderner Nachbau des sindhaft teuren Mikrofonklassikers Telefunken 251. Als kleine
Uberraschung hat Prof. Koubek ein Shure 520 DX mitgebracht. Ein dynamisches Mikrofon, welches in
der Regel fir Mundharmonika benutzt wird und einen sehr markanten, in den Frequenzen sehr
beschnittenen Klang hat, der an ein Funkgerat erinnert. Ich habe dann verschiedene Songparts jeweils
mit den zur Auswahl stehenden Mikrofonen eingesungen, womit wir dann ausfihrliche A/B Vergleiche
machen konnten. Durchgesetzt hat sich letztendlich das WA 251, da es einen fiir meine Stimme sehr
gut passenden warmen Charakter hat und die tiefen Mitten, in denen sich meine Vocals hauptsachlich
im Frequenzspektrum bewegen, sehr gut und angenehm abbilden kann. Zusatzlich haben wir das Shure
520 DX als Effektmikrofon ausgewahlt, da wir die Idee reizvoll fanden, dessen angezerrten ,,Lo-Fi“ Klang
zum Doppeln mancher Parts zu benutzen.

5. Post-Production

5.1 Mixing

Die Aufnahmen fiir unser Album sind ca. zu 90% abgeschlossen, es fehlen noch ein paar Vocal Takes
und Gitarren Parts. Wir haben gemerkt, dass das Mixing bisher mit Abstand am meisten Arbeitszeit
einforderte und dies auch weiterhin tun wird. Unser Anspruch, alles selbst zu machen, wurde und wird
in diesem Arbeitsschritt konstant auf die Probe gestellt, aber wir haben nun endlich mit Midnight Sun
unseren ersten Song komplett fertig gemixt und sind mit dem Ergebnis sehr zufrieden. Der Prozess hat
sich iber mehrere Monate gezogen, da wir oft nur z.B. zwei Abende am Stiick Zeit fiir das Mixing hatten
und so der Prozess bruchstiickhaft und schleppend verlaufen ist. Das liegt unter anderem auch daran,
dass wir in der Regel kollaborativ gemixt haben, also immer verschiedene Zeitplane miteinander
abstimmen mussten und dabei durch andere Dinge wie Masterarbeit, Praktikum und Auftritte oftmals
ein konsequentes Widmen von mehreren Tagen hintereinander nicht umzusetzen war. Daraus haben
wir definitiv viele Lehren beziiglich Commitment und Workflow gezogen. Oft war es so, dass die Session
dann mal drei Wochen still lag und man sich immer erst wieder kurz eindenken musste und wir eben
ofters ,den Ball fallen gelassen haben”, wie man so schon sagt. Aber, letztendlich haben wir uns
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durchgekampft und bei Midnight Sun sehr viele Erfahrungen gesammelt und Techniken erlernt und
angewandt, die den Prozess mit den anderen Songs deutlich vereinfachen, wie wir jetzt schon merken.
Wir haben ebenso viele Presets fiir die einzelnen Instrumente erstellt, die wir einfach per Copy & Paste
auf die neuen Songs anwenden kénnen, und dann von diesem Punkt aus viel schneller durch
detailliertere Anderungen schneller ans Ziel kommen. Wir haben sozusagen fiir alle Instrumente und
Prozesse gute Vorarbeit geleistet, die uns die Arbeit an den restlichen Songs deutlich vereinfachen wird.
Wir hoffen, das Mixing bis Oktober abschlieBen zu kénnen, um das Kapitel endlich abschlielen und uns
neuen Dingen widmen zu kénnen. Im Folgenden werde ich anhand einiger Screenshots aus unserer
Session flr Midnight Sun auf die einzelnen Instrumente und unseren Gedankengang beim Mixen
eingehen.
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Die Drumspuren sind in Bussen organisiert, in denen jeweils die einzelnen Spuren der verschiedenen
Mikrofone fiir eine Kategorie der Drums zusammengefasst werden. Der erste Schritt war fiir uns, alle
Trommeln, also Snare, Bass Drum und Toms, mit einem Gate zu bearbeiten, das wir so eingestellt
haben, dass moglichst nur die relevanten Hits durchkommen. Davor und danach lasst das Gate die Spur
verstummen, um Mic Bleed von den anderen Larmquellen auf den einzelnen Spuren zu minimieren.
Bei den Becken haben wir keine Gates benutzt, da es fiir ihren Klangcharakter elementar wichtig ist,
