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Simple Minds - ,,The Best of Simple Minds"

(Holger Stürenburg - 05. Januar 2001)

Vor kurzem hat an dieser Stelle ein Kollege wahre Lobeshymnen auf das neue Album der Simple Minds ver​öffentlicht. ,,Neon Lights“ war die erste Rückmeldung der Band um Jim Kerr und Charlie Burchill nach fast vier Jahren und beinhaltete ausschließlich müde, uninspirierte Coverversionen von Rock- und New Wave​-Klassikern der letzten 30 Jahre. Ohne o.g. Kollegen zu nahe treten zu wollen, muß doch gesagt sein: Seine Rezension von "Neon Lights" war nahezu die einzige positive, die man so lesen konnte. In allen wichtigen Musikmagazinen Deutschlands wurde das Album gnadenlos verrissen. Und dies geschah durchaus zurecht:

„Neon Lights" konnte mit den Klassikern der schottischen Waveband wirklich nicht mithalten. Denn richtig gut waren die Simple Minds ausschließlich zwischen den Jahren 1982 und 1992, als sie sich nach etwas naiven, aber gekonnten Wave-Anfängen zu einer großen und großartigen Rockband gleichermaßen entwickelten, die in einem Atemzug mit U2 genannt wurde und bis zu ihrem Album "Real Life“ für eine Vielzahl weltweiter Hits gut war. Dieser Periode wird nun auf einer Doppel-CD namens "The Best of Simple Minds" gehuldigt, die ins​gesamt 31 Hits und einen Remix enthält und bei ihrer einstigen Firma Virgin veröffentlicht wurde.

Natürlich sind auch Anfangsversuche wie "Life in one Day oder „I travel' mit dabei, die zwar das Talent der Band zeigten, aber kaum etwas eigenständiges in sich trugen. Richtig los ging es erst 1982 mit dem „New Gold Dream"-Album, das mit romantischen Auskoppelungen wie „Somewhere, somehow in Summertime" oder „Promised you a Miracle“ zunächst die Grufties und Deprimierten dieser Welt begeisterte. „Sparkle in the Rain" erschien im Frühjahr 1984, war weitaus tanzbarer und mondäner geraten als alles zuvor und machte mit “Up on the Catwalk" oder besonders „Waterfront“, einem unterkühlten Discoklassiker der besten Art, erstmals in den allgemeinen Hitparaden von sich reden. Nach und nach erfreuten sich sowohl Freunde des angesagten, zeitnahen New Wave, als auch Fans klassischer Rockmusik an den Klängen der Simple Minds. Diese waren eine fulminante Mischung aus Synthirock, düsteren Keyboardkaskaden, hymnischen Refrains und pathetischen Arrangements. Anfang 1985 gelang der Band der endgültige Durchbruch in Superstarsphären:

„Don't you forget about me" war einer der Sommerhits des Jahres 1985 und beinhaltete alles, was ein Rock​song für die Ewigkeit benötigt. Zwar ist "Don't you" fast der einzige Hit der Simple Minds' den sie nicht selbst geschrieben haben - dennoch gilt er als typisch für Band und Zeitgeist schlechthin. „Don't you" war Teil der Filmmusik des 80er-Melodrams "Breakfast Club", wurde von Produzent Keith Forsey komponiert und sorgte dafür, daß die Band von nun an aus Hitlisten und Feuilletons nicht mehr wegzudenken war. Ende 1985 folgte mit "Once upon a Time" ein weiteres hochgradig erfolgreiches Opus. Fast die Hälfte der Songs wurde ausge​koppelt. So sind auf “The Best of” Singles wie “Alive and Kicking", “Sanctify Yourself", oder “All the Things she said" aus diesem Album vorhanden. Nach einer fast einjährigen Welttournee pausierten die Simple Minds. Zwar gerieten sie mit ihrem dabei mitgeschnittenen Live-Doppelalbum "In the City of Light" 1987 erneut an die Spitze der Hitlisten, aber neue, eigene Songs gab es erst im Frühjahr 1989 - als New Wave und New Ro​mantic längst Geschichte waren. Eine völlig neue Band schienen die Simple Minds damals geworden zu sein. Zwar genauso pathetisch wie zuvor, aber weniger rockig, wild und narzißtisch, statt dessen erstmals politisch waren die Songs des Albums "Street Fighting Years". Es ging um den lrlandkonflikt ("Belfast Child") oder Süd​afrika ("Mandela Day"). Für eine zusätzlich veröffentlichte E.P. nahmen sie Peter Gabriels Anti-Apartheid​-Klassiker „Biko“ neu auf. Auf ,,The Best of' befinden sich neben verschiedenen Tracks aus ,,Street Fighting Years" (u.a. “This is your Land") erstmals auch alle vier Songs jener, eher getragenen, balladesken ,,Belfast Child"-E.P.

Wiederum zwei Jahre später folgte mit der LP ,,Real Life" der letzte Klassiker der längst erwachsen gewordenen Waverocker. Neben Tanzbarem („Let there be Love") und Rockigem („Stand by Love") kehrten Kerr, Burchill und Co. nochmals zu ihrem alten Pathos zurück („See the Lights"). Noch immer liebte man die Simple Minds generationenübergreifend: Bei ihrer Welttournee 1991/92 fand man Grufties, Teenager, Rockfans mitsamt ihrer Eltern im Publikum. Doch dann war auch schon Schluß mit dem Erfolg. New Wave, Rock und Pathos ver​schwanden aus dem Musikgeschehen - Dancefloorpop und Eintagsfliegen beherrschten die Szene. Die letzten beiden Virgin-Alben der Simple Minds („Good News from the next World", 1995 und „Neapolis", 1998)  gingen unter, die Band verlor ihren Plattenvertrag - um sich im Herbst 2001 beim unabhängigen Label Eag​le/CMM mit „Neon Lights" so richtig zu blamieren...

Doch trotz aller fad blickenden Neonlichter der Gegenwart leuchtet der Stern der Vergangenheit der Simple Minds noch immer strahlend hell. Denn „Don't you forget about me", „Waterfront" oder „Somewhere, some​how in Summertime" sind und bleiben echte Klassiker der besten Musik der mittleren 80er. Und Dank „The Best of" kann man diese nun nochmals genießen und für die Ewigkeit auf zwei CDs komprimiert bewahren -leider jedoch nicht nach Erscheinen der Originalsingles sortiert, sondern nur insofern chronologisch, als daß die erste CD die Songs zwischen 1978 und 1985 beinhaltet und die zweite die Werke zwischen 1989 und 1998.  (Ge​samtnote: 1)

The Mighty Wah! (Pete Wylie)

,,The Handy Wahl whole - Songs from the Repertwah!"

,,Wah! - Nah=Poo-The Art of Bluff' (Wiederveröffentlichung)

„Wah! - The Maverick Years 8O/81... and then some!" (dito)

(Holger Stürenburg - 06. Januar 2002)

Pete Wylie (42) gilt als einer der schrulligsten Typen der Liverpooler Popszene. Seit über 20 Jahren krebst er durch das Musikgeschäft, nimmt alle Jubeljahre ein herausragendes Album auf, das meist nur in Spezialistenkreisen punktet - dort aber intensiv - und verleiht seinen Bandprojekten stets die wildesten, obskursten Na​men. Meist steht jedoch sowieso nur Pete Wylie selbst dahinter, der alle Gitarren spielt und sich von No-Name-Musikern begleiten läßt. Als Wah! Heat, Wah!,  J.F. Wah, The Mighty Wah! oder schlicht als Pete Wylie veröffentlichte er seit Anfang der 80er mehrere grandiose Alben, von denen einige soeben von dem britischen Label SANCTUARY, liebevoll aufgearbeitet und mit diversen Bonusliedern angereichert, wiederveröffentlicht wurden. Zudem liegt, eben​falls bei SANCTUARY, eine gekonnt zusammengestellte Doppel-CD mit den 32 besten Songs aus Wylies Kar​riere unter dem Titel „The Handy Wah! whole" vor, die einen phantastischen Überblick über das gesamte Schaffen des exzentrischen Briten darlegt.

Im Dezember 1979 trat Wylie als Wah! Heat erstmals in die Öffentlichkeit und die erste Single "Better Scream" kam auf Anhieb unter die ersten 20 der britischen lndependent-Hitparaden. Ein Jahr später nannte sich Wylie nur noch Wah! und veröffentlichte das Album "Nah=Poo-The Art of Bluff“ Dieses liegt nun, mit sieben Bonustracks bestückt, erstmals auf CD vor. Es beinhaltet eine Mischung aus rauhen, rüden Punkklängen und der düsteren, verspielten Theatralik des untergegangenen Art Rock. Songs wie „Other Boys", „Somesay" oder „Se​ven Minutes to Midnight" sind aufrüttelnd, mitreißend und dramatisch zugleich. Das Album kam übrigens zur Jahreswende 1980/81 bis auf Rang 12 der britischen Hitparaden. (Gesamtnote: 2plus)

Kurz darauf veröffentlichte Wylie eine Kollektion erster lndependenthits von Wah! Heat und früher Demoauf​nahmen der später auf "Nah=Poo-The Art of Bluff' erschienenen Songs unter dem Titel „The Maverick Years 80/81“. Diese Aufnahmen klingen noch roher und ungestümer als die späteren LP-Fassungen, sind aber da​her nur etwas für wahre Fans von Wylie und seinen musikalischen Identitäten (Gesamtnote: 3plus).

Auf der CD-Fassung der „Maverick Years" befindet sich als Bonustrack Wylies erster realer Hit  "The Story of the Blues Part 1 & 2", mit dem er als J.F. Wah Ende Januar 1983 bis auf Rang 4 der britischen Hitlisten gelan​gen konnte. Der insgesamt fast achtminütige Talking-Blues über die Radikalisierung Großbritanniens unter der Regentschaft Margret Thatchers war kein rüder New Wave mehr, sondern verband deren Leichtigkeit mit warmem Soul und gediegener New Romantic jener Tage.

Als 1984 Bands wie Duran Duran oder Spandau Ballet der einst rauhen New Wave Wärme, Romantik Gedie​genheit und Melodiösität hinzugefügt hatten, konnte auch Pete Wylie dieser Entwicklung nicht widerstehen und schuf - diesmal erstmals als The Mighty Wah! - mit dem Album ,,A Word to the Wise Guy" seinen speziel​len Beitrag zur New Romantic der mittleren 80er. Hymnisch, pathetisch, aber immer augenzwinkernd, waren die Songs des ebenfalls bei SANCTAURY neu aufgelegten Albums geraten, von denen besonders das göttliche ,,Come back" und das eingängige ,,Weekends" hervorzuheben sind (Gesamtnote: 1). Mit dem - ich wiederhole -wirklich göttlichen (!) Souldrama "Come back" konnte sich Wylie alias The Mighty Wahl Ende Juli 1984 erneut in den Top 20 der britischen Hitlisten plazieren und auch hierzulande einen Radiohit verbuchen.

Daraufhin verlor Pete Wylie seinen einst gierig erkämpften Plattenvertrag bei WEA, ging zu Virgin und veröf​fentlichte dort zur Jahreswende 1986/87 unter seinem Geburtsnamen das Album "Sinful". Zwar wurde dieses von SANCTUARY (noch?) nicht wiederveröffentlicht, statt dessen befinden sich aber die wichtigsten Songs daraus auf eingangs erwähnter Doppel-CD "The Handy Wahl whole" (wie natürlich auch die besten und in​teressantesten Stellungnahmen Wylies aus seiner Phase zwischen 1979 und 1984!). Songs wie "If I love you", ,,Fortyelevenfortyfour" oder ,,Diamond Girl" (einst nur auf der US-Pressung von ,,Sinful" veröffentlicht) zeigen, daß sich Wylie von der etwas selbstherrlichen, narzißtischen New Romantic in die intellektuellere, epische und düstere Stilrichtung eines Marc Almond oder Morrissey entwickelt hatte. Tanzbarere Rhythmen verband er mit dramatischen, opulenten Arrangements und bitter-süßlichen Texten. In den 90ern machte sich Wylie rar. Es erschien im Herbst 1991 das (ebenfalls bislang nicht wieder aufgelegte) Album „lnfamy" unter dem Namen Pete and Wah! The Mongrel!, das die auf „Sinful" begonnene Linie fortsetzte, aber wesentlich tanzbarer, ryhthmusbetonter und somit natürlich zeitnaher geraten war. Ja, und 2000 feierte The Mighty Wahl ein großes Comeback mit dem grandiosen Album „Songs of Strength and Heartache" (SANCTUARY/Edel), das für den Rezensenten mit fundamentalen Hymnen wie „Loverboy", „Hey Mona Lisa" oder „I still Love you" das beste Popalbum des neuen Jahrtausends darstellt und an dieser Stelle bereits vor einem Jahr zelebriert wurde.

