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Robin Gibb - „Magnet“

(Holger Stürenburg - 10. Januar 2003)

Einer der Sommerhits des Jahres 1983 hieß „Juliet“ und wurde gesungen von Bee Gee-Mitglied Robin Gibb. Sechs Wochen lang hielt sich der romantische Synthi-Ohrwurm im Mai/Juni vor 20 Jahren auf Rang Eins der deutschen Top 75 und übertraf zu diesem Zeitpunkt sogar Michael Jacksons „Thriller“. Der Zwillingsbruder von Maurice Gibb hatte sein – nach „Robin’s Reign“, 1969 – zweites Soloalbum „How old are you“ veröffentlicht und traf mit der darauf enthaltenen Mixtur aus poppigen Melodien, kühlen Synthesizerarrangements und trüber Melancholie den Nerv der Zeit. Auch der Titelsong und besonders „Another Lonely Night in New York“ avancierten hierzulande zu erfolgreichen Hits. Ein Jahr später konnte Robin diesen Erfolg mit der LP „Secret Agent“ – trotz der gelungenen Single „Boys do fall in Love“ – nicht wiederholen; von seinem 85er-Soloversuch „Walls have Eyes“ nahm kaum noch jemand Notiz. Der Bee Gee mit der Falsettstimme verzichtete daraufhin auf eine Fortsetzung seiner Solokarriere, trat wieder zusammen mit seinen Brüdern Barry und Maurice auf und schuf seitdem mit diesen ein paar ansprechende („Secret Love“), geniale („Alone“), aber auch geradezu scheußliche („You win again“) Popsongs, die allesamt an die Spitze der Hitparaden wanderten. In den vergangenen 17 Jahren, seit „Walls have Eyes“, hatte sich eine Menge Material angesammelt, das Robin begeisterte, weshalb er meinte, es sei an der Zeit, ein neues Soloalbum zu veröffentlichen. Dieses trägt den Titel „Magnet“ (SPV) und kommt am 27. Januar 2003 in die Läden. Den Schritt von einer großen Plattenfirma zu einem unabhängigen Label erklärt der inzwischen 54jährige folgendermaßen: „Ich glaube daran, daß der Instinkt die Kraft der Melodie leiten soll. Die Freiheit, ein solches Produkt zu verwirklichen, habe ich bei SPV gefunden und es gibt mir die Chance, mich in meiner eigenen Art auszudrücken“.

Wer solche hochtrabenden Worte hört, erwartet ein schwer verkäufliches, aber qualitativ hochwertiges Album jenseits jeglichen Mainstreams. Doch weit gefehlt. Über weite Strecken ist „Magnet“ schlichtweg als enttäuschend zu bezeichnen. Robins Charme der 70er und 80er ist einem überkommerziellen Gebräu aus Boygroup-ähnlichen Schmachtgesängen, wummernden Drumcomputern und süßlichem Pseudo-R’n’B gewichen. Der Bee Gee versucht krampfhaft auf jung zu machen, so zu tun, als könne er mit all den Justin Timberlakes und Nick Carters dieser Welt konkurrieren. Derweil sind es in erster Linie nicht mal die Kompositionen, die oft von Robin, Barry und Maurice stammen bzw. auch nicht Robins weiterhin sympathische, hohe und kaum gealterte Stimme, die „Magnet“ zu einer mehr als fragwürdigen Scheibe haben werden lassen. Der Altpopper hat sich für diese CD mit dem Produzenten Deacon zusammengetan, der ansonsten mit hypermodernen Acts wie Mary J. Blige, Keith Sweat oder K-Cki & Jojo arbeitet. Und auf diese Linie versucht Deacon seinen neuen Schützling radikal zu trimmen, ohne auf dessen musikalische Weitsicht, sein kompositorisches Können und seine Bedeutung für die Welt des Pop einzugehen bzw. zu achten.

Soul, sagte Robin, wolle er auf „Magnet“ präsentieren, weil dieser bei den letzten Produktionen der Bee Gees zu kurz gekommen sei. Ein schönes Vorhaben, nur hat „Magnet“ mit Soul soviel zu tun wie Gerhard Schröder mit Steuererleichterungen. Schon die Single „Please“ klingt kaum anders, als typische, tausendfach gehörte Jammerballaden der Backstreet Boys – fast wie eine Coverversion deren größter Hits. Genauso seicht geht es weiter mit absolut gleich klingendem, banalen Teeniepop („Wait forever“, „Special“, „Watching you“) und N*Sync für Arme („No Doubt“). Zudem stellt sich die Frage, ob ein Gesangsgenie wie Robin es wirklich nötig hat, seine Stimme mit einem Vocoder zu verschlimmbessern („Inseparable“). Etwas erträglicher geraten ist „Wish you were here“, eine Ode an Robins 1988 verstorbenen Bruder Andy; die durchaus interessante Komposition, gäbe wirklich etwas her – hätte sie der Produzent nicht ebenfalls in ein 0815-Arrangement mit doofen Chören, einer nervigen Akustikgitarre und typischem Boygroup-Beat eingepfercht. Auch der Funkversuch „Don’t rush“ ist eigentlich gar nicht so übel, aber ihn trifft das gleiche Schicksal, wobei in diesem Fall Robins Organ zusätzlich in einem Gewirr von schwarzen Chorsängern untergeht. Die Neufassung von „Another Lonely Night in New York“ beweist zumindest, daß es auch dem übelsten Produzenten nicht gelingen kann, eine Ewigkeitskomposition zu zerstören, höchstens zu verhunzen. Aber dies ist nicht mal der Fall; letztendlich klingt die einstige Synthiballade heutzutage wie die aktuellen Tanzbodenkracher von Daft Punk und ähnlichen – nur: wer braucht das? Und „Love hurts“, einst von Roy Orbison und später von Nazareth berühmt gemacht, stellt in Robins aktueller Fassung kaum anderes dar als Leichenschändung.

„Magnet“ ist einfach nichts besonderes; die Lieder besitzen keine Eigenständigkeit; man vermag oft kaum den legendären Bee Gee dahinter vermuten. Ob es den Teenies gefällt, wenn ihnen ein 54jähriger von der ersten großen Liebe vorschwärmt, ist fraglich. Der (ohnehin meist wesentlich reifere) traditionelle Bee-Gees-Fan dürfte sich ob der modernistischen Poppampe, die den überwiegenden Teil von „Magnet“ ausmacht, kopfschüttelnd abwenden – und lieber im Plattenschranken wühlen, ob die gute alte Polydor-Single „Juliet“ – die damals einfach jeder haben mußte – jene 20 Jahre seit ihrem Erscheinen überlebt hat. Musikalisch auf jeden Fall, während die „Magnet“-Songs in ein paar Wochen vergessen sein dürften! (Gesamtnote: 4minus)

Ringo Starr - „Ringo and his new All-Starr Band“

(Holger Stürenburg - 15. Januar 2003)

Der am 7. Juli 1940 als Richard Starkey in Liverpool geborene Ringo Starr galt stets als jener der vier Beatles, der am wenigsten zum musikalischen Schaffen der „Fab Four“ beigetragen hatte. Er war nicht der weltbeste Schlagzeuger, komponierte nur wenige Beatles-Songs („Don’t pass me by“, „Octopus Garden“) und lieh kaum mehr Liedern seine nicht sehr strapazierfähige Stimme („With a little help from my Friends“, „Yellow Submarine“). Trotzdem war er der Bodenständigste der Vier: Während Paul McCartney in musikalischen Höhenflügen aufging, George Harrison seiner Gitarre immer neue Klänge entlockte und John Lennon sich in revolutionären Sphären verstieg, lächelte Ringo einfach nur vor sich hin und zeigte seinen berühmten, etwas treu-doofen Dackelblick. So wurde er schnell zum beliebtesten Beatle, der die meisten Poster und Bilder von sich an den Mann bzw. eher die Frau brachte.

Ringo war der erste, der nach der Trennung der Band eine Solokarriere startete – und auch der erste, der einen großen Hit als Solist feiern konnte („It don’t come easy“, 1970). Doch seine, für schwierigere Passagen ungeeignete, Stimme verhinderte einen späteren Hitstatus als Solokünstler. Trotzdem gelangen ihm in den 70er, 80er und 90er Jahren regelmäßig passable Alben (z.B. „Ringo“, 1973, „Stop and smell the Roses“, 1981 oder „Time takes Time“, 1992). Neben mehreren, durchaus gelobten Engagements in diversen Kinofilmen, frönte Ringo in den letzten 15 Jahren hauptsächlich einem speziellen Hobby. Dies bestand in der Kreation immer neuer „All-Starr-Bands“, die ihn auf umjubelten Welttourneen begleiteten. Ringo suchte sich für derartige Projekte Instrumentalisten aus, die auch für sich selbst genommen über einen großen Bekanntheitsgrad verfügten und so eine Menge eigener Hits in die entsprechenden Programme einbringen konnten. Die erste Ausgabe, 1989, präsentierte z.B. den schwarzen Pianisten Billy Preston, Springsteen-Gitarrero Nils Lofgren, den Voodoo-Blueser Dr. John oder Eagles-Gitarrist Joe Walsh. Ein paar Jahre später ließ sich Starr u.a. von Peter Frampton und Dave Edmunds an der Gitarre und seinem Sohn Zak Starkey am zweiten Schlagzeug begleiten. Immer wieder erscheinen feine Mitschnitte dieser Konzerte auf CD. Ringo zelebrierte seine eigenen Solohits, gemischt mit Beatles-Klassikern, und ließ seinen prominenten Begleitern immer genügend Raum, sich nicht nur an ihren Instrumenten auszutoben, sondern auch eigene Songs zum Besten zu geben – die sich regelmäßig perfekt in das Konzertkonzept einfügten.

2001 ging Ringo mit einer weiteren „All-Starr-Band“ auf Tournee und ließ sich von dieser „fairsten Version“ – so die allererste All-Starr-Frau Sheila E. – bei einer Unmenge erfolgreicher Konzerte begleiten. Auch diesmal war es Ringo gelungen, Weltstars zum Zusammenspiel zu bewegen, die fast alle auch alleine in der Lage sind, große Arenen zu füllen. So waren vor zwei Jahren neben Ex-Prince-Gespielin Sheila E. (perc.), Supertramp-Gründer Roger Hodgson (key), Ex-Mott-the-Hoople-Frontmann und Bowie-Mitstreiter Ian Hunter (git), Tastenzauberer und Ex-New-Romantic-Held Howard Jones sowie Greg Lake, einst bei der legendären Artrockformation Emerson, Lake & Palmer, mit von der Partie. Alle Beteiligten waren begeistert von dieser „New All-Starr-Band“; Greg Lake meinte, oft habe er sich selbst zwicken müssen, um zu begreifen, daß er mit Ringo zusammen auf der Bühne steht und „I wanna be your Man“ spielt, während Sheila E. einräumte, wenn sie sich die perfekte Rock’n’Roll Band erträumen solle, käme nichts anderes dabei heraus, als diese Zusammensetzung.

Um die vielen Freunde von Ringo Starr auf der ganzen Welt an dieser Begeisterung teilhaben zu lassen, veröffentlicht King Biscuit Flower Hours Records (Vertrieb: In-Akustik) dieser Tage einen Mitschnitt mit 16 Liedern, gesungen und gespielt von Ringo Starr & his New All-Starr Band. Die Live-CD stellt tatsächlich ein gelungenes und kurzweiliges Hörvergnügen dar. Ringo singt zum tausendsten Male seine Solohits „You’re Sixteen“, „Photograph“ oder „The No No Song“, präsentiert aktuelle Fassungen der einst von ihm gesungenen Beatles-Klassiker, während Howard Jones mit seinem 84er-Hit „No One is to blame“ die 80er Jahre aufleben läßt und Ian Hunter nochmals „all the young Dudes“ gedenkt. Sheila E. hatte ihre heiße Bläsersektion mitgebracht und liefert sich zu „Glamorous Life“ ein phantastisches Schlagzeug- bzw. Percussionduett mit Altmeister Ringo, während Roger Hodgson fragil und stimmgewaltig die Supertramp-Hits „The Logical Song“, „Give a little Bit“ und „Take the Long Way Home“ erklingen läßt. Aus Ringos 92er-Solowerk „Time takes Time“ ist der fröhliche Shuffle „Don’t go where the Road don’t go“ im Programm.

Obwohl manche der vorgetragenen Songs schon einige Jährchen auf dem Buckel haben, merkt man ihnen dies in der aktuellen Einspielung nur selten an. Natürlich langweilt das logische Lied nach fast 30 Jahren und ist Ringos Ode an die schöne 16jährige auch nicht mehr die frischeste. Die Spielfreude, das instrumentale Können jedes einzelnen Musikers und vor allem die phantastische Stimmung unter den allesamt berühmten Kollegen macht dieses (ohnehin nur leichte) Manko schnell wieder wett. „Ringo Starr & his New All-Starr-Band“ beinhaltet nichts umwerfend Neues, zeigt aber deutlich, daß der witzige, selten ernst genommene vierte Beatle offenbar zumeist maßlos unterschätzt wurde. (Gesamtnote: 3plus)

SAGA – „Marathon“

Michael Monroe – „Watcha want“

(Holger Stürenburg - 21. Februar 2003)

Bei einem Album von SAGA weiß man, was man hat. Die kanadische Rockinstitution ist schon seit einem Vierteljahrhundert unterwegs und hat eigentlich noch nie so richtig enttäuscht. Vor 20 Jahren galten die fünf Kanadier mit ihrer eigenwilligen Mischung aus symphonischem Artrock, zickigem New Wave und klassischem Rock besonders in Deutschland als Superstars. Selbst wenn sie von den meisten Kritikern verachtet wurden, liebten ihre zigtausend Fans Rockhymnen a’la „On the Loose“, „Wind him up“, „The Flyer“ oder „What do I know“ über alles und sorgten dafür, daß SAGA zwischen 1981 und 1987 im höchsten Rockhimmel schwebten.

Die 80er sind vorbei, aber SAGA gibt es immer noch. „Marathon“ heißt ihr aktuelles Album, das dieser Tage bei SPV/Steamhammer erschienen ist. Obwohl Hitparaden und Feuilletons längst ohne die sympathischen Artrocker auskommen, haben diese sich auf ihrem 25jährigen „Marathon“ qualitativ auf bestem Niveau gehalten. Nach einigen eher „modern“ angehauchten CDs wie „Generation 13“  oder „Pleasure & the Pain“  in den 90ern, setzten Frontmann Michael Sadler und die Seinen seit der Jahrtausendwende auf das legendäre Motto Konrad Adenauers: „Keine Experimente“. Wie schon 1999 auf „Full Circle“ bzw. 2001 auf „House of Cards“, vernimmt man auch auf „Marathon“ den typischen, zeitlosen „sagaish Sound“: Sphärische, breitgefächerte Keyboardpassagen, vertrackte Rhythmen, rockende, aber stets melodische Gitarren und dazu Sadlers immer etwas nervös, aufgeregt, aber durchgehend eindringlich klingende Stimme.

Klassischer SAGA-Großstadtrock zwischen Paranoia und Hoffnung („Hands up“) paart sich mit sanften, aber rundherum spannenden Balladen („Breathing Lessons“, „The Blind Side of your Heart“). Epische Hymnen wie „Streets of Gold“, „Return to Forever“ oder „You know I know“ enthalten alles das, was das Herz des SAGA-Fans höher schlagen läßt. Mit „How are you“ hat die Band sogar mal wieder einen echten Ohrwurm geschaffen, der ihren einstigen Hits in kaum etwas nachsteht. Nur äußerst selten wird sanft in die Moderne geblickt, kommt ein Hip Hop Beat oder ein Vocoder zum Tragen. Ansonsten: Rock pur!

Die unverbesserlichen Anhänger des Rockfünfers werden auch diesmal dafür sorgen, daß das neue Album ihrer Helden für ein, zwei Wochen in die LP-Charts einzieht – wenn leider auch nur auf die unteren Ränge – danach aber schnell wieder verschwindet. Denn SAGA sind einfach zu unspektakulär, zu normal für den Weltruhm anno 2003. Ihnen geht es ausschließlich um Musik, nicht um Schnickschnack, um Melodie, Komposition, Arrangement, gesangliche und instrumentale Kunst, statt um Äußerlichkeiten, Kommerztauglichkeit, Hype oder Presseskandale. Gerade dieses Normale, Unspektakuläre macht die Jungs so sympathisch und wird garantiert dazu beitragen, daß ihr „Marathon“-Lauf auch nach gleichnamigem Album in bester Tradition weiterbeschritten wird! (Gesamtnote: 2)

80er Rock – die Zweite: Damals gab es – als erdige Antwort auf technokratischen Synthipop und kühlen New Wave – eine Musikrichtung, die böse Zungen „Poserrock“ schalten, andere als „Romantic Rock“ priesen und der Musikhistoriker schlicht „Sleaze Rock“ nennt. Zu diesem Genre zählten Berühmtheiten wie Guns'n'Roses oder Poison, Geheimtips wie L.A. Guns, durchaus auch eher poporientierte Bands wie Bon Jovi oder Survivor. Als Pioniere des Sleaze Rock galten die aus Finnland stammenden Hanoi Rocks. Mit einer Mischung aus plakativer Dekadenz, androgynen Spielereien und glamourösem Hardrock zwischen New York Dolls, Alice Cooper und T. Rex wurde das Quintett sogar zur „größten Rock'n'Roll Band seit den Beatles“ („Sounds“) ausgerufen. Ihre ersten LPs wurden besonders in Großbritannien ein großer Erfolg; mit dem drallen CCR-Cover „Up around the Bend“ machten Hanoi Rocks im Frühherbst 1984 auch hierzulande auf sich aufmerksam. Dann starb der wilde Schlagzeuger Razzle an den Folgen eines Autounfalls und der Aufstieg der Band wurde jäh gestoppt – Frontmann Michael Monroe betrieb andere Projekte und startete eine Solokarriere. Seit 1988 nahm er vier Alben auf, die jedoch in Deutschland meist nur als teure Importe erhältlich waren. Nun meldet sich der Sleaze-Rock-Begründer mit seinem fünften Soloalbum „Whatcha Want“ (SPV) zurück. Zwar ist das trashige Coverphoto fürchterlich, aber dafür entschädigt die Musik allemal: Ohne Mätzchen, ohne Schnörkel und neumodische Verzierungen wird in  zwölf der insgesamt 13 Songs knallhart losgerockt. Mit einer spritzigen Neufassung des Eddie & the Hot Rods-Klassikers „Do anything you wanna do“ geht’s los. Und der Altposer tut tatsächlich was er will. Er wirft keinen Blick auf kommerzielle Erfolge und Hitparadenvergänglichkeit, sondern peitscht sich durch die schnellen Rock’n’Roll-Songs, die häufig an Alice Cooper erinnern, jedoch fast alle wesentlich gelungener geraten sind, als das, was der Schockrocker in den letzten acht, neun Jahren selbst auf den Markt brachte. Bläserverzierter Bluesrock („Stranded“, „Identity“), superschnelle Hardrocker („I won't lie down and die“, „What Love is“), Headbanger-Hymnen („Right here, right now“) typischer US-Rock der 80er („Shattered Smile“) – alles, was des Rockers Herz begehrt, ist auf “Whatcha want” zu finden. Wären Bon Jovi nicht zu Teeniepoppern verkommen, klängen sie noch heute wie Monroe in „Rumour sets in the Woods alight“ oder „Life’s a Bitch & then you live“.  Dazu: Herzschmerzende Rockballaden, mal zynisch („Germfree Adolescents“), mal romantisch („Telephone Bill is mine“) und der Frühjahrshit für alle Rockradios dieser Welt, das Casino Steel-Cover „Jimmy Brown“: John Cougar-Mellencamp minus Weltschmerz, plus 20 Jahre Verjüngung! Zum Schluß beweist die ganz und gar unpeinliche Neuaufnahme der Leonard Cohen-Ballade „Hey, that’s no way to say goodbye“, daß wilde Rocker auch ganz zahm sein können. Ein Spitzenalbum für alle Freunde lauter Rockmusik – jenseits von Nu-Metal, Crossover, Grungegitarren und sonstigem ohrenzerstörendem Lärm! (Gesamtnote: 2plus)

Beth Gibbons & Rustin Man – „Out of Seasons“

The Devils – “Dark Circles”

(Holger Stürenburg - 22. Februar 2003)

Hört man den Namen Portishead, denkt man explizit an die 90er Jahre, an Trip Hop, scheppernde Rhythmen, manisch-melancholische Gesänge und eine dunkel-bedrohliche Grundstimmung. Wenn man auf Talk Talk angesprochen wird, kommen einem ebenfalls Gedankensplitter wie „Tristesse“, „Wehmütigkeit“, „Angespanntheit“ in den Sinn. Nur war letztgenannte Band so sehr in den 80ern verwurzelt wie erstere in den 90ern. Was bei Portishead Trip Hop hieß, nannte sich bei Talk Talk New Romantic. Andere Zeiten, andere Stile – und offenbar doch eine ähnliche Basis und Intention. Beth Gibbons, Frontfrau der aus Bristol stammenden Trip-Hopper, und Paul Webb, Ex-Bassist der leider früh verschiedenen New Romantic-Legende, schlossen sich für ein auf Einmaligkeit angelegtes Projekt zusammen und verbanden ihre differierenden musikalischen Hintergründe und Werdegänge kongenial miteinander. Die Summe aus „80er“ plus „90er“ heißt (zumindest in diesem Fall) schlicht „zeitlos“.

„Die Grundlagen der Songs hätten ganz genauso in den 40er Jahren aufgenommen werden können und sie hätten sich sehr ähnlich angehört“, sagt Paul Webb, der sich für dieses Projekt das Pseudonym „Rustin Man“ zulegte; den Titel des ersten Songs, den ihm Beth Gibbons zu Beginn der Sessions vorgelegt hatte. Webbs These kommt der Wahrheit sehr nahe: Keine wehenden Synthesizer der 80er, keine unumgänglichen, häufig nervtötenden Hip Hop Beats oder Samples der Jetztzeit fanden Platz auf „Out of Seasons“ (Go Beat/Universal). Statt dessen bilden prickelnde, unterkühlte, durchaus erotische Minimalarrangements in durchgehend akustischer Ausrichtung die Basis der zehn Songs. Ein ruhiger, kaum hörbarer Baß groovt sanft, Konzertgitarren zirpen verhalten, das Piano spielt sehr leise oft die selben Akkorde, ohne nur einmal langweilig oder uninspiriert zu klingen. Ab und zu surren sanfte Geisterchöre, Mundharmonikaeinsprengsel oder Cellolinien sacht durch die Songs. Kurze, aber opulente Bläserarrangements kommen genauso zum Zug, wie eine bebende Hammondorgel – stets nur so ausführlich wie nötig, so unauffällig und unaufdringlich wie möglich. Zwar hatten Gibbons und Webb ein paar Musiker ihrer Hausbands (so Adrian Utley und Clive Deamer von Portishead bzw. Lee Harris und Simon Edwards von Talk Talk) mit ins Studio genommen. Aber diese halten sich fast vollständig zurück, greifen nur dort ein, wo es wirklich unumgänglich ist.

Getragen wird „Out of Seasons“ vor allem von der vielschichtigen Stimme Beth Gibbons’, die sich mal warm- engelsgleich („Mysteries“), mal kindlich-trotzig („Romance“), mal Marianne-Faithfull-ähnlich gebrochen („Tom the Model“) durch Kompositionen arbeitet, die sich in kein Stilkorsett pressen lassen. Allerdings hat Paul Webb durchaus Recht, wenn er auf die 40er Jahre anspielt. Der deprimierte, kühle Swing einer Billie Holiday stand durchaus Pate bei vielen der Perlen von „Out of Seasons“. Auch Einflüsse von Nina Simone sind nicht von der Hand zu weisen. In den besten Momenten schimmern die Fragilität eines Nick Drake oder die zerbrochene Schönheit des Scott Walker durch, in den schwächeren die dekadent anmutende Eleganz von Bryan Ferry in seiner Big-Band-Phase. 

Eine surreal wirkende Mischung aus Melancholie und Naivität, Kühle und Herzlichkeit, Trotz und Liebeswerben, Nachdenklichkeit und Explosivität zieht sich durch das gesamte Album. Keine Spur von Hektik, Unruhe, Rastlosigkeit ist zu erkennen. Trotzdem ist „Out of Seasons“ alles andere als still, beruhigend oder gar einschläfernd. „Out of Seasons“ ist kein Album für eine romantische Liebesnacht, eher für einen verträumten, aber durchaus abgeklärten Morgen danach – wenn der Lover gegangen ist, der Zeitungsbote die neuesten Nachrichten bringt und man sich nicht entscheiden kann, ob der neue Tag genauso enden möge wie der Vorherige oder ob sich das Geschehene NIE MEHR wiederholen soll! (Gesamtnote: 1)

Größtenteils enttäuschend hingegen das (hoffentlich auch auf Einmaligkeit ausgelegte) Projekt „The Devils“, begründet von niemand geringerem als Nick Rhodes, dem Keyboarder der 80er-Legende Duran Duran, und dem allerersten Frontmann der späteren Teeniehelden, Stephen „Tin Tin“ Duffy, der bei den Duranies die Gesangsparts innehatte, bevor der elegante Simon Le Bon die einst eher experimentelle Synthiband zu Hitehren führte. Rhodes und Duffy hatten viele der Songs, die jetzt auf dem Album „Dark Circles“ (Fullfill/Universal) erscheinen, schon vor über 20 Jahren geschrieben. Sie blieben nach dem Ausstieg Duffys bei Duran Duran liegen, erst jetzt spielten die beiden Alt-Romantiker zwölf Songs – Songs? Na ja, eher Klangkaskaden, Soundteppiche, Harmonieexperimente – ein, die jedoch oft vollkommen unnötig erscheinen. Hätte eine Newcomerband gewagt, derartiges Material einer Plattenfirma vorzustellen, wäre der umgehende Rauswurf erfolgt. Zwar klingen Keyboardspielereien wie „Big Store“, „Come alive“ oder „Barbarellas“ sicher interessanter, als das, was Duran Duran heutzutage (von der Öffentlichkeit nahezu unbemerkt) auf den Markt werfen. Aber ansonsten fehlt es bei „Dark Circles“ an einigem: An Eingängigkeit, Wiedererkennungswert, Popappeal, Persönlichkeit – von Songstrukturen, intelligenten Arrangements und instrumentalem Mut völlig abgesehen. Ausschließlich der siebte Song auf „Dark Circles“ hat das Zeug zum Klassiker: „Newhaven-dieppe“ – ein romantischer, verspielter, schlicht traumhafter Popsong, wie direkt dem verregneten Sommer des Jahres 1984 entsprungen, irgendwo zwischen O.M.D., Fiction Factory und China Crisis. Doch kaum verklingt der letzte Takt dieser wahrhaft herzerreißenden Popode, werden sofort wieder der Drumcomputer eingeschaltet, die Synthis aufgedreht – und sämtliche Melodiösität auf nimmer wiedersehen entführt. „Dark Circles“ ist eine private, persönliche Spielwiese zweier älterer Herren, die selbstverständlich ihre Bedeutung für die Popszene hatten und haben. Zum Vorspielen bei Freunden der beiden Alt-86er eignet sich „Dark Circles“ sicher hervorragend: Kuckt mal, was wir noch können... Für die Öffentlichkeit jedoch bleiben die meisten Songs unzugänglich, uninteressant und sinnlos. Eine Single mit „Newhaven-dieppe“ hätte wirklich gereicht (und wäre auch garantiert in die Hitliste der ewigen Popklassiker aufgenommen worden! (Gesamtnote: 4)

Anne Haigis - „Homestory“

(Holger Stürenburg - 25. Februar 2003)

Gebe zu, hab mich gefreut, als ich vernahm, daß Anne Haigis eine neue CD auf den Markt bringt. Kannte und schätzte ich die Rockröhre aus Rottweil/Neckar doch schon seit Mitte der 80er, als sie mit Liedern wie „Freundin“ (1984) oder „Machtlos“ (1985) bzw. Alben wie „Laß mich fallen wie Schnee“ (1985) oder „Geheime Zeichen“ (1987) ihren Anteil zur florierenden Deutschrockszene jener Tage beigetragen hatte. Seit Beginn der 90er Jahre singt Anne Haigis wieder auf Englisch; sie spielte mit Eric Burdon, Tony Carey oder Melissa Etheridge und veröffentlichte mehrere CDs. Im Herbst vor zwei Jahren gedachte sie nochmals ihrer deutschen Phase und versammelte ihre erfolgreichsten Songs, die sie zwischen 1984 und 1989 in ihrer Muttersprache aufgenommen hatte, auf der CD „In Deutsch“. Nun also ein neues (wiederum Englisch gesungenes) Album namens „Homestory“ (Pläne/BMG), das am 17. März 2003 erscheint.

Doch dann der Schreck: Die schwäbische Sängerin hat sich auf „Homestory“ Don Henleys „The Boys of Summer“ vorgenommen – „mein“ „The Boys of Summer“, der Spitzenreiter meiner ewigen Top 5 der romantischsten Rockklassiker alles Zeiten, der dieser Tage in einer grausam verunstalteten Dancefloor-Version die Teenagerherzen höher schlagen läßt.

Mit gemischten Gefühlen landete „Homestory“ im CD-Spieler – aber ein schnelles Aufatmen folgte: Das einst von Eagles-Schlagzeuger Don Henley im Verbund mit Heartbreakers-Gitarrist Mike Campbell geschriebene Epos hatte überlebt. Und nicht nur das: Frau Haigis war es wirklich gelungen, die gefühlvolle Synthiballade ohne Abstriche ins neue Jahrtausend zu überführen. Akkordeon, akustische Gitarren, ein Piano und leise Percussions verleihen dem einst ausschließlich mit Synthis, Schlagzeugcomputern und wenigen E-Gitarren arrangierten Klassiker über den alten Mann, der seiner Sommerliebe noch immer hinterher trauert, als diese sich bereits mit den schnieken „Jungs des Sommers“ aus dem Staub gemacht hat, einen aktuellen, frischen und dennoch traditionellen Charme. In dieser, ausschließlich auf Naturinstrumenten basierenden Instrumentierung muß ein Lied natürlich seine Klasse, seine Standhaftigkeit beweisen. Denn im „Unplugged“-Arrangement gibt es keine technischen Hilfsmittel, die gewisse Schwächen, gewisse Mängel eines Songs ausbügeln. So führt uns Anne Haigis vor Augen, daß Don Henley mit seinen „Boys of Summer“ tatsächlich ein Song mit ewiger Bestandsgarantie gelungen ist.

Auch die anderen Stücke von „Homestory“ stehen dem in kaum etwas nach. Frau Haigis, die leider keinen der Songs selbst geschrieben hat, griff bei der Auswahl nur auf feinstes Material zurück. So avancierte der von Tony Carey verfaßte Rocker „Beautiful World“ beinahe zu einer Polka, zumindest zu einem schnellen, tanzbaren, akkordeonverzierten Cajun/Country-Verschnitt. Von den stets deprimierten Glasgower Folk-Wavern Del Amitri lieh sich die schwäbische Rocklady das bekannte „Move away Jimmy Blue“ und den Geheimtip „To last a Lifetime“. Beide verbleiben zwar in ihrer depressiv/abgeklärten Grundstimmung, leben aber im akustischen Arrangement hörbar auf, zeigen sich beinahe noch intensiver als im Original. Das nervöse, aufrüttelnde  „Shrink“ stammt vom ewig unterschätzten Julian Dawson; den Fast-Blues „Many Rivers“ hat Bassist/Schlagzeuger Jörg Hamers geschrieben.