viel Dynamik zuzulassen. Beispielsweise sollten ein sehr leises ausklingen und abschwellen der Becken
nicht unnatirlich beschnitten werden. AnschlieRend haben wir mit einem Equalizer den Grundsound
der einzelnen Elemente bearbeitet. Ziel dieses ,Toneshapings” ist es, die jeweils wichtigen Frequenzen
der einzelnen Trommeln rauszuarbeiten und die Starken zu betonen. Die unwichtigeren Frequenzen
mindert man ein wenig, um im gesamten Spektrum mehr Platz zu schaffen fir andere Instrumente, die
dort vielleicht gerade stattfinden mochten. Ein weiteres wichtiges Element ist Compression. Gerade bei
Bass Drum und Snare haben wir darauf geachtet, einen komprimierten, druckvollen Sound beim
Anschlag zu haben, um diese Elemente im Mix hervorzuheben. Das Zusammenspiel von Bass Drum und
E-Bass bedarf viel Aufmerksamkeit und Anpassung, da diese beiden Instrumente quasi genau im
gleichen Hertz Bereich agieren. Wir haben in den jeweiligen EQ Settings ganz genaue Frequenzbereiche
herausgearbeitet, wo wir den E-Bass wirken lassen und die Bass Drum beschneiden. Um 80 Hertz haben
wir den E-Bass gepusht, um 100 Hertz hat die Bass Drum dann ihren Bereich aufgerdaumt bekommen.
Ebenso haben wir Sidechain Compression benutzt. Das bedeutet, dass die Hits der Bass Drum die
Compression auf dem E-Bass so triggern, dass sie ihnen kurz Platz macht und die Hits besser
durchkommen. Als nachsten Schritt haben wir die einzelnen Teile des Drumsets in verschiedene Reverb
Spuren als Send-Effekte geschickt. Dort haben wir Uber jeweils unterschiedliche Einstellungen der
simulierten RaumgroRe und verschiedene Wet/Dry Verhaltnisse manche Teile des Drumsets weiter
,vorne” im Stereobild platziert, quasi verhaltnismaRig trockener mit weniger Hall klingen lassen, und
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umgekehrt. Darliber hinaus haben wir jedes Teil des Sets mit einem eigenen Pan-Wert im Stereobild
verortet, damit sich beispielsweise Tom Fills dynamisch durch den Raum bewegen und das Klangbild
eines echten Drumsets besser abgebildet wird. Live vor einem Drumset kdnnen wir ja auch ,von links
nach rechts” héren kdnnen, wo welche Trommel platziert ist. Insgesamt haben wir flir uns so ein sehr
zufriedenstellendes Stereobild der Drums erzeugt, man fihlt (hoffentlich) die Raumlichkeit im Klang.
Als letzten Step haben wir auf den gesamten Drumbus einen Kompressor mit sehr niedriger Ratio
hinzugefiigt, der im Hintergrund alles klanglich ein bisschen ,,zusammenkleben” soll.

Die Gitarre ist den ganzen Song liber das prominenteste Element im Mix, abseits der kurzen Vocal Parts.
Wir haben die Spuren und die Dopplungen fiir jeden Songpart aufgesplittet, um von Part zu Part genaue
Anpassungen vornehmen zu kdnnen. Wie schon unter dem Kapitel Recording erwahnt, haben wir die
Gitarrenspuren mit vielen Mikrofonen gleichzeitig aufgenommen, um daraus unseren idealen Klang zu
synthetisieren. Letztendlich haben wir oftmals zwei der SM57 Spuren aus jeweils verschiedenen
Positionen vor den Lautsprechern zusammen mit dem Low End der MD421 Spuren gemischt. Bei
einigen Stellen haben wir auch die DI Spur genutzt, um mit einem Verstarker Plugin in Reaper nochmal
das passende Toneshaping hinzubekommen. Wie schon im Kapitel zuvor erwahnt, haben wir die Gitarre
immer mindestens gedoppelt, manchmal sogar bis zu vierfach in manchen Songparts im Mix. Dabei
haben wir dann viel mit verschiedenen Reverb Einstellungen und Pans gearbeitet, um diese
verschiedenen Gitarren voneinander zu trennen und im Stereobild einzeln wahrnehmbar zu machen,
wodurch die gewiinschte Tiefe und Fille im Klangbild erreicht wird. Diese Pans haben wir teilweise
Uber Automation dynamisch durch den Stereoraum bewegen lassen, was diesen Effekt noch weiter
unterstiitzt. Das sieht in der Reaper Session dann so aus:




Neben der Raumlichkeit der Gitarren war vor allem, dhnlich wie bei den Drums, das Verhaltnis zum
Bass absolut essentiell. Wir haben versucht, die jeweils wichtigen Frequenzen rauszuarbeiten, an
denen die Gitarre beispielsweise das eigene Low End gar nicht braucht und dem Bass dort Platz machen
kann. Umgekehrt haben wir beim Bass dann die Mitten tendenziell reduziert, da dort die Gitarre den
GroRteil ihrer wichtigen Frequenzen hat. Folgend sind zwei EQ Beispiele von Gitarre und Bass, um das
von uns angestrebte Verhaltnis der beiden Instrumente im Frequenzspektrum zu visualisieren.
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Im unteren Bild sieht man, wie wir beim Bass die relevanten Frequenzen fir das flllende Low End und
den definierenden Saitenanschlag in den hohen Mitten hervorgehoben haben, um daneben den
anderen Instrumenten wie Gitarre, Gesang, Snare Drum und Becken wieder mehr Raum zu geben. Bei
Midnight Sun ist der Anschlag des Basses besonders wichtig, da in den Strophen viele Hammer Ons
gespielt werden, die als wichtiges Performance Feature im Mix dann natirlich irgendwie erkennbar
und hervorgehoben werden mussten. Dies ist uns eben genau durch diese Betonung der wichtigen
Anschlagsfrequenzen um 3000 Hertz gelungen.
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Die Vocals sind bei Midnight Sun zwar natirlich ein wichtiges Element, aber haben nicht die gleiche
herausragende Stellung wie etwa bei einer Pop Produktion inne. Es geht primar weniger um den
textlichen Inhalt, als viel mehr darum, eine weiter spannende Klangtextur im Song einzufiigen, die
Stimme wird mehr als gleichbedeutendes Instrument behandelt. Wie man auf dem Bild des
Vocalbusses unten sieht, ist auch der rein zeitliche Anteil der Stimme am gesamten Song relativ gering.
Wir haben vorwiegend die cleanen Aufnahmen des Warm Audio Mikrofons benutzt und dann die
Kratzigkeit des Shure 520 DX als interessante Struktur mahl mehr und mal weniger mit rein gemischt.
Ansonsten sind die Vocals relativ trocken, auRer einem leichten Kompressor zum Angleichen von
Volume Unterschieden und einem leichten EQ zum rausbringen der relevanten Frequenzen, sind kaum
Effekte auf der Stimme. Nur am Ende jeder Strophe lassen wir ein sehr ausgewaschenes, raumliches
Reverb reinfahren, um eine tonale Briicke zum nachfolgenden Instrumentalpart zu schlagen und die
Transition spannend zu gestalten. Gerade gegen Ende des Songs, wenn der Takt in den 6/8 Rhythmus
wechselt, haben wir damit einen coolen Moment gestaltet.
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5.2 Mastering

Das Ziel des Mastering ist es, sicher zu stellen, dass die Lautstdrken innerhalb eines Songs konsistent
sind und eine Feinabstimmung der Frequenzverteilung vorzunehmen, um den Song auf diversen
Wiedergabegeraten in moglichst guter Qualitdt hérbar zu machen. Zu diesem Punkt gibt es an dieser
Stelle gar nicht so viel zu sagen. Das ist der einzige Schritt des ganzen Prozesses, den wir lieber einem
Menschen mit mehr Erfahrung und entsprechender Professionalitdt Gbergeben. Wir haben durch
unsere Auftritte unzahlige gute Kontakte zu verschiedenen Bands und Toningenieuren knlipfen kénnen,
von denen wir teilweise schon eigene Angebote oder gute Adressen erhalten haben. Gerade haben wir
unseren Mix von Midnight Sun an verschiedene Menschen fiir ein Testmaster geschickt und auch schon
2 Versionen erhalten. Es ist super spannend, anhand dieser zu vergleichen und aufzeigen zu kénnen,
was der Schritt ,,Mastern” eigentlich bedeutet und warum das den Unterschied zwischen einem guten,
ernstzunehmenden Produkt und einer Amateurproduktion ausmachen kann. Wir haben uns selbst
zwar nicht dran versucht, aber allein der Unterschied auf verschiedenen Devices wie einer Bluetooth
Box oder Kopfhorern zwischen unserem Mix und den beiden fertigen Mastern ist schon sehr direkt
splrbar.
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6. Fazit