Mal sehen, ob Pete Wylie wieder ein halbes Jahrzehnt verstreichen läßt, bis er auf „Songs of Strength and Heartache" noch eins drauf setzt. Bis dahin sollte sich der wahre Fan von Pete Wylie durchaus die drei wie​derveröffentlichten Alben besorgen, während nahezu jeder Freund guter, eingängiger, gitarrenlastiger Rock ​und Popmusik Made in Britain - auch wenn er von Wylie bislang nicht viel mitbekommen hat - sich umgehend „The Handy Wah! whole" zulegen sollte, um die ganze Karriere eines der besten, aber auch unterschätztesten Waverocker der 80er Jahre und seiner Alter-Egos verfolgen und nachvollziehen zu können.

(Gesamtnote: 1 plus)

The Kinks - diverse Wiederveröffentlichungen

(Holger Stürenburg - 05/06. Februar 2002)

Die vier großen britischen Rockbands der 60er Jahre waren die Beatles, The Who, die Rolling Stones und die Kinks. Während die Beatles auf der Suche nach dem perfekten Popsong in intellektuelle, fernöstliche, und revolutionäre Sphären gelangten, die Stones ihren Rock’n’Roll vor allem auf Sex, Drugs und Rangeleien begründeten und die Who sich mit zwar ansprechenden, aber häufig verquasten und überfrachteten Rockopern verzettelten, blieben die Kinks fast durchgängig auf dem Boden der Realität stehen. Ihre erste große Hitphase feierte die selbst ernannte „People’s Band“ zwischen 1964 und 1971. Die besten Alben dieser Phase, die einst bei dem längst untergegangenen Label PYE Records erschienen sind, wurden soeben von der britischen Firma Sanctuary hervorgezaubert, entrauscht und liebevoll (meist im Originalcover) neu aufgelegt.

Uneingeschränkter Frontmann der Kinks ist bis heute der lakonische Zyniker Raymond Douglas Davies, geboren 1944. Er hat fast alle Kompositionen und Texte für seine Band geschrieben, mit denen die Kinks – wie der „Musikexpress“ einst schrieb -  „zeitlose Meisterwerke der Popmusik“ ablieferten. Ständiger Begleiter war Ray‘s jüngerer Bruder Dave an der Gitarre. Peter Quaife am Baß und Mick Avroy am Schlagzeug vervollständigten die „britischste aller britischen Formationen“ („Stereoplay“). Die Gebrüder Davies wuchsen im Londoner Stadtteil Muswell auf, so daß immer wieder Beobachtungen aus dem kleinbürgerlichen Leben grauer, aber durchaus romantischer Vorstädte Inhalt der Texte von Davies waren. 1963 veröffentlichten die Kinks zunächst einige Singles im zeittypischen Liverpool-Stil, die jedoch völlig untergingen. Erst die freche, laute Davies-Komposition „You really got me“ wurde im August 1964 ein weltweiter Hit – und begründete zudem mit ihren harten, deutlichen Gitarrenriffs den Hardrock. Der Who-Produzent Shel Talmy sorgte künftig für den richtigen Klang der Kinks-Hymnen, die zunächst ein Mischung aus Merseybeat, Rock’n’Roll, Blues und Pop beinhalteten und vorläufig am einheimischen Teenagermarkt orientiert schienen. Erst im Laufe der Jahre avancierten die Kinks zu einer eigenständigen Rockband, bei der zunehmend die Texte im Vordergrund standen, die jedoch durchgehend und konsequent von ansprechender Musik untermalt wurden. Erstes, bei Sanctuary neu aufgelegtes Album ist „United Kingdom“ aus dem Jahre 1966. Es ist ein straightes Rockalbum auf Bluesbasis. Hervorzuheben sind z.B. die Neuaufnahme des traditionellen „Milk Cow Blues“, die eingängige Hitsingle „Till the End of the Day“ und das schnelle „Where have all the good Times gone“, in dessen Text Davies einen Modernisierungsverlierer (das gab’s damals auch schon!) nach den „guten, alten Zeiten“ flehen läßt. Nach und nach sinnierte der Kinks-Frontmann in seiner Lyrik hauptsächlich über Leben, Liebe und Leid des normalen Bürgers, verspottete Adelige und die Oberschicht und verschmolz sich in Rollenliedern mit Personen, die mit ihrer eigenen Situation völlig überfordert schienen. Die witzig-zynische Beschreibung solcher, auf den ersten Blick unbedeutender Ereignisse zeichnete Davies Texte zukünftig aus. Noch 1966 folgte „Face to Face“, das neben zynischen Beatnummern wie „Party Line“ oder „Most exklusive Residency for sale“ erstmals düstere Balladen wie „Rainy Day in June“ beinhaltete. Dies bedeutete: Die Kinks konnten nicht nur rocken, sondern auch träumen. Zu Hits avancierten die Veräppelung des urbanen „Dandy“ und besonders die wunderschöne Großstadtbetrachtung „Sunny Afternoon“, gesungen aus der Perspektive eines jungen Mannes, dessen Freundin gerade abgehauen ist, dessen Steuern vom „Taxman“ einkassiert wurden, der nun nichts mehr besitzt – und schlußendlich am „sonnigen Nachmittag“ im Park sitzt und hofft, noch heute abend suchen ihn große Liebe und noch größerer Reichtum heim.

Nicht besonders gelungen war das Anfang 1967 veröffentlichte Livealbum „Kinks Live at the Kelvin Hall“. Wohl aufgrund damaliger Aufnahmetechniken geriet die LP zum reinen Klangfiasko. Als hätte man einem Studioalbum stetes lautes Gejubel und spitze Teenagerschreie hinzugemischt, gehen Klassiker wie „Dandy“ oder „A well respected Man“ in der Geräuschkulisse unter. Dies mag bei Rockern wie „You really got me“ nicht stören. Bei romantischen Betrachtungen wie „Sunny Afternoon“ aber tut es Zuhörer wie Lied geradezu weh. Bevor sich Ray Davies nicht nur auf das Schreiben kurzer, prägnanter Singles beschränken wollte und seine Gedanken offenbar nicht mehr in einen Song zu passen schienen, so daß er sich in Richtung Konzeptalben, gar Musicals und Rockopern öffnete, erschien noch 1967 das wohl beste, weil vielfältigste und bissigste Album der ersten Kinks-Phase: „Something Else“ integrierte neben Rock und Blues auch Folkanklänge, Marschmusik-Parodien und psychedelische Elemente. Nahezu alle Lieder bewegen sich in einem sehr hohen Qualitätsrahmen. „David Watts“ ist besonders gelungen, jene vor Neid nur so triefende Hymne auf den „Headboy at the school“, den „Captain of the Team“ – mit dem „all the Girls in the Neighbourhood“ ausgehen wollen – aber „David Watts“ kann diesen Wunsch leider nicht erfüllen; er ist schwul. Als einer der besten Kinks-Songs überhaupt gilt „Waterloo Sunset“. Auch die Geschichte des vereinsamten Mannes, der seine Wohnung niemals verläßt und jeden Tag das Treiben am U-Bahnhof Waterloo zu London durch sein Fenster beobachtet und sich dabei „wie im Paradies“ fühlt, ist auf „Something else“ vorhanden. Beim Hören dieses melancholischen Klassikers spürt man geradezu, wie die Herbstsonne an belebten Underground Stations untergeht – so überzeugend ist es Davies gelungen, diese absurde Situation in seinem Lied zu beschreiben!

Vollkommen ungewohnte Kinks bescherte das nächste, 1969 veröffentlichte Album „Arthur or the Decline and Fall of the British Empire“, das erstmals als Konzeptalbum gedacht war. Aus der Sicht des Normalbürgers „Arthur“ erzählte Ray Davies in 13 Songs die Geschichte von Aufstieg und Fall des britischen Weltreichs. Musikalisch zwischen Ragtime, Charleston und Vaudeville-Expermienten auf der einen und traditionellem Blues und Beat auf der anderen Seite, konnten viele – vor allem die jungen – Fans nichts damit anfangen. Feuilletonisten freuten sich, der Mainstream entfernte sich von Ray und seinen Jungs, wie auch Bassist Peter Quaife, der wegen musikalischer Differenzen von John Dalton ersetzt werden mußte. Ausschließlich die fetzige Single „Victoria“ wurde ein – wenn auch nur kleiner- Hit. Zwar blieb Ray Davies seinen Konzeptvorhaben auch 1970 treu, aber er sorgte dafür, daß auf dem nächsten, wiederum sehr epischen Album „Lola vs. Powerman and the Moneyground“ zumindest ein paar eingängige Songs, waren, die wiederum zu Welthits avancierten. Einer davon war die unvermeidliche „Lola“. Ein Lied aus der Sicht eines schüchternen Spätentwicklers, der in einer düsteren Bar in „old Soho“ die erste Frau seines Lebens, „Lola“, kennenlernt. Pech nur, daß diese in Wirklichkeit gar keine Frau ist... „but Lola smiled and took me by the Hand and said: Dear Boy, I’m gonna make you a Man“. Wiederum tobt sich Davies in der Überforderung der von ihm angenommenen Rolle mit der gegenwärtigen Situation aus – zynisch und gewitzt wie eh und je.  Auch zum „Apeman“ kann man Mitschunkeln – der „Affenmensch“ geht durch Großbritannien und weiß gar nicht, was los ist... könnte er doch bloß bald wieder auf den Bäumen Afrikas sitzen, ohne sich mit Politik und Krieg auseinandersetzen zu müssen.

Das eher langweilige Soundtrack-Album mit der Filmmusik zu dem als schwach bewerteten Streifen „Percy“ mit Elke Sommer und Britt Ekland schloß 1971 die Karriere der Kinks bei der britischen Firma PYE ab. Ray Davies wollte sich den USA öffnen, siedelte kurzzeitig dorthin um und unterschrieb mit seiner Band einen Plattenvertrag bei der amerikanische RCA. Dort setzte er den in Großbritannien begonnenen Weg mit Musicals und Konzeptalben fort. Diese klangen mal mährig („Everybody’s in Showbiz“) mal durchaus intelligent und ansprechend („Schoolboys in Disgrace“). Mit den Hits war es jedoch vorbei, Davies schien es sich im Elfenbeinturm gemütlich gemacht zu haben. Erst als Punk und New Wave durch England und USA wehten, die Rockmusik der 70er entschlackten und von ihrem Ballast befreiten, feierten die Kinks ihren zweiten Frühling. Mit Alben wie „Low Budget“ (1979) oder „One for the Road“ (1980) wurden sie von den nachgewachsenen, ungestümen Punk- und Wavebands als Urväter und Vorbilder wieder entdeckt. Doch dies ist eine andere Geschichte.

Die Kinks, deren Mitglieder heute noch aktiv sind – Dave Davies hat erst vor kurzem das hochgelobte Livealbum „Rock Bottom“ veröffentlicht – sind und bleiben trotz ihres Abstechers nach Amerika eine typisch britische Popband. Ihnen ist es gelungen, die Sorgen, Nöte, aber auch Absurditäten und Pingeligkeiten des britischen Normalbürgers in zynische, aber nie bösartige, veräppelnde, aber niemals verletzende Worte zu packen. Besonders ihre Songs der hier beschriebenen Phase sind fast schon als Zeitgeschichte zu begreifen, zumindest aber als soziologische Argumentation zum besseren Verständnis ganz normaler Menschen, jenseits von Adelsstand und Schickeria, geeignet. Nur wenigen Songschreibern ist dies gelungen. In Amerika vielleicht Randy Newman. Hierzulande höchstens Wolfgang Niedecken oder Heinz Rudolf Kunze – die sich beide mit eigenen Stücken oder deutschen Bearbeitungen mehr als einmal vor ihren Idolen verbeugt haben.