Gemeinsam mit Hamers, Gitarrist Jens Fliser und Tastenvirtuose/Bläser Roman D. Metzner hatte sich Anne Haigis eine Woche lang in ihrer Kölner Großstadtwohnung verschanzt und dort „Homestory“ „in einer unglaublich entspannten“ (Zitat) Atmosphäre eingespielt. Sie wollte gar kein teures Studio mieten, wenn man den gleichen Effekt auch in einer Privatwohnung erleben könne. Das gewagte Vorhaben funktionierte tatsächlich. Es führen Bläser und Orgel harmonische Zweikämpfe, röhrt das Akkordeon stimmungsvoll durch die Nacht, zirpen leise Akustikgitarren, immer kräftig, aber nie aufdringlich, und fegt der Besen sacht über das Schlagzeug. Die Tuba kommt genauso zum Zuge wie Flügelhorn, Trompete und Harmonium.  So leben stille Bluesnummern wie „Run to you“, „Angel“ oder „Still do“ gerade von dieser Wohnzimmerstimmung, von dieser Reduzierung auf das nötigste: Unaufdringliche Arrangements gepaart mit einer zwar heißen, kraftvollen, aber niemals überfrachtenden Stimme.

Als zehntes und letztes Lied hält Anne Haigis auf „Homestory“ ein besonderes Schmankerl für ihre Fans bereit. Seit Jahren singt sie zum Schluß ihrer Konzerte die Beverly-Jo-Scott-Komposition „Magalie“ in einer nahezu 14minütigen Version. Immer wieder wurde sie gefragt, wie diese Gospelballade hieße, auf welcher CD sie zu finden sei. Doch bislang hatte „Magalie“ in dieser Endlosfasung noch auf keiner Anne-Haigis-CD ihren Platz gefunden. Auf einem Konzert in Schluß Neuhaus/Paderborn wurde das 14-Minuten-Drama „live“ mitgeschnitten, in der seit Jahren üblichen Konzertbesetzung: zwei Gitarren, ein Baß, ein Akkordeon – und die noch immer heiße, seelenvolle Stimme der Rocklady aus Rottweil/Neckar!

„Homestory“ ist ein Album für dunkle Abende nach dem Entzünden des Kaminfeuers, um den soeben vergangenen Tag nochmals Revue passieren und in Ruhe ausklingen zu lassen. (Gesamtnote: 2plus)

Michy Reincke - „Album“

(Holger Stürenburg - 27. Februar 2003)

Michy Reincke (43) ist einer der beliebtesten und erfolgreichsten Popmusiker Hamburgs. Er ist seit rund 20 Jahren im Geschäft, so daß man ihn inzwischen durchaus als hanseatische Institution bezeichnen kann. Der ehemalige Student der Psychologie präsentierte uns vor eineinhalb Jahren mit der CD „Das Beste von Felix de Luxe“ die schönsten Lieder seiner einstigen Band, mit der er zwischen 1983 und 1988 die Bühnen (hauptsächlich) im Norddeutschen Raum unsicher machte. Nach insgesamt fünf Soloalben ist es nun an der Zeit, seiner seit 1990 ebenso erfolgreich betriebenen Karriere als Solist zu gedenken, die auch für eine Menge Ohrwürmer, in einigen Fällen sogar für veritable Airplay-Hits sorgte.

„Album“ (RinTinTin/Indigo) beinhaltet 18 Michy-Reincke-Klassiker und den bislang unveröffentlichten Song „Wär nicht schlecht, wenn Du da bliebst“ – ein gitarrenbetonter Pop/Rocker, der durchaus in der Lage ist, mit Michys allbekannten Gassenhauern zu konkurrieren.

Der überzeugte Hanseat, der in einer kleinen Wohnung im Stadtteil Winterhude lebt, gerne kocht, und – falls er nicht gerade auf Tournee ist - durch ferne Länder reist, besitzt das seltene Talent, tiefgreifende Inhalte in simpelsten Worten zu schildern – stets persönlich, aber immer mit deutlichem Abstand zum Besungenen. Er legt als unverbesserlicher Romantiker eine herrlich positive Naivität an den Tag; nur ganz selten läßt er den Zyniker durchblicken. Meist gibt sich Michy in seinen Songs versöhnlich, aber stets verträumt, sentimental und schwärmerisch. Er ist in der Lage, scheinbar alltägliche Banalitäten in wunderschönen, warmen, manchmal traurigen, immer eindringlichen Worten auszudrücken – völlig ohne die Kopflastigkeit vieler Kollegen aus der „Hamburger Schule“ oder die Schöngeistigkeit mancher Liedermacherbarden. Und vor allem: Michys Songs kommen sämtlich ohne erhobenen Zeigefinger aus. Sie verkaufen keine Ideologie – werben nur für die Liebe und nichts als die Liebe.

Der Sänger und Gitarrist besteigt mit uns auf der „Reeperbahn“ das legendäre „Taxi nach Paris“, um danach „Einmal den Zigeunern“ hinterher zu reisen und zu trauern. Es geht „Um die Welt in einem Tag“ und zu später Stunde ein paar „Nächte übers Eis“. Wir erleben Kinderträume vom Berühmtwerden in Amerika („Nach ganz oben“) genauso wie die bedrückten Gefühle nach dem Tod eines lieben Menschen („Laß mich traurig sein“). Michys Traumfrauen sind „Für immer blond“ – doch der einzig wahren Liebe gesteht er: „Niemand kommt so selten vor – niemand so wie Du!“. Das „Album“ enthält neben Up-Tempo-Nummern ein paar knisternde, zerbrechliche Balladen wie „Romeo und Julia auf der Suche nach dem Sinn des Lebens“ oder – als traumhaftes Duett mit der unterschätzten Soulchanteuse Regy Clasen neu aufgenommen – „So schön kann keine Frau sein“. Überhaupt die Neuaufnahmen: Nahezu alle Songs seiner ersten drei Soloalben, die zwischen 1991 und 1993 bei BMG-RCA erschienen sind, hat Michy, gemeinsam mit seiner aktuellen Band, bestehend aus Jörn Heilbutt (git), Stefan Gade (b), Jens Carstens (dr) und Martin Meyer (key), für „Album“ neu eingespielt. Dies mag an rechtlichen Gründen gelegen haben oder einfach nur an der immensen Spiellust und Experimentierfreudigkeit des sympathischen Hanseaten. Die alten Klassiker erhalten durch neue Arrangements einen frischen Touch, eine Art Generalüberholung. So avanciert „Für immer blond“ zu einem augenzwinkernden Countryverschnitt mit überdrehter Steel Guitar und heißem Mundharmonika-Outro; die einstige Synthiballade „Nächte übers Eis“ ertönt nun als dunkel/depressiver Gitarrenhymnus. Als ungewöhnlich und durchaus mutig erweisen sich die Remixes von „Taxi nach Paris“ und „Juni Juli“. Mit aktuellem Reggaerhythmus unterlegt, fährt das „Taxi“ schnurstracks aus dem Jahr 1984 ins Jahr 2003 – ohne an Qualität, Eingängigkeit und Zeitkolorit einzubüßen.  Ein D.J. namens Dr. Dan nahm sich „Juni, Juli“ an: Leichte Hip Hop-Untertöne und eine deutliche Tempodrosselung entlocken dem einstigen Gitarrenpopschmankerl bisher ungekannte Facetten. Ansonsten verbinden Michy und seine Band eingängigen, gitarrenlastigen Pop mit Westcoast-Einflüssen und der schlichten Schönheit vieler Bob Dylan-Balladen. Seine Neigung zum französischen Liedgut lebt der 43jährige in Tango-Adaptionen und Chanson-Klängen aus.

Michys Kompositionen sind komplex, aber leicht nachvollziehbar. Sie sind eingängig, aber nie banal; hitträchtig, aber kein Mainstream. „Album“ ist eine gelungene Sammlung, ein interessantes Echo der letzten zwölf Jahre des Schaffens eines interessanten Menschen und Musikers. Die CD beinhaltet typisch hanseatische Popperlen, aus denen man heraushört, daß sie irgendwo zwischen St. Pauli und Winterhude entstanden sein müssen. Und auch nur dort entstanden sein können. Aber die 19 Songs sind für alle Freunde handgemachter Popmusik mit deutschen Texten interessant, nicht nur für Hanseaten – sie laufen keinem musikalischen Zeitgeist hinterher, verzichten auf all zu moderne Rhythmen genauso, wie auf melodische und/oder textliche Unsinnigkeit und Primitivität. Sie sind zeitlos, weil sie einfach nicht in die heutige Zeit passen und trotzdem auch heutzutage nicht altbacken oder fremd wirken. (Gesamtnote: 1)

The Joe Jackson Band - “Volume IV”

(Holger Stürenburg - 28. Februar 2003)

Frühjahr 1978: In Chile weicht General Pinochet sein autoritäres Regime auf, Großbritannien erholt sich von der antiautoritären Revolte des Punk. Die Bundesrepublik wird von einem Druckerstreik lahmgelegt, viele Tageszeitungen erscheinen gar nicht, von anderen nur erzdünne Notausgaben. Verteidigungsminister Georg Leber (SPD) trat soeben zurück, der Schnee ist fast so hoch wie die Staatschulden. Ein arktischer Winter folgte auf den Deutschen Herbst. Ein Kommando der „Roten Brigaden“ entführt in Rom Aldo Moro, den Präsidenten der Christdemokratischen Partei Italiens, in Frankfurt/Main bereitet das „Russel-Tribunal“ einen Showprozeß gegen Berufsverbote und angebliche Menschenrechtsverletzungen in der BRD vor. In den Hitparaden hat sich die Discowelle etabliert. Bee Gees, Boney M., Eruption oder Luisa Fernandez setzen auf Seichtheit, viel Bum-Bum und textliche Nullaussage.

Doch am 10. März 1978 taucht ein kurioser Typ wie aus dem Nichts in Großbritanniens Musikszene auf: Ein völlig uncooler, plakativ unansehnlicher Anzugträger, knapp 24 Jahre alt, mindestens doppelt so alt wirkend. Zwar nicht so bedrohlich sarkastisch wie Ian Dury, aber wesentlich radikaler als Graham Parker und Elvis Costello zusammen: Joe Jackson, einstiger Absolvent der Royal Academy of Music, hatte, nach einem Engagement als Barmusiker in der Londoner „Playboy-Bar“, ein paar Songs aufgenommen. Genau am 10. März 1978 erblickte seine Debüt-LP „Look Sharp“ das Licht der Welt!

Er war kein Punk mehr, aber genauso aggressiv. Er schrie keine nihilistischen Texte und billigen Parolen ins Mikrophon, sondern sang mit beißender Ironie bitterböse Geschichten und soziale Studien aus der Sicht eines mürrischen, verbitterten Genies. Zwar mußte Jackson zunächst den Umweg über die USA nehmen – wo „Look Sharp“ einschlug wie eine Bombe – bevor er auch in seiner Heimat erste Meriten Einfahren konnte. Trotzdem war allen klar: Ein Star war geboren, wenn auch eher – so nannte sich Jackson zumindest später selbst – ein „Anti-Star“. „Is she really going out with him?“, eine zynische, aber zugleich hypersensible Abrechnung mit dem stupiden neuen Lover der Exfreundin ist heute längst ein Evergreen und bewies die hohe Qualität von Jacksons Musik schon auf dem ersten Album. Mit den weiteren LPs „I’m the Man“ (1979) und „Beat Crazy“ (1980) untermalte der scheue Musiker mit dem Hut und den weißen Turnschuhen zwei Jahre lang weiterhin die aufstrebende New-Wave-Szene Großbritanniens.

Auf den Tag genau 25 Jahre später. 10. März 2003. Joe Jacksons neues Album „Volume IV“ erscheint bei RYKO/Zomba! Nach gelungenen Experimenten mit Swing („Jumpin’ Jive“, 1981), leicht angejazztem, neoromantischen Großstadtrock ohne jeglichen Gitarreneinsatz („Night and Day“, 1982, „Body & Soul“, 1984), minimalistischem Gitarrenpop („Big World“, 1986), einigen Soundtracks und kammermusikalischem Fundamentalsound („Blaze of Glory“, 1989), verabschiedete sich Joe Jackson 1991 mit dem ungewohnt heiteren Album „Laughter & Lust“ aus der schillernden Welt der Unterhaltungsmusik. Er komponierte fortan avantgardistische Symphonien, verband Klassik mit Free Jazz und seinen oft verqueren Vorstellungen von Pop, veröffentlichte nahezu unbemerkt eine ungenießbare Fortsetzung von „Night & Day“ – um nun, im gesetzten Alter von fast 50 Jahren, zu seinen Wurzeln zurückzukehren. Und diese heißen nun mal Punk, New Wave, Reggae, Ska – bestanden aus all dem, was so um 1979/80 herum durch die Musikszene wirbelte und aus den Radios quoll.

Mit der gleichen Band wie damals – Gary Sanford (git), Graham Maby (b) und Dave Houghton (dr) - setzt Jackson haargenau dort an, wo er im Dezember 1980 nach den genannten drei phantastischen New Wave-Alben aufhörte. Kein Fünkchen Staub hat sein Talent in dem Vierteljahrhundert zwischen „Look Sharp“ und „Volume One“ angesetzt. Der „Anti-Star“ kotzt noch immer in der Manier eines „Angry young Man“ gegen die Ungerechtigkeiten des menschlichen Daseins, beschreibt zynisch die Banalitäten des Alltags – und verpackt dies musikalisch in einer Form, als hätte es nach New Wave nichts mehr gegeben – als wäre die Popszene von Tekkno, Hip Hop, Dancefloor, Grunge und Alternative verschont geblieben.

Den direkten Vergleich mit Jacksons Klassikern erlaubt eine Bonus-CD mit den 2002 live aufgenommenen Althits „One more Time“, „Is she really...“, „On your Radio“, „Got the Time“, „It’s different for Girls“ und „I’m the Man“. Diese Beigabe sollte man hören, bevor man sich die neuen Lieder zu Gemüte führt. Man wird nämlich keinen Unterschied zwischen Joe Jackson 1978 und Joe Jackson 2003 feststellen. Weder, was die kompositorische Qualität betrifft, noch in Hinsicht auf Klang und Stimmung, geschweige denn bezüglich Aggressivität und Aussagekraft.  „Volume IV“ beginnt mit der komplexen Rocknummer „Take it like a Man“, bei der sich Piano, Punkgitarren und Reggaerhythmen auf hervorragende Art und Weise ergänzen. „I’m still alive“ bekennt Jackson kurz darauf trotzig. Wir glauben es ihm – auch wenn wir in den Jahren nach „Laughter & Lust“ beinahe vom Gegenteil überzeugt waren. Der Generation der Pubertierenden macht er, untermalt von zickigen New Wave-Klängen, Mut: Macht Euch keine Sorgen, „You’re just in an awkward Age“. Zwar wird Jackson im Gegensatz zum besungenen 15jährigen in jede noch so coole Party reingelassen, aber: „I get into the Parties, but I hate them, cause I'm shy – I’m still in an awkward age!“. Typische Jackson-Rocker in einer seit 15 Jahren nicht mehr erreichten Güteklasse („Chrome“, „Little bit stupid“) wechseln sich ab mit blueslastigen Barballaden („Love at first Light“) und amüsanten Reggae/Ska-Spielereien („Fairy Dust“, „Thugz’r’us“). Einen so grandios nervösen, hibbeligen Nachtexzeß wie „Dirty Martini“ hat Talking Head David Byrne seit 20 Jahren nicht mehr hingekriegt, und mit der abgeklärten Ballade „Blue Light“ ist sogar eine würdige Weiterentwicklung so fragiler, sanfter Jackson-Klassiker a’la „Slow Song“ oder „Breaking us in two“ dabei – ohne jegliche Abstriche, ohne jegliche Form von Qualitätsminderung. Der Rausschmeißer „Bright Grey“ geht, was Intensität, Aggressivität und Wortwitz betrifft, als 2003-Ausgabe von „I’m the Man“ in die Annalen ein.

Wer gleich nach „Volume IV“ noch mal die Bonus-Live-CD einschiebt, vernimmt wirklich keinerlei Differenzen. Joe Jackson macht uns mit seinem neuen Album Glauben, die Jahren 1983 bis 2003 habe es nicht gegeben. Schade, daß dies leider nur ein Traum ist – aber die elf neuen Songs ermöglichen jedem enttäuschten Alt-New-Waver diesen surrealen Zeitsprung für eine Dreiviertelstunde! „Volume IV“ ist der bislang beste, weil authentischste Beitrag zum „80er-Revival“! (Gesamtnote: Höchstwertung)

Hildegard Knef

„So oder so ist das Leben“

„Hildegard Knef singt und spricht Tucholsky“

„A Woman and a half“
(Holger Stürenburg - 07. März 2003)

Als ich drei oder vier Jahre alt war, stellte mir mein Vater erstmals die seiner Meinung nach besten Platten aus seiner großen Sammlung vor. So rotierte 1974/75 auf unserem alten Dual-Plattenspieler, neben Gospels von Bruce Low und Big Band-Jazz von Glenn Miller, meist Hildegard Knefs Debüt-LP „So oder so ist das Leben“ ein ums andere Mal. Diese gilt auch heute noch als eines der erfolgreichen deutschen Chansonalben überhaupt und befand sich Mitte der 60er Jahre über ein Jahr lang in den Hitparaden, davon rund einen Monat in den Top 10. Mein Vater hatte sie etwa acht Jahre vor meiner Geburt seiner künftigen Gattin (also meiner zukünftigen Mutter) zu Weihnachten geschenkt – seitdem gilt das zerkratzte Stück Vinyl als Kultklassiker und hörbare Familienhistorie zugleich, dem ich schon im Krabbelalter zugeführt werden mußte.

Jahrzehnte später erscheint „So oder so ist das Leben erstmals auf CD – der Rezensent ist zwar inzwischen 32 Jahre alt, aber genauso begeistert davon wie zu Kindergartenzeiten. Ohne Verschleißerscheinungen und Abstriche, ohne auch nur ein Körnchen Staub angesetzt zu haben, bleibt „So oder so ist das Leben“ auch 2003 ein wichtiger Klassiker des deutschen Kulturguts. „Digital Remastered“ und mit 13 Bonusliedern angereichert, bietet die CD-Fassung (Telefunken/East/West/WSM) einen wahren Hörgenuß. Die Original-LP, die im Mai 1963, zusammen mit dem Orchester Gerd Wilden eingespielt wurde, beinhaltete acht Medleys. Diese bestehen aus den schönsten deutschen Chansons der 20er bis 40er Jahre (u.a. komponiert von Walter Kollo, Friedrich Hollaender, Robert Stolz, Oscar Straus, Theo Mackeben oder Peter Kreuder) inklusive einiger amerikanischer Jazzstandards („Georgia on my mind“, „Wake the Town and tell the People“), die „die Knef“ mit ihrer rauchig-erotischen, stets etwas brüchig, manchmal leicht leidend wirkenden Stimme (besser: Nicht-Stimme) aufpolierte. Die insgesamt 28 Chansons, Filmschlager und Couplets besaßen schon damals Evergreenstatus. Doch lebten Ohrwürmer und Gassenhauer wie „Ich bin von Kopf bis Fuß auf Liebe eingestellt“, „Bel Ami“, „Das war in Schöneberg“, „Die Nacht ist nicht allein zum Schlafen da“, „Ich weiß nicht, zu wem ich gehöre“ oder „Ich hab’ so Heimweh nach dem Kurfürstendamm“ in der Interpretation Hildegard Knefs, auf der Basis der unaufgeregten, leicht jazzigen, allerdings eher sparsamen Arrangements von Gerd Wilder, enorm auf. Die Mischung aus Knefs spröder Intonation und Wilders sanfter Instrumentierung verliehen den allbekannten Kompositionen eine spezielle Note der Eigenständigkeit. Auf der aktuellen CD-Fassung sind dieser spannenden Inszenierung alter Klassiker 13 Bonuslieder angehangen. So die ersten drei Telefunken-Singles „Er war nie ein Kavalier“, „Aber schön war es doch“ und „Es war beim Bal Pare’“ mitsamt deren rarer B-Seiten, die erste Version des Standards „Illusionen“, den „die Knef“ bereits 1952 im Filmmelodram „Illusion in Moll“ gesungen hatte, und verschiedene Kompositionen von Robert Stolz, Werner Richard Heymann und Charly Niessen, der sich für die ersten Knef-Hits kompositorisch verantwortlich zeichnete.  Zwar werden (zumindest beim Verfasser) während des Hörens von „So oder so ist das Leben“ melancholische Kindheitserinnerungen wach, aber die herausragende Klangqualität der größtenteils über 40 Jahre alten Aufnahmen überführen die grandiosen Interpretationen auf dem höchsten klangtechnischen Niveau schnurstracks in die heutige Zeit, wo sie immer noch eine konsequente Berechtigung haben. Ein Muß für alle Freunde des deutschen Schlagers, von Chansons und einheimischer Popmusik allgemein. (Gesamtnote: 1)

Auch weitere Knef-Alben der Telefunken-Ära erblicken in diesen Tagen erstmals auf Silberscheibe das Licht der Welt. Allerdings zeigt sich die CD „Hildegard Knef singt und spricht Tucholsky“ eher durchwachsen; 1965 als ihre dritte LP erschienen, wirkt das Höralbum heute wie eine intellektuelle Ausgabe von Dieter Bohlens Vorlese-CD „Nichts als die Wahrheit“, wobei die zwei drei gesungenen Tucholsky-Gedichte noch am erträglichsten geraten sind - Udo Lindenbergs Panikversion von „Augen in der Großstadt“ kommt allerdings Intention und emotionaler Radikalität der Worte um ein vielfaches näher. Nicht die Texte des 1935 im Exil verstorbenen Wortkünstlers sind schlecht – Gott bewahre! – aber: Literatur auf CD macht auf einen ausschließlich an Musik Interessierten einen recht bizarren Eindruck. Der einzige Grund, sich Knefs Tucholsky-CD vielleicht doch zuzulegen, sind die vier Bonuslieder: Hier interpretiert die vor einem Jahr verstorbene Kultsängerin Gedichte von Erich Kästner, Frank Wedekind und ein paar Allzeithits aus der Filmfassung der Brecht’schen „Dreigroschenoper“. Raritäten wie die zusammen mit Curd Jürgens aufgenommene „Zuhälterballade“ und die Big-Band-Version von „Macky Messer“ geben der ansonsten leider faden CD einen versöhnlichen Ausklang. (Gesamtnote: 4plus)

Weniger als klassisches Knef-Album, denn als eine romantische Reminiszenz an die gebürtig aus Ulm stammende Künstlerin in Form einer Klangcollage zeigt sich „A Woman and a Half“; eine Art Soundtrack zu dem gleichnamigen Dokumentarfilm aus dem Jahr 2001. Zu Trompetenklängen des Jazzyuppies Till Brönner äußern sich nicht nur ihr Ehemann Paul von Schell, ihr Biograph Axel Andree und ihr Manager Thomas Jost zu Leben, Lieben und Leiden der großen Chansonette. Auch der Star selbst spricht kurz vor seinem Tod eigene Gedanken und Bekenntnisse zu sich und seinen Liedern. Durch die Mitarbeit Till Brönners als Instrumentalist, Arrangeur, Remixer und Produzent wurden für diese Kollektion vor allem jazzbeeinflußte Songs von Hildegard Knef ausgesucht. Nur wenige Hits („In dieser Stadt“, „Ich bin zu müde, um schlafen zu gehen) kommen zum Zuge, eher spezielle Perlen aus früheren („Laß mich bei Dir sein“, 1967, „Träume heißen Du“, 1967) und jüngeren Tagen („17 Millimeter“, „Wird Herbst da draußen“, 1999) fanden den Weg auf diese sehr persönliche, intime Zusammenstellung. Ein paar Songs stammen von Dirigentengenie Friedrich Gulda („Wenn Du mich einmal loswerden willst“) oder Jazzlegende Cole Porter („Geh fort von hier“, „Nur das und nicht mehr“). „A Woman and a half“ ist eine nachdenkliche, etwas melancholische Sammlung von Liedern, Stellungnahmen und Träumen von einer Ausnahmekünstlerin, die auch nach ihrem Tod vor einem Jahr in den Herzen ihrer vielen Fans überall auf der Welt fortleben wird. Ein Album zum Zuhören, Mithören und Mitfühlen. (Gesamtnote:2)

Karel Gott - „Jede Nacht“

(Holger Stürenburg - 12. März 2003)

Mit der Ernennung zum neuen tschechischen Staatspräsidenten in Nachfolge Vaclav Havels hat es zwar nicht geklappt. Trotzdem ist Schlagersänger Karel Gott derzeit in aller Munde. Grund: Sein aktuelles Album „Jede Nacht“, das in diesen Tagen bei Koch/Universal erscheint. Nachdem der ausgebildete Tenor im Zuge firmeninterner Umstrukturierungen von Polydor/Universal zu Koch/Universal wechselte, wollte er schnellstmöglich eine neue CD präsentieren. So wurden brandaktuelle Titel und bereits bekannte Songs aus seinem letzten (inzwischen vergriffenen) Polydor-Album „Für immer jung“ (2000) gemischt – heraus kam dabei „Jede Nacht“.

Der 62jährige Pilsener, den ein Prager Künstlerkomitee vor wenigen Wochen für das höchste Staatsamt der tschechischen Republik vorschlug, begibt sich auf „Jede Nacht“ in die Sphären eines Roland Kaiser oder Udo Jürgens. Dies bedeutet: Weg vom banalen Mitklatsch-Schlager, hin zu deutsch gesungener Popmusik mit internationalem Standard. Kollege Kaiser etwa orientierte sich schon 1989/90 mit großem Erfolg in diese Richtung – nun hat auch die „Goldene Stimme aus Prag“ entdeckt, daß man simple Klänge mit dämlichen Texten eher so intelligenten Mitmenschen wie Wolfgang Petry, Mickie Krause oder „Willie, dem Kammbläser“ überlassen sollte. Mit süßlichen Melodiechen a’la „Einmal um die ganze Welt“, „Babicka“ oder „Wenn ich Dich nicht hätte“ ist es 2003 fast vollständig vorbei. Statt dessen: Tanzbarer Pop in kühlen Synthiarrangements („Jede Nacht“, „Bis ans Ende der Nacht“), neben einer Vielzahl deutsch gesungener Einspielungen internationaler Popklassiker. Aus Elvis’ „Always on my mind“ wird auf diese Weise die fundamentale Ballade „Du bist alles, was ich will“; „Something’s gotten hold of my Heart“ von Gene Pitney heißt nun „Etwas ist geschehen“ (allerdings hat Gotts Aufnahme mit Gitte Haennings gleichnamiger Coverversion des Pitney-Hits aus dem Herbst 1981 nur den Titel gemein). Sogar an Alphavilles „Forever Young“ traut sich das musikalische Allroundtalent heran – doch hier ist zu erkennen, daß dieser Jahrhundertklassiker aus den 80er Jahren ein paar Nummern zu groß ist, um auch im Schlagerumfeld punkten zu können. Zudem bekommt dem einstigen reinen Synthihit das quasiklassische Arrangement ganz und gar nicht. Barry Manilow’s „Mandy“ hingegen wird von Karel Gott auf hervorragende Weise ins Deutsche transferiert.

Besonders gelungen ist der schnittige Romantik-Popper „Ein Sommer am See“, der den Zuhörer irgendwie – und dies in sehr positiver Manier – an Udo Jürgens erinnert und diesem auch sehr gut zu Gesicht stünde. Als Bonustracks fungieren „Laß die Träume nicht verloren gehen“, ein Duett mit Volksmusikstar Monika Martin, und die Ballade „Nur zu zweit“, bekannt geworden als Titelmelodie des tschechischen Märchenfilms „Teuflisches Glück“.  Eigentlich besitzt „Jede Nacht“ nur zwei reale Schwachpunkte: „Das Lied der Arche Noah“, eine mährige Betroffenheitsballade, die höchstens Anfang der 80er Jahre zum Höhepunkt von Ökohysterie und Anti-AKW-Bewegung ihre Daseinsberechtigung gehabt hätte, und den bumsenden Discofox „Jeder Tag ein neues Leben“, bei dem der tschechische Weltstar in die Untiefen Wolfgang Petrys blickt (und dessen „So ein Schwein hat man nur einmal“ nahezu eins zu eins abkupfert). Dies hat eine Persönlichkeit wie Karel Gott nicht nötig! Ansonsten zeigt „Jede Nacht“, daß mit dem sympathischen Entertainer, der überall auf der Welt – von Rio de Janeiro über Caracas bis Japan und Amerika – erfolgreiche Auftritte absolvierte und seit 1963 rund 27 Millionen Platten absetzen konnte, weiterhin zu rechnen ist und die deutsche Schlagerszene durchaus noch ein paar Jährchen mit ihm rechnen muß! Der auf den meisten neuen Songs eingeschlagene Weg in Richtung anspruchsvoller Popmusik ist der beste, für den sich der verhinderte Staatspräsident entscheiden konnte!

(Gesamtnote: 2)

Deutsch-Amerikanische Freundschaft - „15 neue DAF-Lieder“

(Holger Stürenburg - 18.03.2003)

Begonnen hatte alles im Sommer 2002. Der Journalist Frank Teipel veröffentlichte den „Doku-Roman“ „Verschwende Deine Jugend“ und sorgte damit für eine intensive Rückbesinnung auf die Neue Deutsche Welle und deren Anfänge in der zweiten Hälfte der 70er Jahre. In dem grandiosen 370-Seiten-Buch schilderten, ohne jegliche Kommentare seitens des Autors, die wichtigsten Protagonisten der deutschen Punk- und New Wave-Szene ihre einstigen Beweggründe, die einheimische Musiklandschaft von Grund auf zu reformieren. Bevor diese ungehobelte, aber oft künstlerisch sehr wertvolle Stilrichtung von der Industrie entdeckt und schnell zu Tode vermarktet wurde, hatten sich überall in Deutschland kleine Zellen gebildet, in denen sich kreative Jungspunde versammelten, den großbritannischen Punk nach Deutschland einflogen – und vollkommen neu und spezifisch deutsch aufarbeiteten. So zählten z.B. Fehlfarben zu den Pionieren der deutschen New Wave-Bewegung. Deren Frontmann Peter Hein reformierte 22 Jahre nach dem bahnbrechenden Fehlfarben-Debüt „Monarchie & Alltag“ (1980) seine Band, kotzte auf der aktuellen CD „Knietief im Dispo“ wütend und sensibel zugleich gegen Zeit und Geist – und lieferte mit dem phantastischen Album nebenbei eine der besten deutschen Platten des vergangenen Jahres ab. Die Hagener Punkzyniker Extrabreit krochen fünf Jahre nach ihrer (eigentlich) endgültigen Trennung aus den Löchern und gaben zur Jahreswende 2002/03 einige umjubelte Clubkonzerte. Selbst der Mainstreambereich der NDW kommt 20 Years after wieder zum Vorschein: Unser aller Nena feiert 2003, zusammen mit vielen Genrekollegen und einem Symphonieorchester, ihr Bühnenjubiläum in den größten Hallen der Bundesrepublik!