Es fuhlt sich eine wenig falsch an, ein Fazit zu ziehen, bevor das Album in seiner Ganze fertig ist, aber
die Realitat ist auch, dass ich dieses Projekt abgeben muss, um mein Studium zu beenden. Und die im
Modulplan ausgewiesenen Konditionen der Arbeitsstunden sind wohl schon um ein Vielfaches erfillt.
Und letztendlich ist ja ein GroRteil des Prozesses schon gelaufen, jeden eigenen Meilenstein der
Songproduktion haben wir schon anhand unserer ersten Single Midnight Sun erreicht. Die
Erfahrungswerte daraus sind schon wahnsinnig reichhaltig und werden vermutlich bei den restlichen
Songs nicht grundlegend anders sein. Wir haben anhand dieses Songs schon sehr genau unsere
Arbeitsweise kennen gelernt und einen guten Workflow gefunden, der uns den Rest der
Albumproduktion hoffentlich zuganglicher und geschmeidiger angehen lasst.

Dazu ein paar Gedanken. Ich denke, es gibt keinen wirklichen Goldstandard beim Workflow,
unterschiedliche Ansatze und Arbeitsweisen funktionieren fiir unterschiedliche Projekte und die daran
beteiligten Menschen mal besser und mal schlechter. Bei uns war es so, dass wir durch die
Entscheidung, das Projekt nicht mit gemeinsamen Liverecordings, sondern mit Einzelaufnahmen
anzugehen, auch gleichzeitig fiir einen fragmentierten und langwierigeren Prozess entschieden haben.
Das ist etwas, wo ich im Nachhinein oder besser gesagt jetzt live bei den Auswirkungen davon merke,
dass mir eine andere Arbeitsweise wohl besser gelegen hatte. Ein zeitlich konzentriertes Investment
von einer Woche, in der man jeden Tag einen Song liber 5,6 mal so lange spielt, bis man gemeinsam
den einen super Take fabriziert hat. Das Mixing und eventuelle Overdubs waren Herausforderungen,
die mit weniger Logistik und Absprache verbunden waren, als mehrmals ein komplettes Recording
Setup fir ein Instrument auf- und abzubauen wahrend dazwischen Konzerte, Urlaube,
Bachelorarbeiten oder dhnliche Ablenkungen den Kalender ebenfalls flllen. Wir haben in unserem
Prozess somit einfach sehr viel Prokrastinationspotenzial eingebaut, was uns dann teilweise zum
Verhangnis wurde und uns viel mentalen Stress bereitet hat. Letztendlich werden wir unser Alboum auf
unsere Weise auch fertigbekommen und veréffentlichen, worauf ich mich sehr freue.

Der Plan ist, das Album bis Oktober/November fertig aufzunehmen und zu mixen. Sobald die
Vorbereitungen beziglich Grafiken und eigener Promotion fertig sind, wollen wir es dann auf den
gangigen Plattformen veroffentlichen. Das Pressen des Albums auf Vinyl kann je nach Anbieter mit
mehreren Monaten Wartezeit verbunden sein. Sobald wir die Tontrager in den Handen halten, werden
wir in Bayreuth ein umfangreiches Release Konzert veranstalten, zu dem sdmtliche interessierte
Medienwissenschaftlerinnen selbstverstandlich herzlich eingeladen sind. Ohne die Red Hill Studios
ware dieses ganze Projekt faktisch unmoglich gewesen.