Heinz Rudolf Kunze - „Wasser bis zum Hals steht mir"

(Holger Stürenburg - 02. Februar 2002)

Mit seinem neuen Album „Wasser bis zum Hals steht mir“ ist Heinz Rudolf Kunze der große Wurf gelungen. Der politisch unkorrekteste aller deutscher Liederschreiber meldet sich ein Jahr nach seinem letzten Rockpopalbum „Halt“ mit einem größtenteils gesprochenen Konzeptalbum zurück, bei dem die Musik nicht im Vordergrund steht, sondern meist nur zur Untermalung von Kunzes legendären Wortspielen dient. (Dies​mal geht es z.B. um "Schultoleranzen" oder "Fressesprecher"). Gemeinsam mit seinem langjährigen Gitarristen und Produzenten Heiner Lürig und dem Keyboarder Matthias Ulmer, der ihn seit 1996 begleitet, begab sich Kunze im vergangenen Herbst in die „Madagaskar“-Studios zu Hannover, wo er in völliger Ruhe und ohne Hast eine bislang nicht dagewesene Mischung aus Synthesizerklängen und gewohnt bösartigen Reimen - die in Kunzes neueren Popsongs öfter zu kurz kamen - erdachte. Zwar hatte Kunze 1991 mit „Sternzeichen Sün​denbock“ und 1994 mit „Der Golem aus Lemgo“ bereits zwei „literarische“ Alben veröffentlicht; dies aber wa​ren Livemitschnitte aus Kabarettheatern. Erstmals betrat Kunze diesmal ein Studio, um seine textbezogenen Kreationen erst dort einzuspielen - um sie erst später, auf einer Tournee, die jetzt im Februar beginnt, auf der Bühne umzusetzen.

Der Hedonismus der jungen Generation, die Oberflächlichkeit einer Vielzahl besserwisserischer Zeitgenossen, die sich immer schneller drehende (Medien)Welt sind die Themen, mit denen sich Kunze auf „Wasser bis zum Hals steht mir“ gewitzt, oft bösartig, aber auch provokativ verbittert auseinandersetzt. „Nichts ist so erbärm​lich wie die Jugend von heute“ rappt Kunze zu zeitgeistigen Hip Hop-Klängen und dürfte damit den Zorn vieler verhätschelter junger Menschen der heutigen Zeit auf sich ziehen. „Wir sind die ersten alten Leute / die im Recht sind / wenn sie sagen / wir waren besser / denn wir kommen aus besseren Tagen“ heißt es im durchgehend bösen Text. Kunze erklärte dazu gegenüber dem „Hamburger Abendblatt“: „Das ist meine ehr​liche Meinung. Ich habe das Glück gehabt, die große Zeit der Rockmusik mitzuerleben. Was muß sich die heutige Jugend dagegen für einen Mist anhören!“. Doch Kunze bezieht seine Fundamentalkritik nicht nur auf Popmusik: „Im Gegensatz zu den heutigen Jugendlichen hatten wir gewisse Vorstellungen, wie die Gesell​schaft und das Zusammenleben darin aussehen sollte“. Heute hingegen, so Kunze, „beklagen sich nicht nur die Lehrer, daß die Jugend ein derart monumentales Desinteresse an allem hat,... daß man sie gar nicht mehr erreicht“. So hat Kunze mit seiner trashigen Rapparodle, die er selbst als „wertkonservativ und insofern für fortschrittlich“ hält, einen wunden Punkt getroffen; dieses Lied dürfte noch eine Menge an Medienschelten für Kunze nach sich ziehen. Auch die anderen zwölf Stücke der CD - nennen wir sie „Hörbuch“, „Höralbum“, „Popbuch“ ; oder bleiben wir schlicht bei „Popalbum“? - haben es in sich. Beeinflußt von aktuellen Ambientklängen begibt sich Kunze für fünf Minuten und 35 Sekunden in eine „Auszeit“, in der er sich nicht und nir​gendwo zurückmeldet, bezeichnet das allgegenwärtige Schönheitsdenken bissig als den „endgültigen Ozean“ und offeriert „Die Chinesische Wasserfolter“ als ersten Preis einer Quizshow, nachdem er forderte, „Bomben auf alle Vernissagen, Filmprämieren, Echo-Verleihungen“ zu werfen. Zwischendurch gibt es jedoch auch „richtige“ Songs wie die James-Brown-Parodie „Das Ding“, in der er sich in die Rolle eines oberflächlichen Modephotographen begibt. Nett, wenn auch textlich schwer verdaulich, ist der Popreggae  „Argumental“ in dem es heißt: „Wasser bis zum Hals steht mir / das ist der letzte Schrei / ich winke ich / ertrinke nicht ich / winke ich“ - die fröhliche Musik konterkariert das Notleiden im Text. Seinem Faible für die 50er Jahre, in denen er aufwuchs, huldigt Kunze in „Alte Filme“ - einer Kreation aus den bekanntesten, klischeehaftesten Dialogen aus 50er-Jahre-Schinken mit Paul Hörbiger oder Marika Rökk - gekonnt untermalt von typischen, eindeutigen Filmmusiksequenzen, die letztendlich direkt jenen Tagen entstammen könnten. Als Macho, wenn auch mit deutlichem Augenzwinkern, tritt Kunze in seiner speziellen „Liebeserklärung“ auf, deren böse Worte hier nicht zitierfähig sind. Und in „Hallo Deutschland“ wählt Kunze - untermalt von Originaleinspielungen von Erich Honecker, Wilhelm Pieck, Willy Brandt und anderen - die Telephonnummer „70/71-14-18-33-45-89" - aber niemand geht dran...

Beeinflußt von der „Düsseldorfer Schule“ a´la NEU oder Michael Rother, den Einstürzenden Neubauten um Blixa Bargeld oder der New Wave-Experimentalband WIRE aus den späten 70ern, arbeitet sich Kunze durch 40 Jahre Popgeschichte - jenseits allen Mainstreams und aller Hitparadenklänge, näher bei einer ,“verschollenen Jam-Session von CAN“, als bei „Dein ist mein ganzes Herz“ oder „Mit Leib und Seele“. Mit diesem Album wird Kunze bei der von ihm ironisch verdammten Jugend kein Glück haben; es ist gottseidank kein Single​kompatibler Titel dabei. Man kann diese CD nicht nebenbei hören, sondern muß sich Zeit nehmen für Kunzes Gedankenwelt, die sich, immer zynisch, ironisch, aber durchaus auch verbittert, den Weg durch die Boxen bahnt. Kunze ist so uncool wie kein anderer - aber genau dies macht ihm zum Coolsten von allen!

Brian Wilson - “Live at the Roxy Theatre”
(Holger Stürenburg - 25. Februar 2002)

Es war schon ein großes Ereignis, als Brian Wilson, Gründer und einstiger Kopf der Beach Boys, der als einer der begabtesten Popkomponisten der Welt gilt, im Juni 2000 zu zwei Clubkonzerten in das Roxy Theatre nach West-Hollywood lud. Viele Jahre hatte er nicht mehr auf der Bühne gestanden, litt zeitweise unter schweren Depressionen, war Drogen nicht abgeneigt und stand in häufigem Kontakt mit Psychotherapeuten. Seine alle Jubeljahre veröffentlichten Soloalben waren mehr eigene Problembewältigung, denn ansprechende Popmusik, und gingen im Wust mittelmäßiger Neuveröffentlichungen unter. Doch nun wollte Wilson zu neuen Ufern aufbrechen, rief - und alle kamen: Bette Midler und Nancy Sinatra waren genauso im Publikum wie Country​rocker Dave Alvin, Ex-The-Knack-Frontmann Doug Fieger, Jon Bon Iovi oder Peter Buck von REM. Vor diesen hochkarätigen Zuschauern bewies der inzwischen fast 6ojährige Wilson, daß er noch längst nicht zum alten Eisen gehört, seine psychischen Ausfälle scheinbar spurlos an ihm vorübergegangen waren - und vor allem, daß er immer noch rocken und rollen kann wie ein Junger!

Seit kurzem ist die Doppel-CD "Live at the Roxy Theatre" nun auch offiziell in Deutschland erhältlich, nach​dem man sie zuvor nur als US-Import bekommen konnte (Brimel Records/Sanctuary). Auf zwei CDs wurden die besten Momente der beiden 2000er-Konzerte live und ungekünstelt für die Nachwelt festgehalten. Brian Wilson ist seit Anfang der 60er - also seit fast 40 Jahren - als Musiker aktiv. So konnte er bei seinen Konzer​ten auf einen schier endlosen Fundus an Hits, Evergreens und Popmeisterwerken zurückgreifen. Vor allem die Songs, die er für die legendären Beach Boys geschrieben hatte, stehen bei „Live at the Roxy Theatre“ im Vor​dergrund. Aber auch Lieder aus seinen Soloalben kommen nicht zu kurz. Begleitet von den in den USA als Kultband verehrten Wondermints sang und spielte sich Wilson durch 40 Jahre Popgeschichte. Zwar befand sich Wilson stimmlich nicht immer auf dem Höhepunkt; dies glich aber nicht nur seine wunderbare Begleit​band aus, sondern auch er selbst mit einer gehörigen Portion Selbstironie.

32 Songs und ein Interview mit Wilson finden sich auf der Doppel-CD. Zu Beginn rockt er los mit „The little Gin l once knew“, der damals eher erfolglosen Nachfolgesingle zu „California Giris“. Denen huldigt er diesmal natürlich auch. Der typischste aller Beach-Boys-Klassiker ist im Frühjahr 1965 entstanden und gilt als erste Nummer, die Brian Wilson auf LSD geschrieben hat, während die Ballade „This whole World“ im Juli 1970 erstmals veröffentlicht und von Wilson zuvor in der Stille seines Hauses, in verwirrtem Zustand, am Klavier geschrieben wurde. „Till I die" wird allgemein als das persönlichste Lied Brian Wilsons gewertet. Er schrieb es, nachdem er eines Nachts am dunklen Strand stundenlang auf den endlosen Ozean blickte, für das 71er-Album „Surf's up“. Als Brian Wilson im Frühjahr 1964 den Phil-Spector-Hit „Be my Baby" im Autoradio ver​nahm, befürchtete er, dessen kompositorische Qualität nicht übertreffen zu können. Seine damalige Freundin und spätere erste Ehefrau meinte zu ihm, er solle sich darüber nicht aufregen. Entstanden ist daraus der Be​ach-Boys-Hit „Don't worry, Baby", der harmonisch an Spectors Hit angelehnt ist und für „Live at the Roxy Theatre“ in einer schier phantastischen, hochgradig romantischen Fassung aufgenommen wurde. „Be my Ba​by" selbst kommt in einer ironischen Fassung auf der Live-Doppel-CD übrigens auch zum Zuge. „I get around“ sollte zu seiner Entstehung im Juni 1964 nicht nur an Spector, sondern auch an die Beatles angelehnt sein, die sich damals anschickten, die Beach Boys als langjährige Nummer-1 des Rock'n'Roll in Amerika ab​zulösen. Folglich wurde „I get around“ zu einem der größten kommerziellen Erfolge der Band. Der bis heute erfolgreichste Beach-Boys-Song „Good Vibrations“ wurde am 10. Oktober 1966 veröffentlicht und verschlang für damalige Zeiten unglaubliche 75.000 Dollar bei der Produktion. Doch dies zahlte sich aus. Bereits in den ersten vier Tagen wurden 400.000 Singles davon alleine in den USA verkauft. Wie auch bei seinen Deutsch​landkonzerten im Januar diesen Jahres, ist auf „Live at the Roxy Theatre" ein Großteil des Albums „Pet Sounds“ in einer Liveversion enthalten. Die Songs daraus sind bislang so gut wie nie auf die Bühne übertragen worden; dies schien unmöglich. Dennoch - oder gerade deshalb? - gilt „Pet Sounds“ bis heute als eines der besten, wenn nicht gar als das beste Studioalbum aller Zeiten. „God only knows" - damals aufgrund des Wortes „Gott“ im Titel heftig umstritten -, „Wouldn't it be nice“, „Caroline No“ und der instrumentale Titelsong dieses Albums wurden von Wilson und seinen Begleitern auf vorzügliche Weise „live“ zelebriert. Aus Wilsons Solowerken befinden sich auf der CD das poppige, etwas betroffen wirkende „Love and Mercy" und die Ballade „Lay down Burden“, die er für seinen 1998 verstorbenen Bruder Carl geschrieben hatte. Brandneu, d.h. zuvor noch nie gespielt bzw. aufgenommen, sind der Filmmusikbeitrag „This isn't Love" und das spirituelle „The First Time". Die nur auf der deutschen Version des Albums vorhandenen Bonuslieder „Sloop John B.“, ein einstiger Folkklassiker, für den Wilson auf Anraten des Beach-Boys-Mitgliedes AI Jardine ein monumentales Arrange​ment mit allen möglichen Streichern, Percussions und Glockenspielen schrieb, „Help me Rhonda“, von dem es nach seiner Entstehung 1965 zwei Versionen gegeben hatte; eine Spector-beeinflußte und eine eher Folk​lastige, der Partyknüller „Barbara Ann" und eben „Wouldn't it be nice", runden ein wahrlich hervorragendes Album ab, das zeigt, daß einer der größten Komponisten des US-Rock trotz aller persönlicher, gesundheitli​cher und kreativer Tiefschläge runderneuert hervorzutreten in der Lage war - und Tausende Popmusiker überall auf der Welt noch sehr viel von diesem lernen können. Für Beach-Boys-Fans ist „Live at the Roxy Theatre" ohnehin Pflicht, für alle anderen ist die Doppel-CD ein phantastischer Trip durch die Geschichte des amerikanischen Rock'n'Roll. Schlußendlich hervorzuheben ist die sehr gute Klangqualität, die wirkt, als säße man direkt im Konzert!