So herrschte natürlich eine immense Vorfreude, als Anfang 2003 ruchbar wurde, das legendäre Synthiduo Deutsch-Amerikanische Freundschaft – kurz: DAF – brächte bald eine neue CD auf den Markt; das erste gemeinsame Album seit 1987! Nach der radikalen Begeisterung, die Fehlfarben’s „Knietief im Dispo“ bei sämtlichen Spät-77ern und Alt-86ern dieser Republik ausgelöst hatte, rechnete man nun damit , daß einen die „15 neuen DAF-Lieder“ (Superstar Recordings/Universal) genauso vom Hocker rissen wie Peter Heins beißend ironische Haßtiraden auf die Oberflächlichkeit der BRD-Gesellschaft im neuen Jahrtausend. Doch weit gefehlt: Die DAF-Rückkehr enttäuscht über weite Strecken, klingt musikalisch eintönig und banal – und die (durchaus gelungenen) Texte hätten vor 20 Jahren garantiert hysterische Reaktionen hervorgerufen – aber, bitte schön, doch nicht mehr heute, zu Zeiten von Marilyn Mason, Limp Bizkit oder J.B.O.

Tatsächlich sind Robert Görl (dr, synth) und Gabi Delgado-Lopez (voc) einige lyrische Höhenflüge in den Sinn gekommen, deren Qualität halt nur dadurch gemindert wird, daß sie heutzutage für keinerlei wie auch immer geartete Provokation zu gebrauchen sind. Der Voyeur, der in „Lied Fünf – Sexlied“ fordert: „Zieh den Rock hoch / Schönes Mädchen / Ich kann alles sehen“ ist ein Waisenknabe gegen Eminem und Co. Die dekadente Coolness von Textzeilen wie „Verbrechen lohnt sich / Verbrechen ist sexy / Und den schönsten Sex / Gibt es jedes mal / Nach einem sexy Überfall“ hätte in den 80ern, zu Hochzeiten der Law-and-Order-Apostel Strauß, Dregger, Zimmermann, schnell deren harsche Reaktionen hervorgerufen. Heute wirken solche Wortspiele weder cool, noch ironisch; irgendwie altmodisch, fern der Zeit. Absoluter Tiefpunkt: Die Textfetzen von „Lied Sieben – Satellit“ klingen wie eine Mischung aus Nena und Rosenstolz, wobei bedauerlicherweise auch Blümchens lyrische Ergüsse durch die Zeilen blicken. Musikalisch zählt „Satellit“ allerdings zu den interessanteren Stücken des Albums, weil mit dem Einsatz sphärischer Hintergrundklänge eine spannende Grundstimmung erzeugt wird. Melodien sind ansonsten kaum zu erkennen. Görl und Delgado scheinen zu Beginn der Sessions einfach den Drumcomputer eingeschaltet und ihn für 74 Minuten ohne Unterbrechung laufen gelassen zu haben. Zwar lebten DAF-Songs von jeher von minimalistischen Songstrukturen mit viel Rhythmus und wenig Melodie. Dies wirkte aber weit vor Tekkno wesentlich innovativer und glaubwürdiger als heute!

Zu den monotonen Synthirhythmen gesellen sich mal ein kleiner Post-Industrial-Techno-Bums oder ein paar sich stets widerholende Baßakkorde, die jeder Schüler nach den ersten ein, zwei Stunden Musikunterricht für gewöhnlich drauf haben muß. Ein bißchen Rammstein ist dabei – man will ja modern sein – düstere Elektroklänge suchen nach neuen Fanschichten in der schwarzen Szene (D.A.F. werden, so sagen Gerüchte, als Hauptact das Leipziger „WGT“-Gothictreffen bereichern!).

Alternde Rockstars blicken gerne (und - siehe Niedecken oder Kunze - oft durchaus zurecht) auf bessere Zeiten zurück. Dem wollen DAF nicht nachstehen und trällern in „Lied Zehn – Algorithmus“. verklärte Gedanken an einstige Mathematikstunden in der Kindheit. Delgados Adoleszenz muß auch in „Lied Vier – Kinderzimmer“ herhalten: „Die RAF war für mich ein echtes Superhelden Team“ / Ulrike Meinhof war für mich als Kind ein echter Superstar“. Das waren noch Zeiten! Damals hätten solche Textzeilen ein halbes Erdbeben ausgelöst: Dröhnende Schlagzeilen der Bildzeitung, aufgeregte Berichte bei „ZDF-Magazin“ und „Report“; mein Vater hätte meine Platte konfisziert – in der „BRAVO“ wäre genauso ausufernd und wortreich darüber diskutiert worden wie im Feuilletonteil von „Zeit“ oder „FAZ“.

20 Jahre später lockt man mit solchen zwar oft gekonnt formulierten, aber restlos altmodischen Gedanken niemanden mehr hinter dem Ofen hervor. Zwischen Nachrüstungsängsten, Terrorhysterie und Neonbarromantik hätten solche Provokation garantiert funktioniert – heute stellen viele DAF-Texte kaum mehr dar als einen netten Anachronismus. Als Tabubrüche – wie einst der „Mussolini“, „Ein bißchen Krieg“ oder „Die lustigen Stiefel marschieren über Polen“ – kann man sie beim besten Willen nicht mehr werten. Und was die Musik betrifft, so wäre der Titel „15 neue Variationen eines tausendmal gehörten DAF-Liedes“ wesentlich passender gewesen! (Texte: 2minus/ Musik: 4minus)

Heinz Rudolf Kunze - „Rückenwind“

(Holger Stürenburg - 21./22. März 2003)

„Eigentlich ein Debüt“ nennt Deutschrocker Heinz Rudolf Kunze sein inzwischen 17. Studioalbum „Rückenwind“ (WEA). An dieser These ist durchaus etwas wahres dran: Nach rund 18 Jahren sehr fruchtbarer Zusammenarbeit, trennte sich „Niedermacher“ Kunze von seinem bisherigen Gitarristen und musikalischen Leiter Heiner Lürig. Erstmals seit Jahren verließ Kunze zudem für die Aufnahmen neuer Lieder das „Madagaskar Studio“, sein „zweites Wohnzimmer“ in seiner Wahlheimat Hannover. Statt dessen wurde HRK im „Home Studio“ zu Hamburg-Eimsbüttel heimisch, tat sich mit namhaften, wenn auch häufig wesentlich jüngeren hanseatischen Studiomusikern zusammen und engagierte obendrein den Selig- und ECHT-Erfinder Franz Plasa als Produzenten. Geradezu eine „Hamburg Allstar Band“ hatten Kunze und Plasa ins Studio geladen: So z.B. den Mitbegründer der NDW-Rock-Band FEE und heutigen Maffay-Gitarristen Andreas Becker, den einstigen Frontmann der viel zu früh verschiedenen Nationalgalerie, Niels Frevert, neben Michy Reinckes aktuellem Schlagzeuger Martin Langer, der Anfang der 90er das interessante, aber längst verschollene Gitarrenpopprojekt The Land betreute, und Drummer Jens Carstens, der zwischen Udo Lindenberg und Joachim Witt nahezu bei jedem wichtigen Hamburger Rockact hinter der Schießbude saß.

Kunze mag auf dem Innencover von „Rückenwind“ noch so stirnrunzelnd und nachdenklich kucken – Der Wechsel von Team und Ort haben dem 46jährigen und seinen Songs mehr als nur gut getan! Ließ Kunze auf seinem letztjährigen, eher in experimentelle Gefilde strebenden Höralbum „Wasser bis zum Hals steht mir“ hauptsächlich seinem unbändigen Wortwitz freien Lauf, so ist auf „Rückenwind“ mal wieder Pop/Rock pur angesagt – mit der Betonung auf „Rock“: Mal gitarrenlastig/heavy, mal sanft/balladesk, immer treibend und eingängig; ab und zu blickt der ewige Brillenträger sogar in Richtung Ska, Reggae, Rap oder gar groovenden Großstadtswing (!). Gottseidank pfropfte Produzent Plasa seinem neuen Schützling nicht zu sehr den Status „Hamburger Schule“ auf. Kunze bleibt auch auf „Rückenwind“ sich und seinen ureigenen Vorstellungen von Rock treu, steht aber neuen Einflüssen durchaus offen. Öfter als zuvor gelingen Kunze auf „Rückenwind“ sogar eine Menge Ohrwürmer – auch oder gerade, weil dieses Mal bis zu fünf junge Musiker an den Kompositionen beteiligt waren. Doch Kunzes überbordendes sprachlich/lyrisches Talent, seine unverwechselbare Textstilistik machen das 13-Song-Album zu einem typischen, spezifischen Kunze-Album.

Die exzentrische, verbitterte Eiseskälte von „Korrekt“ (1999) gehört genauso der Vergangenheit an wie die relative musikalische Orientierungslosigkeit von „Halt“ (2001). Einen so munteren, gelösten Kunze sah man zuletzt selten, obwohl der Meister natürlich nichts von seinem beißenden Wortwitz, seinem konsequenten Zynismus verloren hat. Er parodiert (übrigens in unangreifbar sanften Worten) den aussage- und geistlosen Schönling („Schön und Gut“), schickt die Selbstmordattentäter zu brachialen Rock/Ska/Rap-Klängen ins „Naherholungsgebiet“ und berichtet in „Zwischen uns“ von einer fast surrealen Begegnung mit der „hübschesten Klofrau, die ich je gesehen habe“. Doch: „Irgendwas steht zwischen uns / ganz egal was ich tue...“ - Meint Querdenker Kunze damit ethnologische Differenzen zwischen der farbigen Toilettenbetreuerin und dem treudeutschen Kunze, den „Klassenunterschied“ zwischen Putzfrau und Popstar – oder einfach nur den ewig unüberbrückbaren Unterschied zwischen Mann und Frau? – vielschichtig interpretierbar, daher unendlich provokativ - gesungen zu einer genialischen, auf Dauer im Ohr hängen bleibenden Komposition von Nationalgalerist Niels Frevert.

Im sanften Al-Jarreau-Funk „Ich sitze da“ (komponiert von Andreas Becker) driftet Kunze in die absolute Ruhe ab und stellt sich nur einen Song später, sanft rockend, die Frage „Wozu Feinde – wenn man sich selber hat?“. Doch auch aufstrebende, optimistische Songs sind auf „Rückenwind“ zu finden: „Da müssen wir durch / und das kann uns auch gelingen / da müssen wir durch / da kommen wir durch / verlaß Dich drauf“ heißt es im wiederum von Niels Frevert komponierten Durchhalterocker „Da müssen wir durch“. Natürlich gibt es 2003 auch richtige Liebeslieder mit Kunze-typischen Wortspielen: „Ich bin Dein Hauptgewinner / Ich hab mit Dir das Hoffnungslos gezogen“ heißt es etwa im Titellied. Phantastisch zwischen Riff und Melodie balanciert die erste Singleauskoppelung „Mach auf“ – die allerdings, wie meist bei Kunze, einfach zu gut, zu außergewöhnlich ist, um ihren Platz im computergesteuerten Middle-of-the-Road-Radio finden zu können!

Kunze freute sich immens über die neuen Herausforderungen, die der Austausch der Musiker und des Aufnahmeortes mit sich brachte: „Dieses Album kann einer Menge Leuten zeigen, wo es lang geht. Allen voran mir!“. Dieser Sprung von der Leine an die Elbe war das beste, was Kunze hatte tun können. Und wenn sich der radikal verjüngte Ex-Depressivo womöglich für sein nächstes Album mit seinem Hamburger Pendant Bernd Begemann (Die Antwort) zusammen tut – dann dürfte wohl der deutsche Rockklassiker des neuen Jahrtausends dabei herauskommen. Den Weg zu einem solchen „Jahrtausendklassiker“ hat Kunze mit „Rückenwind“ bereits intensiv zu schreiten begonnen. (Gesamtnote: 1)

Rodgau Monotones - „Silberhochzeit“

(Holger Stürenburg - 23. März 2003)

Unter dem programmatischen Motto „Silberhochzeit“ feiert die Hessische Kultkapelle Rodgau Monotones dieser Tage ihr 25jähriges Bühnenjubiläum. Eine CD gleichen Titels (Rockport/Zomba) untermalt dieses Vorhaben einer Band, die in dem Vierteljahrhundert ihres Bestehens nicht nur in ihrem Heimatbundesland Hessen die größten Hallen und Festzelte füllen konnte, sondern Mitte der 80er Jahre, zur Hochphase des Deutschrock, sogar bundesweit für positive Schlagzeilen sorgte. Gegründet im November 1977, beschlossen Peter Osterwold (voc), Ali Neander (git), Raimund Salg (git), Joky Becker (b) und Mob Böttcher (dr) eine neuartige deutsche Band zu bilden, die sich nicht verquerem Krautrock hingab und auch nicht in intellektuelle jazzrockige Gefilde abdriftete. Harter Rock’n’Roll, Bluesrock a’la Johnny Winter und ZZ Top standen auf dem Programm und wurden aus Texas direkt nach Rodgau importiert. Nach einem umjubelten Auftritt im Frankfurter “Batschkapp”, kam die Band mit einem Plattenvertrag nach Hause und veröffentlichte 1982 ihr erstes Album „Wollt Ihr Musik, oder was?“.

Hessen zu Beginn der 80er Jahre: Alfred „Stahlhelm“ Dregger muß nach harten, polarisierenden Wahlkämpfen seinen Traum, irgendwann doch noch mal Ministerpräsident in Wiesbaden zu werden, endgültig begraben. Heftige Auseinandersetzungen um die Startbahn-West und ein paar Störfalle in Hanauer Chemiefabriken beherrschen die öffentliche Diskussion. Die soeben geborenen Grünen dienen sich langsam aber sicher der SPD unter Landesvater Holger Börner als künftiger Koalitionspartner an, obwohl dieser sie am liebsten „mit einer Dachlatte“ verjagen will. Heftige Straßenschlachten linker Gruppen bestimmen das Geschehen genauso wie Joschka Fischers legendäre Turnschuhe. Friedens- und Ökobewegung sind auch und gerade in Hessen äußerst aktiv – und zu alldem erschaffen die Rodgaus den penibel passenden Soundtrack. Nur proklamieren sie keine bierernsten Hymnen für eine gerechtere Welt, sondern veräppeln ihr eigenes Klientel – Grüne, Ökos und Müslifresser – auf herrlich unkomplizierte und undogmatische Art und Weise. Diese Linie setzt sich auf ihrem zweiten Album „Fluchtpunkt Dudenhofen“ (1983) konsequent fort. Ein Jahr später kümmert sich die Kölner EMI um die Rodgaus – und mit der herrlichen Single „Erbarmen – Die Hesse komme!“ begründet die Band, zu der sich zwischenzeitlich Henny Nachtsheim als zweiter Sänger und Saxophonist gesellt hatte, nicht nur den deutschen Hip Hop (weit vor all den Phantastischen Vieren und den Drei P’s!), sondern erzielt auch den bundesweiten Durchbruch.

Mit den LPs „Volle Lotte“ (1984) und „Wir sehen uns vor Gericht“ (1985) galten die Rodgaus daraufhin als wichtiger Teil der höchst erfolgreichen Deutschrockszene. Bundesweite Tourneen in immer größeren Clubs folgten; ebenso  TV-Auftritte bei „Rock-Pop in Concert“ oder im „Rockpalast“. Eingängige Bluesrockhymnen wie „Frach mich nit“ (mit der unerreichten Textzeile „ich hab mich wirklich Tag und Nacht gequält / sogar einmal SPD gewählt / alles wegen Dir!“), „Ei gude wie“, „Ätzend“, „Total Normal“ oder „St. Tropez am Baggersee“, neben grandiosen Parodien der Sorte „Hallo, ich bin Hermann“ (hier wurde der 1985 boomende New Jazz veräppelt), „Du Ferdischer da“ (eine hess’sche Hardrockversion der Italopopschnulze „Felicita“) oder „Dummi Du“, der Rodgaus Fassung des A-Capella-Klassikers „Only you“, sorgten für breites Interesse, längst auch jenseits von Ökofreaks und Grünwählern.

1986 verzettelten sich die Rodgaus jedoch mit ihrem ambitioniertesten, dadurch aber auch geplantesten und überproduziertesten Album „Sportsmänner“, das im Münchener Studio von Ex-Queen-Procuder Mack eingespielt wurde – und den Niedergang der Rodgaus einläutete. Das Abflauen der Deutschrockszene tat das übrige dazu. Ende der 80er – als zudem Henny Nachtsheim, der sich inzwischen fest als zweiter Sänger und Frontmann etabliert hatte und zusammen mit dem bärigen Peter Osterwold ein wunderbares Frontpaar abgab, die Band verließ, um das tumbe, wenn auch kommerziell sehr erfolgreiche Comedyduo Badesalz zu gründen – war die Hochzeit der Rodgaus vorbei. Man blieb wieder innerhalb der Hessischen Landesgrenzen, fand mit der original Rodgauerin Kerstin Pfau bald einen passenden Ersatz für Henny – aber die großen Erfolge gehörten der Vergangenheit an. Von Alben wie „Eukalyptus now“ oder „Adrenalin“ (hier gab es zusätzlich Probleme mit der obskuren Plattenfirma „USG Records“, die ein paar Woche vor Veröffentlichung der CD mit keinem Telephon der Welt mehr erreichbar war...) bekam kaum jemand etwas mit.

Und doch: Die Rodgaus haben überlebt. Dies beweist eindeutig das neue Album „Silberhochzeit“, auf dem die Band von all dem etwas präsentiert, womit sie einst sehr erfolgreich war: Nett anzuhören, aber zeitfern und deshalb eher uninteressant sind die konventionellen Deutschrockhymnen „Schlecht gehen tut’s mir gut“, „Besser“ oder „Horschema“. Spannender wird es schon bei zeitkritischer Satire. So wird in „SMS“ in schnellen Rockklängen eine der schlimmsten Krankheiten des Zeitalters der Kommunikation lyrisch brillant veräppelt, während in „Tabuloser Kuschelsex“ zu 50er-Jahre angehauchten, wiegenden Bläserklängen die Probleme, nach siebzehn Gläsern Sekt noch einigermaßen funktionierenden Geschlechtsverkehr praktizieren zu können, erörtert werden. Das derzeitige 80er-Revival wird in einer Ode auf eines der Kultautos jener Tage, den „Sch*** Ascona“ beackert – der einstige New Wave-Klassiker „My Sharona“ von The Knack muß dafür herhalten und bekommt dabei ein trashiges Billig-Synthesizer Arrangement zwischen müden Moti Special und irgendwelchen Post-NDW-Heinis a’la Niko oder IXI verabreicht. Da sind wir auch schon bei dem, was die Rodgaus von jeher am allerbesten konnten: Das Parodieren von bereits bekannten Songs und Ideen. Hier etwa die „Crossover“-Version der Schlager „Zigeunerjunge“ (Alexandra) und „Es wird Nacht Seniorita“ (Udo Jürgens) – zum „Zigeunerschnitzel“ verhackstückt, irgendwo zwischen Düstermetal von Metallica und Klezmerklängen eines Gioria Feidmann. In relaxtem Barmusik-Arrangement hingegen entlocken die Rodgaus unter dem Motto „Monsters of Schmock“ Heavy-Klassikern von AC/DC oder Deep Purple ganz neue Facetten. Schlußendlich rief man – nach dem Vorbild der „Band für Afrika“ – die „Band für Offenbach“ aus: Im fast sechsminütigen Titelstück geben hessische Genrekollegen von Hob Goblin oder Flatsch bis Loti Pohl (Crackers) zum Besten, was sie in den letzten 25 Jahren so alles getrieben haben. Prof. Dr. Henny Nachtsheim, längst Badesalz-Zusatz, erklärt zum Schluß die genaue Dauer von 25 Jahren in Monaten, Tagen, Stunden und Sekunden – bis als „Hidden Track“ nochmals „Tabuloser Kuschelsex“ praktiziert wird.

Es ist fast wie bei einer richtigen Ehe. Zur „Silberhochzeit“ hält man Rückschau: Nicht alles Gewesene war wirklich gut - aber vieles war auch sehr, sehr schön! Und auf das schönste und beste – nämlich die Kunst zu parodieren und Zeitgeistirrsinn zu verhöhnen – sollten sich die Rodgaus auch in den nächsten 25 Jahren besinnen! (Gesamtnote: 2)

Bernhard Brink - „Das Beste“

(Holger Stürenburg - 29. März 2003)

Der in Niedersachsen geborene Wahlberliner Bernhard Brink (51) ist einer der bekanntesten deutschen Schlagersänger. Er ist seit fast 30 Jahren im Geschäft, obwohl er niemals in die Sphären eines Wolfgang Petry, Roland Kaiser oder Howard Carpendale vorstoßen konnte. Seine Lieder klingen mal sanft, mal poppig/rockig – trotzdem bleibt er stilistisch stets dem treu, was man allgemein als Schlager tituliert.

Die Karriere des einstigen Jurastudenten ist von Höhen und Tiefen gekennzeichnet. Als er Mitte der 70er Jahre mit typischen Schnulzen wie „Danielle“ oder „Liebe auf Zeit“ begann, galt er als bei Müttern wie Töchtern beliebter Sunnyboy und Wunschschwiegersohn. Später verlegte er sich auf deutschsprachige Einspielungen internationaler Hits von u.a. Suzi Quatro („Alles braucht seine Zeit“/“If you can’t give me Love“ oder „“Ich wär’ so gern wie Du“/“She’s in Love with you“), gab sich so musikalisch ab und zu richtig rockig und feierte einen Hit nach dem anderen. Anfang der 80er versuchte er sich mit Erfolg an Kompositionen von Howard Carpendale („Viel zu jung“) oder Peter Cornelius („Du entschuldige, ich kenn Dich“).  Als dann Neue Deutsche Welle und Deutschpop den traditionellen Schlager für einige Jahre in den Hintergrund drängten, blieben weitere Hits für Bernhard Brink erst mal aus. Der blonde Frauenschwarm veröffentlichte zwar weiterhin Single auf Single, aber nach 1983 waren keine Hitparadenplatzierungen für Songs wie „Geh oder bleib“ oder „Nikita“ mehr drin Erst als Wolfgang Petry Anfang der 90er Jahre das große Schlagerrevival einläutete, kehrte auch Bernhard Brink erfolgreich in die Szene zurück. Unvergessen z.B. „Du gehst fort“ (1992), sein Duett mit Sangeskollegin Ireen Sheer, oder die Popsongs „Blondes Wunder“ (1990) bzw. „Hast Du Lust?“ (1992). 

Besonders anspruchsvoll war dies indes nicht, zumal Brink ausschließlich Texte sang, die sich thematisch durchweg zwischen Liebe, Abenteuer, Party und Spaß aufhielten und nur ganz selten kritische Momente enthielten. Trotzdem war Brink von nun an einer der Hauptrepräsentanten des deutschen Discofox, beehrte zig Schlagerpartys mit seinen schweißtreibenden, oft augenzwinkernden Liveauftritten und geriet so zum Kultidol der nachgewachsenen Schlagergeneration.

Die besten und erfolgreichsten Songs der letzten zehn Jahre Bernhard Brink enthält die CD „Das Beste“, die dieser Tage bei Koch/Universal erscheint: Zwei ganz neue Songs, 17 Singles und Radiohits der Jahre 1993 bis 2002, sowie kesse Neuaufnahmen seiner 70er-Klassiker „Liebe auf Zeit“ und „Ich wär’ so gern wie Du“. Nicht nur für seine neueste Single „Geiz ist geil“ hat sich Bernhard Brink gnadenlos der Stilmittel des erfolgreichen Kollegen Petry bedient. Auch die tanzbaren Popschlager „Alles auf Sieg“ (1998), „Was ist denn jetzt kaputt?“ (2001), „Alles klar“ (2002) oder „Erst machst Du auf Liebe“ (2001) sind rhythmisch und thematisch an Petrys erfolgreiche Mischung aus eingängigem Pop, Rock, Schlager und simplen, für alle nachvollziehbaren Texten angelehnt.

So ist auf „Das Beste“ für jeden Schlagerfreund etwas dabei. Wer es eher sanft und ruhig mag, dem seien Balladen wie „Domenica“, „Ich lieb’ zuviel“ oder „Sag ihr auch“ ans Herz gelegt; wer hingegen tanzen und abfeiern will, kann dies z.B. zu „Du hast mich verhext“, „Verrückt nach Dir“, „Erst willst Du mich, dann willst Du nicht“ oder „Ich will“ (übrigens der zweite ganz neue Song auf „Das Beste“). Gute Laune pur ist angesagt, nur die Up-Tempo-Nummer „Lieder an die Liebe“ zeigt sich nachdenklich und kritisch und erinnert von Stil, Aussage und Habitus irgendwie an „Jenseits von Eden“, die Hammerballade von Nino de Angelo.

Die Neuaufnahme von „Ich wär’ so gern wie Du“ beweist, wie viel Power auch noch nach 24 Jahren in der Nummer steckt! Auch das „Blonde Wunder“ entfaltet zwölf Jahre nach seiner Entstehung plakativen Charme. Dauerbrenner aller Schlagerpartys ist und bleibt jedoch der Ohrwurm „Nie mehr“ aus dem Jahre 1996: Eine der wenigen Songs von „Das Beste“, der ein reales Evergreenpotential besitzt: Ein fesselndes Riff, eine schnittige Melodie und ein einpeitschender, treibender Rhythmus sorgen dafür, daß „Nie mehr“ auch noch in 20 Jahren als einer der beliebtesten und eingängigsten Schlager der ansonsten langweiligen 90er Jahre gelten dürfte.  Der Rest der rund 72minütigen CD ist Gute-Laune-Schlager zum Tanzen, Partymachen und Abfeiern – nicht weniger, aber auch nicht mehr. (Gesamtnote: 3plus)

Stefan Waggershausen - „Duette und Balladen“

(Holger Stürenburg - 30. März 2003)

Über fünf Jahre hat sich der sympathische Popchansonnier Stefan Waggershausen für ein neues Album zeitgelassen. Gute deutsche Popmusik hatte es in der letzten Zeit ohnehin sehr schwer, so daß sich auch Waggershausen – einer der ansprechendsten Vertreter der deutschen Singer/Songwriter-Kultur der 80er Jahre – offenbar genötigt sah, zu pausieren. Mit seinen letzten Alben „Louisiana“ (1995) oder „Die Rechnung kommt immer“ (1997) konnte er sich in der sich immer dekadenter und kommerzialistischer gerierenden Musikszene zwischen Jugendwahn und Quotendruck einfach nicht durchsetzen. Klar, daß sich da eine gewisse Resignation breit machte - und ob sich der Wahlberliner über die musikalische Vergewaltigung seines Klassikers „Das erste Mal tat’s noch weh“ durch „Gute-Zeiten-Schlechte-Zeiten“-Bubi Oli P. so sehr gefreut hat, mag dahingestellt bleiben...

Vor 20 Jahren sah das ganz anders aus. Der in Friedrichshafen geborene einstige Regieassistent war in aller Munde. Hits wie „Hallo Engel“ (1980), „Früher war alles viel früher“ (1981), „Und der Teufel schaut mir über die Schulter“ (1982) oder „Mitten ins Herz“ (1984) waren kein Schlager mehr, aber auch kein traditioneller Rock. Statt dessen: Chansonartige, frankophile Balladen mit viel Bluesgefühl und sentimentalen Texten auf der Balance zwischen trüber Melancholie und beißender Ironie. Stets düster, lasziv und erotisch – Lieder über die dunkelsten Seiten von Großstadtnächten in Berlin, Paris, Panama oder Rom, mehr gehaucht, denn gesungen von Waggershausens cooler, geschmeidiger Stimme. Die meisten Songs spielten zwischen zehn Uhr abends und acht Uhr morgens – und führten dem braven Bürger vor Augen, was er so alles versäumte, wenn er des Nachts schlief und nicht sündigte. Waggershausen erzählte bittere, zynische, bis ins morbide gehende Kurzgeschichten, von Dylans Talking-Blues genauso beeinflusst wie von musikalischen Geschichtenerzählern a’la Kris Kristofferson. 

Häufig bat der eher verschlossen wirkende Liederschreiber bekannte internationale Sängerinnen aus Jazz, Chanson oder Folk ins Studio und spielte mit ihnen knisternde Duette ein. Diese „Duett Affairs“ - musikalische Traumpaare in musikalischen Filmen -  avancierten zu den größten Hits Waggershausens. Alle fünf dieser meist mehrsprachigen Zwiegesänge bilden die Grundlage von Waggershausens aktueller CD „Duette und Balladen“, die er jenseits allen Marktzwangs und Zeitgeistes im eigenen Musikverlag „Miau“ veröffentlicht hat. Da wäre z.B. die hoch erotische Großstadtballade „Zu nah am Feuer“, aufgenommen mit der etwas spröden Italochanteuse Alice, und Anfang 1984 in die Top 20 der deutschen Hitparaden eingestiegen.

1989/90 war die belgische New-Jazz-Lady Viktor Lazlo dran, mit der der melancholische Charmeur die eher poporientierten bzw. schlagerhaften Songs „Das erste Mal tat’s noch weh“ und „Jesse“ einspielte. Beide Singles landeten sogar in den Top 10! Mit dem israelischen Ethnostar Ofra Haza folgte 1992 „Jenseits von Liebe“; das vorerst letzte Duett war das stark südamerikanisch geprägte „Bienvenido a Salome’“, 1997 mit teilweise spanischem Text zusammen mit Maria Conchita Alonso eingesungen.

Auch ein paar interessante Solosongs aus den weniger erfolgreichen Jahren Waggershausens sind auf „Duette und Balladen“ noch mal zu hören. So der bitterböse, akkordeonverzierte Lovesong „Liebe a.D.“ (1997), die unter die Haut gehende Nachtelegie “Tränen hinter Deinem Lachen“ auf dem kurzen Weg von der Hotelbar zur tiefsten Depression, oder „Linda Paloma“, eine abgeklärte und doch zutiefst romantische Abrechung mit einer kühlen Schönheit aus dem Elfenbeinturm. Tolle Songs, aber viel zu anspruchsvoll für die Charts. Unter Waggershausens sonstigem Niveau hingegen das als Kinderlied gedachte „Irgendjemand ruft nach mir“, das nahe an der Grenze zur Peinlichkeit mit ähnlichen Versuchen Udo Lindenbergs oder Peter Maffays konkurriert. Kaum besser: „Solang Du jung in Deinem Herzen bist“; entnommen Waggershausens eigenem Musikmärchen „Wolke 7“, das er 1999/2000 schrieb und mit so begnadeten Kollegen wie den Prinzen, der 3. Generation, Wolfgang Fierek oder Loona interpretierte.