Ich denke jetzt schon sagen zu kdnnen, dass mich noch nie etwas mit so viel Stolz und einem
Geflhl der Selbstverwirklichung erfiillt hat, wie dieses Album. Ich bin unglaublich dankbar, dass mein
Weg mich zu diesem Studium und in diese Stadt gefiihrt hat, in der ich Menschen gefunden habe, um
gemeinsam etwas sehr Personlichem eine Form zu geben. Ich bin dankbar, dass wir in der
Medienwissenschaft die Moglichkeit bekommen, diesen kreativen Ausdruck zu férdern und als
Abschlussprojekt umzusetzen. Ich wiirde jedem Studierendem ans Herz legen, nicht die einfachen,
unproblematischen Projekte umzusetzen, sondern nach den individuellen, wichtigen Dingen zu bohren
und zu versuchen, diese ans Tageslicht zu férdern. Sich diesen Schwierigkeiten auszusetzen bietet
riesiges Lernpotenzial nicht nur gegeniliber den eigenen handwerklichen Fahigkeiten, sondern vor
allem gegeniiber dem eigenen kreativen Kern, den man sich doch irgendwie immer nutzbar machen
mochte, aber vor dem man vielleicht allzu oft zurtickschreckt.
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7. Anhang

7.1 Texte

Teagarden B

Behold the stargazers
Behold the sun chasers
Ignite our dream powered rockets

Onwards, unto the dawn of everything

Weeks of travel left their mark
My soul is running on fumes
My soul is running on a short fuse

What we discover feels like what we left behind
Ingenuity and destruction share the same face
But we control the toss of the coin

When gravity escapes us we will be drifting
Among the Dusts of Arcturus
Our minds boundless, same as our bodies

Every inch of our existence turned into a Mandala
Coloured by the power of adventure

We will fly with the Great Cosmic Bird

Every feather a Galaxy
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Wolves

Beware of the mountains
Beware of the wolves

They breathe the forest
They share its pulse

They hunt for the wicked
The man who eats money

We’'ll join them
Blood on paper

So throw away your hammers,
All of your tools

We’'ll get naked
They remain fools

Beware of the mountains
Beware of the wolves

They breathe the fucking forest
They share its pulse

They hunt for the wicked
The man who eats money

We will join them
Blood on paper

Abisko

In the Great White North
Where the fairy witches dwell

In the Great White Nort
In reach of the Arctic’s spell

Is where we find our refuge, our home in the hills

There’s no Temples there
No taint of man

In the Great White North
The place where magic began
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Dust & Coal

Passed out on the dust and coal
Flying on the westbound train
Hang my head up in the clouds
Breathe the land, be free again

As the desert passes by
Taking on my final ride

| feel a rush in my head

| feel the warmth we once had

We were horses running free and wild

Carrying fate within our child
The Peyote twists my mind
It shows our lives, intertwined

Them days is far long gone

It is over, the deed is done

| feel a rush in my head

| mourn this life we never shared

Forged in fire by the desert sun
We grew bold, we’re on the run
On the run from a life unlived
A lone stranger, far adrift

As the desert passes by
Taking on my final ride

| feel a rush in my head

| feel the warmth we once had

25



Midnight Sun

Flying under the Midnight Sun
On my way to the Moon

Hand on the Steering Wheel
Gonna be there soon

Reach the Stratosphere

Breathe the Light

Where the Sunshine breaks my Head
And frees my Mind

Car moves slow, thoughts run fast
On the road in the dark

Driving to free my soul

From the Devil’s Claws

Gonna run til the End of Days
No Man shall see

Cause | can’t go back again
Again where I'm not free

Sweet demons hunt me down
| hear their Call

They will eat my soul

And break my Walls

Gonna run til the End of Days
No Man shall see

Cause | can’t go back again
Again where I'm not free
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7.2 Sonstiges

Midnight Sun: Link
Livevideo Teagarden B: YouTube

Moodboard fiir das Albumcover: PDF

ink

Weitere Fotos aus dem Recording Prozess L
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https://drive.google.com/file/d/12cVP4pb56bTbs7gRHqWEv7UwB2eBUQVx/view?usp=sharing
https://www.youtube.com/watch?v=MjV8CoHC_cI
https://drive.google.com/file/d/1ZmiWVCy28hjSjg3zQFgbO6VoHqVhUww_/view?usp=drive_link
https://drive.google.com/drive/folders/128tibj8skDCIDgb6X1KjqsjBDRDb93Fz?usp=drive_link