(Gesamtnote: 2plus)

The Stranglers

“The Stranglers and Friends - Live in Concert" (04.04.1980)

“Death and Night and Blood" (14.04.1985)

(Holger Stürenburg - 26. Februar 2002)

Es gibt ein paar Bands, die immer wieder CDs mit Livekonzerten auf den Markt werfen, um ihren Fans eine Freude zu bereiten und, so ist anzunehmen, der Veröffentlichung illegaler Raubkopien vorzubeugen. So schneidet z.B. Ex-Marillion-Frontmann Fish nahezu jedes seiner Konzerte mit und veröffentlicht die Resultate später auf seinem eigenen Label. Seine Ex-Band stand dem in nichts nach und präsentierte ebenfalls eine Live-CD nach der anderen; auch von Asia oder Big Country gibt es eine Fülle von offiziellen Konzertmit​schnitten zu kaufen. Die britische Punk- bzw. New-Wave-Band The Stranglers reiht sich nun in diese Traditi​on ein und legt in diesen Tagen zwei CDs mit für die Band wichtigen Konzerten vor. Bei der CD „The Strang​lers and Friends - Live in Concert“ (Sanctuary) handelt es sich um einen Mitschnitt des legendären Konzertes vom 4. April 1980 im Londoner Rainbow Theatre - bei dem jedoch nicht Frontmann Hugh Cornwell am Mi​krophon stand, sondern verschiedene befreundete Künstler aus der damaligen Punk-, New Wave- und Rockszene Großbritanniens.

Alle waren im Spätsommer 1979 der Meinung, das folgende Jahr 1980 geriete für die Stranglers zu einem sehr erfolgreichen. Die Band hatte die Jahre zuvor drei Alben veröffentlicht und acht Singles in den britischen Top 40 plazieren können. Im März 1980 sollte sie als erste britische Band überhaupt Konzerte in Thailand und Indien absolvieren und am dritten und vierten April zum 20jährigen Bestehen des Londoner Rainbow Theatre eben dort auftreten. Doch am 1. November 1979 wurde Stranglers-Chef Hugh Cornwell wegen Dro​genbesitzes verhaftet und acht Wochen lang ins Pentonville-Gefängnis gesperrt. So mußten die Konzerte in Fernost abgesagt werden; die Auftritte im Rainbow standen auf der Kippe. Folglich befand sich die Band vor einem finanziellen Desaster; 200.000 Pfund waren drauf und dran verloren zu gehen, zumal Cornwell wegen einer Schlägerei kaum später erneut inhaftiert wurde. Da kam dem Manager eine interessante Idee: Die Rain​bow-Konzerte sollten doch statt finden; jedoch nicht in gewohnter Besetzung mit Cornwell am Mikrophon, sondern mit verschiedenen befreundeten Musikern an seiner Stelle. Während Cornwell bis zum 25. April 1980 im Gefängnis schmorte, meldeten sich eine Menge anderer Rocker und Punker bei genanntem Manager und diese ließen am 4. April 1980 im Rainbow ein Konzert vonstatten gehen, das bis heute zu den wichtigsten und erfolgreichsten der Bandgeschichte gehört. Der Sänger der Punkband Stiff Little Fingers, Jake Burns, war genauso mit von der Partie wie John Ellis, Gitarrist der Vibrators, der bei allen Songs die führende Gitarre spielte. Artrocker Steve Hillage steuerte die Gitarre zu „Something better change“ und „Down in the Sewer“ bei, während der Frontmann der Kunstrocker Van der Graaf Generator, Peter Hamill, die Punkhymnen „Tank“ und „The Raven“ intonierte. Bluesgitarrist Wilko Johnson von der Pubrockband Dr. Feelgood wechselte sich mit Motörhead-Gitarrero Larry Wallis an der Gitarre ab; die New Wave-Sirenen Toyah Wilcox und Hazell O’Connor brachten ihre Stimmen bei „Get a Grip on yourself“, „Hanging Around“ bzw. „Peaches“ und „Bear Cage“ ein. Robert Smiths von The Cure war ebenso dabei wie King Crimson-Sänger Robert Fripp. Als beson​dere Ehre betrachten es die Rest-Stranglers J.J. Burnel (b) und Jet Blank (dr), daß nahezu die gesamte Beset​zung der legendären Blockheads - inkl. Ian Dury persönlich - die Band unterstützte. Herausgekommen war dabei ein Konzert der Extraklasse, das nun in kristallklarer Aufnahmequalität auf CD vorliegt und die frühen, schnellen, harten Erfolgssongs der Stranglers in neuartigen Versionen, gesungen und gespielt von interes​santen Musikern der damaligen New-Wave-Ära, den Fans ins Gedächtnis zurückruft. (Gesamtnote: 2plus)

Nur fünf Jahre später hatten sich The Stranglers endgültig im europäischen Popmarkt etabliert. Sie schworen rüden Punkklängen ab und entwickelten sich zu einer atmosphärischen New Wave-Band. Dazu trug nicht nur ihr erster wirklich großer Hit „Golden Brown“ (Mai 1982) bei, der statt dröhnender Gitarren mittelalterliches Ritterburgen-Flair mit Cembalo und Streichern versprühte, sondern hauptsächlich ihr erstes reales Popalbum „Aural Sculpture“ das im Spätherbst 1984 bei CBS auf den Markt kam. Inzwischen hatte sich der Punk ver​flüchtigt; die Sex Pistols waren tot, The Clash standen kurz vor ihrer Auflösung; nur The Damned hatten es geschafft, mit einer Hinwendung zu Synthesizern und wehenden Gothic-Melodien in der Szene ihren Platz zu behalten. Bands wie Culture Club, Ultravox, Depeche Mode oder OMD raubten dem Punk seine Aggressivität,

verliehen ihm Romantik und Seele und spielten letztendlich die berühmten drei Akkorde nicht mehr auf der Gitarre, sondern auf mannigfaltigen Tasteninstrumenten und Keyboards. Daran orientierten sich von nun an auch die Stranglers, so daß sie zu den Sessions zu „Aural Sculpture“ erstmals eine Bläsersektion einluden und versuchten, besonders warme, romantische Melodien zu komponieren. Heraus kam eines der besten Alben des Jahres 1984; die Singleauskoppelungen „No Mercy“, „Skin Deep“ und „Let me down easy“ führten die Band an die Spitze der Hitlisten. So begaben sich Burnel, Blank und Cornwell im März/April 1985 auf große Euro​patournee - und hatten auch hier die Bläsertruppe von Soul-Romantiker Paul Young dabei. Ihr Konzert vom Sonntag, dem 14. April 1985, im Volkshaus zu Zürich, hat die Band für die Nachwelt festgehalten und nun unter dem Titel „Death and Blood and Night“ bei Sanctuary veröffentlicht. Tatsächlich waren die Stranglers der mittleren 80er nicht mit denen früherer Jahre zu vergleichen. Die „Aural Scuplture“-Songs wie „Uptown“ oder „Punch and Judy“ - nicht nur die genannten Hits - hatten mit Punk nicht mehr viel gemein, auch wenn sie „live“ um einiges aggressiver und heftiger klingen als in den Studioversionen. Auch alten Klassikern wie „Nice'n'Sleazy“, „London Lady“ oder „Something better change“ - dem Eröffner des Livemitschnittes - tat die Hinzugabe von Bläsern und sphärischen Keyboards sehr gut. (Gesamtnote: 2)

An „The Stranglers and Friends - Live in Concert“ und „Death and Night and Blood“ ist die Entwicklung der Stranglers von einer schnellen, harten Punkband zu einer anspruchsvollen, wenn auch leicht verschrobenen Popgruppe sehr gut zu erkennen. Schlägereien oder Drogengeschichten zählten nach 1981/82 zur Vergan​genheit. Statt dessen wurden Hugh Cornwell, J.J. Burnel und Jet Blank erwachsen. „Aural Sculpture“ - und da​mit die daran anschließende Tour März/April 1985 - ist als der künstlerische Höhepunkt der Stranglers zu be​zeichnen. Nach 1986 wurden sie erst seichtere Hitparadenhelden (,,Always the Sun"), bevor sich mit dem 90er-Album „10“ - das mit „Where I live“ gerade mal einen wirklich guten Song enthielt, der zudem nicht von Cornwell, sondern von Burnel gesungen wurde - der Ausstieg Hugh Cornwells ankündigte und die Stranglers 1992/93 mit neuem Sänger zu einer Revivalband unter „ferner liefen“ wurden.

Achim Reichel - „Wilder Wassermann - Balladen & Mythen"

(Holger Stürenburg - 28. Februar 2002)

Der Hamburger Achim Reichel, vor rund einem Monat 58 Jahre alt geworden, zählt zu den Urvätern des Deutschrock. Nach europaweiten Erfolgen als Frontmann der "Starclub"-Band Rattles, die gemeinsam mit den Rolling Stones, den Beatles und anderen 60er-Jahre-Helden auf Tour waren, und einigen verspielten Elektro​nikalben, begann der Gitarrist, Komponist und Sänger 1976 seine Solokarriere mit blueslastigen, rockigen Alben - mit deutschen Texten. Erst verrockte er auf „Dat Shanty Alb'm" und „Klabautermann“ in gekonnter Manier norddeutsche Volks- und Seemannslieder wie „Rolling Home“ oder "Hamburger Veermaster". 1978 knüpfte er sich traditionelle deutsche Gedichte des 18. und 19. Jahrhunderts von Theodor Fontane (,,Herr von Ribbeck auf Ribbeck im Havelland"), lna Seidel („Regenballade") oder Detlef von Liliencron („Pidder Lüng", „Trutz Blanke Hans") vor und unterlegte diese mit Blues, Boogie Woogie und Rock'n'Roll. Später vertonte er auf "Ungeschminkt" Gedichte provokanter junger Lyriker wie Kiev Stingl, Richard L. Wagner oder Jörg Fauser. Mit letztgenanntem ging er von 1981 bis 1986 eine sehr gelungene Kooperation ein: Reichel komponierte zu den düsteren Großstadtreimen des Berliner Untergrundlyrikers bluesbetonte Rockmusik. Mit Erfolg: Die Single "Der Spieler" konnte sich im Frühjahr 1983 sogar in der ZDF-Hitparade plazieren. Nach dem nur in Spezialistenkreisen erfolgreichen 86er-Album „Eine Ewigkeit unterwegs“ wandte sich Reiche eigenen Texten und poppigeren Klängen zu. Folglich konnte er weitere Singles wie „Fledermaus" (1988) oder "Kreuzworträtsel" (1989) in den Hitparaden plazieren. Dort feierte er 1991 seinen bislang größten kommerziellen Erfolg mit der Top-10-Single "Aloha Heja he" und den Folgenummern "Kuddel Daddel Du" und "Auf der Rolltreppe". Doch dies alles war eher Pop und Schlager, denn Rock und Blues. Qualitativ kamen die meisten 90er-Songs von Achim Reichel („Wahre Liebe“ vielleicht einmal ausgenommen) nicht an seine Rock/Gedicht-Verbindungen der späten 70er und frühen 80er Jahre heran. Reichels letztes Album "Oh Ha!" (1995) ging folglich vollkommen unter, zumal Reichel, der sich einst selbst nicht als der geborene Texter bezeichnete, in seiner Lyrik ein Kli​schee nach dem anderen bediente und ihm auch musikalisch nichts mehr eingefallen war, was ihn von Mat​thias Schleim hätte unterscheiden können. Was lag da näher, als sich genau darauf rückzubesinnen, was einst am erfolgreichsten und künstlerisch wertvollsten war. So zog sich Achim Reiche letztes Jahr in sein eigenes Tonstudio "an der Susebek" im Norden Hamburgs zurück, wühlte sich an der Universität durch Gedichte, Bal​laden und Mythologien der letzten Jahrhunderte - und schloß mit seinem aktuellen Album "Wilder Wasser​mann - Ballade und Mythen" genau dort an, womit er Ende der 70er mit seinen Shanty-Bearbeitungen und dem legendären "Regenballade"-Album seine qualitativ besten Arbeiten vorlegte.