Dazu kommen das unschlagbare „Hallo Engel“ in der Einspielung von 1991 und drei ganz aktuelle Kompositionen. Zwar ist kein neues „Nachtcafe’“ oder „Wenn es so sein soll“ dabei – die neuen Lieder beweisen jedoch unzweifelhaft, daß Waggershausen nichts von seiner unverwechselbaren Art zu komponieren, zu texten und zu intonieren verloren hat. Als Single wurde aus „Duette und Balladen“ die ironische Moritat „Luka & Laura“ ausgekoppelt, die lyrisch an Waggershausens 91er-Hit „Rikki & Rosie“ erinnert – und wiederum die Geschichte eines Paares erzählt, das trotz aller Liebe einfach nicht zusammenpaßt. Grandios der düstere Blues „Wintermond“ und die zynische Rockballade „Heut ist nicht mein Tag“. Alle drei genannten Lieder machen Appetit auf ein vollständig neues Album von Stefan Waggershausen, der sich durchaus in der Lage zeigt, uns auch im neuen Jahrtausend eine Vielzahl interessanter Songs mit auf den Weg geben zu können! (Gesamtnote 2minus)

Ian McCulloch - „Slideling“

(Holger Stürenburg - 31. März 2003)

Als die 80er Jahre langsam, aber sicher und unwiderruflich in die 90er übergingen, gab es nur wenige Musiker, die uns mit oft herausragenden Alben den schmählichen Wechsel aus dem Zeitalter des kreativen, idealistischen Pop in die bis heute andauernde Phase des absoluten Kommerzes versüßten. Hier seien z.B. die Lightning Seeds genannt, Del Amitri, Lloyd Cole, Morrissey, die Hothouse Flowers – oder eben Ian McCulloch.

Der Ex-Frontmann der Liverpooler New Wave-Legende Echo & the Bunnymen hatte zur Jahreswende 1989/90 sein erstes Soloalbum „Candleland“ eingespielt: Ein mystisches, verträumtes Post-Wave-Album, ein bißchen fern der Welt wirkend, das mit „The Flickering Wall“ und „Proud to Fall“ zwei wunderschöne Gitarrenpopperlen beinhaltete, die bis heute nichts von ihrem musikalischen Wert verloren haben. Trotz aller prachtvoller, wenn auch zerbrechlicher Schönheit, die dieses Album ausstrahlte, hörte man bei „Candleland“ aus fast jedem Ton die Trauer heraus, von der McCulloch in jenen Tagen durchzogen war, nachdem er 1988 seiner bisherige Band Echo & the Bunnymen „goodbye“ gesagt hatte.

Im Verbund mit Les Pattison (b) und Will Sergeant (g) hatte McCulloch als Echo & the Bunnymen zwischen 1982 und 1987 - vor allem in Großbritannien – eine Unzahl von Hits für sich verbuchen können. Breite, dramatische Hymnen wie „Bring on the Dancing Horses“, radikale Gitarrengewitter („The Cutter“) oder düstere, schöngeistige Romantik („The Killing Moon“) sorgten nicht nur dafür, daß E&tB mit den Doors verglichen wurden, sondern auch, daß die Band bis zum Herbst 1985 nicht mehr aus den Singlecharts wegzudenken war. Obwohl danach noch zwei weitere LPs von E&tB erschienen, verdichteten sich die Auflösungsgerüchte – bis McCulloch 1988 tatsächlich den Absprung wagte. Das hochkarätige Ergebnis war „Candleland“ mit seiner fragilen Schönheit, basierend auf intelligenten Melodien und ansprechenden Texten.

Während seine Ex-Band mit verschiedenen Sängern weiterarbeitete, aber nichts Interessantes mehr auf Beine stellen konnte, veröffentlichte McCulloch 1992 ein zweites Soloalbum namens „Mysterio“. Dies reichte an die Klasse seines Vorgängers bei weitem nicht heran. Zu unentschlossen klangen Songs wie „Magical World“ oder „Lover Lover Lover“. Es fehlte die Verspieltheit und Leichtigkeit, die bei „Candleland“ so deutlich hörbar war. McCulloch konnte seine Vergangenheit mit E&tB nicht abschütteln, wollte sich andererseits aktuellen Einflüssen aus dem Dancefloor- und Britpopbereich nicht verschließen und scheiterte. 

So kehrte er 1996/97 zu den restlichen Bunnymen zurück und veröffentlichte mit dem Comebackalbum „Evergreen“ einen solchen. Weitere Alben wie „What are you going to do with your Life?“ (1999) und „Flowers“ (2001) festigten den Status einer Gitarrenband, die einfach dort ansetzte, wo sie 1987/88 aufgehört hatte – und zusätzlich längst ihre Reife und musikalische Beständigkeit gefunden hatte, die spätestens auf dem kraftvollen Livealbum „Live in Liverpool“ unüberhörbar und unzerstörbar geworden war. Diese Entwicklung machte den sonst häufig nachdenklichen und stillen Ian McCulloch schlicht glücklich, so daß er beschloß, es sei mal wieder an der Zeit für ein Soloalbum.

„Slideling“ heißt das Ergebnis dieses Entschlusses und kommt am 28. April 2003 bei Cooking Vinyl/Indigo auf den Markt. Der erste Eindruck von „Slideling“ vermittelt dem Hörer nicht nur die Ausgeglichenheit des Musikers, sondern auch eine Stilvielfalt, die nur ein wirklich zufriedener Künstler in dieser Form zustande bringen kann, ohne seinen Wurzeln untreu zu werden. Natürlich sind die elf Songs gitarrenbetonter Pop/Rock pur, der weiterhin seinen weltanschaulichen Ursprung in den 80er Jahren hat. Dies hindert den 43jährigen Liverpooler jedoch nicht daran, ab und zu sehr amerikanisch zu klingen („Baby, hold on“) und in seinen Kompositionen so unterschiedlichen Vorbildern wie Lou Reed oder Mink de Ville zu huldigen. Satter, euphorischer Rock'n'Roll  („Love in Vains“, „High Wires“) steht neben einem herrlich sentimentalen Rückblick auf des Sängers Kindheit im ewig schmuddligen Liverpool: „Playground and City Parks“ – mit dem flehenden, hoffnungsvollen Refrain: „Light up my lonely Life!“ und ganz sachten Reminiszenzen an die wohl größte Band, die jene dunkle Industriestadt am Mersey River einst hervorgebracht hatte.

Der Titelsong und das wunderbar leichtfüßige „She sings (all my Life“) sind weitere Markierungspunkte auf dem Weg McCullochs zum perfekten Popsong – und kommen diesem schon verdächtig nahe, während „Seasons“ zur Hochphase von New Wave und New Romantic einen weiteren Riesenhit für E&tB abgegeben hätte. Zu sehr an modischen Britpop angelehnt und daher zum Rest des Albums ein wenig unpassend wirken jedoch „Arthur“ und „Kansas“, selbst wenn McCulloch mit seiner Intonation zwischen Romantik und Trotz hier einiges wieder wettmacht. Ruhig, mit leicht gebrochener Stimme trägt uns Ian McCulloch später die Geschichte von „Another Train“ vor, bevor er uns zum Schluß des Albums in „Stake your Claim“ den Bowie macht – den aus dessen Periode zwischen „Low“ und „Heroes“ – ohne jedoch blind zu kopieren.

„Slideling“ ist ein Album das anregt - nicht zur Zelebration von Depressionen aller Art, wie manche der früheren Lieder von E&tB oder McCulloch-solo, sondern zum sentimentalen, ruhigen Träumen von anderen Zeiten, anderen Welten – ohne Wut und Aggression, dafür durchsetzt von Zufriedenheit, Ausgeglichenheit und Unaufgeregtheit. (Gesamtnote: 2)

Daryl Hall & John Oates - “Do it for Love”

(Holger Stürenburg - 03. April 2003)

Daryl Hall (56) & John Oates (fast 54) können durchaus als das erfolgreichste amerikanische Popduo der 80er Jahre bezeichnet werden. Die beiden Vokalisten aus Philadelphia fanden schon 1971/72 zusammen und veröffentlichten kurz darauf ihre ersten gemeinsamen LPs, mit denen sie jedoch zunächst nur in den USA punkten konnten. Musikalisch spielte sich das ganze zwischen weißem Soul (sog. „Blue Eyed Soul“), Pop, Rock und Rhythm’n’Blues ab. Zu Beginn der 80er Jahre integrierten sie, ohne ihre Idole wie The Temptations oder Curtis Mayfield zu verleugnen, zunehmend Westcoast- und besonders New Wave-Anleihen in ihre Kompositionen. Damit stand einem Durchbruch auch in Europa nichts mehr im Wege. Mit dem vertrackten Synthiohrwurm „Kiss on my List“ (Frühjahr 1981) machten Hall & Oates erstmals in der Bundesrepublik auf sich aufmerksam. Die Verbindung der Wärme des Soul mit der Kühle der New Wave kennzeichnete auch die weiteren Hits des Duos die da z.B. hießen „I can’t go for that (No can do)“ (Winter 1981), „Private Eyes“ (Frühjahr 1982), „Did it in a Minute“ (Sommer 1982). Mit der treibenden Tanznummer „Maneater“ zogen der offensive, selbstbewußte Hall und der verschlossene, ruhige Oates zur Jahreswende 1982/83 erstmals in die deutschen Top 20 ein – in den USA nahmen sie mit all diesen Songs weiterhin Spitzenplätze ein. Ende 1984 entwickelten sich „Method of modern Love“ und besonders „Out of Touch“ zu weiteren veritablen Hits des Duos auch und gerade in Deutschland. Hall & Oates hatten Musikgeschichte geschrieben! Eine 80er-Fete im Jahr 2003 wird nicht ohne „Out of Touch“ auskommen; die britischen Hall-&-Oates-Kopisten Simply Red haben in einen ihrer aktuellen Songs sogar Samples von “I can’t go for that“ eingebaut.

In den (nicht nur musikalisch) orientierungslosen späten 80er Jahren waren Hall & Oates zwar immer noch präsent, aber große Hits blieben – zumindest hierzulande, wo man sich längst Nulpen wie Robin Beck und David Hasseldoof zugewandt hatte – aus. Singles wie „Everything your Heart desires“ (1988) oder „So close“ (1990) boten zwar weiterhin anspruchsvolle, balladeske Soul Music – wurden aber vom Mainstream nicht mehr wahrgenommen. So verschwanden die beiden Anfang der 90er von der Bildfläche; ihre einzige 90er-Stellungnahme „Marigold Sky“ erschien 1997 und fiel nicht näher auf, wurde weder beworben noch im Radio gespielt; ein Soloalbum Halls ging 1996 ebenfalls vollkommen unter.

Vor einem Jahr gestaltete das Duo eine Folge der VH-1-Serie „Behind the Music“, berichtete über seinen künstlerischen Werdegang und veröffentlichte ein Album, das die besten Hall-&-Oates-Hymnen vergangener Zeiten enthielt – und eben ein paar ganz neue Songs! So z.B. die Single „Do it for Love“, die daraufhin vollkommen unerwartet Nummer Eins der amerikanischen Charts wurde und dafür sorgte, daß Hall & Oates endlich wieder im Radio gespielt wurden. Was lag da näher, als sich der Produktion eines ganzen Albums mit neuen Songs anzunehmen?

„Do it for Love“ (Sanctuary/Zomba) wurde am 31. März 2003 in Deutschland veröffentlicht und war vier Wochen zuvor in der Bandheimat bereits in die Top 100 eingestiegen. Produziert von T-Bone-Walk, der schon für die Hit-LP „Voices“ (1980) verantwortlich war, und begleitet u.a. von Gitarrist Todd Rundgren, entstand ein Album, das die Vergangenheit (größtenteils) gekonnt mit der Gegenwart verbindet.

Zwar strahlen einem auf dem Cover akustische Gitarren entgegen. Diese jedoch kommen nicht so häufig zum Vorschein, wie das Bild vermuten läßt. Und doch sind die gitarrenlastigen Lieder die besten von „Do it for Love“. Etwa der rockige Ohrwurm „Man with a Mission“, das fetzige „Life’s too short“ oder „Someday we’ll know“, die Neuaufnahme eines Songs der viel zu früh verschiedenen New Radicals, aus dem das Duo einen typischen Hall-&-Oats-Song zwischen Philly Soul und amerikanischem Großstadtrock gestaltete. Ein paar Soulpophymnen fürs Radio sind auch dabei („Getaway Car“, „She got me bad“, „Something about you“), nur selten wird’s zu süßlich („Intuition“). 

Die Eigenschaft der beiden, stets aktuelle musikalische Elemente in ihre Arbeit einfließen zu lassen, machte sich zu Zeiten von New Wave und Synthipop sehr gut. Wenn heutzutage jedoch neuzeitliche R’n’B-Bausteine in ihren Songs zur Geltung kommen, gerät diese „Integrationspolitik“ neuer Stile allerdings verdächtig in die Nähe von Boygroup-Gesülze und weichem, konturlosen Pop. Trotzdem beinhalten auf diese Weise arrangierte Hall-&-Oates-Songs wie „Breath your Life“, „Make you stay“ oder „Miss D.J.“ wesentlich mehr Substanz und künstlerische Inspiration als alles zwischen N*Sync, Natural, den Backstreet Boys oder ähnlichen Luschen. Natürlich ist auch die aktuelle Single „Do it for Love“ ein eher radiotauglicher, softer Song im 2003-Gewand – man möchte ja auch noch 30 Jahre nach Bandgründung kommerziellen Erfolg haben! – aber: wenn man die Soulballade nur einmal gehört hat, läßt sie einen nicht mehr so schnell wieder los! Den Schlußpunkt des Albums bildet die von John Oates – der bei den meisten anderen Songs eher im Hintergrund bleibt – gesungene Rockballade „Love in a Dangerous Time“, die er bereits 1991 – damals in Bezug auf die AIDS-Problematik – geschrieben und für „Do it for Love“ nochmals eingespielt hat. Ein immer noch aktuelles Lied - gerade in diesen Tagen des irrsinnigen Irak-Krieges. Doch auch Hall & Oates als Gesamtphänomen bleiben allen Unkenrufen zum Trotz auch nach 30 Jahren im Musikbusiness weiterhin aktuell und haben uns etwas zu sagen! Sie befinden sich noch immer in der glücklichen Lage, ansprechende, eingängige, zukunftsträchtige Songs zu schreiben, zu arrangieren und zu singen. Das Album „Do it for Love“ ist der beste Beweis dafür!

(Gesamtnote: 2)
Meat Loaf - „Couldn’t have said it better“

(Holger Stürenburg - 04. April 2003)

Genau zehn Jahre sind vergangen seit dem Riesencomeback von Marvin Lee Aday alias Meat Loaf. Anno 1993 erschien mit dem Album „Back from Hell – Bat out of Hell II“ die demokratisch legitimierte Fortsetzung des sensationellen Meat Loaf-Debüts „Bat out of Hell“ aus dem Sommer 1977, das bis heute weltweit über 30 Millionen mal verkauft wurde und mit z.B. „You took the Words right out of my Mouth“ oder „Paradise by the Dashboard Light“ Radiodauerbrenner für die Ewigkeit enthielt. „Bat out of Hell II“ und besonders die daraus ausgekoppelte Jahrhundertballade „I’d do anything for Love (but I won’t do that)“ sorgten dafür, daß der Fleischklops 1993 noch mal so richtig loslegen konnte. Damals hatte sich der Dicke nach einigen Jahren chronischer Erfolglosigkeit und ein paar richtig miesen Platten mit seinem Entdecker, fast Erschaffer Jim Steinman wiedervereinigt, der schon 1977 „Bat out of Hell“ geschrieben, produziert und arrangiert hatte. Auf diese Weise schien der Erfolg der CD vorprogrammiert.

Bei Meat Loaf’s neuestem Opus “Couldn’t have said it better” (Polydor/Universal) war Jim Steinman nicht mit von der Partie. Doch dies stört nicht weiter, denn die 11-Track-CD enthält alles das, was man seit 25 Jahren an Meat Loaf liebt: Boy-meets-Girl-Geschichten in rührendster, unschuldigster 50er-Jahre-Rock’n’Roll-Romantik, bombastische Chöre, breitgefächerte Arrangements, göttliche Melodien, dramatische, fast Wagner’eske Songepen – häufig länger als sechs Minuten – in perfekter Dramaturgie – und natürlich die allbekannten Zwiegesänge von Meat Loaf und seinen Partnerinnen.

Zwar schreibt der zweifache Familienvater weiterhin seine Songs nicht selbst, aber er engagierte für dieses Steinman-lose Album interessante, wenn auch oft nicht allzu bekannte Kollegen, die ihm die passenden Melodien auf den – gottlob nicht mehr ganz so umfangreichen – Leib schneiderten. So z.B. die dreifache Grammy-Gewinnerin Diane Warren, die schon für US-Rocker wie Michael Bolton oder Dion Di Mucci herrlich romantische Rocksongs geschrieben hatte, oder gar Ex-Poser Nikki Sixx von den 80er-Hardrockhaudegen Mötley Crue. Skeptisch wird der Rockfan jedoch, wenn er liest, mit welchen Acts der Produzent von „Couldn’t have said it better“, Peter Morkan, in der Vergangenheit zusammengearbeitet hatte. Aber keine Angst: Nach den Backstreet Boys, N*Sync, R. Kelly, Brandy oder Michael Jackson – alles bisherige Kunden von Markon – klingt Meat Loaf’s Neue gottseidank nicht! Es gibt zwar häufiger als zuvor bei Meat Loaf typisch seichte 90er-Jahre-Elemente zu hören – Loops, bumsende Rhythmen und säuselnde Keyboardteppiche – aber diese treten nur sehr selten in den Vordergrund, so daß sie kaum nerven. Statt dessen beinhaltet „Couldn’t have said it better“ Rock’n’Roll pur. Mal romantisch (Titellied, “You’re right, I was wrong”), mal aggressiv („Do it”), ironisch („Tear my down“) oder auch ganz sanft („Why isn’t that enough?“, „Man of Steel“) – aber stets hymnisch, opulent. Der Rock’n’Roll ist und bleibt die Basis, verbunden mit der eingangs erwähnten, typischen und auch nur ihm eigenen Meat Loaf-Stilistik.

Des Klopses Powerorgan kommt besonders gut bei Dylans „Forever Young“ zur Geltung. Die einst eher akustisch gehaltene Ballade avanciert im neuen Arrangement zum überkandidelten Rockepos mit harten Rockgitarren und einpeitschendem Schlagzeug, aber auch mit Cello, Piano und vollständigem Orchester im Hintergrund. Bei anderen Songs blickt der „Boss“ zu seiner aufmüpfigen „Born to Run“-Phase durch („Love you out loud“), auch ein Fast-Gospel ist dabei („Testify“); nur noch selten läßt der inzwischen 51jährige den Headbanger raushängen („Do it“).

Auch ohne Jim Steinman im Rücken gelang dem wohlbeleibten Texaner, der in den letzten fünf sechs Jahren eher schauspielerte, denn musizierte, ein Klassealbum, selbst wenn diesmal ein Ewigkeitsknaller der Sorte „You took the Words...“ fehlt. Gerade weil „Couldn’t have said it better“ so schlecht in die heutige Zeit paßt, wirkt es zeitlos. Das Album ist auch noch in 20 Jahren gut anzuhören und wird dann beweisen, daß auch zu Beginn des 21. Jahrhunderts schnörkellose, ansprechende, eindringliche und doch auf so sympathische Weise konventionelle und unspektakuläre Rock’n’Roll-Musik möglich war! (Gesamtnote: 2)

Ludwig Hirsch - „Perlen“

(Holger Stürenburg - 09. April 2003)

Sieben Jahre lang war der in Weinberg (Steiermark) geborene Ludwig Hirsch nicht mehr im Studio gewesen; seit 1996 („Tierisch“) ist keine neue CD mehr vom Meister des Morbiden erschienen. Statt dessen spielte er erfolgreich die Rolle des „Nestor Le Fripe“ in „Irma la Douce“, übernahm einen Part in Herman van Veens Kindermärchen „Colombine und der Stimmendieb“ und begab sich zur Jahrtausendwende, ausschließlich begleitet von seinem langjährigen Gitarristen Johann M. „Johnny“ Bertl, auf mehrere großangelegte Tourneen, auf denen er unter dem Motto „Dunkelgrau“ die bösesten, schwärzesten Lieder seiner rund 25jährigen Karriere als Liedermacher und Chansonsänger höchst erfolgreich im Minimalarrangement präsentierte.

Erst vor kurzem gab es mit „Perlen“ (Amadeo/Universal Austria) ein neues Album des 57jährigen einstigen Charakterdarstellers am Wiener „Theater in der Josefstadt“. Der „typische Wiener aus der Steiermark“ erzählt 13 Lieder lang Geschichten zwischen Feinfühligkeit und Zynismus. Texte aus der Nische des Absurden und Makaberen, wie stets bei Hirsch eindringlich, aufrüttelnd und nicht immer leichtverdaulich aufbereitet. Produziert u.a. von Keyboardlegende Christian Kolonovits und seinen Stammusikern Johnny Bertl und Manfred Schweng, sorgt – neben den wie immer herausragenden Texten - besonders Hirschs stets etwas schmierige, ironische Stimme für die durchgehend hohe Qualität seiner neuen Songs. In diesen geht es mal ganz sanft und einschmeichelnd um seelischen Trost für eine liebe Freundin („Draußen schmilzt der Schnee“), um eine märchenhafte Short Story, zusammengeb(r)aut aus bitterbösen Kinderreimen, („Kinder“), oder das „Heimweh“ eines Ausgegrenzten und Verbitterten nach Kärnten.

Seinen verstorbenen Eltern widmet Hirsch die Ballade „Die 2“, während er im verruchten Talking-Blues „Killer“ aus der Sicht eines Auftragsmörders dessen Gefühle schildert, wenn er Minuten vor der Tat erstmals seinen späteren Opfern gegenübersteht. Hochachtung und Angst halten sich die Waage in der Kurzgeschichte über einen poetischen Mörder, den alle nur „Flachmann“ nennen. Der Hypochonder, der alles dafür gibt, von seiner hübschen Ärztin an allen möglichen wunden Punkten und Stellen angefaßt zu werden, kommt in „Verstaucht“ zum Zuge. Doch Hirsch kann in seinen musikalischen Kurzfilmen auch ganz brav und liebevoll sein, so im (etwas zu) schlagerhaften „Ich liebe Dich“ oder im flockigen Boogie Woogie „Billasackerl“: „I mecht a Billasackerl voll mit Busserln von Dir!“. Zynischer Höhepunkt und sogar ein kleiner Hit des Albums ist die Homosexuellenparodie „Der Sepp und ich am Herrenklosett“ – musikalisch eine trashige „Anton aus Tirol“-Parodie; textlich bitterböse – aber trotzdem so eingängig, daß es die Nummer zwischen Las Ketchup oder Jürgen Drews auf einen typischen Ballermann-Party-Sampler geschafft hat – was zwar sicher Hirschs Portemonnaie gefreut hat, aber bestimmt nicht sein künstlerisches Ego. Doch was soll’s – ab und zu muß halt auch ein anspruchsvoller Musiker wie Hirsch aus der Not eine Tugend machen und ein paar kleine Kompromisse mit dem banalen Zeitgeist eingehen, wenn seine CD auch jenseits von Intellektuellen, Schwarzsehern und Weltschmerzenden gehört werden soll. Ansonsten öffnet sich Hirsch weder in seiner Lyrik, noch in deren musikalischer Aufbereitung in irgendeiner Form der Oberflächlichkeit und Simplizität des musikalischen Einheitsbreis Anno 2003. Obwohl der (nicht unbedingt politisch) tiefschwarze Liedermacher sieben Jahre keine neuen Lieder veröffentlicht hat, hat er nichts verlernt. „Perlen“ ist ein reifes Alterswerk, schelmisch wie eh und je, provokativ und oft gnadenlos offenherzig, aber nie vulgär - und trotz aller Bitterkeit und Ironie sanftmütig und unaufgeregt. Keine CD zum Zwischendurchhören, sondern zum Genießen, Mitfühlen und vor allem Mitschaudern. Kein Wunder, daß „Perlen“ in Österreich kurz nach Erscheinen vergoldet wurde; auch die Tournee, die Ludwig Hirsch im Herbst diesen Jahres durch ganz Österreich und die wichtigsten deutschen Städte führt, dürfte ein großer Erfolg für einen Künstler werden, der es stets geschafft hat, trotz aller Ferne zu Hitparadeneinerlei, Skandalschlagzeilen und Schickimickiszenen, ein Vierteljahrhundert lang eine feste, unverrückbare Größe im österreichischen Musikgeschäft zu bleiben!

(Gesamtnote: 2)

Konzert – Deutsch-Amerikanische Freundschaft (DAF)

9. April 2003 – Hamburg – Große Freiheit 36

(Holger Stürenburg - 10. April 2003)

„Ulrike Meinhof war für mich als Kind ein echter Superstar“, heißt es im neuen Song „Kinderzimmer“ des Duos Deutsch-Amerikanische Freundschaft (DAF). „In den schönen Kinderzimmern, damals noch im Ruhrgebiet“ hingen Anfang der 70er Poster und Accessoires der Helden jener verirrten Generation an den Wänden: Von Andreas Baader bis Che Guevara. Für die rund 800 Fans, die am vergangenen Mittwoch die Große Freiheit 36 heimsuchten und häufig so aussahen, als hätten sie die letzten 20 Jahre pausenlos Guerillakriege in ihren „Kinderzimmern“ geführt, waren DAF zu Beginn der 80er Jahre „ein echtes Superheldenteam“.

Robert Görl (key, synth) und Gabi Delgado-Lopez (voc), ein rein platonisch ineinander verliebtes Homopärchen, hatte 1978/79, zusammen mit Kollegen wie Fehlfarben, S.Y.P.H. oder Mittagspause, die echte, unverfälschte Neue Deutsche Welle begründet – nicht die später so erfolgreiche Kommerzielle zwischen Hubert Kah, Markus und Frl. Menke. Nein, die erste wahre und unüberhörbare musikalische Revolution auf deutschem Boden nach dem II. Weltkrieg. Zu düsteren, oft monotonen Computerklängen, Marschmusikrhythmen und dumpfen Synthibässen provozierten Görl und Delgado, wo sie nur konnten, tanzten „den Mussolini, den Adolf Hitler, den Jesus Christus und den Kommunismus“ zeitgleich in dreieinhalb Minuten, ließen mit urschreiähnlich verzerrten Wortfetzen aus Hitlerreden „die lustigen Stiefel" listig "über Polen marschieren“ und beschrieben in „Kebab-Träume“ apokalyptische Obsessionen eines türkischen Einfalls in die „DDR“.

Die „DDR“ gibt es nicht mehr, DAF gab’s lange nicht. Nun ist das „Superheldenteam“ der heute 35- bis 40jährigen seit einem Jahr wiedervereinigt, mit ihrer George-Bush-Parodie „Der Sheriff (Ein anti-amerikanisches Lied)“ Dauergast auf MTV und mit ihrem neuen Album „15 neue DAF-Lieder“ – dem ersten seit 1986 – wieder in den Hitparaden präsent.

„Verschwende Deine Jugend“. Nach diesem DAF-Hymnus aus dem Jahr 1981 hatte der Journalist Frank Teipel seinen im Sommer 2002 veröffentlichten Dokumentationsroman über die Entstehung der deutschen New Wave-Bewegung benannt. Viele der Protagonisten damaliger musikalischer Umbrüche kamen unzensiert zu Wort – manche derer entschlossen sich, durch den überdimensionalen Erfolg des tatsächlich hervorragenden Buches animiert, es 20 Jahre später nochmals zu versuchen. Erst waren Fehlfarben dran, die sich (fast) vollständig wiedervereinigten, die deutschen Konzertbühnen stürmten und mit "Knietief im Dispo" so ganz nebenbei das beste deutsche Album des letzten Jahres ablieferten. Plötzlich befanden sich die lange verschollenen Scheiben von Mittagspause wieder im Handel; Wiederveröffentlichungen von Andreas Dorau oder S.Y.P.H. stehen in diesen Wochen an. Extrabreit sind nach mehrjähriger Pause wieder auf Tournee – ja sogar der Mainstream von damals – bestes Beispiel: Nena – feiert derzeit mit alten Songs in neuen Variationen Riesenerfolge.

16 Jahre lang warteten auch die am Mittwoch Abend auf St. Pauli versammelten Fans auf die Rückkehr von Görl und Delgado auf die Bühne. Nun gut, 16 Jahre und eine Stunde. Denn nach offiziellem Konzertbeginn um 21.00 Uhr nervte zunächst ein nervtötender, nicht aus der Ruhe zu bringender D.J. mit Pokerface und einem zu sehr in die Länge gezogenen Set mit obskuren Reggae-Singles. Der Jubel über seinen lange erhofften Abtritt um zehn, war kaum weniger laut und intensiv, als die Begrüßung der inzwischen rund 40 Jahre alten DAF-Helden, die ihren Namen einst aus den Tabuwörtern „DSF“ – die in der „DDR“ bis zum Exzeß propagierte „Deutsch-Sowjetische Freundschaft“ – und dem Kürzel für die Rote Armee Fraktion kreierten und bald als unumstrittene Nummer Eins der realen neuen Deutschen Welle galten.

Proklamatorisch-propagandistisch mit „Sato Sato“ ging es los: „Habt keine Angst! / Schwitzt, meine Kinder! / Kämpft um die Sonne! / Verbrennt Euch die Hände!“ - „Mein Herz macht Bumm“ folgte. Delgado, diesmal zwar in Leder aber ohne Lack, rannte im Kreis über die Bühne und rief in phantastischer Klangqualität, gut ausgesteuert, seine kurzen, prägnanten Sätze ins Mikro – bevor schon als dritter Song der legendäre „Mussolini“ getanzt wurde – illustriert mit auf die Bühnenwand projizierten „verbotenen“ Tabuwörtern – eigentlich doch ganz schön politisch korrekt von DAF, denn so konnte auch der – vielleicht aufgrund einer entsprechenden musikalischen „Guerilla-Erziehung“ – taubstumme Teil des Publikums voll auf seine Kosten kommen! Es muß ein Graus gewesen sein, für die rund um ´68 sozialisierten Eltern der 80er-Kinder, als ihre Sprößlinge zu Beginn der kühlen Dekade in vollster Lautstärke die bedeutsamsten Ideologien des 20. Jahrhunderts nicht etwa ellenlang diskutierten und bewältigten – sondern einfach nur tanzten und abfeierten.