Reichel stellte sich die Frage, wie wir Deutschen nach der Wiedervereinigung mit unserer Kultur umgehen sollten, wo unsere Wurzeln lägen. Wenn man deutsche Volkslieder spiele, so Reichel, liefe man immer der Gefahr, in die rechte Ecke gestellt zu werden. Doch könne es nicht angehen, daß 13 Jahre Naziherrschaft die gesamte deutsche Kultur zerstöre. Ein irischer Freund sagte ihm: „Ihr müßt Euch Eure Kultur zurückholen". Und weil Reichel meint, ein Volk sei nicht komplett, wenn es keine Kultur habe, veröffentlichte er nun den "wilden Wassermann". Musikalisch zwar kein Rock'n'Roll mehr - wie noch bei "Regenballade" - dafür aber klassischer, melodiöser Folkrock, in dessen Arrangements des öfteren der Blues hervorschaut. Akustischer Rock steht neben wilden Ska- und Polkarhythmen. Reichel setzte eine Vielzahl authentischer Instrumente wie Mandoline, Saz, Japan Banjo, Flöten und das Triton Muschelhorn ein: sogar ein fünfköpfiges Blasorchester aus St. Petersburg war mit am Werk.

Die Folk- und Rockkompositionen passen sich sehr gut den Reimschemata der Gedichte an. Viele dieser sind sehr bekannt, einige davon haben wir in der Schule auswendig gelernt. Der "Erlkönig" von Johann-Wolfgang von Goethe kommt auf diesem Album genauso zu Zuge wie „Besalzar" von Heinrich Heine. Eduard Mörikes „Geister vom See" legen die düster-mystische Grundlage des Albums dar, die sich fast durchgehend auch musikalisch zeigt. „Die Ballade von der Loreley" - geschrieben von Heinrich Heine - konvertiert von einem Dreiviertel- zu einem Viervierteltakt und wird so eine eingängige, mit Streichern verzierte Popballade. Zum Dylan-ähnlichen Talking Blues avancierten die elf Strophen von Lulu von Strauß und Torney's „Lars Jessen“, zum fröhlichen Rock die "Walpurgisnacht", ein unbekannteres Gedicht von Theodor Storm.

Natürlich ist "Wilder Wassermann - Balladen und Mythen" in erster Linie ein Album für Liebhaber. Freunde klassischer, unverschnörkelter deutscher Rockmusik ohne Anbiederung an den musikalischen Zeitgeist wer​den daran ihre helle Freude habe. Auch tolerante Rezipienten einheimischer Lyrik werden die CD mögen. Und vielleicht wird es Schülern leichter fallen, ein klassisches Gedicht zu erlernen, wenn man es in Form eines ansprechenden Popsongs mitsingen kann. Der Rezensent jedenfalls verdankt es ausschließlich Achim Reichel und seinem 78er-Album „Regenballade", daß er 1983 den "Herrn von Ribbeck" wesentlich schneller "intus" hatte, als seine Klassenkameraden. Und dies könnte sich bei heutigen Schülern dank dieses Albums sicher leicht wiederholen!

Bonnie Tyler - „Total Eclipse - The Bonnie Tyler“

(Holger Stürenburg - 17. April 2002)

Anfang 2002 kursierte eine grausliche Dancefloor-Fassung von Bonnie Tyler's "Total Eclipse of my Heart" durch die europäischen Hitparaden. Ein bislang nicht näher aufgefallener Diskjockey namens Jan Wayne drehte zusammen mit der Sängerin Lena das einst von John Steinman komponierte Rockepos lieblos durch den Tekkno-Wolf und nahm dem opernhaften Stück nahezu alles an Charme und Energie. Aber Jan Wayne's Instanthit könnte auch zur Folge haben, daß man sich intensiver mit der Karriere der heute 51jährigen schot​tischen Rocklady Bonnie Tyler auseinandersetzt, die "Total Eclipse of my Heart" im Sommer 1983 bis an die Spitze der englischen Hitparaden führen konnte. Mit dem brandneuen Doppelalbum "Total Eclipse - The Bon​nie Tyler Anthology" (Castle/Sanctuary) erhält man die Möglichkeit, die geballte Power des „weiblichen Rod Stewart" detailliert und (fast) chronologisch nachzuempfinden. Über 25 Jahre dauert die Erfolgsgeschichte Tylers schon an, die man in vier Phasen unterteilen kann, denen auf dieser Doppel-CD ausführlich gehuldigt wird. Begonnen hatte die blonde Lady mit der Reibeisenstimme Mitte der 70er Jahre mit typischem Pop jener Tage. Dieser klang mal gitarrenlastig, mal balladesk oder schlagerhaft und paßte famos in die damalige Szene zwischen Smokie und Suzi Quatro. Nach ihrer ersten Single „My! My! Honeycomb" gelang ihr noch 1976 der erste Tophit: Die verklärte Popballade „Lost in France", die in England bis auf Rang 9 der Hitlisten gelangen konnte. Mit „More than a Lover" (Rang 27) und vor allem „lt's a Heartache" (Rang 4) konnte sich Lady Tyler nicht nur in Großbritannien, sondern auch in Deutschland und den Beneluxländern etablieren. Hierzulande gehören „Lost in France" und „lt's Heartache" noch heute zu den beliebtesten Klassikern der 70er. „Here I am" (1978) und „Married Man" (1979) festigten Bonnie Tylers Starstatus europaweit. Geschrieben und produziert hatte diese ansonsten eher harmlosen Pophits das Team Scott und Steve Wolf, das sich ähnlich wie ihre Kolle​gen Chinn/Chapman bei Smokie und anderen mit ihrer Entdeckung Bonnie Tyler sicherlich eine goldene Nase verdiente. Als der 70er-Pop zum Ende der Dekade von New Wave und Synthipop abgelöst wurde, war Bonnie Tylers Karriere an einem Wendepunkt angelangt. Ihre letzte, bei RCA veröffentlichte Single „Goodbye to the lslands" wurde weder hierzulande noch in ihrer Heimat ein Erfolg. Es hieß nun: Etwas anderes machen! Und so war Bonnie Tyler einer der wenigen Popstars der 70er, der nicht nur Anschluß an die 80er Jahre finden, son​dern sich qualitativ wie kommerziell enorm steigern konnte. Durch ihre Kooperation mit Meat Loaf's Song​schreiber Jim Steinman verabschiedete sich Frau Tyler vom Pop und fand ihren Weg zu hartem, eingängigem Rock amerikanischer Prägung. Im Frühsommer 1983 erschien bei CBS das Album „Faster than the Speed of Night“' größtenteils geschrieben und arrangiert von Jim Steinman, der sich soeben von Meat Loaf getrennt hatte, und eingespielt u.a. von Musikern aus Springsteen's E.-Street Band. Die erste Single „Total Eclipse...“ geriet in GB auf Rang 1 und zog im April 1983 in die deutschen Top 20 ein; das Album erzielte in GB die Spitzenposition. Die John-Fogerty-Nummer „Have you ever seen the Rain?“ erhielt von Steinman ein funda​mentales Orchesterarrangement verliehen, landete im August 1983 in GB jedoch nur auf Rang 47. Die Briten konnten offenbar mit dem bombastischen Amisound Steinmans nicht allzu viel anfangen. Doch die Arrange​ments Steinmans vertrugen sich hervorragend mit Tylers eindringlicher, aufrüttelnder Stimme - und es schien, als sei die Sängerin in den 70ern mit ihren Schunkelsongs weit unter Wert verkauft worden. 1984 trugen Steinman und Tyler das ebenso bombastische, wenn auch durch und durch tanzbare „Holding out for a Hero" zum Soundtrack des US-Teeniefilms „Footloose“ bei; Rang 20 in Deutschland und Platz 2 in England. Zwei Jahre später endete die bis dato überaus erfolgreiche Zusammenarbeit Steinman/Tyler mit dem Album „Secret Dreams of forbidden Fire" und der gnadenlosen, arienhaften Single „Loving you is a dirty Job, but so​mebody's gotta do it", die in GB ein kleinerer und hierzulande ein mittlerer Hit wurde. Frau Tyler tat sich Ende der 80er mit anderen Songschreibern zusammen, blieb aber musikalisch bei radiotauglichem, amerikani​schem Mainstream-Rock, der jedoch selten die Güteklasse Steinmans erreichte. Es folgten kleinere Hits wie „Hide your Heart" (1988) oder „Notes from America" (1989) - noch immer meilenweit entfernt vom Tralala früherer Tage. Zu Beginn der 90er schien Frau Tyler allerdings genau dorthin zurückkehren zu wollen. Da ihre Erfolge in ihrer Heimat nachgelassen hatten, verlegte sie ihre Karriere nach Deutschland - und begab sich dort in die Hände des geschätzten Dieter Bohlen, der es bislang immer geschafft hatte, jeden noch so inter​essanten Interpreten weichzuspülen und glatt zu polieren. Doch in der BRD gerieten von Bohlen produzierte Schmachter wie „Bitterblue" (1991), „Silhouette in Red" oder „Say Goodbye" zu gut verkäuflichen Hits, die, tagaus, tagein im MOR-Radio gedudelt wurden. Bonnie Tyler hatte sich inzwischen bei 40jährigen Sonst-Wolfgang-Petry-Fans eingeschmeichelt; die Rockwelt - sollte es in den 90ern überhaupt noch eine solche gegeben haben - mußte hingegen ohne sie und ihre whiskeydurchtränkte Stimme auskommen; 1998 erschien ihr letztes Album "All in one Voice", das von der Öffentlichkeit überhaupt nicht mehr wahrgenommen wurde. Vorliegende Doppel-CD beinhaltet insgesamt 37 Hits, Albumtracks und Raritäten aus Bonnie Tylers Viertel​jahrhundert im Showgeschäft. Dies sind hier vor allem ihre 7Oer-Popsongs und einige der mit Jim Steinman erarbeiteten Hits. Auch die Radiorocklady und das Dieter-Bohlen-Opfer späterer Tage kommen zum Tragen. Qualitativ unterschiedlicher, aber immerhin durchgehend anhörbarer Rock und Pop schleichen sich durch die Gehörgänge. Wer sich mit Bonnie Tyler als Gesamtkunstwerk auseinandersetzen mag und zudem allgemein die wichtigsten Lieder der 70er und 80er sein Eigen nennen möchte, sollte sich "Total Eclipse - The Anthology" sofort zulegen. Wer allerdings nur die qualitativen Höhepunkte Bonnie Tylers besitzen will, für den reicht es, „Faster than the Speed of Night" zu erwerben; das Album ist seit einigen Jahren im Midprice-Bereich bei SONY erhältlich.

Simple Minds – “Cry"

Jamie Clarke's Perfect – “Nobody's perfect"

(Holger Stürenburg - am 21. April 2002)

Wer das letzte Album der Simple Minds gehört hatte, befürchtete Schlimmstes: Die einstigen Helden des gitarrenlastigen Stadionrock schienen nur noch die Karikatur einer berühmten Rockband, ein Abziehbild ihrer Selbst zu sein. Auf "Neon Lights" quälten sich die Jungs um Jim Kerr durch ein Dutzend Coverversionen von Rock- und New Wave-Klassikern der 70er und 80er; sie hatten den Rhythmuscomputer eingeschaltet und ihre persönlichen Favoriten lieblos und ohne jegliche Inspiration auf den Dancefloor geprügelt - wo sie gar nicht hingehören! Fast alle Songs von „Neon Lights“ waren kaum intelligenter arrangiert und eingespielt als die nervtötenden 80er-Verhunzungen der No Angels oder von Shaggy. Auf ihrem aktuellen Album „Cry“ spürt man von dieser offensichtlichen künstlerischen Depression gottseidank nichts mehr. Die CD, die am 2. April 2002, unterstützt von einer riesigen Promotionkampagne, das Licht der Welt erblickte (EAGLE/Edel), schließt in vielerlei Hinsicht an die phantastischen Anfänge der schottischen Band an - ohne jedoch altbacken bzw. fern ab der Zeit zu klingen.

Als die Simple Minds nach ihrem 98er-Album „Neapolis“ mangels kommerziellen Erfolges ihren Vertrag bei Virgin verloren hatten, begann Jim Kerr, mehr und mehr Zeit in Italien zu verbringen. Dort kooperierte er mit der einheimischen Dance-Rock-Band Planet Funk, so daß auch einige Songs von „Cry“ in Zusammenarbeit mit dieser Band entstanden. Zunächst, so Kerr, wollte er gar nicht Dancefloor-Elemente mit Mainstream-Rock verbinden. Doch hatten nicht die Simple Minds selbst zu Beginn ihrer Karriere, Anfang der 80er, Rock- und Elektronikelemente miteinander verbunden - und durchaus erfolgreich an den Mann bringen können? Man denke nur an die heutzutage Kultstatus genießenden Alben „Empires and Dance“ (1980) oder „Sons and Fascination“ (1981). In Anbetracht aktueller Epigonen wie AIR schlossen die Simple Minds daran an. So gibt es auf „Cry“ nicht nur eine Kollaboration mit Planet Funk („One Step Closer“), sondern auch ein Zusammenspiel mit Vince Clarke, dem Gründer der 80er-Legenden Depeche Mode, Yazoo, The Assembly und Erasure („The Floating World“). Trotz vieler moderner Tanzelemente, Synthispielereien und Hip-Hop-Schlagzeug bleiben Kerr und Burchill - beide sind als einzige von der Originalbesetzung übrig geblieben - dem Stil, mit dem sie einst berühmt wurden, treu: Hymnischen, wehenden Melodien („New Sunshine Morning“) neben düsteren Waveballaden („Cry again“) oder gar folkähnlichen Kaminfeuersongs wie „Face in the Sun“ - jedoch immer unterlegt mit zeitnahen Rhythmen und Computerklängen. Diese Mischung von Waverock mit angesagten musikalischen Trends freut nicht nur den Freund synthilastiger 8Oer-Klänge, sondern auch Club-D.J.'s und die mit ihnen Tanzenden. Nach dem Blackout mit „Neon Lights“ beweisen die Simple Minds mit „Cry“ endlich wieder ihren Status als zeitlose Rockband, die sich Neuem nicht verschließt, aber ihre musikalische Herkunft nicht verleugnet. Und Jim Kerr's Stimme klingt übrigens auf „Cry“ so jung und kraftvoll wie lange nicht mehr!

(Gesamtnote: 2plus)

Relativ neu auf dem Markt ist das Projekt Jamie Clarke's Perfect - aber auch die drei Musiker dieser Band haben ihre Wurzeln in den 80ern und wenden sich nie von ihnen ab. Die musikalischen Grundlagen des Trios finden sich nicht nur in Punk und Wave jener Tage, sondern vor allem im Bereich traditioneller Folklore iri​schen, schottischen, aber auch ungarischen, gar türkischen Ursprungs. Mitte der 80er sorgten besonders die irischen Pogues dafür, daß sich eine Mischung aus Punk und lrish FoIk in den Hitparaden festsetzen konnte. Jamie Clarke, der Begründer von Perfect, war einst für einige Zeit Mitglied der Pogues. Er heiratete eine deut​sche Frau und ließ sich in Karlsruhe nieder. In Norddeutschland spielte der 38jährige vor kurzem, zusammen mit einheimischen Musikern, ein Album ein, das tatsächlich an die besten Momente der Pogues erinnert, aber auch einen deutlichen Blick auf Rock, Punk und New Wave vergangener Zeiten legt. Fünf eigene Kompositio​nen von Clarke zwischen The Cure und Deacon BIue wechseln sich ab mit akkordeonbetonten Instrumentalfassungen von Pogues-Hits (,,z.B. „Turkish Jam“, „Hungarian Dance“) und Neuaufnahmen klassischer Rock​songs. Neben „Shake Some Action“ von den Flammin’ Groovies hört sich besonders Clarke's Folkfassung des Kinks-Hits „Sunny Afternoon“ im wahrsten Sinne des Wortes „Perfect“ an. Obgleich Clarke selbst nur Gitarre spielt, setzt er bei seinen Arrangements oft und gerne traditionelle Instrumente wie Akkordeon, Mandoline, Banjo oder Fiedeln und Streicher ein. Zwar dürfte „Nobody's Perfect“ glasklar an Hitparaden und Mainstream vorbeischlittern, doch nicht nur Pogues-Freunde, die ihre Helden seit Jahren nicht mehr öffentlich wahrnehmen konnten, und Anhänger typisch irisch-schottischer, düsterer Rockmusik der 80er werden ihre Freude daran haben. Die aufmunternde Grundstimmung des Albums, die zeitgleiche Aggressivität und Verspieltheit bei nahezu allen Songs dürften jedem Fan klassischer, eingängiger Rockmusik ohne Verfallsdatum mehr als nur ein Lächeln entlocken. Und wenn es tatsächlich nur bei einem Lächeln bleiben sollte, dann wird es den ganzen Tag nicht mehr verschwinden (Gesamtnote:  1)

Michy Reincke – „Seeler"

Manfred Maurenbrecher – „Gegengift"

(Holger Stürenburg - 24. April 2002)

Seit fast 20 Jahren kennen besonders die Hamburger Michy Reincke als begnadeten Liederschreiber, Entertai​ner und Charmeur. Der Sänger und Gitarrist steht regelmäßig auf der Bühne des "Schmidt's Tivoli" auf der Reeperbahn, und das Theater ist regelmäßig ausverkauft. Ende 2000 erschien ein überaus erfolgreiches Best​of-Album seiner früheren Band Felix de Luxe und soeben kam Michy Reinckes aktuelle Soloscheibe „Seeler“ (RinTinTin/Edel) auf den Markt. Zwischen 1983 und 1989 beherrschten Felix de Luxe die Hamburger Popsze​ne; ihr „Taxi nach Paris“ gilt bis heute als immergrüner Ohrwurm, der auf keiner Party fehlt. Seit zwölf Jahren ist Reincke solo mit wechselnden Musikern unterwegs und sorgte mit Alben wie „Paris“ oder „RinTinTin“ und vor allem mit melodisch-melancholischen, allerdings typisch hanseatischen Popsongs wie „Für immer blond“ oder „Einmal den Zigeunern hinterher“ dafür, daß melodiebetonter, romantischer Pop mit deutschen Texten in den 90ern nicht in Vergessenheit geriet. Mit „Seeler“ schließt Michy Reincke zwei Jahre nach seinem letzten Album „Tonstrom“ nahtlos dort an. Nicht nur dem gleichnamigen Ehrenspielführer der deutschen Fußballna​tionalmannschaft wollte Michy Reincke mit „Seeler“ ein Denkmal setzten: „Ein Seeler ist derjenige, der „Seeler“ zu den Menschen bringt“, erläutert der Wortschöpfer. „Die Seele“, so Reincke, müsse „als transzendales Ele​ment in unserer mechanischen und kaufmännisch ausgerichteten Welt ihren Platz haben“. Dies klingt zwar ziemlich ideologisch-kopflastig, kommt aber bei Reinckes Liedern ohne große Schnörkel und gut nachvoll​ziehbar zum Tragen: Ein Dutzend neue Songs gibt es auf „Seeler“. Lieder, die mit einfachen Worten positive, romantische Gefühle, aber auch absurde Situationen und abgeklärte Reaktionen darauf beschreiben. So hul​digt der überzeugte Hanseat verliebt der „Reeperbahn“ in frechem Popgewand, behauptet zackig und eingän​gig „Liebe hält die ganze Welt in Atem“ und verbeugt sich ironisch vor einem Möchtegern-Popsternchen: „Toll, toll, toll“. Das ebenso ironische „Move't Eure Körper für mich“ zeigt Reinckes Blick auf die Attitüden der Hip-Hop-Gemeinschaft. Immer wieder gelingt es dem sensiblen Hamburger, auf der Basis perlender Pianos, einschmeichelnder Melodien und sanfter, liebevoller Texte Gefühlslieder zu schreiben, die für die Ewigkeit geschaffen zu sein scheinen. Beispiele: „Zusammen durch die Nacht“, „Juni Juli“ oder die Traumballade „Möchtest Du tanzen?“. Richtig bösartig wird Michy in „Sie war's wert“: Ein Mädchen der Gattung Traumfrau hat dem armen Sänger ein Päckchen Drogen in die Tasche geschmuggelt, behauptete daraufhin, dies sei sei​nes... Nun sitzt er im Gefängnis, hat seine Wohnung verloren - und dennoch betont er zu gitarrenastigem Pop: „Sie war's wert“! Gottlob verzichtet Michy Reincke, der sich selbst durchaus in der Tradition eines Bob Dylan sieht, zumeist auf den Einsatz „moderner“ Instrumente wie Schlagzeugcomputer oder Synthesizer. Statt dessen schrammeln die (oft akustischen) Gitarren, klimpert das Piano und ertönen natürliche Schlag​zeugrhythmen. Auch wenn Reincke es immer wieder bestreitet, so stehen auch seine zwölf neuen Songs für offenbar nur in Hamburg mögliche romantische Kühle gemischt mit Melancholie und starkem Gefühlsüber​schwang in alle Richtungen. Allen, die dies einmal nachempfinden möchten, sei „Seeler“ in aller Form ans Herz gelegt!

(Gesamtnote: 1)

Was Michy Reincke für die Hansestadt ist, bedeutet Manfred Maurenbrecher für Berlin. Der promovierte Ger​manist ist seit 20 Jahren im Musikgeschäft aktiv. Er begann Ende der 70er mit angesagten kritisch​augenzwinkernden Liedermacherepen, tauchte später zusammen mit Spliff-Musikern in die Welt des Mitte der 80er angesagten deutschen Pop mit intelligenten Texten ein - und vermied dabei jegliche Art von Zeigefin​ger- oder Betroffenheitslyrik. Manchem Öko wird sein Müslifrühstück im Halse stecken geblieben sein, wenn er auf „Grüne Raupe“-Events Mauri’s eher wertkonservative Parodien vernahm. Seit einigen Jahren tritt das Liederschreiber-Unikum nicht nur in Berlin (dort regelmäßig!), sondern auch bundesweit solo am Klavier auf und hat sich im Laufe der Jahre eine treue Fangemeinde erspielt. In diesen Tagen erscheint "Gegengift" (LAMU Records); ein reines Pianoalbum, eingespielt von Maurenbrecher auf dem Flügel, den einst Ernst Busch bear​beitete. Wie ein deutscher Tom Waits krächzt, kämpft und stößt sich der 52jährige durch dunkle Kindheitser​innerungen („Mit dem Roller“), mehrschichtige Liebeslieder („Unterwegs“) und analytische Betrachtungen des oberflächlichen Zeitgeists („Sie ist berühmt“). Der ewige Verlierer erhält mit „Gib nicht gleich auf“ eine Hymne verabreicht; Kunze-mäßig absurd wird es in „Vegetarische Küsse“ . Obgleich Maurenbrecher keine plakativen Polithymnen mehr schreibt, wie zu seinen kommerziellen Hochzeiten in den 80ern (oder auch auf seinem hervorragenden 93er-Rockalbum „Kakerlaken“), so ist doch nahezu jedes seiner neuen Lieder hochpolitisch, brandaktuell und zeitnah - gerade, weil Mauri’s flapsiger Pianoblues doch so intensiv den Unwerten der heu​tigen Zeit entgegensteht, also im wahrsten Sinne des Wortes ein ,,Gegengift" gegen Mainstreamkultur und Oberflächlichkeit darstellt. Oft klingen Maurenbrecher-Songs wie Gespräche, wie persönliche Stellungnah​men an ein imaginäres Gegenüber. Und in diesem ,,Gegenüber" erkennen wir uns häufig selbst wieder; wir Normalbürger, denen viele Gegebenheiten des menschlichen Lebens im neuen Jahrtausend immer häufiger merkwürdig und ungerecht erscheinen. Doch bei weitem nicht nur ironisch oder kabarettistisch kommen Maurenbrechers Texte rüber. Er zeigt sich genauso oft als - vielleicht gescheiterter - Romantiker, der in der glücklichen Lage ist, große und übergroße, kleine und kleinste Gefühle unpathetisch, mal sanft, mal durch​aus aggressiv und fordernd auszudrücken: „Bitte gib mir noch ein Zeichen / Dreh Dich um und sprich mit mir / Wie ein Fluß kann ich nicht weichen / Meine Liebe fließt zu Dir“.