„30 alte und neue DAF-Songs“. Unter diesem Motto stand die Comebacktournee von DAF. So proklamierten Delgado im Vordergrund und Görl still, in sich vertieft hinter einem legendären KORG-Keyboard, das die letzten 20 Jahre offenbar genauso frisch überlebt hatte, wie sein Tastendrücker, zwischendurch auch die Lieder aus dem neuen Album. In „Die Lüge“ prangern DAF mal wieder Autoritäten an: Vater und Mutter, Lehrer und Richter, Engel und Huren, die Wahrheit, Filme, Spiel und Kunst – „Alles ist Lüge / Die Wahrheit ist Lüge / Die Lüge ist Freiheit“ Im „Sexlied“ wurden die geheimsten Wünsche hinter‘m Busch lauernder Voyeure stakkatohaft abgehakt: „Zieh den Rock hoch, kleines Mädchen... ich kann alles sehen“, im „Hexenlied“ ging’s vordergründig romantisch ab ins „Liebeszimmer“ und bei „Sheriff“ bekam aktuell und zeitnah George W. Bush sein Fett weg. Gut, auf „Ein bißchen Krieg“, die eingangs erwähnten „lustigen Stiefel“ und auch die politisch very unkorrekten „Kebab-Träume“ wurde verzichtet – die Provokation sollte zwar schon provozieren, aber eben nicht mit möglichen Auftrittsverboten oder Anklagen durch verschiedenste Menschenrechtsgruppen und zentral gelegener Räte enden. Die Provokationen seitens DAF bewegte sich früher auf einer Grenzlinie zwischen politisch-gesellschaftlich-moralischem Bereich und Rechtsfreiem Raum, selbst wenn DAF niemals als in dem gemeinhin als „Rechtsfreier Raum“ bekannten Subkulturzentrum „Rote Flora“ aufgetreten waren – was ihnen samt Equipment wohl auch nicht allzu gut bekommen wäre. Heutzutage stellt es sich in etwa so dar: Diese immer noch tabuisierten bzw. politisch unkorrekten Songs wurden vom wild vor sich hin pfeifenden Publikum zwar lautstark eingefordert, jedoch seitens der inzwischen von einstigen Provokateuren und Tabubrechern hin zu professionellen Minimalmusik-Entertainern gereiften „Superstars“ nur mithin kurz zwischen den – harmloseren – Stücken zitiert. So wurde statt weiterer Tabubrecheroden 20 Jahre später nochmals die Jugend verschwendet, der Narzißmus in „Ich und die Wirklichkeit“ glorifiziert, geliebt „Als wär’s das letzte Mal“ und in „Alle gegen Alle“ der Pogoangriffskrieg in der Saalmitte ausgekämpft. Mit „Alles ist gut“ fand die rund 90minütige Liveshow des – um einen Schlagzeuger verstärkten – Duos ihr versöhnliches Ende, bevor als erste Zugabe erneut dem „Mussolini“ gehuldigt wurde und die einstige Chartsingle „Der Räuber und der Prinz“ sozusagen als „Greatest Hits“ zu neuen Ehren kamen.

„Verbrechen lohnt sich“ hieß es zum endgültigen Abschluß des Konzertes in Schill-City. Und wenn man sieht, wie sich die vollmundigen Wahlversprechen des heutigen Innensenators in kürzester Zeit in Luft aufgelöst haben, gilt dieses Motto offensichtlich „mit Sicherheit“ auch in Hamburg weiterhin. 

Der Geist der 80er Jahre hat sich jedoch längst noch nicht in Luft aufgelöst - er wehte am Abend des 9. April 2003 nochmals in aller Stärke und Brisanz für 90 Minuten durch die Große Freiheit, war nicht aufzuhalten und wird auch – so sehr sich dies die 80er-Vergewaltiger der heutigen Zeit auch wünschen mögen – so schnell nicht verschwinden und selbst noch dann noch zu spüren sein, wenn die 90er und die „Nullerjahre“ nur noch eine winzige Fußnote der (Musik)geschichte sind.

Jürgen Zeltinger – „De Plaat solo - Kölsch Jefühl“

Zeltinger Band – „Voila! – Leck ens am Arsch...“

(Holger Stürenburg - 11./12. April 2003)

Zwei neue Produktionen des Kölschen Originals und Begründers des „Asi-Rock“, Jürgen Zeltinger (54), liegen zur Rezension vor. Da wäre zunächst „Kölsch Jefühl“ (Koch/Universal), eine CD die großspurig als zweites Soloalbum Zeltingers angekündigt wird. Erinnere: Im Spätsommer 1992 erschien die erste „Solo Plaat“ des schwergewichtigen Kölners, mit der er, textlich unterstützt von BAP’s Wolfgang Niedecken, ein wirklich feines, anspruchsvolles Stück Musik vorlegte, das neben gekonnt ins Kölsche transferierten Coverversionen von Iggy Pop („Candy“) oder den Kinks („Lola“) zumeist gediegene, leger rockende Großstadtballaden enthielt. Ein kleines Meisterwerk, an das die Fortsetzung zehn Jahre später in keiner Form heran kommt!

Zeltinger hat sich entblödet, für „Kölsch Jefühl“, zwölf Schlager (!) ohne jeglichen Rockappeal, zwischen Wolfgang Petry nach ein paar Gläsern Kölsch zuviel, den Bläck Fööß auf Drogen oder Michael Holm nach drei durchgemachten Nächten, einzuspielen – matte Schnaderlhüpferl mit Discobums unterlegt, allerhöchstens für zweitklassige Karnevalfeiern, Mallorcapartys oder Kuhdorfdiscos geeignet. Ohne jegliche ironische Distanz knödelt sich der (einstige???) Asi-Rocker durch banale Lyrics der Sorte „Nur Kölsch un Schnaps“, „Uns Kölle, Karneval un Kölsch im Takt“, oder „En Kölsche Party“ – Hauptsache das Wort „Kölsch“ kommt im Text vor, sei es der Dialekt, das Bier oder auch nur das nicht näher definierte „Jefühl“ - das BAP von jeher wesentlich originalgetreuer in andere Teile der BRD posaunen konnten! War Zeltinger so blau, daß es für kommerzgeile Produzenten ein Leichtes war, die zwei Zentner Lebendgewicht ins Studio zu schleppen und vors Mikro zu stellen? Und erst am nächsten Tag, als alles zu spät (bzw. schon im Kasten) war, merkte „De Plaat“, was er da verbrochen hatte???  Den Vogel schoß Zeltinger mit seiner Coverversion des Rock’n’Roll-Klassikers „Do you wanna Dance?“ („Lommer danze jonn...“) ab: Mit Discofox-Bum-Bum und Primitivtext macht er uns den zweiten „Onkel Jürgen“ des bundesdeutschen Showgeschäfts – nämlich Jürgen Drews – aber selbst der hätte vermutlich so einen Schwachsinn sich geweigert zu singen! „Kölsch Jefühl“ ist ein Album, das man einfach nicht ernstnehmen kann. Der Glatzkopf selbst mag es vielleicht als Spielwiese, als Ausruhen vom Rockgeschäft betrachten, für den Fan des harten Straßenrockers Jürgen Maria Zeltinger ist die CD schlichtweg Folter.

(Gesamtwertung: keine Wertung)
Doch gottseidank gibt es kurz nach diesem „Blackout“ auch Neues von der legendären Zeltinger Band – und da wird in einer Manier gerockt und gerollt, so daß „Kölsch Jefühl“ schnell vergessen ist. „Voila! Leck ens am Arsch“ (Dabbelju/Alive) heißt die neue CD, auf der De Plaat, gemeinsam mit der Band um seinen langjährigen Gitarristen und Produzenten Alex Parche, die Sau so sehr raus läßt, daß sie nicht mehr so leicht einzufangen ist! Vier neue Studiotracks und 15 vor rund zwei Jahren „live“ im „Megaphon“ zu Burscheid aufgenommene Klassiker beweisen, daß Jürgen und Begleitung nichts verlernt haben – auch wenn ihr legendäres Debüt „Live im Roxy“ schon rund 24 Jahre zurückliegt. „Ich bin’ ne Schlampe“ ist purer Tuntenrock, wie ihn nur der sich stets plakativ, aber stets augenzwinkernd zu seiner Homosexualität bekennende Zeltinger hinbekommt, „Hey Schmier“ hingegen traditioneller, eingängiger Rock’n’Roll in bester Asi-Rock-Tradition. Dorthe Kollos Hyperschnulze „Wärst Du doch in Düsseldorf geblieben“ wird im Sinne der „Original Buam“ (so hieß ein Sideprojekt Zeltingers Anfang der 90er, mit dem er alten Schlagern und Volksweisen eine parodistische Hardrockattitüde verlieh) durch den Rock- und Punkwolf gedreht – im Chor begleitet von der Creme de la Creme der Kölschen Rockszene: U.a. Peter Brings, die „betrunkenen Pianos“ Gerd Köster und Frank Hocker sowie Wolf Maahns Ex-Deserteusen Jane Palmer und Renate Otta standen bei den Aufnahmen hinter den Mikros. Nach der rockigen Sauforgie „Die Karawane zieht weiter“, beginnt auch schon das Konzertprogramm, bezüglich dessen die Plattenfirma stolz darauf hinweist, keinerlei spätere Bearbeitungen und Overdubs vorgenommen, sondern die authentische Liveatmosphäre eins zu eins auf CD gepreßt zu haben. Und das war auch gut so! Zeltingers eher madige Rockalben der 90er wie „Ich bin ein Sünder“ (1990) oder „Faktor-Z“ (1996) werden links liegen gelassen, statt dessen gibt es praktisch ein Best of Zeltinger 1979 bis 1982 – also größtenteils Songs aus den besten, frechsten und gnadenlosesten Alben der Zeltinger Band: “Roxy“ (1979), „Schleimig“ (1980) und „Der Chef“ (1982). So fährt mal wieder der legendäre „Panzerfahrer“ durch Köln und schwört sich Zeltinger, „Nie Diät“ durchzuführen. Er begeht den großen „Rock’n’Roll Betrug“ und radikalisiert für „die janze schwule Indianer“ (O-Ton: Zeltinger) Drafi Deutschers Steinzeithit „Marmor, Stein und Eisen bricht“. Neben Plaat-typischen Milieustudien aus der Homoszene („Leck mich"), dem kleinen, schnellen NDW-Hit „Knochen“ und dem unerreichten „Asi mit Niwoh“, kommen mit dem schnellen, harten, lauten „Mallorca – Sommer – Sonne – Herzinfarkt“ und der Punkversion des Volksliedes „Mein Vater war ein Wandersmann“ auch die wohl allerbesten und legendärsten Plaat-Songs aller Zeiten, druckvoll wie selten zuvor, zum Zuge - bevor noch ein letztes Mal in Ramones-Manier ins „Müngersdorfer Stadion“ gedüst wird. „Voila! Leck ens im Arsch“ ist ein grandioses, mitreißendes Livealbum, das nicht nur eingangs erwähntes „Kölsche Jefühl“ vollends vergessen macht, sondern auch zeigt, daß „De Plaat“ trotz (oder gerade wegen) seines wilden Lebensmottos „Angeknallt, Blödgelallt, Besoffen und Entstellt“ immer noch rockt wie ein junger Gott. (Gesamtnote: Bestwertung)

Fleetwood Mac - „Say you will“

(Holger Stürenburg - 21./22. April 2003)

Die 90er Jahre scheinen spurlos an Fleetwood Mac vorbeigegangen zu sein. Zu Beginn jenes Jahrzehnts mit „Behind the Mask“ das letzte Hitalbum („Save me“ und „Love is Dangerous“ waren als Singles daraus erfolgreich), 1995 eine madige CD namens „Time“, ein paar Livemitschnitte und Best-of-Sammlungen – und dazu eine Vielzahl von Mitgliederwechseln, so daß man zum Schluß gar nicht mehr so recht wußte, wer eigentlich zur festen Besetzung der US-Rockband gehörte. Prägten Alben wie „Rumours“ (1977) oder „Tusk“ (1979) die ausgehenden 70er, untermalte „Mirage“ (1982) die warme New Romantic der frühen bzw. „Tango in the Night“ (1987) den kühlen Yuppie-Zeitgeist der ausgehenden 80er, so waren Fleetwood Mac zwischen 1991 und 2003 einfach nicht zur Stelle. Sie traten auch nicht auf derselben, sondern waren offenbar – wie man besonders an der Clubtour zu „Time“ 1995 feststellen konnte – offenbar in fernste Sphären entrückt. Nachdem sich die Band um die Gründer Mick Fleetwood (einst Schlagzeuger bei John Mayall’s Bluesbreakers) und John McVie (Bassist ebendort), Ende 2002 mit zwar nicht der ersten, aber doch einer der besser ausgewählten Hitzusammenstellungen zurückgemeldet hatte, erscheint nun, am 28. April 2003, endlich ein neues Studioalbum der eigentlich aus Großbritannien stammenden Westcoast-Legende.

„Say you will“ (Reprise/Warner) wurde in der gleichen Besetzung aufgenommen wie die Hitmaschine „Tango in the Night“, aus der vor 16 Jahren mehr als fünf Singles erfolgreich ausgekoppelt wurden: D.h. Mick Fleetwood (dr), John McVie (b), Lindsey Buckingham (voc, git) und dessen frühere Lebensgefährtin Stevie Nicks (voc, keys) sind Fleetwood Mac anno 2003, wobei bei zwei Stücken Folkrockerin Sheryl Crow im Chor mitsingt. Eine stolze Anzahl von 18 neuen Liedern beinhaltet „Say you will“. Dies sind nur zwei weniger, als vor 24 Jahren bei „Tusk“, Fleetwood Mac’s im Nachhinein eher diffizil bis kurios wirkendem Doppelalbum, das damals eiligst dem Millionenerfolg „Rumours“ nachgeschoben wurde und ziemlich enttäuschte. Die neuen Songs, die zur einen Hälfte von Lindsey Buckingham, zur anderen von Stevie Nicks geschrieben wurden, stellen auch nicht alle hochkarätige, eingängige Pophymnen dar, wie man sie aus den Hochzeiten von Fleetwood Mac gewohnt ist. Besonders einige Kompositionen Lindsey Buckinghams sind, gelinde gesagt, zwischen schwerverdaulich („Murrow turning over in his Grave“, „Miranda“) und schlicht nervtötend („Red Rover“, „Come“) angesiedelt: Eine Spielwiese eines musikalischen Genies, deren Exponate sicher nur wegen des hohen Bekanntheitsgrades der Band den Weg auf die Platte gefunden haben und nicht ob der künstlerischen Notwendigkeit bzw. Verwertbarkeit. Die besseren Buckingham-Songs erinnern mal an R.E.M. („What’s the World coming to“, „Steal your Heart away“), erscheinen mal konsequent ohrwurmorientiert („Say goodbye“) mal in Maßen bluesinfiziert („Bleed to love her“). Der Gitarrist mit der sanften, aber dennoch aufrüttelnden Stimme ist ein Meister seines Fachs, übertreibt seine Experimentierlust jedoch zu häufig.

Der sonnendurchtränkte, radiokompatible, also eigentlich spezifische Sound von Fleetwood Mac lebt natürlich hauptsächlich von Stevie Nicks’ mal heiser-trotzigen, mal kindlichen, mal abgeklärten Stimme. So sind auch genau jene Lieder, die Frau Nicks zu „Say you will“ beigetragen hat, die besten des neuen Albums. „Thrown down“, „Destiny Rules“, „Running through the Garden“ oder der schlicht phantastische Titelsong sind typische Fleetwood-Mac-Perlen auf Gitarrenbasis, eindeutig amerikanischer Natur, noch genauer kalifornischer. Nicht besser und nicht schlechter als die einst von Stevie Nicks gesungenen Klassiker „Seven Wonders“, „Little Lies“ oder „Everywhere“. Die Discoanklänge bei „Everybody finds out“ jedoch wirken hingegen unpassend und stören den eher gemächlichen, sacht rockenden Gang der Nicks-Beiträge von „Say you will“. Ansonsten verzichten Fleetwood Mac auf jegliche moderne Einflüsse: Hip Hop Beats kommen genauso wenig vor wie Neorock-Lärm oder überbordende Synthesizer. Traditioneller Pop/Rock pur – dies ist das, was Fleetwood Mac auch 2003 auszeichnet.

Textlich interessant sind Stevie Nicks’ Gedanken zum 11. September 2001: „Illume“, eine vertrackte, intellektuell anmutende Rockkomposition, die New Yorks damaligem Stadtoberhaupt Rudolph Guiliani gewidmet ist und mit ihren nervösen, sich plakativ wiederholenden Rhythmen, Harmonien und Melodiebögen die bedrohliche Stimmung am Tag des Terroranschlags für den Hörer nachempfindbar wiedergibt.

Romantisch, etwas düster in Musik wie Text, zeigt sich die Ballade „Silver Girl“, über ein Mädchen, das in der oberflächlichen Spaßgesellschaft der Medienwelt schnell aufsteigt und genauso schnell wieder fällt. Ein Ohrwurm ersten Grades stellt die von Lindsey Buckingham geschriebene und gesungene Rocknummer „Peacekeeper“ dar, die als erste Single aus „Say you will“ ausgekoppelt wurde, während „Goodbye Baby“, der Ausklang des Albums, in filigranen Worten, eingebettet in ein sanftes, semiakustisches Arrangement, die Geschichte einer Mutter erzählt, die ins Gefängnis muß und ihr Kind für viele Jahre nicht sehen wird.

„Say you will“ ist ein über weite Strecken sehr gelungenes Comebackalbum einer der erfolgreichsten Pop/Rockbands der 70er und 80er Jahre, bei dem allerdings in jedem Fall weniger mehr gewesen wäre. Nur zwölf oder 14 Songs, ohne Buckinghams bizarre kompositorische Experimente, hätten das Album unter keinen Umständen schwächer, aber eben kompakter und (durch)hörbarer gestaltet als es nun der Fall ist!

(Gesamtnote: 2minus)

Boytronic - „The Working Model (Reverse)”

(Holger Stürenburg - 23./24. April 2003)

Herbst ´83: Die NDW war gerade den Bach runtergegangen und lag – Diagnose: Überkommerzialisierung – sanft im Sterben. Auch die Friedensbewegung siechte langsam dahin; der überwältigende Sieg der christlich/liberalen Koalition bei den vorgezogenen Bundestagswahlen im März hatte den Nachrüstungsbeschluß manifestiert. „Friedenswochen“, kilometerlange Menschenketten und eine Großdemonstration am 22. Oktober mit über einer Million Teilnehmern bildeten das letzte Aufgebot der pazifistischen Linken – nur vier Wochen später wurden die ersten US-Mittelstreckenraketen in Mutlangen stationiert. Die nachgewachsene Jugend gab sich wieder unpolitischer, genoß den beginnenden Wirtschaftsboom. Betroffenheitsapostel, Zeigefingerrocker und singende Friedenstauben verschwanden aus den oberen Rängen der Charts – übrigens gemeinsam mit der deutschen Sprache. So waren 19 Titel der deutschen Top 20 Mitte September 1983 wieder in englischer Sprache gesungen.

Das Yuppietum – jene elegant-narzißtische Mischung aus Hedonismus, Gediegenheit, Bürgerlichkeit und draller Dekadenz – trudelte mit zweijähriger Verspätung aus Großbritannien in der Bundesrepublik ein und brachte gleich die dazu passende Musik mit: Romantische, überdrehte, oft kühle, meist melancholische, aber stets hoffnungsvolle und immer tanzbare Klänge aus dem Synthesizer. Diese beherrschten im Herbst 1983 Hitlisten, Diskotheken und Jugendpartys. Man tanzte zum eiskalten, aber augenzwinkernden „Safety Dance“ von Men without Hats oder zu „Living on Video“ von den „französischen Buggles“ Trans-X; Depeche Mode begeisterten mit den kühlen Maschinenklängen von „Construction Time again“ die Zahnspangengeneration, Duran Duran mit „Seven and the Ragged Tiger“ die materialistische Wende-Jugend.

Ende September 1983 wagte ein deutsches, genauer gesagt, Hamburger Projekt mit synthilastigen Tanzflächenfüllern zu all den OMD’s, ABC’s und Freeze’s jener Zeiten in Konkurrenz zu treten: Boytronic, ein offen(siv) homoerotisch agierendes Duo, veröffentlichte seine Debütsingle „You“, die sich hinter den angloamerikanischen Vorreitern tatsächlich nicht zu verstecken brauchte. Am 24. November 1983 – zeitgleich mit dem Beginn der Raketenaufstellung in Mutlangen – zogen Holger Wobker (voc) und Peter Sawatzki (keys) alias Boytronic in die deutschen Top 10 ein. Das hämmernde, treibende „You entwickelte sich zum Discothekenrenner Nummer 1 des Wintersemesters 83/84. Da dauerte es nicht lange, bis „The Working Model“, die erste LP der beiden Hamburger Jungs erschien. „The Working Model“, das nur von wenigen kleinen Minuspunkten getrübte und ansonsten sensationelle Boytronic-Debüt, wird am 26. Mai 2003, zum 20jährigen Jubiläum, auf CD wiederveröffentlicht – in einer luxuriös gestalteten „Reverse“-Version, die zusätzlich zu den neun Songs der Original-LP acht teils bislang unveröffentlichte, teils sehr rare Bonuslieder enthält (Strangeways/Indigo). 

Ende letzten Jahres hatte Sänger Holger Wobker nach mehrjähriger Pause, zusammen mit seinem neuen Partner an den Keyboards, Hayo Panarinfo, das Projekt Boytronic wiederbelebt und - künstlerisch wertvoll, aber nicht unbedingt kommerziell einträglich - mit der CD „Audiotunes“ wieder ins Gespräch gebracht. Bevor Wobker und Panarinfo im Herbst diesen Jahres – die Labelkollegen von Wolfsheim lassen grüßen – ein Album mit deutschgesungenem Synthipop auf den Markt bringen, soll zunächst den Anfängen von Boytronic gehuldigt werden. 

„The Working Model“ bietet auch nach 20 Jahren einen exklusiven Hörgenuß, der nur so zum Mittanzen auffordert. Zwar fällt immer noch die verbissene Ernsthaftigkeit mancher Songs auf, wie auch das oft simple Schulenglisch bei der Intonation – aber davon abgesehen ist die CD ein Stück Musik, das weiterhin modern und anregend klingt und keinerlei Staub angesetzt hat. Nicht nur der rhythmusbetonte Überhit „You“ oder die Soft-Cell-meets-Italo-Disco-Arie „I want to live in Harmony“ beweisen die musikalische Dichte des Albums. Auch der überkandidelte Eröffner „Recycled“, der viel von den nur ein halbes Jahr später höchst erfolgreichen Münsteranern Alphaville vorwegnimmt, und der durch stete Temposteigerung vollzogene Bruch zwischen Romantik und Obsession bei „Luna Square“ zeigen die hohe Qualität von „The Working Model“, die in späteren Jahren von Boytronic und ihren oft obskuren Nachfolgeorganisationen nicht mehr erreicht wurde. Immer noch sympathisch: Das nervöse, fast hysterische Liebesgeständnis „Diamonds and Loving Arms“; auch heute noch grandios: „At Last“, eine romantische, O.M.D.-beeinflußte Ballade, passend zum historischen Übergang vom Nachrüstungsjahr ´83 ins „Orwell-Jahr“ ´84, während „You’re the One who Stay“ Yuppieattitüde mit synthetischer Kühle verbindet. Leider beinhaltet „The Working Model“ auch weniger brillantes Füllmaterial. So die Prae-High-Energy-Orgie „Red Chips“, die verdächtig in Eurodiscoabgründe blickt, oder „My Baby lost it’s Way“, eine 0815-Synthikomposition, die einfach nicht sticht. 

Zusätzlich hat Holger Wobker für die „Reverse“-Neuauflage seines Erstlings ein paar interessante und rare Boytronic-Songs der Jahre 1983 bis 1986 herausgesucht. Etwa die beiden allerletzten Singles der Original-Boytronic-Formation „Late Night Satellite“ (1985) und „Hurts“ (1986) – zwei eingängige, wenn auch arg in kommerzielle Gefilde driftende Synthipopoden. Dazu die Klangspielerei „Trigger Track“, einst B-Seite der zweiten „Working Model“-Single „Diamonds and Loving Arms“. Bisher unveröffentlicht sind die Aufnahmen „Out of the Darkness“, „Nothing touches me“ und „Once there was a Sailor“, allesamt zu Zeiten von „The Working Model“ entstanden; genauso hitträchtig wie „You“, aber wesentlich ruhiger, balladesker, stiller, fast akustisch arrangiert

Nicht nur den zahlreichen Boytronic-Fans überall auf der Welt bereitet Urmitglied Holger Wobker mit dieser Neuauflage eine immense Freude. Er zeigt zudem, daß seine frühen Lieder nicht nur internationalen Standards entsprachen, sondern auch heutzutage als zeitgemäße Dance-Musik angesehen werden können. Allen Fans sei außerdem noch gesagt, daß die Wiederveröffentlichung von „The Continental“, dem zweiten großen Album von Boytronic, schon vor der Tür steht und wohl noch in diesem Sommer vonstatten gehen dürfte! (Wertung – historisch: 1, Wertung – musikalisch: 2)

A-Ha - „How can I sleep with your Voice in my Head – A-Ha Live”

(Holger Stürenburg - 30. April 2003)

Als das norwegische Poptrio A-Ha im Frühjahr 2000 nach siebenjähriger Pause und zwischenzeitlicher Bandauflösung völlig unerwartet die CD „Minor Earth, Major Sky“ veröffentlichte, befürchteten viele, es handele sich um den x-ten Versuch einer abgehalfterten 80er-Legende, mit durchwachsenem neuen Material, zu Beginn des neuen Jahrtausends noch mal auf sich aufmerksam zu machen: „Hallo, uns gibt’s auch noch!“ Nik Kershaw, Howard Jones und andere Synthikönige der kühlen Dekade taten in jenen Tagen das gleiche – und scheiterten auf ganzer Linie. Dies würde A-Ha kaum anders ergehen, dachte (und hoffte?) mancher 80er-phobe Skeptiker. Doch weit gefehlt. Die Teenieheroen der Jahre 1985 bis 1991 lieferten mit „Minor Earth...“ eine wirklich gelungene Scheibe voller fundamentaler Melodien in anspruchsvollen, ganz und gar nicht altbackenen Arrangements ab – zwar nicht mehr so jugendlich-naiv wie einst „Take on me“ oder „The Sun always shines on T.V.“; dafür gediegen, stilvoll und von einem hohen Unvergänglichkeitsfaktor beseelt. Das Album und besonders die daraus entnommene symphonisch/dramatische Single „Summer moved on“ schlugen ein wie eine Bombe. A-Ha gelang es in Windeseile, ihre früheren Fans zurückerobern und zusätzlich eine Menge neuer hinzuzugewinnen. Nicht nur CD und Single wurden vor drei Jahren ein Riesenerfolg, mit dem wirklich keiner gerechnet hatte. Auch die dazugehörige Tournee im Herbst 2000 machte deutlich, daß die drei Norweger tatsächlich keine vergänglichen Popmilchbubis waren, sondern eine anspruchsvolle, intelligente und auch instrumentell versierte Rockband.

Die große Resonanz auf ihre Rückkehr hatte Morten Harket (voc), Magne Furuholmen (key) und Gitarrist/Komponist Par Waaktaar aus ihrer Lethargie aufgeweckt und dazu verleitet, A-Ha auch künftig aufrecht zu erhalten. 2002 folgte die CD „Lifelines“. Zwar ob ihrer gewissen Eintönigkeit und kompositorischen Einfallslosigkeit umstritten, aber dem zum Trotz überaus erfolgreich: Nummer Eins in Deutschland, Platinauszeichnungen hierzulande wie in der Bandheimat Norwegen. Wiederum begaben sich Harket und Co. auf eine umjubelte, restlos ausverkaufte Tournee durch 45 hauptsächlich europäische Städte, darunter zwölf alleine in Deutschland. Überall lobte die Presse die professionelle Auftrittsweise der einstigen Teeniestars. Der britische „Guardian“ zählte A-Ha zu den „unterschätztesten Genies der letzen beiden Dekaden“, die belgische Tageszeitung „De Morten“ sprach von einer „überraschenden, frischen, brillanten Vorstellung“.

Nach soviel Lob durch Kritiker und Fans, ist es kein Wunder, daß sich A-Ha für ihre anstandslose Wiederaufnahme im sonst so schnellebigen Musikgeschäft mit einem Livealbum bedanken. Dieses heißt (benannt nach einer Textzeile des 86er-Songs „The Swing of Things“) „How can I sleep with your Voice in my Head?“ (WEA), wurde im vergangenen Herbst u.a. in Zürich, London, Leipzig, Paris und Amsterdam mitgeschnitten und beweist auch den letzten Zweiflern die Professionalität, musikalische Vielfalt und vor allem den Ideenreichtum der inzwischen rund 45jährigen Skandinavier. Die 14 Songs (auf der limitierten Erstauflage sogar 20!) aus allen Phasen der Band, größtenteils in neuen, ungewohnten, stets ansprechenden Arrangements, lassen vermuten, daß A-Ha vor 18 Jahren völlig zu Unrecht in die Ex-und-Hopp-Ecke des Teeniepop gestellt wurden.

Es kommen neue Hits wie „Summer moved on“, „Forever not yours“ oder "Did anyone approach you“ zum Zuge, die Titelsongs der beiden letzten Alben sowieso – und natürlich unzählige Evergreens sowie einige zuvor seltener vernommene Perlen aus den 80ern. Der Hardrocker „I’ve been losing you“ verliert im aktuellen Livearrangement allen pubertären Herzschmerz des 86er-Studiooriginals, bei dem 1990 megaerfolgreichen Everly Brothers-Cover „Crying in the Rain“ lassen A-Ha die Synthesizer ausgeschaltet: die Ballade lebt ausschließlich von dem perfekt harmonierenden Zwiegesang von Frontmann Morten Harket und der auch solo erfolgreichen Chorsängerin Anneli Drecker. „Manhattan Skyline“ – ein kleinerer Hit im Frühjahr 1987 – kommt im erwachsenen Arrangement tatsächlich an die avantgardistische Komplexität der Jetztzeit-Helden Radiohead heran. 1988 war „Stay on these Roads“ noch mit vielen Synthis und Keyboards überfrachtet. Heute verzichten A-ha hierbei vollständig auf elektronische Instrumente und präsentieren den romantischen Song als stille Pianoballade. Mit „The Swing of Things“ integrierte die Band sogar einen weitgehend unbekannten Song aus dem recht bluesig/düsteren 86er-Album “Scoundrel Days” ins Konzertprogramm, der niemals zu Hitehren kam, aber schon damals ankündigte, daß A-Ha keine Eintagsfliegen für die Mainstreamcharts sind. „Hunting High and Low“, der Titelsong des A-Ha-Debüts, avanciert „live“ zu einer kleinen Rocksymphonie, getragen von einem semiklassischen Arrangement und geradezu enthusiastischen Chören des Publikums. Mit augenzwinkerndem Charme, deutlicher Rockorientierung, interessanten Breaks und gar dem Einsatz eines Vocoders versehen, vergessen A-Ha natürlich auch ihre Megaerfolge „Take on me“ und „The Sun always shines on T.V.“ nicht: Durchaus bedeutsame Klassiker der 80er Jahre, die jedoch neben all den anderen hochkarätigen Kompositionen tatsächlich ein bißchen seicht und flachbrüstig wirken.

Auf diese beiden Songs wären A-Ha musikgeschichtlich reduziert worden, hätten sie vor drei Jahren nicht den Sprung ins kalte Wasser des neuen Jahrtausends gewagt. „How can I sleep with your Voice in my Head?“ rechtfertigt diese Entscheidung in aller Form. Eine CD zum Mitsingen, Mittanzen - kompakt und durchgängig anzuhören. Vor allem aber ein weiterer Beleg dafür, daß die 80er musikalisch gar nicht sooo übel waren, wie heutzutage viele behaupten, sondern auch eine Menge Bands hervorbrachten, deren wahres künstlerisches Potential einst aus Marktgründen einfach nicht zum Tragen kommen durfte! (Gesamtnote: 2plus)

Lloyd Cole - „Music in a Foreign Language“

(Holger Stürenburg – 02./03. Mai 2003)

Vor rund 20 Jahren, zu Hochzeiten des romantischen Synthipop, bastelte der verschlossene, schwermütige Philosophiestudent Lloyd Cole an seinem ersten Album „Rattlesnakes“ – genauso romantisch, melancholisch, mystisch, wie es der musikalische Zeitgeist vorschrieb; nur, statt wehender Synthies und dunkler Klangkaskaden aus dem Computer, nutzten der Glasgower und seine Band „The Commotions“ das traditionelle Rockinstrumentarium: Gitarre, Baß, Schlagzeug, Piano. Dies reichte, um die Düsternis und Coolness der frühen 80er auch akustisch und ohne Elektronik zelebrieren zu können. Schrille New Wave-Anklänge paarten sich mit Morrissey’schem Weltschmerz, einschmeichelnde, eingängige Popkompositionen mit der lyrischen Tiefe eines Leonard Cohen. Zurecht zählt „Rattlesnakes“, Anfang 1984 veröffentlicht, zu den besten 100 Rockalben aller Zeiten, die der britische „New Musical Express“ vor einigen Jahren auswählen ließ. 