Es gibt im deutschen Singer/Songwriter-Bereich kaum (noch) Kollegen, die dazu fähig sind, so eindringliche Worte, so einfühlsame Aussagen über Geliebt- und Verlassenwerden zu finden, wie der kauzige Pianospieler aus Berlin. Auch wenn Maurenbrechers Gefühlsausbrüche mehr dem Kopf entspringen, als - wie etwa bei Michy Reincke - dem Bauch. (Gesamtnote: 2)

The Kinks - “Ultimate Collection"

(Holger Stürenburg - 26. Juni 2002)

Zu früh gefreut! Auch die neueste Veröffentlichung der britischen Kinks - nach den liebevollen Wiederveröf​fentlichungen sämtlicher PYE-Alben, der gelungenen Livekollektion „BBC Sessions 1964-1977“ und dem hart rockenden Solo-Livealbum „Rock Bottom“ von Dave Davies - ist leider wiederum nicht das lang ersehnte Comebackalbum nach fast zehn Jahren Funkstille. Bis zu dessen Erscheinen soll es noch einige Zeit dauern, vertraute Kinks-Chef Ray Davies der Presse an. Zunächst gäbe es zur Jahreswende ein eher textbezogenes Soloalbum von ihm selbst mit anschließender Tour. Erst danach wolle er mal wieder versuchen, den seit Jahrzehnten öffentlich zelebrierten Kleinkrieg mit Bruder Dave zu beenden, und mit den restlichen Kinks ins Studio gehen. Um die Wartezeit zu verkürzen, ist nun für alle Kinks-Fans und solche, die es werden wollen, „The Ultimate Collection“ (Sanctuary/Zomba) auf den Markt gekommen; eine Doppel-CD mit insgesamt 44 (!) klassischen Kinks-Hymnen aus mehr als 20 Jahren. Der Titel allerdings täuscht, denn der überwiegende Teil des Programms entstammt der erfolgreichen Ära der Band beim britischen Label PYE, bei dem sie von 1963 bis 1971 unter Vertrag stand und ihre größten Erfolge feierte. Nur mit zwei Songs („Supersonic Rocket Ship“ und „Celluloid Heroes“) wird den kopflastigen Konzeptalbum-Zeiten der Kinks bei der amerikanischen RCA (1972 bis 1976) gehuldigt und nur ein wenig ausführlicher kommt die Arista-Phase der späten 70er bis mittleren 80er zum Zuge. Danach ist Schluß: Weder die drei Alben bei London/MCA zwischen 1986 und 1989, noch das letzte offizielle Lebenszeichen der Kinks, die grandiose CD „Phobia“ von 1993, werden er​wähnt. Dies ist durchaus ein Wermutstropfen, aber die immerwährende Qualität, Eingängigkeit und freche Ausstrahlung der auf „The Ultimate Collection" vorhandenen geballten Ladung von Hits der britischen Beat​helden entschädigen für derartige historische Ungenauigkeiten. Sicher ist: Das für die Rockgeschichte Bedeut​samste hat den Weg auf das Doppelalbum gefunden: Die Hardrock-Pionierleistungen „You really got me“ und „All Day and all of the Night“ stehen neben den Solohits von Dave Davies („Death of a Clown“, „Susannah's still alive“, „Love me til the Sun shines“). Bei „Waterloo Sunset“ und „Sunny Afternoon“ spürt man 35 Jahre nach Entstehen noch immer Rays ureigene Mischung aus Romantik und Zynismus, als sei es gestern gewesen; die Ballade „Days“ strahlt weiterhin eine einzigartige Abgeklärtheit und Sehnsucht nach Geborgenheit aus, so wie der selbstzerstörerische Neid auf den androgynen „David Watts“ mit gleicher Intensität aus den Boxen quillt, wie zu dessen Entstehungszeiten 1966. „The Ultimate Collection“ beinhaltet mit „Mr. Pleasant“ und „Dandy“ auch die größten Hits der Band hierzulande. Mit „Where have all the good Times gone“ und „A weil respected Man"“ fehlen zwei Klassiker nicht, die zwar niemals zu Singleehren gekommen waren, aber trotzdem zu den heimlichen Hymnen der Kinks gehören. Auch „Sittin' on my Sofa“ oder „I need you“, einst B-Seiten erfolgrei​cher 45er, zählen zu den Geheimtips der Band, während „Lola“ oder „Apeman“ noch heute als typischste und erfolgreichste Hits des Geschichtenerzählers Ray Davies und seiner rockenden Begleiter gelten.

Ende der 70er, als sich Punk und New Wave anschickten, verquastem Artrock und ideenlosem Discopop den Garaus zu machen, wurden die Kinks von den jungen Rockbands jener Tage als Vorbilder und Urväter wiederentdeckt und mit mancher Coverversion geehrt. Nach einigen eher stillen Jahren, feierte die Band ihren zwei​ten Frühling. Zwar nicht alle wichtigen, aber zumindest die kommerziell einträglichsten Beiträge dieser Phase haben den Weg auf „The Ultimate Collection“ gefunden, wenn auch bezeichnende musikalische Zeitzeugnisse der Dekadenwende wie „Give the People what they want“ (1981), „Young Conservatives“ (1983), „Low Budget“ oder „Attitude“ (beide 1979) bedauerlicher Weise nicht bedacht wurden. Doch mit dem romantischen Gitar​renpop „Better Things“, der zickigen 50er-Jahre-Parodie „Come Dancing“ - 1983 bis auf Platz 12 der briti​schen Hitparaden gelangt! -, der abgeklärten Ballade „Don't forget to Dance“ (einer der stimmungsvollsten Untermalungen der Winters 83/84!) und dem auffordernden, hoffnungsvollen „Do it again“ (1984) wird auch jenen Zeiten, als die Kinks als Inspiration für den Wave-Nachwuchs galten, ein gewisser, wenn auch nicht ausreichender Platz eingeräumt. Einst bei London/MCA veröffentlichte Hymnen wie „How are you?“ (1986), „Down all the Days“ (1989) oder SONY-Spätwerke a'la „Scattered“ oder „Did ya“ (beide 1993) wurden aller​dings völlig ausgespart, was zwar nicht den musikalischen, aber den historischen Wert des neuesten Kinks​-Samplers schmälert.

Ausgestattet einem ausführlichen Beiheft, dessen Text (in Englischer Sprache) die gesamte Geschichte der einzigartigen Zeitgeistchronisten um Ray Davies rekapituliert, interessanten, zuvor nicht veröffentlichten Photos und sämtlichen Songs in „24-Bit“ Remastering-Klangqualität, bietet „The Ultimate Collection“ den offenbar größtmöglichen Einblick in die Welt des zynischen, wenn auch immer etwas scheu und schüchtern wirkenden Ray Davies. Dieser gilt zurecht als einer der interessantesten Liederschreiber in der Geschichte des Rock’n’Roll, dessen mal sarkastische, aggressive, mal augenzwinkernd romantische, aber immer intelligent und aberwitzig formulierte Texte noch heute Vorbildcharakter und literarische Bedeutung genießen und letztendlich einen Wert für die Ewigkeit darstellen. „The Ultimate Collection“ ist für Neueinsteiger in Sachen Kinks genauso empfehlenswert wie für Allzeit-Fans der Band, die auf dieser 150 Minuten dauernden Kollekti​on sicher die ein oder andere lange gesuchte Perle entdecken werden. (Gesamtnote: 2)

Münchner Freiheit - „Wachgeküßt – Das Album“

(Holger Stürenburg - 29. Juni 2002)

Als vor 20 Jahren, im „legendären Sommer 1982“, die Neue Deutsche Welle unser Land durchspülte, trat eine Menge von Bands an die Öffentlichkeit, die nur eine Voraussetzung erfüllte: Man sang deutsch und klang „wellig“. Dies alleine reichte für einen Plattenvertrag. Die meisten dieser Gruppen, von denen viele kaum das Niveau einer mittelmäßigen Schülerband überboten, verschwanden nach ein paar Singles und oft kaum einem Album zurecht wieder in der Versenkung; spätestens dann, als es sich Ende 1983 ausge-wellt hatte. Auch die Münchner Freiheit, fünf Männer aus Schwabing, die sich nach der berühmten U-Bahn-Station in eben jenem Münchener Schicki-Micki-Stadtteil benannt hatten, veröffentlichte im Sommer 1982 ihr erstes Album „Umsteiger“. Doch die Jungs um Stefan Zauner (Gesang), der in seiner frühen Jugend gar für zwei Jahre der bekifften Musikkommune Amon Düül II seine Stimme geliehen hatte, und Gitarrist Arno Strobel, besaßen etwas, was all den Fräulein Menkes, PrimaKlimas und UKW’s fehlte: Kompositorische Substanz, lyrisches Können und vor allem ein spezielles musikalisches Konzept – das die Band bis in die heutige Zeit hinein bewahren sollte. Zum 20jährigen Jubiläum der Münchner Freiheit ist soeben bei BMG-Berlin ihr fünfzehntes Album „Wachgeküßt – Das Album“ erschienen, das das erwähnte spezielle musikalische Konzept erneut deutlich macht!

Natürlich klangen auch die ersten Alben der Freiheit neu-wellig, frech und synthibetont. Doch erste kleinere Erfolge wie „Zeig mir die Nacht, Marie“ (1982) oder „Rumpelstilzchen“ (1983) waren nicht am Reißbrett entworfen. Sie besaßen Niveau und Charme,  so daß sie noch heute gerne von der Band „live“ gespielt werden. 1984 erschien mit „Herzschlag einer Stadt“ eine überaus gelungene deutsche Antwort auf New Romantic-Bands a’la Duran Duran, Spandau Ballet oder ABC. Der endgültige Durchbruch sollte zwei Jahre später erfolgen, als der Allzeit-Fetenklassiker „Ohne Dich (schlaf ich heut‘ Nacht nicht ein)“ auf den Markt kam und sich für mehrere Wochen an der Spitze der deutschen, österreichischen und Schweizer Hitparaden halten konnte. Langsam, aber sicher, avancierte die Freiheit zur deutschen Popband Nummer 1. Fast 1500 mal wurden die Musiker daraufhin gefragt, ob sie aufgrund der emotionalen Lyrik, der meist sanften Beschreibung von Gefühlen, Romantik, Alleinsein und Sehnsucht nicht doch eher eine Schlagercombo seien. Natürlich waren die Texte, die meist von Frontmann Stefan Zauner verfaßt wurden, keine hochtrabenden lyrischen Ergüsse über die Übel der Welt; gesellschaftspolitische Themen, Zeitkritik kamen in ihnen so gut wie nie vor. Es ging tatsächlich meist um Verlieben, Verliebtsein, Verlassen und Verlassenwerden. Aber der musikalische Hintergrund war doch alles andere als Schlager. Die Vorliebe der Freiheit für die Beach Boys, die Bee Gees, Chicago oder vor allem die Beatles waren in Komposition und Arrangement kaum zu überhören. Als jedoch der große Erfolg 1986/87 über die Band hereinbrach, lockte der Status als Teeniestars, als deutsche Prae-Boygroup, zu deren Konzerten zunehmend weniger Deutschrockfans kamen und immer mehr frühreife 15jährige Mädchen, immens. Obwohl Lieder wie „Solange man Träume noch Leben kann“ oder „Verlieben, verlieren“ zu Tophits gerieten, in englischen Fassungen halb Europa aufmischten und ein Album nach dem anderen meist kurz nach Erscheinen vergoldet wurde, hatte die Freiheit Ende der 80er Jahre einiges von ihrem Charme, ihrer romantischen Melancholie, ihrer augenzwinkernden Erste-Liebe-Schwärmerei verloren. Sie war ein gewinnbringendes Produkt ihrer damaligen Plattenfirma SONY geworden, lächelte für die „BRAVO“ und mußte sich zunehmend mit dem Vorwurf auseinandersetzen, doch eher banale Schlager denn deutsche Popmusik zu erschaffen. Erst 1992, auf dem Album „Liebe auf den ersten Blick“, wurde die Musik wieder rockiger, die Texte gerieten intensiver, ansprechender. Aber der allgemeine Trend weg von melodischem Pop, hin zu Tekkno, Hip Hop und Dancefloor verhinderte, daß die Münchner Freiheit auch in den 90ern zu den Topbands zählte. Es wurde ruhiger um Stefan Zauner, Arno Strobel und die drei anderen, die allerdings inzwischen soviel Geld verdient hatten, daß sie sich aus München verabschiedeten und nun seit einigen Jahren mit Familie, vielen Haustieren und eigenem Studio in schönen Fincas auf Ibiza leben. Vor einem Jahr wechselte die Münchner Freiheit – nach kaum bemerkten Alben wie „Entführ' mich“ (1996) oder „Schatten“ (1998) - von SONY zu BMG-Berlin, ging daraufhin ins Studio – und besann sich für ihre neueste Produktion „Wachgeküßt – Das Album“ auf ihre alten Traditionen - also auf mehrstimmige Harmoniegesänge, Kompositionen zwischen Paul McCartney und Brian Wilson und unpeinliche, aber überaus romantische und ab und zu sogar wieder leicht ironische Texte über Liebe und Gefühl. In den 13 neuen Songs geht es um die ewige Liebe („Die Liebe lebt“), das unerreichbare Teenidol („Der Star“), Großstadtliebe („In dieser Stadt“) oder gar Kinderprostitution („Wie ein Engel“). Was die Arrangements und die Instrumentierung betrifft, ging man keinerlei Kompromisse mit dem labberigen musikalischen Einerlei des neuen Jahrtausends ein, auch wenn die aktuelle Single „Wachgeküßt“ die deutsche Fassung eines Hits der Boyband Westlife ist. Es gibt keine Dancefloor-Anleihen, kein nervendes Hip-Hop-Schlagzeug und das Ganze strahlt eine hoffnungsvolle Romantik aus, wie es sie offenbar nur in den derzeit auf allen Fronten wiederentdeckten 80er Jahren gab. Man könnte der Münchner Freiheit Anachronismus vorwerfen, aber gerade dieser offensive Widerstand gegen jegliche Art von musikalischem oder lyrischen Zeitgeist beweist, daß es sich bei der Münchner Freiheit – auch im 20. Jahr ihres Bestehens – um eine zeitlose Institution der deutschen Popmusik handelt, die sogar intellektuellen neuen Bands, wie z.B. Blumfeld aus Hamburg, als Vorbild dient. Deren Sänger und Schöngeist Jochen Diestelmeyer bezeichnete Stefan Zauner und seine Jungs als eine der wichtigsten deutschen Popbands, gerade weil sie den Mut aufbrächten, schnörkellos über Liebe und Emotionen zu texten. Dem ist nichts hinzuzufügen! (Gesamtnote: 2)