2003 ist Lloyd Cole immer noch unterwegs. Er veröffentlichte nach zwei weiteren, ebenso feingliedrigen Alben mit dem Commotions, leger rockende („Lloyd Cole“, 1990), verspielt/amüsante („Don’t get weird on me, Babe“, 1991), schwerverdaulich/experimentelle („Bad Vibes“, 1993) und sogar kommerziell erfolgreiche („Love Story“, 1995) CDs, gründete 2000 seine neue feste Band „The Negatives“, mit der er zwei herausragende Liedersammlungen mit perlendem Gitarrenpop einspielte und so stilistisch zu seinen Wurzeln zurückkehrte.

Anfang vergangenen Jahres pries er sich als feinsinniger Folksänger, der seine Schüchternheit und Kontaktangst, die er zuvor häufig mit beißender Arroganz und Elfenbeinturm-Gebaren zu kompensieren versuchte, längst verloren hat. Der heute 42jährige spielte auf seinen Konzerten nicht mehr den verbissenen Streber wie 1984/85 und auch nicht den egozentrischen Glamrocker der frühen 90er. Nur mit einer Akustikgitarre bewaffnet, zog ein zufriedener Künstler, der mit sich und der Welt seinen Frieden geschlossen hatte, durch die Lande, erzählte Geschichten und trug seine Hits, gemischt mit exquisiten Coverversionen, zu minimalster Begleitung vor. Bei diesen Folk Sets entstanden ein paar neue Songs, die der Pophilosoph am 9. Juni bei Sanctuary auf CD veröffentlicht.

„Music in a Foreign Language“ entpuppt sich allerdings als zweischneidiges Schwert. Natürlich brilliert Cole in den zehn neuen Songs – darunter eine (allerdings eher uninspirierte) Coverversion von Nick Cave’s „People ain’t no good“ – mit seiner unverwechselbaren, ausdrucksstarken Stimme, auch sind seine Texte intim/persönlich, doch trotz aller Zerbrechlichkeit für den Zuhörer interessant und kommen zudem in ihrer Tiefgründigkeit dem erklärten Vorbild Coles, Leonard Cohen, zunehmend näher. Nur musikalisch ist das ganze nicht so toll; kann nicht mit früherem konkurrieren. Viele Melodien – noch dazu nur in akustischen Gitarrenarrangements mit ganz wenigen Pianoeinsprengseln und Baßtupfern und nahezu ohne jegliches Schlagwerk eingespielt – wirken (anders als einstige Hymnen wie „Brand new Friend“ oder „Jennifer she said“) schlicht gelangweilt und langweilend zugleich. Zwar dauert das gesamte 10-Song-Album ohnehin nur rund 40 Minuten - über die Hälfte der Spielzeit reißt einen, zumindest musikalisch, nicht gerade vom Hocker. Liegt das daran, daß Cole die kompositorischen Ideen ausgegangen sind? Oder betrieb er die Produktion der CD, die in seinem Zufluchtsort in New England direkt mit einem Mac aufgenommen wurde, im Huschdiwusch-Verfahren?

Nein – es fehlt, so ist zu befürchten, einfach eine versierte Band, die Coles Folksongs den gewohnten Popappeal verleiht, diesen Ruch des „perfekten Popsongs“, von denen Cole schon so viele fabriziert hatte. Dies alles ist auf „Music in a Foreign Language“ schlicht nicht vorhanden. Das von einem sanften Schlagzeug begleite „My Alibi“, das hintergründig rockende „Cutting out“, die Drogenstory „Brazil“ und das etwas hochtrabend wirkende Titellied zählen noch zu den interessantesten der durchgehend im Schneckentempo verharrenden Balladen. Auch „No more Love Songs“, eine Countryballade, die durchaus mit den tieftraurigen Frühwerken der begnadeten Glasgower Kollegen von Del Amitri mithalten kann, zählt zu den geschmeidigeren Songs der CD. Doch der Rest reißt einfach nicht mit, plätschert so vor sich hin, hat nichts Bleibendes an sich und gerät verdächtig in die Nähe von 70er-Jahre-Klampfen-Lagerfeuerstimmung – für die Lloyd Cole eindeutig zu schade ist! Des Künstlers lyrische Ergüsse z.B. über abkühlende Leidenschaft, Selbstbetrug, Drogen oder Liebesschmerz bieten sich wie immer als exzellent in Sprache, Formulierung und Aussage dar und haben die Qualität seines Idols Cohen längst erreicht. Vielleicht war aber die Annäherung an den großen jüdisch/amerikanischen Gentleman und Romancier einfach zu stark: Dessen letztes Album „Ten new Songs“ (2001) enthielt brillante, epische Texte, vorgetragen, fast rezitiert zu einem unguten Gemisch aus wabernden Synthesizern und Kompositionen mit Kaufhaus-Attitüde. Obwohl Coles neues Album ausschließlich eine akustische Instrumentierung beinhaltet, so ist die Ähnlichkeit beider Alben jedoch frappierend. (Bewertung: Texte: 1 / Musik: 4)

Howard Carpendale - „Der richtige Moment“

(Holger Stürenburg -  05./06. Mai 2003)

„Hier ist mein Weg zu Ende“ sang der in Südafrika geborene Schlagersänger und Entertainer Howard Carpendale bereits 1974 zu der Melodie von Glenn Campbells „Rhinstone Cowboy“. Damals jedoch hatte sein Weg gerade erst begonnen. Der blonde Frauenschwarm war 1966 nach Deutschland gekommen und feierte sogleich erste Erfolge mit eher plumpen Fetenschlagern der Sorte „Das schöne Mädchen von Seite Eins“, „Ich geb’ mir selbst ´ne Party“ oder „Indianapolis“.

Insgesamt 35 Jahre lang sollte Howard Carpendales Weg im deutschen Showgeschäft dauern – bis für ihn „Der richtige Moment“ gekommen war, seinen Millionen Fans ‚goodbye’ zu sagen. Die meisten dieser 35 Karrierejahre waren für den Sänger überaus erfolgreich: Angefüllt mit Nummer-1-Hits, Goldenen Schallplatten, unzähligen Auszeichnungen und Preisen, mit umjubelten Konzerten und TV-Auftritten. Andere Phasen verliefen ruhiger: Auszeiten vom nervenaufreibenden Showbiz, die der Sänger, Komponist und Produzent ohne große Öffentlichkeit, beim Golfspielen in Los Angeles oder in oft zurecht unbekannt gebliebenen Kinofilmen verbrachte.

Howard Carpendale ist einer der wenigen deutschsprachigen Sänger, den eigentlich jeder kennt, der zu verschiedenen Lebensabschnitten eines jeden seinen musikalischen Beitrag geleistet hat. Manch Carpendale-Klassiker untermalte auch unsere Jugend. Selbst wenn viele Altersgenossen bei als „Schlager“ verschrienen Liedern per se die Gymnasiasten- oder Studentennase rümpften, so wird doch jeder von uns auf Anhieb zehn Songs von „Howie“ aufzählen können, die unsere Gehörgänge, hatten sie erst mal den Weg dorthinein gefunden, nicht mehr so schnell verlassen haben! Als der Autor, zehnjährig, die ersten Howie-Songs im Radio auf NDR-2 vernahm, hatten sich nach NATO-Doppelbeschluß und miserablen Wirtschaftsdaten die Wolken über Deutschland ziemlich verdunkelt. Carpendale kam – obwohl alles andere als ein belehrender Politbarde oder singender Betroffenheitsapostel – mit düsteren, blueslastigen Schlagern, deren Titel bei näherem Hinsehen durchaus programmatisch und am Zeitgeschehen orientiert wirkten: „Nachts, wenn alles schläft“ (1979), „Es geht um mehr“ (1980) oder „Wer von uns“ (1981). So etwas konnte man durchaus auf die stets auf der Kippe stehenden Rüstungskontrollgespräche und Abrüstungsverhandlungen beziehen; das hatte nichts mehr zu tun mit der penetranten 70er-Jahre-Fröhlichkeit von „Tür an Tür mit Alice“ oder „Ti amo“.

1981, zum Höhepunkt der bundesdeutschen Depression, veröffentlichte der damals 35jährige das vielleicht ambitionierteste Album seiner Karriere: In „Such mich in meinen Liedern“ verarbeitete er, textlich und musikalisch einwandfrei, seine gescheiterte Ehe – „Wem erzählst Du nach mir Deine Träume?“ fragte der Verlassene zu düsteren Mollklängen aus dem Synthesizer. Im Sommer 1982 hätte Howards wiederum hoffnungsvollerer Hit „Ich will den Morgen mit Dir erleben“ durchaus von Seiten der FDP in Richtung Union geschmachtet worden sein können, während im Herbst gleichen Jahres das nun wieder düstere „Morgen früh wirst Du gehen“ womöglich die Angst mancher Sozialdemokraten am Abend des 30. September ausdrückte – am nächsten Morgen ging Helmut Schmidt tatsächlich. Auch der Sänger selbst zog sich zeitgleich mit der „Bonner Wende“ vorübergehend zurück. Mit Ausnahme einer ZDF-Gala zugunsten der Aktion „Ein Herz für Kinder“ hörte man im ohnehin schlager-armen NDW- und Synthipop-Jahr 1983 nicht viel von ihm. 

Doch Anfang 1984 ertönte laut und unüberhörbar: „Hello Again“! Carpendale meldete sich mit einem Paukenschlag, gefolgt von gleichnamigem Album zurück, das in seiner Vierfältigkeit (Pop, New Romantic, Gospel, Rock’n’Roll, Chanson, Schlager – alles war dabei) seinesgleichen suchte und mit dem Titellied einen Klassiker enthielt, der bis heute nichts von seinem Charme verloren hat und ohne den jede Schlagerparty schlicht als mißlungen bezeichnet werden muß. Plötzlich stand der leidenschaftliche Golfer und Hobby-Rennfahrer wieder im Mittelpunkt des deutschen Popgeschehens. Eine ausverkaufte, umjubelte Comebacktournee nach nur einem Jahr Pause folgte; die brodelnde Düsternis des Orwell-Herbstes 1984 untermalte die sanft rockende Single „Samstag Nacht“. Als die Wirtschaft wieder boomte, die Kohl-Republik akzeptiert war und sich die Yuppiekultur auch hierzulande etablierte, brachte sich Carpendale mit urbanem Großstadtpop („Shine on (Der Regen von New York)“) und seinen speziellen Vorstellungen von kühlem New Jazz („Lady Cool“) ins Gespräch.

Carpendale kopierte jedoch nicht einfach die jeweils angesagten Musikstile bzw. hing sich an die Erfolge anderer Künstler dran. Viel eher bewies diese musikalische Vielfalt das enorme Potential, die Wandelfähigkeit, die in dem Mann steckten, den man schon Mitte der 80er eigentlich nicht mehr in der Schublade „Schlagerfuzzi“ einsperren konnte. Immer wieder hatte Howard Carpendale in seine Konzertprogramme neben eigenen Hits auch ausgesuchte Evergreens von internationalen Stars eingebaut: Rock’n’Roll von Elvis, den Beach Boys oder den Beatles, Jazz von Louis Armstrong, Popklassiker wie „You’ve lost that Loving Feeling“ oder „He ain’t Heavy, he’s my Brother“. Viele dieser Oldies lebten, von Howard gesungen, deutlich auf. In späteren Jahren wagte er sich sogar an Songs von Foreigner oder Bob Seger heran, selbst Meat Loaf blieb nicht verschont - stets verlieh er diesen Rockklassikern mit seiner Interpretation eine eigene, spezielle Note!

Der endgültige Bruch mit der Schlager-Tradition folgte spätestens 1987. Englisch gesungene Synthipop-Songs fanden Eingang auf Howards Platten, elektronisch/funkige Elemente eines Falco vernahm man in „Laura Jane“. Carpendales urbaner Großstadtpop konnte – ob auf Deutsch, ob auf Englisch gesungen – längst mit Weltstars a’la Chicago, Elton John, Neil Diamond oder Foreigner konkurrieren.

Zu Beginn der 90er Jahre endete Carpendales über 20jähriger Vertrag mit EMI und der Entertainer suchte neue Wege bei Polydor. Was nun folgte, war endgültig kein Schlager mehr, sondern klassischer Pop, meist auf Gitarrenbasis, mit Rock- und Bluesanklängen, neben fundamentalen Balladen. „Mit viel, viel Herz“ (1992), „Überall ist Liebe“ (1995), „Kein Typ für eine Nacht“ (1996), „Mit Dir verschwend’ ich meine Zeit“ (1998) oder „Ruf mich an“ (2001) spielten sich zwar meist jenseits der von Dancefloor, Tekkno und ungenießbarem Neopop vermüllten Hitparaden ab, legten aber internationale Standards an den Tag, die im deutschsprachigen Raum höchstens die Kollegen Roland Kaiser und Udo Jürgens erreichten. Seine Fans blieben Howard auch in der letzten Dekade treu, sämtliche Tourneen waren ausverkauft. Um die sich langsam einschleichende Konzertroutine zu durchbrechen, präsentierte der Entertainer seinen Anhängern immer seltener eigene Hits „live“, sondern immer häufiger internationale Rock- und Popklassiker in neuem Gewand. Carpendale machte gerade auf seinen letzten Tourneen deutlich, daß er viele Jahres seines Lebens mit dem schlichten Absingen von Schlagern einfach unterfordert war.

Zum Weihnachtsgeschäft 2002 wurden auf der hervorragenden CD „Mit viel Gefühl“ die besten Songs der 90er Jahre versammelt, bis eines Tages, im Frühjahr 2003, die „Bild am Sonntag“ enthüllen zu müssen meinte, das inzwischen 57jährige Allroundgenie litte an Multipler Sklerose, was sich jedoch bald als „Bild“-typische Übertreibung, wenn nicht gar schlicht als Zeitungsente herausstellte. Trotzdem trat Carpendale wenig später vor die Presse und kündigte an, sich nach der großen Deutschlandtournee im Herbst 2003 endgültig aus dem Musikgeschäft zurückzuziehen, keine Platten mehr zu veröffentlichen, keine Konzerte und TV-Auftritte mehr zu absolvieren. Nun sei „Der richtige Moment“ zu gehen, um „im Buch meines Lebens ein neues Kapitel aufzuschlagen“.

Der Schock unter seinen Fans war groß und doch macht Carpendale all seinen Freunden in ganz Europa mit seinem neuen Album „Der richtige Moment“ (Koch/Universal) nochmals eine wahrlich große Freude. Denn auf der CD gibt Carpendale erneut einen ausführlichen Überblick über all seine Fähigkeiten, seine Vielfältigkeit, seine Kraft in Intonation und Ausdruck. Er singt uns den Blues („Nur einen Augenblick“), läßt die Gitarren rocken („Komm bloß wieder her“) und schafft mit „Schau weg“, „Du bist doch noch hier“ oder „Ich hör’ auf Deine Augen“ ein paar fundamentale Balladen, als deren Höhepunkt man den an Ten Sharps „You“ angelehnten Eröffner „Du bist das Letzte“ bezeichnen kann. Ausflüge in Chanson („Gedanken um Mitternacht“) sind genauso dabei wie moderne, R’n’B-angehauchte Balladen amerikanischen Zuschnitts. Größtenteils geschrieben und komponiert von seinem langjährigen Freund, Gitarristen und musikalischen Direktor Joachim Horn-Bernges und eingespielt von so bekannten Studiomusikern wie Peter Weihe oder Werner Becker, hinterläßt uns Carpendale zu seinem Abschied von der Showbühne, ein dichtes, zusammenhängendes Album, das Düsternis, Coolness und Abgeklärtheit gekonnt und punktgenau miteinander verbindet und dabei stets ehrlich und hautnah, nie aufgesetzt oder peinlich wirkt. (Gesamtnote: 2plus)

King Size Dick - „Jeseechter vun mir“

(Holger Stürenburg - 12./13. Mai 2003)

King Size Dick gilt als Kölner Original. Der Vollblutmusiker gehört zu der Stadt wie der Dom, das Römisch-Germanische Museum, der Karneval und die Severingsbrücke. Seit nunmehr 40 Jahren macht der als Heinz Ganss geborene gelernte Autoschlosser und spätere Lastkraftwagenfahrer unter diesem Pseudonym die Bühnen der Domstadt unsicher; sei es als Rock- und Bluesshouter a’la Joe Cocker, als Schlager- und Karnevalssänger oder als sanfter Interpret moderner Weihnachtslieder mit kölschen Texten und ohne jegliches süßliches „Kling-Glöckchen-kling“.

40 Jahre auf der Bühne – und sein 60. Geburtstag Ende vergangenen Jahres – sollen ein Anlaß sein, zurückzublicken auf all die Hits und Gassenhauer des bärtigen, großgewachsenen Musikers, dessen Figur genauso stattlich ist wie sein Stimmvolumen. Sicher, einen überregionalen, womöglich bundesweiten Bekanntheitsgrad wie BAP, Zeltinger, Brings, De Bläck Fööß und andere Kölner Lokalmatadore erzielte „Dick“ – wie ihn seine Fans liebevoll nennen – nie. Zwar sorgte er 1978/79, im Verbund mit Zeltinger-Gitarrero Alex Parche, als „Dick & Alex“ mit dialektfreiem Deutschrock härterer Prägung auch im Rest der Republik für Furore und versuchte 1983 seine damalige Plattenfirma WEA, den charismatischen Fünf-Oktaven-Sänger mit „Rusjesöck“, einer exzellenten Platte voller eingekölschter Rock- und Soulklassiker, im Windschatten von Wolfgang Niedecken und Co. bundesweit zu etablieren. Aber dies ist – aller qualitativer Voraussetzungen zum Trotz  nicht gelungen. So blieb „de Dick“ ab der zweiten Hälfte der 80er singem Kölle, seiner Heimat, seiner großen Liebe treu und wagte nur noch selten den Sprung in andere Landstriche der Bundesrepublik. Seine Stadt in allen Facetten, deren Kultur, Flair, Stimmung, Lebensart – die hellen und dunklen Seiten diesseits und jenseits des Rheins - waren stets die Themen seiner Songs; auf politische  Phrasen und Belehrungen verzichtete er zugunsten von kölschem Lokalpatriotismus pur. Auch ist seine Form des Dialektes mehr die der kölschen Bürgerlichkeit und kein „Südstadt-Slang“, wie er etwa vom erfolgreichen Kollegen Niedecken praktiziert wird.

Überzeugende Liebeserklärungen an Köln - sei es als bläserverstärkter Soul („Kölle lääv“), als augenzwinkernde Frank-Sinatra-Bearbeitung („Kölle am Rhing“ / „New York, New York“) oder als Udo Jürgens-Parodie („Ming Stadt am Rhing“ / „Griechischer Wein“) - und noch viel mehr findet man auf „Jeseechter vun mir“, der aktuellen CD von King Size Dick (Dabbelju Records/ www.dabbelju.de), die zu den beiden eingangs erwähnten Jubiläen sowohl dem Künstler selbst, als auch dessen vielen Fans eine Freude bereiten soll. 19 grundverschiedene King-Size-Dick-Gassenhauer aus über 20 Jahren beinhaltet diese gelungene Sammlung – und zeigt vor allem die stilistische und musikalische Bandbreite des Schwergewichts. „Dick“ ist im Rock’n’Roll („Nä, woor dat schön“, Du mähs mich ahn“) genauso zu Hause wie im Soul („Dat deiht joot“); er singt mit voller Innbrunst dunkle Rockballaden („Jeseechter vun mir“) oder Chansonartiges („Komm, trinken wir auf das, was war“). Nicht zu vergessen: Die beiden knochentrockenen Bluesrocknummern „Linda Lou“ und „En de Weetschaff op d’r Eck“. Einst komponiert von den Bläck Fööß, bekamen jene Ur-Klassiker des Kölschrock doch erst durch das rauchige, belastbare, fast „schwarze“ Organ von King Size Dick Authentizität und Tiefe verliehen. Eher konventionelle Schlager hat „Dick“ natürlich auch schon gesungen. Bei manchen derer verhindert ein trotz allem vorhandener, ganz sachter Rockappeal das Abgleiten in Richtung Peinlichkeit, andere – besonders die sich in Ballermann-Untiefen bewegenden - hingegen unterfordern den Kölschen Koloß hörbar. „Jeseechter vun mir“ enthält selbstverständlich auch ein paar typische Karnevalsschlager, die auf das nicht aus Köln stammende Ohr schon recht befremdlich wirken.

Ansonsten jedoch bietet die fast 78 Minuten lang dauernde CD einen guten Überblick, sowohl über das stimmliche Können des schwergewichtigen, aber stets sympathischen Brummbären, als auch über seine musikalische Vielseitigkeit. Ihm scheint kein Stil fremd, kein Lied unsingbar zu sein. Und ähnlich wie seinem großen Vorbild Joe Cocker gelingt es ihm häufig, aus mancher noch so schwachen Komposition, nur mit seiner Stimme, seiner Intonationskraft und seinem Charme, einen ansprechenden, eingängigen Song zu erschaffen. Schade ist jedoch, daß es (vermutlich aus rechtlichen Gründen) kein Song der „Dick & Alex“-Periode und auch keiner der Kracher aus „Rusjesöck“ auf „Jeseechter vun mir“ geschafft haben. Gerade „Rusjesöck“ – ein ewiger Geheimtip des Rezensenten seit rund 19 Jahren! - ist einfach zu genialisch, zu feurig, zu überzeugend, um es weiterhin in den Archiven schlummern zu lassen. Vielleicht hat die WEA in Bälde ja Erbarmen mit den Tausenden Kölner King Size Dick-Fans, so daß des „Dick’s“ Meisterwerk irgendwann mal als Silberscheibe wiederveröffentlicht wird. Bis dahin ist der Freund guter, eingängiger kölscher Rock- und Popmusik mit „Jeseechter vun mir“ allerdings auch sehr gut bedient! (Gesamtnote:2)

Kurt Ostbahn – „Wann de Musik...“ - „...Vuabei is“

(Holger Stürenburg - 16./17. Mai 2003)

Am 10. Oktober 2000 verstarb der Wiener Autor und Musikjournalist Günter Brödl an plötzlichem Herztod. Brödl, genannt der „Trainer“, galt als geistiger Vater des Rockprojektes „Ostbahn-Kurti & die Chefpartie“. Für ein Musical hatte er 1978 die Figur des „Ostbahn-Kurti“ kreiert, die von dem Wiener Amateurmusiker und gelernten Elektroinstallateur Willi Resetarits, Bruder von „Kottan“-Darsteller und Kabarettist Lukas Resetarits, erst für eine Theatersaison dargestellt und später für über 20 Jahre mit allen Konsequenzen gelebt wurde. So entstand aus einem längst vergessenen Musicalplot eine langlebige, allseits beliebte Rockinstitution, die in Österreich bis heute große Erfolge feiert.

Günter Brödl schrieb sämtliche Texte der Ostbahn-Songs, entwarf Kriminalromane mit Ostbahn-Kurti als Hauptperson; Resetarits fügte sich immer mehr in sein Alter Ego ein. Der Bluesrocker verinnerlichte die von ihm gespielte Rolle so stark, daß bald keiner mehr wußte, wer war nun Willi Resetarits und wer der „Kurtl“? Viele Ostbahn-Songs waren Coverversionen angloamerikanischer Rockklassiker von z.B. Springsteen, Zappa, ZZ Top, Little Feat, Bob Seger, Rod Stewart, Dave Alvin oder Bachman-Turner-Overdrive, zu denen Brödl intelligente und stimmungsvolle Texte schrieb, die die Inhalte eins zu eins ins tiefste, düsterste Wien transferierten, was den bekannten Songs eine neue Klasse an Eigenständigkeit verlieh. Resetarits intonierte mit seiner kräftigen, dunklen, stets auf sympathische Weise öligen Stimme die gitarrenbetonten Rock- und Blueskompositionen als eine feurige Mischung aus g’schertem Wiener Vorstadtslang, beißender Ironie, stets viel Gefühl und proletarischer Verbundenheit.

Nach des „Trainers“ unerwartetem Tod war es jedoch nur eine Frage der Zeit, bis Resetarits die von seinem verstorbenen Mentor erschaffene Kunstfigur Ostbahn-Kurti in Pension schicken würde. Dies ist nun der Fall. Als Abschiedsgeschenk an seine vielen, auch als „Kurtologen“ bezeichneten Fans veröffentlicht Resetarits/ Ostbahn Mitte Mai 2003 zwei Alben (Koch/Universal) mit den letzten unveröffentlichten Texten seines „Trainers“, ohne dessen Coaching niemals der Ostbahn entstanden wäre, wie wir ihn kennen und lieben. „Wenn de Musik...“ ist der erste Teil des Requiems für den „Trainer“ und präsentiert einen getragenen, in sich gekehrten Ostbahn-Kurti. Wenig Rock, kaum Blues, dafür um so mehr Balladen, Country und gar experimentelle Klänge untermalen Teil Eins des „Trainer“-Nachlasses. Hank Williams’ Westernballade „House without Love“ wird als „A Haus mitanand“ fast sakral, durchgehend akustisch zelebriert; ebenso still die Willie-Nelson-Komposition „So much to do“ (hier: „So vü z’tuan“). Dem von Nick Lowe komponierten, einstigen Dr. Feelgood-Kracher „Milk and Alcohol“ fehlt jegliche Schärfe und Aggressivität des Originals. „Müüch & Alkohol“ kommt statt als punkiger Pubrock als stille Barjazzballade daher. Sehr fein: Die entfernt an die Abgeklärtheit der Eagles erinnernde Eigenkomposition „Ned so wia heit“; schwach hingegen das schon 1999 mit Loops und Hip Hop-Schlagzeug aufgenommene Popnümmerchen „I frog mi, wos heit bleibt“. „Hoit mi“ beginnt als Ballade mit Chören und Akkordeoneinsatz und steigert sich zu einem Freejazz-artigen Inferno. Weit weg von Bluesschema und Boogierock auch „Da Anfang vum End“, wo ein ellenlanges, klassisch anmutendes Gitarrenintro eine balladeske Mischung aus Folk, Jazz und Avantgarde einleitet. Für Ostbahn-Verhältnisse ungewohnt bis bizarr, aber nur selten uninteressant oder langweilig. Erst „Wanns vuabei is, is vuabei“, eine halbakustische, im Tempo stark gedrosselte Folk/Jazz-Einspielung des Motown-Klassikers „You keep me hanging on“, weist die Richtung, die auf der zweiten neuen Ostbahn-CD „Vuabei is“ beschritten wird. Hier wird nämlich in guter, alter Chefpartei-Manier gerockt, was das Zeug hält. Kurtl (musikalisch) und der „Trainer“ (lyrisch) schwelgen in Erinnerungen an die wilden 60er Jahre mit all ihren längst zur Legende avancierten Rock- und Soulstars, an jene Zeiten, als Kurtl ein Teenager war, seine Eltern mit dem „Beatles-Krach“ und der „Negermusi“ schockierte und zusätzlich die Hits von den Stones, Sam Cooke oder Sam & Dave in verschiedenen Schülerbands nachspielte, statt seine Prioritäten in Richtung Matura und Beamtenposten mit Pensionsberechtigung zu setzen.

So beginnt „Vuabei is“ mit der Ostbahn/Trainer-Version von Wilson Picketts „In the Midnight Hour“, die 2003 „Heit wirds dauern“ heißt und von Kurtl, damals allerdings noch mit englischem Originaltext, bereits vor 27 Jahren mit seiner Schülerband „The Big Grave“ im Porrhaus zu Wien intoniert wurde. Aus Chefpartie-Anfängen Mitte der 70er stammt der Bad Company-Klassiker „Can’t get enough of your Love“, den der „Trainer“ nahe am Original zu „I kriag nie gnua von Dia“ übersetzt hat. Dazu gelungene Bearbeitungen der Little Feat-Rocker „Triple Face Boogie“ („Rostschutz Boogie“) und „Cold, Cold, Cold“ („Koid, Koid, Koid“) und ein paar eingängige, stilverwandte Eigenkompositionen von Kurtl und Kombo, zwischen wiegenden Bluesrock-Ohrwürmern („Derf des woa sei?“), angejazztem Fast-Rockabilly („6 x fia nix“), heißen Cajunklängen mit Akkordeongewittern („Tornado“), eher sanften Pop/Blues-Schmankerln („Wann I Di ned hätt“) bis hin zu knochentrocknem, traditionellen Blues („Gö, jetzt bist stad“, „Tee mit Rum“).  Höhe und Schlußpunkt der zweiten CD: „Wann de Musik vuabei is“, eine düstere, getragene Ostbahn-Komposition; eine Art „My Way“ aus Wien, das die Trauer über das jähe Ende der Kunstfigur „Ostbahn-Kurti“ perfekt ausdrückt und nach 18 Minuten (!) anhand munterer Ethnoklänge, die so rein gar nichts mit dem Vorangegangenen zu tun haben, ankündigt, daß sich Willi Resetarits als Privatmann, jenseits von schweißtreibendem Rock’n’Roll, ellenlangen Tourneen und vertrackter „Kurtologie“, künftig wohl hauptsächlich als Multikultur-Propagandist mit dem von ihm begründeten Integrationshaus und sozialer Arbeit mit Zuwanderern in die Schlagzeilen bringen dürfte.

Die Frage, welche der beiden letzten Ostbahn-CDs aller Zeiten nun die bessere, interessantere sei, ist eigentlich nicht zu beantworten. „Wann de Musik“ und „Vuabei is“ sind nicht als Best-of-Alben konzipiert, enthalten nur bislang unveröffentlichte, höchstens zuvor „live“ gespielte Kurt-Hymnen. Trotzdem wirken sie durchaus wie eine Sammlung der größten Erfolge eines der imposantesten österreichischen Rockmusiker der letzten 20 Jahre. Sie zeigen jede Facette, jede Stimmung, jede noch so verschiedene Stilform des Rock, mit der Kurtl, im Verbund mit seinem „Trainer“, umzugehen wußte wie kaum ein anderer. Man sieht bzw. hört Kurtl ein letztes Mal als augenzwinkernden Hardrocker, als romantischen Lokalmatador vom Simmering, als schwitzigen Blueser, als verschmitzten Chronisten der Musikgeschichte. Das Team Resetarits/Brödl alias Ostbahn/Trainer wird ein kaum zu schließendes Loch in der Musikszene der Alpenrepublik hinterlassen. Die genialische und auf den ersten Blick unrealisierbare Idee, eine für ein Musical erfundene Kunstfigur mit Leben, mit einem echten Menschen zu füllen, der rund 20 Jahre lang hundertprozentig das Ich dieser Rolle annimmt, wird so schnell nicht wiederholt, geschweige denn übertroffen werden können. Ohne Trainer hätte es keinen Ostbahn gegeben und ohne Ostbahn keinen Trainer. Willi Resetarits wäre heutzutage wahrscheinlich Grünen-Abgeordneter zum Nationalrat und liefe als Gutmensch vom Dienst von Talkshow zu Talkshow, Brödl hätte seine Meriten weiterhin als Musikjournalist verdient – aber den Blues aus Chicago, Detroit oder den Sümpfen des Mississippi nach Favoriten, an den Wiener Gürtel zu holen: auf diese „verrückte“ Idee wären beide, hätte sie das Schicksal nicht einst zusammengeführt, niemals gekommen!

Konzert - Heinz Rudolf Kunze & Verstärkung

21. Mai 2003 – Hamburg – Große Freiheit 36

(Holger Stürenburg - 21./22. Mai 2003)

Noch vor einem Jahr pries sich Deutschrocker Heinz Rudolf Kunze als „Mann des vorigen Jahrhunderts“, zeigte sich auf seiner literarischen Tour provokativ verbittert, zynisch und plakativ altmodisch. Damit sollte nun Schluß sein. HRK warf (mit Ausnahme von Keyboarder Matthias Ulmer) seine gesamte Band, inklusive des langjährigen Gitarristen, Komponisten und musikalischen Leiters, Heiner Lürig, raus und tat sich mit blutjungen Hamburger Studiomusikern zusammen, die – wäre Kunze ein besonders Frühreifer gewesen – beinahe seine Söhne sein könnten. Heraus kam dabei das fesche Album „Rückenwind“: 13 traditionelle Rocksongs und Balladen, nicht etwa schlecht gemacht – nur in vielen Fällen ohne bleibenden Eindruck. So gibt sich Kunze trotz jugendlicher Verstärkung und krachender Gitarren (hinter denen häufig die „Hamburger Schule“ hervorblickt) auch 2003 als augenzwinkernder Revivalist des 20. Jahrhunderts – und hier besonders der 80er Jahre desselben. Vor 22 Jahren begann der schüchterne Ex-Germanistikstudent seine Karriere mit kopflastigen, schwerverdaulichen, aber gerade deshalb qualitativ nur selten wieder erreichten gesungenen Dramen und Epen, avancierte 1985/86, zur Hochphase des Deutschrock, kurzzeitig zum Popstar, verzettelte sich und geriet gewaltig in die Nähe banalen Schlagers – bevor ab 1992 seine Musik wieder rockiger, seine Texte wieder zynischer und treffender wurden, aber, daraus resultierend, sein kommerzieller Erfolg nachließ und seine zumeist sehr gelungenen Alben von breiteren Schichten kaum noch bemerkt und nur noch von überzeugten Alt-86ern, Querdenkern, Intellektuellen und Weltschmerzenden, die ebenfalls im „vorigen“ Jahrhundert ihre geistige Substanz  fanden, geliebt wurden.

Auch die Große Freiheit 36, die Kunze und seine Verstärkung am 21. Mai 2003 zum Abschluß ihrer aktuellen Deutschlandtournee heimsuchten, barst nur so von Frauen und Männern aus dem vorigen Jahrhundert. Nur wenige Nachgeborene aus Reihen der von Kunze vor einem Jahr in einer genialischen Rapparodie harsch kritisierten „erbärmlichen Jugend von heute“ hatten den Weg in die Zelebration vergangener Zeiten gefunden – in denen sie selbst gerade das Licht der Welt erblickten und Kunzes heutige Verstärker erfolgreich ihre Grundschulzeit beendeten. Selbst wenn am selben Abend in der AOL-Arena zigtausend Rockfans den 60er Jahren Paul McCartneys huldigten und sich nur wenige Meter von der Großen Freiheit entfernt Männer des vorvorigen Jahrhunderts bei der Illuminierung des Bismarck-Denkmals Straßenschlachten mit Polizei und Antifa lieferten, gelang es Kunze, die doch angeblich so umstrittenen 80er, gepaart mit seinem Tourneeabschluß, vor vollem, nahezu ausverkauften Rund zu feiern.

Sicher: Die Zusammenarbeit mit jungen Musikern hatte sich auf den Seelenzustand des zuletzt schon sehr verzagt bis resigniert wirkenden „Niedermacher“ sehr positiv ausgewirkt. Wie ein junger Spund hüpfte der 46jährige über die Bühne, schäkerte mit dem Publikum, zeigte keinerlei Distanz, wie es in den letzten fünf, sechs Jahren kaum möglich war. Doch gerade mal acht Songs aus „Rückenwind“ wurden zu Beginn des fast dreistündigen Rockfeuerwerks, sozusagen im Schnelldurchlauf, abgehakt. So die treibende Durchhalteparole „Da müssen wir durch“, die zwar rockige und doch höchst romantische Single „Mach auf“  und gottlob „Schön und gut“, eine eingängige, flockige Gitarrennummer über hedonistische Hübschlinge, die „überhaupt nichts machen, aber gerade das richtig“ - fast der einzige 2003er-Song, in dem HRK seinem einstigen Wortwitz, seiner Zeitgeistverachtung in schönster Form freien Lauf läßt!

Ein weiterer neuer Song ohne allzu schnelles Verfallsdatum ist der traditionelle Rocker „Wozu Feinde?“ - selbst wenn Melodie und Harmonien verdammt an „Thorn in my Side“ von den Eurythmics erinnern. Wobei wir schon bei den 80ern wären, denen nahezu der gesamte Rest des Programms gehörte: Jener Dekade mit all den Höhen und Tiefen eines der eigenwilligsten, intelligentesten und wortgewandtesten deutschen Rockmusiker, der er bis heute auf irgendeine Weise gedanklich treu geblieben ist. Kurzum: Es folgte ein „Best of Kunze 1981 – 1992“ – unter fast vollständiger Umgehung der letzten zehn Jahre!

So genossen die zumeist beinharten HRK-Fans das legendäre „Balkonfrühstück am Pfingstmontag / im Gewerbegebiet Nürnberg-Süd“ aus Kunzes noch heute fundamental wirkenden Debüt „Reine Nervensache“ (1981), wenn auch um die zwei brisantesten Strophen gekürzt, oder „Folgen Sie mir weiter“ (1982), den bizarren Rundgang durch ein Irrenhaus, in dem nur Künstler einsitzen,  und – erstmals seit 1982 in einem Konzertprogramm - „Noch hab ich mich an nichts gewöhnt“, die  noch heute aktuelle, trotzige Kampfansage eines einsamen Widerständlers gegen den alles beherrschenden Zeitgeist.

Die neue Verstärkung – Jens Carstens (dr), Leo Schmidthals (b) und vor allem Gitarrist Jörg Sander – verpaßte den betagten Klassikern frischen Drive, gottlob ohne neumodische Rhythmen oder moderne instrumentale Spielereien einfließen zu lassen. So klangen die einst eher spröde eingespielten Songs zwar lebendiger, wurden aber nicht ihres kühlen 80er-Jahre-Charmes beraubt. Der Meister selbst genoß es sichtlich, vollkommen ohne die einst häufig an ihm kritisierte Oberlehrermentalität hervorzukramen, seinen Begleitern sein persönliches Empfinden und Erleben der 80er Jahre nachzubringen und vorzuleben: „Meine eigenen Wege“, jene besonders textlich wunderschöne Gitarrenhymne aus dem ansonsten langweiligen Jahr 1988, ertönte lange nicht mehr so romantisch und authentisch wie von den Hamburger Mittzwanzigern gespielt; der 1985 auf Kunzes eigener Familienhistorie aufgebaute vertonte Geschichtsunterricht von „Vertriebener“ verlor alles zaghafte, ängstliche des Originals und wurde von Kunze stolz und offensiv proklamiert, ohne Sorgenfalten im Gesicht über mögliche Fehlinterpretation durch dogmatische, humorlose Linke oder verbissene Rechte. Zum Ende dann 80er Revival total: „Finden Sie Mabel“, „Alles was sie will“, „Ich brauch Dich jetzt“ und natürlich „Dein ist mein ganzes Herz“, jener oft mißverstandene Ohrwurm, den Kunze selbst eher nahe den Kinks denn nahe den Mainstreamcharts gesehen haben wollte – und trotzdem vor 18 Jahren fundamental in letztere einschlug. Das bitterböse Liebeslied „Alles gelogen“ aus Kunzes erstem Post-Popstar-Album „Brille (1991) und das harte, aber lyrisch brillante „Draufgänger“ („Du hast die Wahl der Qual / Vielleicht nur dies eine Mal: DraufGEHER oder DraufGÄNGER“) bildeten einen von sage und schreibe vier Zugabenblocks – den endgültig letzten zelebrierte HRK solo am Klavier: „Ich hab’s versucht, Gott weiß, ich hab’s versucht“.

Heinz Rudolf Kunze mag es mit viel Kraft und Mühe versucht haben, Anschluß an die heutige Zeit zu finden. Er mag sich junge Musiker, mit Franz Plasa einen hitparadenverwöhnten Produzenten und sogar den einen oder anderen Crossover- oder Funk-Riff seiner Musik zugefügt haben. Der querdenkerische Brillenträger ist und bleibt ein „Mann des vorigen Jahrhunderts“. Und dies ist auch gut so!  Frech und offensiv, manchmal auf offenherzige, ironische Weise reaktionär, aber niemals banal oder trashig. Nicht Nena, Modern Talking, Jörg Pilawa, Klaus Töpfer oder Kim Wilde sind die wahren Helden der 80er – einer der wirklichen, echten und überzeugendsten Vertreter jener Dekade ist und bleibt auch im neuen Jahrtausend (neben dem Rezensenten gg**) niemand anderes als Heinz Rudolf Kunze, dessen Hamburger Konzert übrigens für eine DVD und Live-CD unter dem Motto „Dabei sein ist alles“ mitgeschnitten wurde, die im Herbst 2003 erscheinen werden!

Rosenstolz - „Live aus Berlin" (2 CD)

(Holger Stürenburg - 01./02. Juni 2003)

Die „Macht/Liebe"-Tournee des Berliner Popduos Rosenstolz galt als eine der erfolgreichsten Konzertreisen einer deutschen Band im vergangenen Jahr. Rund 80.000 Fans bejubelten AnNa P (voc) und Peter Plate (voc, key) bei über 25 oft ausverkauften Auftritten in allen wichtigen deutschen Städten; davon alleine acht in der Bandheimat Berlin. Bei soviel Publikumszuspruch ist es eigentlich kein Wunder, daß Rosenstolz die wichtigsten Momente dieser Tour für ihre zigtausend Fans festhalten wollten. Das Resultat liegt nun vor: „Rosenstolz Live aus Berlin" gibt es als Doppel-CD mit nahezu dem gesamten Konzertprogramm; die gleichnamige Einfach-CD enthält die absoluten Höhepunkte und größten Hits, während auf der DVD das komplette Konzert und viele Extras (u.a. Interviews, Songtexte, Kurzfilme und unveröffentlichte Videoclips) zu finden sind.

Sowohl dem schon überzeugten Fan als auch dem Rosenstolz-Einsteiger sei besonders die Doppel-CD (Island/Universal) ans Herz gelegt. Die 24 Songs bieten einen perfekten Überblick über die rund zehnjährige Bandgeschichte, in der sich Rosenstolz in ganz kurzer Zeit von einem typisch Berliner Untergrundact, der vor allem gleichgeschlechtlich  Liebende  anzog,  zu  einer  familientauglichen Rockinstitution entwickelten und auf dem Weg an die Spitze der Hitparaden kaum ihren künstlerischen Anspruch  missen  ließen – selbst, wenn auf neueren Studioproduktionen manche Songs recht poppig, synthetisch, mainstreamlastig klangen und ab und zu schon mal die Grenzen zum Banalen gestreift wurden.

Genau dies ist bei "Live aus Berlin" nicht der Fall. Mit sieben Begleitmusikern im Rücken  -  darunter  zwei  heftig  dreschende  Gitarristen  und  Hamburgs Schlagzeugass Jens Carstens (u.a. Udo Lindenberg, Heinz Rudolf Kunze) - versprühen Rosenstolz „live“ echtes Rockgefühl, jenseits aller Seichtheit und Süße. Kaum blubbernde Synthesizer, Schlagzeugklänge aus dem Computer oder künstliche Streicherorgien verstellen das Echte, Erdige, fast Soulvolle in den oft auf Rock und Blues basierenden, aber auch deutlich von Chanson und Vorkriegsschlager beeinflußten Kompositionen des Duos. So schimmert bei „Bastard" oder „Komm doch mit in ein nächstes Leben" die überkandidelte Tristesse eines Morrissey durch, während „Sex im Hotel" (einer der wenigen von Plate gesungenen Songs) durch harte Gitarrenriffs und einen schnittigen, Stones-ähnlichen Refrain glänzt. Verruchtheit pur gibt es in „Ich verbrauche mich", traditionellen Pop/Rock bei „Raubtier" oder „Fütter Deine Angst". Grazil bis abgeklärt: Die Balladen „Ich geh auf Glas“, „Tag in Berlin“ oder „Der Moment“. Neu im Programm und bisher unveröffentlicht: Die Anti-Kriegs-Stellungnahme „Laut" und die philosophische Ballade „Das verkaufte Lachen" - Songs die Appetit machen auf ein neues Studioalbum, das für Winter 2003/2004 geplant ist.

Textlich bleiben sich Rosenstolz seit Anbeginn ihrer Karriere treu: Es geht um Erotik - schmuddelig, aber niemals schmutzig - Milieustudien von Säufern und Spielern, Huren und Strichern - stets liebevoll, menschlich, nie vulgär oder anstößig formuliert-, die dunklen Seiten der Nacht, das Bizarre, Absonderliche am Großstadtleben und immer wieder - gekonnt verklausuliert und doch so lebensnah  - um Gefühle  von  Prostituierten,  Zuhältern,  Schlampen,  Koksern, Verliebten, Geliebten, Verlassenen und  Nicht-Gelassenen. Kaum politische Anspielungen: Ein paar Worte gegen George W. Bush, etwas dümmliche Attacken auf „Patrioten und Idioten“ - ansonsten mal melancholische, mal trashige Einblicke in die Glitzerwelt des Neons - und vor allem in jene Sphären, hinter all dem Glanz der Nacht.

Neben sieben Songs aus dem deutlich poppigen Studioalbum „Macht/Liebe" bietet die Doppel-CD ein paar weniger bekannte Perlen und natürlich die größten Hits aus den späten 90er Jahren - oft in neuen Arrangements. Parodistisch: Aus „Schlampenfieber" wird im typischen Früh-8Oer-NDW-Gewand „Megapower" und erinnert in dieser Version augenzwinkernd an die besten Zeiten von Ideal und anderen Mauerstadt-Wave-Heroen jener Tage. Gediegen, bürgerlich, erwachsen: „Die Schlampen sind müde“, jener Song, mit dem Rosenstolz 1997 der bundesweite Durchbruch gelang. Naiv, frisch, frischverliebt: „Herzensschöner"; einst bei der Deutschen Vorentscheidung zum Grand Prix Eurovision 1998 bedauerlicherweise Guildo Horn unterlegen.

Der Rezensent gibt unumwunden zu, bislang kein allzu großer Fan des Popduos gewesen zu sein. Erst das starke Drängen eines Rosenstolz-begeisterten Redakteurs, sich journalistisch mit AnNa P und Peter Plate auseinander zusetzen, und vor allem eine Freundin, die eben jenem Milieu entstammt, das Rosenstolz oft so sensibel und grazil beschreiben, sorgten dafür, daß ich mich mit den melodischen  Popperlen  der  Kultband  näher  beschäftigte.  Erfolg:  Das „Macht/Liebe"-Konzert im vergangenen November, (der daran anschließende, höchst  romantische  Spaziergang  durch  Hamburg-Eppendorf  mit  o.g. Milieuschönheit) und schlußendlich die Doppel-CD „Live aus Berlin" haben mich zum echten Rosenstolz-Fan avancieren lassen. Vorliegendem Meisterwerk, das alle Qualitäten der Band in 24 Songs auf zwei CDs komprimiert, möge gelingen, daß mir auch die letzten Zweifler folgen. (Gesamtnote: 1)

The Who - „Live at the Royal Albert Hall“

(Holger Stürenburg - 04./05. Juni 2003)

Obwohl sich die britische Rocklegende The Who bereits Ende 1982 offiziell aufgelöst hatte und nach dem (durchwachsenen) Abschiedsalbum „It’s hard“ (1982) kein einziger neuer Song der Herren Roger Daltrey (voc), Pete Townsend (git), John Entwistle (b), Keith Moon, später Kenny Jones (dr) erschienen ist, kam die Kultband der Modbewegung in den letzten Jahren immer wieder sporadisch für kleine Tourneen, Festivalauftritte und vor allem Benefizkonzerte zusammen – und rockte wild darauf los wie in alten Zeiten.

Townsend, der musikalische Leiter von The Who, startete Anfang der 80er Jahre eine Solokarriere, die 1985/86 mit der LP „White City“ und besonders den Singles „Face the Face“ und „Give Blood“ ihren Höhepunkt erreichte, später allerdings mit erfolglosen, oft verquasten Rockopern, Musicals und Konzeptalben versandete. Auch Roger Daltrey tourte nach dem Ende seiner Stammtruppe mit eigener Band durch kleinere Hallen, veröffentlichte Mitte der 80er einige ansprechende US-Rock-Alben, bevor auch er sich mit langweiligen Pop/Rock-Balladen ohne Schmiß und Innovation ins Aus setzte. Bassist John Entwistle ging bis zu seinem frühen Tod vor zwei Jahren ebenfalls in den wildesten solistischen Eskapaden auf, die jedoch von kaum jemandem näher beachtet wurden.

Am 27. November 2000 (einen Tag, nachdem in Hamburg der erste Parteitag der neugegründeten Partei Rechtsstaatlicher Offensive statt fand, falls es jemanden interessiert), kamen die drei verbliebenen Who’s mal wieder zusammen und konzertierten in der vornehmen Londoner „Royal Albert Hall“ zugunsten des „Teenager Cancer Trust“, einer Hilfsorganisation, die sich für krebskranke Kinder und Jugendliche einsetzt.  Fast drei Stunden lang absolvierten die alten Herren, verstärkt durch Ringo-Sohn Zak Starkey am Schlagzeug und John „Rabbit“ Bundrick an den Tasten, einen Streifzug durch 30 Jahre The Who. Zur Feier des Tages hatte man eine Reihe von Gästen aus der musikalischen Jetztzeit eingeladen, von denen viele The Who als großes Vorbild, als hauptsächlichen Einfluß auf die eigene Kreativität betrachten.

Steamhammer/SPV veröffentlicht am 30. Juni 2003 eine Doppel-CD mit den spannendsten Momenten dieses ungewöhnlichen Treffens zweier Rockgenerationen, das in dieser Form auf Einmaligkeit ausgerichtet war und auch einmalig blieb. Nicht – wie zuletzt regelmäßig bei den seltenen Liveauftritten von The Who - die häufig, aber nicht immer als gelungen zu bezeichnenden Rockopern wie „Tommy“ oder „Quadrophenia“ standen im Vordergrund des Programms, sondern vor allem die kleinen und großen Hits der Band von den Anfangstagen 1965/66 bis in die frühen 80er hinein.  Gut: Daltrey's Stimme ist nicht mehr die geschmeidigste, trifft nicht immer den richtigen Ton – und wenn gediegene, betagte Gentlemen, die allesamt um die 60 Jahre alt sind, pubertäre Trotzhymnen a’la „I can’t explain“ oder „The Kids are alright“ singen, fühlt man sich manchmal schon etwas an Oldie-Revivalshows erinnert. Im Großen und Ganzen bietet „Live at the Royal Albert Hall“ jedoch einen durchaus ansprechenden Hörgenuß. Zu diesem Status tragen zu einem großen Teil die illustren Gäste des Konzertes bei. Etwa, wenn Townsend zusammen mit seinem wohl gelehrigsten Schüler, Paul Weller, akustisch, nur zu den sanften Klängen zweier Konzertgitarren, „Drowned“ aus „Quadrophenia“, oder das dem an Krebs gestorbenen Ronnie Lane von den Small Faces gewidmete „Heart to Hang onto“ intoniert. Da laufen einem schon wohlige Schauer den Rücken herunter. Pearl Jam’s Eddie Vedder transferiert „I’m the One“ und „Getting in Tune“ gekonnt ins neue Jahrtausend und verleiht den einstigen Teenhymnen den nötigen Biß des Heute – sogar Mainstreamling Bryan Adams gelingt es, dem Klassiker „Behind Blue Eyes“ Neues, Aktuelles zu entlocken. Oasis-Rüpel Noel Gallagher drischt bei der noch immer monumentalen, drastischen, an jugendlicher Wut kaum zu überbietenden (natürlich wiederum fast zehnminütigen) Anklageschrift „We won’t get fooled again“ die Gitarre, während sich Townsend, Daltrey und Eddie Vedder bei „Let’s see Action“ die Gesangsparts teilen. Selbst wenn die Sangeskraft Roger Daltrey's mit den Jahren nachgelassen hat, so klingt sein fast fünfminütiges Mundharmonikasolo bei „Magic Bus“ noch immer historisch und authentisch; John Entwistle genießt es in vollen Zügen, „My Wife“, seinen nahezu einzigen eigenen kompositorischen Beitrag zum Who-Gesamtwerk, in voller Inbrunst, fast sieben Minuten lang, zelebrieren zu können. Seine Künste am Baß darf er im aufmüpfigen Teenhymnus „5:15“ fast 5 Minuten und 15 Sekunden lang ausleben. Natürlich fehlt auch „You better you bet“ nicht, der ewig unterbewertete letzte kleine Hit der Who aus dem Frühjahr 1981. Hätte die Band dort weitergemacht – langsam, aber unüberhörbar hatten sich zickige New Wave-Anklänge in ihren komplexen Kompositionen eingenistet – wäre sie in der Dekade von Dekadenz und Kühle eine fundamentale, erfolgreiche Band des New Wave geworden.

Nicht nur als „historisches Tondokument“ taugt „Live at the Royal albert Hall“. Die Doppel-CD, der in der limitierten Erstauflage eine dritte Silberscheibe mit vier weiteren Liveklassikern (u.a. „Summertime Blues“, „I’m free“) anhängt, zeigt, wie The Who heute, im Jahr 2003, klingen würden, hätten sie 1982 nicht aufgehört, neue Songs zu schreiben, sich neuen Ideen zu öffnen, sich musikalisch, kompositorisch, stilistisch weiterzuentwickeln. Lernte einst ein Paul Weller von Pete Townsend, so spräche nichts dagegen, wenn so eine Lehrstunde heutzutage umgekehrt vonstatten ginge. Vor allem aber beweist das Doppelalbum den Ewigkeitswert vieler Who-Songs, den Einfluß der Band auf große Teile des Rocknachwuchses und so allgemein ihre fundamentale Bedeutung für die Geschichte des Rock’n’Roll. In Anbetracht dessen sollen manche stimmliche Aussetzer und das eine oder andere altgediente Klischee in den Arrangements verziehen werden

(Gesatnote: 2minus)

Steve Winwood - „About Time“

(Holger Stürenburg - 09. Juni 2003)

Im Verlauf seiner inzwischen rund 25 Jahre andauernden Solokarriere gelang es dem stets stillen und zurückhaltenden Multiinstrumentalisten Steve Winwood (55), Album für Album absolut ins Schwarze zu treffen. Zuvor hatte er im zarten Alter von 16, 17 Jahren bereits als Sänger der Spencer Davis Group weltweite Hits mit „Keep on Running“ oder „Gimme some Loving“ gefeiert, die besonders von seiner hohen, einfühlsamen, leicht schwarzen, nie aggressiven Stimme und seinen höllisch heißen Exzessen an der Hammondorgel lebten. Nach teils sehr erfolgreichen Versuchen in Blues, Hippieklängen und ellenlangen Kompositionen bei den Projekten Blind Faith und Traffic, startete Winwood 1977 eine Karriere als musikalischer Individualist, der seine folgenden Platten nicht selten alleine einspielte und auch selbst produzierte. Seit damals gab Winwood, ohne sich jemals anzubiedern, immer wieder außergewöhnliche Stellungnahmen zum jeweiligen musikalischen Zeitgeist ab. So kündigte Ende 1981 der romantische, synthilastige Ohrwurm „While you see a Chance“ Winwoods gewagtes Experiment ein Jahr später an: Ein erdiges Rhythm’n’Blues-Album, das er jedoch nahezu vollständig mit elektronischen Instrumenten, Synthesizern und Computern einspielte. Die LP „Talking back to the Night“ und vor allem die daraus entnommenen Singles „Valerie“ und „Still in the Game“ zählten zu den intelligentesten Resultaten der Synthipopära 82/83 – obwohl sie weiterhin im Blues ihre Wurzeln hatten und mit den Hits stilverwandter Bands wie O.M.D., Depeche Mode und ähnlichen nichts gemein hatten. Vier Jahre später zeigte sich der schüchterne Kopfmensch, dem es, laut „Stern“, regelmäßig gelingt, mit nur wenigen Griffen an seinem Instrument „den Unterschied zwischen Handwerk und Kunst zu verdeutlichen“, als gelassener, abgeklärter und lebensfroher Yuppie, der mit sich und der Welt zufrieden war: „Back in the High Life“ hieß sein 86er-Meisterwerk, bei dessen Einspielung deutlich mehr natürliche Instrumente zum Zuge kamen als zuvor. Die Single „Higher Love“ avancierte zum Welthit; für Album und Auskoppelung wurde Winwood mit zwei Grammies geehrt. Als in den ausgehenden 80ern fast nur noch öde Computerklänge und hämmernde Dancefloor-Rhythmen das musikalische Geschehen bestimmten, setzte Winwood dieser Banalität das authentische Soulalbum „Roll with it“ entgegen, auf dem sich echte Bläser austobten und Winwood selbst, erstmals seit Traffic- und Blind Faith-Zeiten, seiner Hammondorgel die wildesten, heißesten Töne entlockte. Dieser Weg wurde 1990 erfolgreich auf dem Album „Refuguees of the Heart“ fortgesetzt, klang aber 1997 auf „Junction Seven“, Winwoods bislang letztem Lebenszeichen als Solist, nur noch wie ein matter Abklatsch der 80er-Erfolge, ohne Charme und Esprit. Das einstige „Wunderkind des Rock“ zog daraus die Konsequenz, reanimierte nach mehrjähriger Vorbereitungszeit sein altes Hippieprojekt Traffic, gewann Original-Schlagzeuger Jim Capaldi für diese Reunion, und veröffentlichte zum Ende der Dekade das von den Kritikern zwar hoch gelobte, aber doch oft bestenfalls anachronistisch, schlimmstenfalls verquast wirkende Album „Far from Home“ unter dem Label Traffic – zwar von Winwood dominiert und doch musikalisch meilenweit entfernt von eingängigen Solohits der Sorte „Valerie“ oder „Higher Love“.

2003 firmiert Steve Winwood wieder unter seinem eigenen Namen – und enttäuscht als „Traffic für Arme“ auf ganzer Linie. Sein am 23. Juni 2003 veröffentlichtes Album „About Time“ (Wincraft/Sanctuary) sollte mal wieder ein musikalisches Experiment darstellen: Es wurde vollkommen ohne Baß eingespielt, aber leider – wie sich schnell herausstellt - auch ohne jeglichen Biß. Winwood versucht krampfhaft, angesagte World-Music- und Latinoklänge mit seinen haschverhangenen Hippieepen zu verbinden, scheitert dabei jedoch vollends. Auch nach mehrmaligem Anhören bleibt „About Time“ über weite Strecken uninteressant; es springt kein Funke über, es ist wohl nicht mal einer entfacht, der ggf. überspringen könnte! Die elf neuen Songs, die Winwood größtenteils in Trioformation, zusammen mit Jose Neto (git) und Walfredo Reyes jr. (dr), live im Studio eingespielt hat, plätschern so dahin; differenzierbare Melodien sind kaum zu entdecken. Textlich gelingt Winwood kaum mehr als eine Ansammlung möchtegern-mystischer Parolen über das „Different Light“, die „Final Hour“ oder den „Domingo Morning“. Titelzeilen, die wirken wie Bildzeitungs-Aufmacher: Dramatische Worte, die neugierig machen sollen – und im vollen Text kaum anderes als Klischees. Juliane Werding sei herzlich eingeladen, diese Texte einzudeutschen. Dem schon oft gecoverten Timmy Thomas-Klassiker „Why can’t we live together“ fügt Winwood nichts Neues, Eigenes hinzu – sogar die Einschlafversion von Sade klingt inspirierter und aufgeweckter. Ausführliche Perkussion- und Schlagwerkeinsätze, sowie mannigfaltige Flöteneinsprengsel sollen offenbar den Weg in Richtung Latinosound weisen – das hehre Vorhaben erstirbt aber bereits beim Verlassen des Aufnahmestudios.

Den einst beliebten, erfolgreichen Sänger, Komponisten und Arrangeur des gehobenen, gediegenen Pop findet man auf „About Time“ gar nicht. Mit diesem Teil seiner fast 40jährigen Karriere scheint Winwood abgeschlossen zu haben. Auf seinem neuen eigenen Label Wincraft Music glaubt das Tastengenie, sich austoben zu können; es besteht ja keine Gefahr, daß große Plattenfirmen ihre Finger darauf legen und das Hippiegewusel unterbinden. Dies mag Winwoods Ego gut tun – seine Fans wird er damit eher verschrecken, denn begeistern. Nichts gegen außergewöhnliche musikalische Experimente, auch keine Einwände gegen das ausgeprägte Ego eines musikalischen Genies – Avantgarde und künstlerische Selbstdarstellung können durchaus interessant, ansprechend, stimmungsvoll klingen. Dies aber ist bei „About Time“ absolut nicht der Fall – plätschernd, gelangweilt wie langweilend, so plakativ entspannend und entspannt, daß sie schon wieder verkrampft und verkrampfend wirken, ziehen sich die elf „Songs“ dahin – wenn die CD nach rund 70 Minuten zu Ende ist, meint man, sie doch gerade erst eingelegt zu haben – so wenig ist ihm Ohr des Hörers hängen geblieben.

Sorry Mr. Winwood: Rezensionen dieser Art tun auch dem Kritiker weh. Gerade, wenn dieser viele Ihrer Soloplatten stets gemocht, wenn nicht sogar geliebt hat.  Aber in Zeiten, in denen das Musik- und Showgeschäft größtenteils aus Lüge, Hype und Oberflächlichkeit besteht, sollte der kompetente Rezensent keine Befangenheit zeigen und auch persönlichen Favoriten die (wenn auch nur rein subjektive) Wahrheit nicht vorenthalten – vielleicht nehmen Sie sich dies ja zu Herzen und finden sich musikalisch bald wieder „Back in the High Life“ ein. Wir können es kaum erwarten! (Gesamtwertung: 4-5)

Bernd Begemann - „Endlich“

(Holger Stürenburg - 17. Juni 2003)

Bernd Begemann hat den Pop entdeckt – in der besten Bedeutung des Wortes!

Auf seinem aktuellen Album „Endlich“ (Begafon/Indigo) sind keine verschrobenen Kleinkunst-Dramen des einstigen „elektronischen Liedermachers“ mehr zu finden. Statt dessen: Feinste Melodien, wehende Harmonien, nahe am perfekten Popsong, ein paar Mal diesen Status sogar mit links erreichend – eingängig, gediegen, oft very British, ohne jedoch den oft madigen Britpop der 90er zu adaptieren. Produziert hat Begemanns bisher wohl bestes, weil einheitlichstes Solowerk, Louis C. Oberländer, seines Zeichens Ex-Keyboarder der Spät-80er-New-Romantic-Legende Jeremy Days, heutzutage Betreiber der Band „Palomino“. Die ebenfalls aus Hamburg stammenden Jeremy Days feierten 1986/87 ihre ersten Erfolge – in etwa zeitgleich mit Bernd, der damals mit seiner Band „Die Antwort“ für Furore sorgte, in dem er kaum anderes tat, als jenes romantisierende, stets melancholische und oft augenzwinkernd betrübte Popgefühl der Jeremys Days ins Deutsche zu übertragen und live und ungeschminkt aus Hamburg-Eimsbüttel, auf die restliche Welt loszulassen. Oberländer und Begemann - 15 Jahre später - zusammen, bedeutet: Einflüsse der besten (britischen) Bands der ausgehenden 80er auf Bernds neue Songs. Man spürt die Lightning Seeds des genialischen Ian Brodie hinter mancher Harmonie; die triste Schöngeistigkeit von Del Amitri’s Justin Currie beeinflußte „Endlich“ genauso wie die ersten Soloversuche von Edwyn Collins (XTC), Pete Wylie (The Mighty Wah!) oder Ian McCulloch (Echo & the Bunnymen) – und über allem schwebt der große, ewig unterschätzte Lloyd Cole, der, ähnlich wie Bernd, seine mit hoher Intelligenz gepaarte, extreme Schüchternheit oft mit einer plakativen Arroganz kompensierte. Obwohl die – zumindest späten – 80er Jahre deutlich ihre Spuren auf „Endlich“ hinterlassen haben, muß niemand befürchten, Bernd hätte sich dem schlagerhaften Deutschpop jener Tage - Stichwort: Münchener Freiheit, Purple Schulz – angenähert. Die einzige deutsche Popband der 80er, die für „Endlich“ als direktes Vorbild dienen könnte, ist niemand anderes als „Die Antwort“ selbst.

(Auch wenn die beteiligten Musiker wohl niemals zur festen Begeleitband des Eimsbütteler Einzelgängers aufsteigen werden und sich offenbar nur zur Produktion von „Endlich“ für ein paar Wochen im Hamburger Poolside Studio verschanzt haben, um danach wieder glücklich auseinander zugehen, erreichten Oberländer (b, git, Chöre), Bela Brauckmann (dr), Frank Schmiechen, Peter Hinterthür (b) sowie die Chorsänger Lana Quish und Stefan Knoess eine Dichte, eine Geschlossenheit wie sie mancher fest verschweißter Band abgeht.)

Aber Bernd hat auf „Endlich“ nicht nur den Pop in seiner schönsten Form entdeckt, sondern auch die Liebe – in allen Facetten. Na gut, in fast allen: Ein Frauenheld und Mädchenaufreißer ist er – gottseidank – immer noch nicht geworden. Er ist (zum Glück) einfach nicht der Typ dazu! Viele der aktuellen Texte zeigen weiterhin den oft verlierenden, schüchternen, dramatisch, aber eben nicht mehr krampfhaft nach Liebe suchenden Eigenbrödler – doch all die Verbitterung, der Sarkasmus, das oft Selbstzerstörerische manch früherer Begemann-Solowerke ist 2003 einer abgeklärten, akzeptierenden Betrachtungsweise seines wohl niemals die höchsten Sphären erreichen könnenden Liebeslebens gewichen. 

Besang „deutsche Billy Bragg“ in den Jahren zuvor zumeist mit deutlich ironischem Unterton Absurditäten, Tragikomödien des bitteren Alltags, basierend auf einem kindlichen Blick auf die große, unverständliche Welt und einem (oft ironisch überzeichneten) Selbstmitleid, so drehen sich die elf neuen Songs ausschließlich um Liebe – und der sonst ewig Verbitterte scheint nach und nach mit seinem Gefühlsleben ins Reine zu kommen: „Ich bin dann so weit / Für den nächsten Schritt“ heißt es im, mit seinen fundamentalen Chören und Keyboardkaskaden irgendwie an Marc Almond erinnernden Eröffner des Albums. Trotzig, durchaus klammheimlich triumphierend, tritt er der Frau nach der ersten Nacht entgegen: „Schau mich ruhig etwas länger an / Ist Dir etwas aufgefallen? / Ich bin ein anderer Mensch als der / Den Du von gestern kennst““. Motto: Die Mädels warn ja alle blöd, wenn sie mich haben abblitzen lassen. DU hingegen bist geblieben – und siehst nun als erste und (vermutlich) einzige den runderneuerten, wahren  Bernd.

Reale Evergreenqualitäten besitzt auch die zweite Nummer, ein Duett mit Ex-ECHT-Sänger und Photograph Kim Frank. Göttliche Chöre, phantastische Harmonien, eine unter die Haut gehende Ohrwurmmelodie – schlicht ein weiterer perfekter Popsong. Bernd erkennt zwar wiederum die ewige Überlegenheit der Frau („Zu Besuch in den Elendsquartieren/ so fühlst Du Dich / Wenn Du bei mir bist“), akzeptiert, nur ein Übergangsereignis zu sein („Im hellen Glanz der Lichter sah ich / ungeniert / reflektiert / den Anderen in Deinen Augen) – aber er kapituliert nicht wie sonst, geht statt dessen – seelisch gestärkt durch den tatsächlichen Frauentyp Kim Frank – in die Offensive: „Bist Du den Richtigen triffst – Nimm mich!“.

Ohne Selbstmitleid, ohne Haß und Verbitterung be- und erkennt Bernd gleich danach: „Ich kann Dich nicht kriegen, Katrin“. Einsicht verhindert Depression, der Kopf siegt über den Bauch und sorgt für die schönste, eindringlichste und zugleich persönlichste und ehrlichste Ballade, die der begnadete Liederschreiber wohl je verfasst hat. Ähnlich gefühlvoll und authentisch: „Du gehst so zärtlich fort, auch wenn hier mal wieder kurzzeitig der nölige, nuschelnde, enttäuschte Bernd zum Vorschein kommt. Dies aber in einer derart parodistischen Form, die erkennen läßt, daß Bernd in dieser nächtlichen Großstadtballade seine jahrelang praktizierte Trotzigkeit selbst auf den Arm nimmt. Direkt an das 87er-Debüt der „Antwort“ schließen „Meine vergiftete Stimme“ und „Ich stamme aus den Hügeln“ an, die, ohne zu kopieren, an textlich vieldeutige Metaphern wie z.B. „Der Brennende Junge“ von vor 16, 17 Jahren erinnern. Schlußpunkt von „Endlich“ ist die fragende und zugleich eine starke Hoffnung ausstrahlende Zukunftsvision „Wenn wir Glück haben...“ – endend mit den Zeilen „Und jeder Tag wird ein Fest / wenn Du Liebe zuläßt“

Selbst wenn die Chancen auf den großen Durchbruch von „Endlich“ 1987/88 um ein vielfaches höher gewesen wären, als heutzutage –  Bernds neue CD ist tatsächlich ein „Fest“, nein, ein Hochfest des Pop, der Romantik, der Emotionen, der lyrischen und kompositorischen Brillanz – eine weitere, wichtige Station auf dem Wege Bernd Begemanns zum Status eines glücklichen Menschen, an dem er seine Fans teilhaben läßt, ohne sie zu überfordern, zu bedrängen, oder gar zu zwingen, diesen holperigen, immer wieder von Rückschlägen gezeichneten Weg mit zu gehen. Sie folgen ihm gerne und freiwillig. Selten war ein Seelenstriptease – noch dazu der eines hochintelligenten und daher äußerst sensiblen, wie auch schwierigen Menschen - unterhaltsamer, aufmunternder, nachvollziehbarer als der von Bernd Begemann auf „Endlich“ praktizierte.

(Gesamtnote: Bestwertung)

Dead or Alive - „Evolution – The Hits“ (2 CD)

(Holger Stürenburg – 19. Juni 2003)

1981/82: Bunt bekleidete, grell geschminkte Jungs und Mädels stürmen von Großbritannien aus das restliche Europa. Hochtoupierte Frisuren, das halbe Gesicht von einer mit Gel gestählten Tolle verhangen. Vielfarbig gescheckte Sakkos, stechend leuchtende Schlipse – die Grenzen zwischen den Geschlechtern verschwimmen. Unterkühlter Discopop von Visage, peitschender Piratenpunk von Adam & the Ants, Travestierock von Tenpole Tudor – der Synthesizer wird das alles bestimmende Instrument; Duran Duran, Spandau Ballet oder Soft Cell reiten erfolgreich auf dieser Welle und füllen mit ihren Synthidramen die Hitparaden. New Romantic war geboren: Die Dekadenz galt als höchstes Gut, politische Parolen blieben aus – wenn man schon nichts gegen Raketen und Atomkraft tun konnte, wollte man wenigstens fröhlich in den Untergang tanzen.

Als 1983 die vierköpfige Band Dead or Alive ins Rampenlicht trat, war New Romantic beinahe schon Historie. Trotzdem schloß das Quartett musikalisch wie optisch konsequent daran an. Birth-Control-Keyboarder Zeus B. Held produzierte das Debüt von Peter Burns (voc), Steve Coy (dr), Tim Lever (key) und Mike Percy (b). Der androgyne Burns war der uneingeschränkte Frontmann des Quartetts, galt schon 1977 als Paradiesvogel der aufkeimenden New Wave-Szene und sang damals mit Julian Cope („Teardrop Explodes“) und Pete Wylie („The Mighty Wah!“) zusammen. Von 1983 bis 1987 zählten Dead or Alive zu den Königen der Discoszene, vermischten Glamrock und Punk der 70er mit New Wave und New Romantic der 80er, setzten weniger auf textliche Aussagen und musikalische Neuerungen, denn auf Rhythmus, Tanzbarkeit und bunte, grelle Shows, die in erster Linie von dem bisexuellen Peter Burns (der mit Ehefrau und Liebhaber zusammenlebte) beherrscht wurden.

Dieser Tage gedenkt SONY Music eines ihrer erfolgreichsten Acts der 80er Jahre mit der bunt gestalteten, mit vielen grellen Photos des sich zunehmend weiblicher zeigenden Pete Burns angereicherten Doppel-CD „Evolution – The Hits“. 28 Songs aus den Jahren 1983 bis 2003; davon eine Menge Raritäten, lange verschollene, einst nur auf Vinyl erhältliche Maxi-Remixe und aktuelle Bearbeitungen alter Hits. Die große musikalische Innovation bietet „Evolution – The Hits“ natürlich nicht. Statt dessen aber viel Spaß und vor allem einen Überblick über die verschiedenen Stilmittel, Gefühle und Rhythmen der 80er Jahre. Immer wieder arbeiteten Dead or Alive, die sämtliche ihrer Songs selbst schrieben, diese aber von angesagten Produzenten massentauglich gestalten ließen, mit Versatzstücken anderer erfolgreicher 80er-Helden – ohne billig zu kopieren; eher wurde der (damals noch weitgehend unbekannten) Sampling-Technik Vorschub geleistet.

Die auf „Evolution“ enthaltenen vier Songs des 83er-Debüts „Sophisticated Boom Boom“ klingen noch recht New Wave-lastig, der Rhythmus spielt noch keine so große Rolle wie bei späteren Songs. So übernimmt „Misty Circles“ die dunkle, technokratische Stimmung der erfolgreichen Kollegen von Depeche Mode, während bei „What I want“ deutlich die sphärischen Chöre und coole Intonation von New Order herauszuhören sind. Eine umstrittene Coverversion des Disco-Klassikers „That’s the Way (I like it)“ von KC & the Sunshine Band gerät zum ersten Top 20-Hits der Band in Großbritannien.

Zur Jahreswende 1984/85 gelingt Dead or Alive der endgültige Durchbruch mit ihrem Album „Youthquake“, einer der ersten LP, die von dem zwei, drei Jahre später sehr erfolgreichen Produzententrio Stock/Aitken/Waterman (SAW) arrangiert wurde. Doch von nervtötendem Discobums, billigen Melodien und wertlosen Stimmen wie bei den meisten späteren SAW-Produktionen (die letztendlich mit ihrer Banalität und ihrer ausschließlich auf Kommerz ausgerichteten Herstellungsweise der einst so hoffnungsvollen New Romantic- und New-Wave-Bewegung den Garaus machten) ist auf „Youthquake“ noch nichts zu hören. „You spin me round (like a Record)“ ist der Diskothekenknaller des Frühjahrs 1985 schlechthin; erreicht im März 1985 in Großbritannien Rang 1, in Deutschland Rang 2 und sogar in den USA Rang 11 der offiziellen Hitparaden. Weniger New Wave, dafür Stilelemente der 1984 kurzzeitig sehr erfolgreichen High-Energy-Disco-Welle, weiterhin viele Synthesizer und starke Rhythmen bestimmen die Songs von „Youthquake“, von denen sich sechs auf „Evolution – The Hits“ finden – davon allein drei Remixes des Überhits „You spin me round“. Die weiteren, fast ebenso hitträchtigen Singles aus „Youthquake“ spielen mal mit Elementen von Frankie goes to Hollywood („Lover come back to me“), romantischer Italo-Disco („In too deep“) oder treibender High-Energy-Rhythmik („My Heart goes Bang Bang“)

Ein Jahr später setzt sich der Erfolg der grellen Band fort: Die LP „Mad, Bad and Dangerous to know“ wird ebenfalls von SAW produziert: Auf „Evolution“ findet man daraus das erneut Italo-Disco-beeinflußte „Brand new Lover“, das mit Bon Jovi(!)-Chören verfeinerte Tanzdrama „Hooked on Love“, die 60er-ähnliche Girls-meets-Boy-Nummer „I’ll save you all my Kisses“ – kaum anderes, als eine Hardcoreversion von Wham’s „Wake me up before you go go“ - und (allerdings in einem recht nervigen 2000er-Remix) die Discosingle „Something in my House“: Erfolgreiche Songs, allerdings nur noch in Großbritannien und auch dort nicht mehr an der Spitze. Der große Absturz von Burns und Co. folgt ein Jahr später – das 1987 veröffentlichte Album „Rip it up“ wird auf „Evolution – The Hits“ gnädig übergangen; kein Song daraus hat es auf die Kompilation geschafft.  1989 versuchen Dead or Alive – die inzwischen nur noch aus Frontdiva Burns und Schlagzeuger Steve Coy bestehen - mit dem Album „Nude“ an alte Erfolge anzuknüpfen. Dies gelingt nun nur noch in den USA und Japan – obwohl die LP mit dem coolen New-Jazz-Verschnitt „I don’t wanna be your Boyfriend“, der radikal an die Pet Shop Boys angelehnten Disconummer „Come Home (with me Baby)“ und der einfach schönen Popperle „Baby don’t say Goodbye“ durchaus ein paar gelungene Songs beinhaltet, während „Turn around and count 2 ten“ klingt wie SAW-Bubi Jason Donovan auf Drogen!

Die Dekadenwende überleben Dead or Alive – wie viele andere Genrehelden - nicht. Burns sieht, wie viele seiner Freunde an AIDS sterben; er verfällt in Depressionen. Ausschließlich die überkandidelte, aber grausame Neuaufnahme des Bowie-Klassikers „Rebel, Rebel“, die Burns und Coy 1996 unter dem Pseudonym „International Chrysis“ veröffentlichen, beweist, daß Burns noch nicht ganz „dead“ ist. „Alive“ wird die Band erst 1998 wieder, als das in Japan zutiefst verehrte, aber im Rest der Welt unbemerkte Album „Nukleopatra“ erscheint, auf dem Burns und Coy typische 80er-Harmonien mit aktuellen Rhythmen aus den Bereichen Tekkno und House verknüpfen, ab und zu aber auch in Boygroup-Untiefen verfallen. Als 2000 das vorerste letzte offizielle Dead-or-Alive-Album „Fragile“ auf den Markt kommt, sieht Pete Burns inzwischen fast vollständig aus wie eine Frau. Eine Comebacktournee durch Japan wird zum Riesenerfolg; mit „Isn’t it a Pity“ schaffen Dead or Alive eine der schönsten Prince-Epen, die Prince nie geschrieben hat, und mit „Hit and Run Lover“ gelingt ihnen ein Discostomper, der gekonnt 80er und 90er miteinander verbindet.

2003 soll im Zeichen stehen, einer weltweiten, nicht nur auf Japan beschränkten Rückkehr des kaum gealterten, dafür aber um so mehr ge- bzw. veränderten Pete Burns und seiner Begleiter. Das 80er-Jahre-Revival mit all den Wiederauferstehungen einstiger Synthilegenden von Soft Cell bis Erasure bietet eine reale Chance für eine auch kommerziell einträgliche Reanimierung von Dead or Alive. Und sollte dies nicht gelingen, reichen die Tantiemen des zwar schon 18 Jahre alten, aber weiterhin beliebten und häufig aufgelegten, remixten und gesampelten Ewigkeitshits „You spin me round“ aus, damit sich Burns auf seinem Wege zur endgültigen Frau weiterhin die Lippen aufspritzen, die Augenbrauen Waigelesk verstärken und ganz andere, beim Mann i.a. kaum vorhandene Organe erst einsetzen und dann vergrößern lassen kann. Männlein, Weiblein und alles dazwischen – alle Fans des 80er-Pop (und dies sind, allen Unkenrufen zu Trotz, gar nicht so wenige!) dürfen beherzt zugreifen: „Evolution – The Hits“ bietet eine anregende, ansprechende, erwärmende zweieinhalbstündige Tanzparty und 80er-Nostalgie pur. (Gesamtnote: 2)

Kim Wilde - „The Collection“

(Holger Stürenburg - 22. Juni 2003)

Rechtzeitig zur großen Rückkehr von 80er-Popsirene Kim Wilde mit dem ungewöhnlichen Nena-Duett „Anyplace, Anywhere, Anytime“ (derzeit Nummer Eins in Deutschland!) greift Spectrum/Universal tief ins Archiv und bringt die bereits 2001 erstmals veröffentlichte Best-of-Sammlung „The Collection“ der wilden Kim erneut auf den Markt.

Die heute 42jährige „Pop-Kreuzung zwischen Brigitte Bardot und Marilyn Monroe“ (Musikexpress) traf 1981/82 mit zackigen, New Wave-angehauchten Teenagerhymnen wie „Chequered Love“, „Kids in America“ oder „Cambodia“ mitten in den Zeitgeist der New Romantic. Es folgte Hit auf Hit. Diese Klassiker des typischen 80er-Pop sind auf The „Collection“ allerdings nicht zu finden. Als 1983 „Catch as Catch can”, die unterkühlte, leicht new-jazzige dritte LP des Teenidols floppte, wechselte die kühle Blonde mit dem Schmollmund zu MCA, wurde erwachsener, änderte ihr Auftreten und ihren Stil. „The Collection“ gibt Zeugnis darüber ab, wie die begabte Sängerin mit der klaren, durchdringenden, oft auftrumpfend wirkenden Stimme im Laufe der Jahre von einer zickigen New Wave-Sirene zu einer Chanteuse seichtester Poppampe verkam. Diese bedauerliche Entwicklung läßt sich auf „The Collection“, die in chronologischer Reihenfolge die bekanntesten Titel ihrer MCA-Phase umfaßt, eindeutig nachhören.

Ende 1984 – nach über einem Jahr kreativer Pause – tauchte die neue Kim mit (wie auch ihre früheren Hits von Bruder Ricky Wilde komponierten/produzierten und Vater Marty Wilde getexteten) recht vertrackten Pop/Rocksongs auf, die mal nervös, aufregend („The Secound Time“), mal frech und sexy („Rage to Love“) klangen. Schade, daß „The Touch“ und „Suburbs of Moscow“ zwei weitere Hits aus „Teases and Dares“, Kims letzter wirklich gelungener LP, keinen Platz auf „The Collection“ gefunden haben.

Derartige Songs waren zwar kein reiner New Wave mehr, verfügten aber über genügend Charme und Persönlichkeit, um auch anspruchsvolle Popfans begeistern zu können. Auch auf der 86er-LP „Another Step“ befanden sich noch ein paar anspruchsvollere Nummern wie z.B. die gekonnte Transferierung des Supremes-Klassikers „You keep me hanging on“ aus den wilden 60ern in die kühlen 80er oder der Titelsong, ein Duett mit Junior Giscombe - zwei eingängige, treibende Popnummern. Sämtliche Rock- und Waveelemente waren inzwischen aus Kims Musik verschwunden; Bruder Ricky und Vater Marty hatten wohl den richtigen Riecher für den zunehmend verflachenden musikalischen Zeitgeist – und trimmten ihren Schützling immer weiter in Richtung Mainstreampop. Folglich ging es bergab. Zunächst natürlich, was das Künstlerische, Innovative betraf, und später, als die 90er Jahre immer näher rückten, auch betreffs Verkaufszahlen und Hitparadenerfolg. Kime Wilde war nach 1988 nicht mehr aus der Masse radiokompatibler Popsternchen herauszuhören. Es fehlte ihr und ihren Liedern an Eigenständigkeit und Unverkennbarkeit; sie spielte mal mit Pop, mal mit Dancefloor – aber dies alles wurde immer belangloser, langweiliger, nervtötender.

18 Songs aus den Jahren 1984 bis 1995 beinhaltet „The Collection“. Fast alle nach 1986 erschienenen Songs sind konturlos und austauschbar. Nichts Spezielles, Herausragendes findet sich in ausschließlich auf Kommerz getrimmten Popnümmerchen wie „Hey, Mr. Heartache“ (1988), „If I can’t have you“ (1993), „Love in the natural Way“ (1988) oder „I can’t say goodbye“ (1992). „It’s here“ (1990) nervt einfach, „Time“ (dto.) noch mehr! Die einstige Waveschönheit präsentierte sich als Madonna für Arme auf dem Weg zum schmalspurigen Hausfrauenpop. Gerade mal drei Songs aus Kims MCA-Jahren nach 1986 lassen aufhorchen und können mit den Ohrwürmern ihrer Anfangstage konkurrieren: Etwa der nette, zeitgemäße Tanzpop „You came“, im Oktober 1988 ein letzter Top-10-Erfolg für Frau Wilde, mit seiner schnittigen, eingängigen Melodie, die gediegene Ballade „Four Letter Word“ (1988), und der stille, romantische, nahezu klassische Popsong „Love is holy“ (1992). Hier zeigt Kim Wilde, daß sie im Verbund mit ihrer musikalischen Verwandtschaft, auch in späteren Jahren durchaus in der Lage war, schöne Melodien mit hohem Wiedererkennungswert zu erschaffen. Die meisten anderen Lieder von „The Collection“ sind jedoch allerhöchstens Mittelmaß, vielfach sogar darunter. Daher ist es kein Wunder, daß sich Kim Wilde 1995, nach ihrem zehnten Album „Now & Forever“, aus dem Popgeschäft zurückzog und statt dessen für ein Jahr in der englischen Version des Who-Musicals „Tommy“ die Rolle der Mutter des Titelhelden übernahm. Im Zuge dieses erfolgreichen Bühnenengagements lernte sie den Kollegen Hal Fowler kennen, den sie 1996 heiratete. Von nun an konzentrierte sich Kim auf ihre Rolle als Hausfrau und Mutter und begab sich nur noch sporadisch, zusammen mit anderen 80er-Helden wie Paul Young, Curiosity killed the Cat, Visage oder T’Pau, auf Festivaltourneen. Ansonsten zeigte sie sich in einer Gartenpflegeserie des britischen Fernsehens als Naturfreundin und Pflanzenexpertin. Bis sich die deutsche 80er-Heldin Nena entschloß, Kim aus ihrem Gewächshaus zu holen und sie als Stargast auf ihre höchsterfolgreiche Jubiläumstour im Frühjahr 2003 mitzunehmen. So wurde ein neues Kapitel im musikalischen Leben Kim Wildes aufgeschlagen, das, so ist zu hoffe, kreativer und innovativer ausfallen möge, als das meiste zu ihren MCA-Zeiten.

„The Collection“ ist daher auch nur für den peniblen Popchronisten, der schlicht alles aus den 80ern auf CD besitzen muß, von Wert, wie auch für den beinharten Kim Wilde-Fan, der sich durch nichts abschrecken läßt. Der Anhänger intelligenter Pop/Rockmusik sollte sich lieber auf Kims Anfangsphase bei EMI konzentrieren oder abwarten, was Nena aus ihrer britischen Zeitgeistgenossen 20 Jahre danach herauszuholen in der Lage ist. (Ohne Wertung)

Roxy Music - „Live“
(Holger Stürenburg - 26. Juni 2003)
Als zur Jahreswende 2000/2001 drei ältliche Herren namens Bryan Ferry, Phil Manzanera und Andy Mackay – besser bekannt als Roxy Music - mit der Ankündigung vor die Presse traten, im darauffolgenden Sommer zu einer großen Welttournee aufbrechen zu wollen, schüttelte so mancher den Kopf. Die Reaktionen reichten von „Wer braucht das?“ bis „Haben die das nötig?“ Eine rechte Freude wollte bei vielen nicht aufkommen...

Roxy Music zählten zu den stilbildenden Bands der 70er und 80er Jahre. Mancher Musikhistoriker behauptete sogar, die 80er Jahre – besonders, was deren Kühle, Dekadenz und Gediegenheit betraf – hätten bereits 1972 begonnen, als das erste Roxy-Music-Album erschien. Zehn Jahre später – inzwischen hatte viele junge Bands die Lässigkeit, Coolness und schummrige Erotik der Urväter adaptiert - löste sich die Band nach einer wilden, ekstatischen, vor Kreativität überbordenden Dekade auf. Nachkömmlinge wie Duran Duran, Icehouse oder ABC hatten ihre Lektion Roxy Music gut gelernt. 18 Jahre nach ihrer Trennung nun also die Wiedervereinigung des exaltierten Frontmannes Ferry, des eher stillen, experimentellen Gitaristen Phil Manzanera und des Saxophondandys Andy Mackay als Roxy Music. Konnte dies etwas werden?

Es konnte! Die Roxy-Music-Konzerte zählten zu den erfolgreichsten und wichtigsten musikalischen Ereignissen des Jahres 2001, das ansonsten arm an wirklichen Konzerthöhepunkten war. Für ihr rund 2 ½ stündiges Programm verzichteten Ferry und Co. darauf, schlicht Hit an Hit aneinander zureihen; dies hätte womöglich den Eindruck einer matten Oldierevivalshow erwecken können. Satt dessen hatte das Trio, das von Gelegenheits-Roxy-Schlagzeuger Paul Thompson, der britischen Gitarrenlegende Chris Spedding, der bildhübschen Perkussionistin Julia Thronton, sowie Colin Good (key), Zev Katz (b) und Lucy Wilkins (vio, key) begleitet wurde, tief in die Schatzliste seines Repertoires gegriffen und einige, beinahe vergessene Perlen zutage befördert: Songs, die sie zuvor selten „live“ gespielt hatten, die niemals zu echten Gassenhauern geworden waren, aber trotzdem eine persönliche Bedeutung für die Altmeister des Glamrock besitzen.

So vernimmt man auf dem aktuellen Doppelalbum „Live“, das auf der 2001er-Tour mitgeschnitten wurde und dieser Tage bei EAGLE/Edel erscheint, eine Menge vertrackter und schwerverdaulicher Geheimtips wie „Ladytron“, „A Song for Europe“ (mit einem klassisch anmutenden, rund zweiminütigen Pianoeinstieg, gespielt von Meister Ferry persönlich!), „In every Dream Home a Heartache“, „If there is something“ oder sogar das in Richtung Avantgarde tendierende, fast nur auf Mackays Saxophon basierende verschrobene Instrumental „Tara“, bevor – v.a. auf CD 2 – die großen Hits abgefeiert werden. In phantastischer Klangqualität, ohne unnötige Nachbesserungen im Studio, kann der Fan nachempfinden, wie Manzanera mal sanft, mal aggressiv, aber stets in sich und seine Kunst versunken, die Gitarre bearbeitet und sich in ellenlangen Soli oft dem Duell mit Zweitgitarrist Spedding stellt, während Mackay sein Instrument – sei es Saxophon oder Oboe – immer im richtigen Moment in den Vordergrund stellt. Über all dem thront Bryan Ferry (heute 58), dessen Stimme in all den Jahren nichts von ihrem Schmiß und Charme, ihrer Schwülstigkeit und ihrer überkandidelten Arroganz verloren hat.

„Live“ beinhaltet zwar das gesamte Konzertprogramm von der Eröffnung mit „Re-Make/Re-Model“, der ersten Roxy Music-Single überhaupt, bis zur melancholisch/düsteren, vielleicht etwas zu weitschweifenden Zugabe „For your Pleasure“. Das besondere allerdings ist, daß jeder einzelne Song bei einem anderen Konzert mitgeschnitten wurde – und sich hierbei keinerlei Qualitätsunterschiede zeigen.  Mailand, Detroit, Wien, Perth, Vancouver... – 22 Songs aus 22 Städten. Deutschland ist übrigens mit Stuttgart („Virginia Plaine“) und Hamburg („Street Life“) vertreten. (Einen ausführlichen Bericht über das Hamburger Konzert vom 19.09.2001 findet man in „Ronald B, Schill – Der Eisbrecher? – Eine Chronik des Wechsels in Hamburg“ von Holger Stürenburg, Köln 2002)

Der schmackhafte Cocktail aus den genannten Spezialistentipps, den frühen Hits der Glamrockära („Both Ends Burning“, „Do the Strand“, „Editions of you“, „Out of the Blue“) End-70er-Großraumdiscophantasien („Dance away“, „Oh Yeah“) und unterkühlten New Romantic-Lehrstücken („More than this”, “Avalon”) erfreut – trotz aller eingangs erwähnter Zweifel - das Herz eines jedes Rockgourmets. Bryan Ferry, Phil Manzanera und Andy Mackay haben auf ihrer Tournee vor zwei Jahren nicht nur ihre Hits aus besseren Zeiten in perfekter Manier nachgespielt, sondern es gelang ihnen darüber hinaus, den Zeitgeist, den Spirit der Dekadenz ihrer großen Tage auf die Bühne zu bringen und dort auszuleben. 2 ½ Stunden fühlte man sich mitten im Jahr 1980 – kein neues, nach „Avalon“ geschriebenes Stück zerstörte diesen Zeitsprung.

Auf vorliegender Doppel-CD wird – trotz der unterschiedlichen Aufnahmeorte – diese historische Stimmung eins zu eins ins Wohnzimmer übertragen. Alleine für dieses physikalische Wunder ist die volle Punktzahl drin. Hoffentlich belassen es Roxy Music bei dieser einen wie auch einmaligen Wiederkehr. Neue Songs der drei glamourösen Helden würden viel von dem Gefühl zerstören, das das Trio sowohl bei seinen Konzerten vor zwei Jahren als auch auf „Live“ so wundervoll originalgetreu zu zelebrieren in der Lage war.

(Gesamtnote: Bestwertung)
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