Udo Lindenberg - “Atlantic Affairs”

(Holger Stürenburg - 30. Juni 2002)

Totgesagte leben länger. Schon oft hatte man Udo Lindenberg, den großen Deutschrocker der 70er und 80er Jahre, abgeschrieben. Sein groß angekündigtes Comeback mit dem „Exzessor“ vor zwei Jahren verlief im San​de; er wechselte die Plattenfirmen so häufig wie seine Liebschaften und war zuletzt mehr als platter Antifa​-Agitator wahrzunehmen, denn als Sänger, Komponist und Arrangeur qualitativ hochwertiger, deutscher Rockmusik. Dies soll sich jetzt ändern, denn Udo - inzwischen auf die 60 zugehend - hat erstmals seit 1987 („Feuerland“) eine neue Rockrevue inszeniert, mit der er versucht, an seine glorreichen Tage mit „Udopia“ (1981) oder „Odyssee“ (1983) anzuschließen. „Atlantic Affairs“ heißen Album (BMG-Berlin), Film und Livepro​gramm, mit denen Lindenberg Lieder von Künstlern, die während des Dritten Reiches Deutschland verlassen mußten, den Fans ins Gedächtnis zurückruft. Seit Beginn seiner Karriere verbeugt sich der Hamburger Paniker häufig mit Rockfassungen von Schlagern der 20er und 30er Jahre vor den großen Komponisten und Textern vergangener Zeiten. So gab es schon 1973 eine knackige Fassung von „Ich bin von Kopf bis Fuß auf Liebe eingestellt“; 1981 verrockte er „Kann denn Liebe Sünde sein?“ in vorzüglicher Manier. Gleiches geschah 1985 mit „Ich brech’ die Herzen der stolzesten Frauen“, bevor er 1988 mit „Hermine“ erstmals ein ganzes Album mit Gassenhauern, Operettenmelodien und Schlagern der gar nicht so „goldenen“ 20er Jahre veröffentlichte. Auch „Atlantic Affairs“ beinhaltet, von vier Ausnahmen abgesehen, ausschließlich neue Versionen allbekannter Klassiker des deutschen Liedgutes der Vorkriegszeit. Rund 15 Ohrwürmer packt Udo in eine Geschichte, die er auf einem Schiff erlebt: Udo macht eine unverhoffte Erbschaft in New York und freut sich auf das große Geld. Aber statt der erhofften Dollars erbt er 20 mysteriöse Koffer - in diesen befinden sich sensationelle Songs aus dem Berlin der 20er Jahre, Noten, Texte, Filme und dazugehörige Geschichten von deutschen Künstlern, die in den 30er Jahren vor den Nazis nach Amerika flüchten mußten.
Diesen längst zu Klassikern avancierten Songs verleiht Udo, gemeinsam mit hochkarätigen Studiomusikern und vielen Gästen, ein frisches Gewand. Die Aktualisierung dieser einst eher sanften Lieder und Schlager ge​lingt Lindenberg oft - aber nicht immer paßt das Arrangement des Jahres 2002 zu den Kompositionen, die immerhin schon 70, 80 Jahre auf dem Buckel haben. Sehr gelungen ist z.B. die Neufassung der Paul-Abraham-Komposition „Bin nur ein Johnny", der Udo ein für ihn typisches, melancholisches Rockgewand ver​leiht: Helge Schneider bläst das Saxophon und Udo nölt wie in seinen besten Tagen. Auch „Kannst Du pfeifen, Johanna“, zuletzt von Ralph Bendix Ende der 60er Jahre zu einem Hit gemacht, kommt cool, ironisch und „typisch-Udo“ rüber. Das englischgesungene „My Ship", geschrieben von Kurt Weill und lra Gershwin, behält durch das trockene Pianoarrangement auch 2002 seinen Charme, „Es sind die finsteren Zeiten“ zeigt in Udos Version, daß dessen Komponist Hanns Eisler offenbar nichts anderes war, als der Tom Waits der 30er und 40er Jahre! Auch ein paar andere Neubearbeitungen sind durchaus ansprechend; aber einige nerven einfach. So mußte „Ich bin von Kopf bis Fuß...“  fast 30 Jahre nach Udos erster Rockversion erneut daran glauben. Lebte das Stück 1973 im Bluesrockgewand deutlich auf, so paßt das heute gewählte kalte Synthi-Rock​Arrangement überhaupt nicht zur lasziven Erotik des Friedrich-Hollaender-Klassikers, zumal auch die Stimme der Gastsängerin Natalie Dorn niemals an das Original einer Marlene Dietrich heranreicht. Auch als sich Udo  1986 das ebenfalls von Friedrich Hollaender geschriebene „Ich weiß nicht, zu wem ich gehöre“ erstmals vor​nahm, klang die Neuaufnahme deutlich frecher, offensiver, eingängiger als die Fassung auf „Atlantic Affairs“. Richtig peinlich wird es bei Udos eigener Komposition „Niemandsland“, bei der Yvonne Catterfield, bekannt als „Julia“ aus „Gute Zeiten - Schlechte Zeiten“, ein durchaus ansprechendes Lied mit ihrer nicht tragfähigen Stimme zu einer Schnulze zwischen Veronika Fischer und Wencke Myhre degradiert. Allgemein hat Udo bei seinen diesjährigen Gastsängerinnen - die sicherlich nicht nur singend auf sein Leben Einfluß haben - Pech gehabt. „Lili Marleen“ etwa wird von der Holländerin Ellen ten Damme derart verhunzt, daß man sich nach nur wenigen Sekunden über alle Maßen nach LaIe Andersen sehnt... Interessant ist Udos Anti-Nazi-Song „Father, you should have killed Hitler“; doch dieser war bereits auf der ersten Auflage von Udos 2000er-Album „Der Exzessor“ enthalten und tauchte nur ein halbes Jahr später auf der Live-CD „Das volle Programm“ auf. Ein dritter Aufguß des gelungenen, weil hoch brisanten und textlich gewagten Rocksongs wäre allerdings nicht nötig gewesen. Zeitgeschichtlich ist dieses Album sicherlich von enormem Wert. Viele Junge Menschen kennen die Hits ihrer Großeltern und Urgroßeltern gar nicht mehr. Auch ist zu bedenken, daß Udo die alten Lieder nicht als Parodie betrachtet, sondern - wie er auch im Gespräch mit dem Verfasser betonte - sich vor ihnen verbeugen, er ih​nen Reminiszenz erweisen möchte, weshalb er ihnen neue Arrangements verleiht, um sie von 1920 nach 2020 zu retten. Dies ist ein edles Anliegen, zumal die Songs der Vorkriegszeit tatsächlich zu den wichtigen Kulturgütern der Unterhaltungsmusik Deutschlands zählen. Allerdings wirken ein paar von Udos Neuaufnah​men auf „Atlantic Affairs“ trotz allem, als sei es letztlich doch die Absicht, die Lieder ins Lächerliche zu zie​hen. Baßlastiger Funk, neuzeitlicher Grunge und kalter Maschinenrock passen einfach zu den meisten dieser Lieder nicht; sobald Lindenberg die Kompositionen jedoch mit klassischem Panikrock verbindet oder er ihnen mit seiner (n)öligen Stimme schmuddelige Erotik und Straßenromantik einimpft, leben sie hingegen deutlich auf und stehen seinen früheren „Verbeugungen“ in nichts nach. Spannender als die Studioaufnahmen dürfte bestimmt die dazugehörige Live-Show werden, bei der Udo neben den Songs aus „Atlantic Affairs" auch seit Jahren nicht mehr gespielte eigene Klassiker wie „Das Gesetz bin ich“, „Riskante Spiele“ oder die schnell rockende Tucholsky-Vertonung „Augen in der Großstadt“ aufführen möchte. Udo „live“ beinhaltet immer eine Unmenge Aussagekraft, Seele, Gefühl, Power - von Aggression bis Romantik. Auf Platte wirken einige von Udos neuen Aufnahmen jedoch maschinell, mehr konzipiert als organisch entstanden, und damit kalt und seelenlos. Und die Gastsängerinnen mögen zwar wie auch immer geartete Vorzüge für den ewigen Lustmolch Udo L. haben; den Mund zum Singen sollten sie Jetzt und in Zukunft besser nicht mehr öffnen!

Dave Ashby – “Looking back"

(Holger Stürenburg -01. Juli 2002)

Die meisten Radiostationen im norddeutschen Raum klingen auf fatale Weise gleich. Ob "Radio Hamburg", "Alsterradio", "Energy" oder "N-joy": Das Musikprogramm dieser Sender wird bestimmt von Billigpop, Dance​floor-Eintagsfliegen, Boygroup-Gesülze und Computerdiven a´la Mariah Carey oder Celine Dion - unterlegt mit nervtötendem, häufig ordinärem Moderatorengequatsche auf dem intellektuellen Niveau der Hamburger Schill-Abgeordneten Katrin Freund. Dem Anhänger traditioneller Rock- und Popklänge ohne Discobums und Synthesizer-Lärm wird radiotechnisch im Norden Deutschlands wenig geboten. Gäbe es da nicht „Radio NO​RA", einen in Kiel ansässigen Sender, der sich vor einigen Jahren von "Radio Schleswig-Holstein" (RSH) abge​spalten hatte - und nun eben diese Musikfreunde mit anderen Klängen begeistert. RSH war einer der ersten privaten Radiostationen überhaupt, ging 1986 auf Sendung und präsentierte eine Mischung aus aktuellen Hits und Oldies. Da die jungen Hörer keine Oldies mochten und der gediegene Freund gehobener Popmusik älte​ren Datums bei Chartspampe Ohrenschmerzen und Ausschlag bekam, wurde aus dem Rumpf von RSH Mitte der 90er "Radio NORA" gegründet. Zunächst legte man die schönsten Popsongs der 50er und 60er, später die der 60er und 70er Jahre auf. Heutzutage, genau gesagt seit Frühjahr 2001, lautet das Motto von "Radio NO​RA": „Die besten Oldies der 60er, 70er und 80er"!

Und diese gibt es rund um die Uhr: Klassiker zum Mitsingen wie „Let's spend the Night together" von den Rolling Stones aus den 60ern, „Lola“ von den Kinks aus den 70ern oder „Summer of 69“ von Bryan Adams aus den 80ern, gemischt mit nahezu allen wichtigen Hits von Smokie, ABBA oder Simon & Garfunkel. Auch weniger Bekanntes, aber durchaus Eingängiges, wie "Winds of Chance" von Mike Batt (1980) oder „I feel like Buddy Holly" von Alvin Stardust (1984) wird häufig aufgelegt. Es überwiegen ruhigere Popsongs und Balladen z.B. von Ralph McTell, Cat Stevens oder Kevin Johnston. Aber auch der Rock'n'Roll kommt bei "Radio NORA" mit Status Quo, E.L.O. oder den Beach Boys nicht zu kurz. Mit derartigen Gassenhauern und Ewigkeitshymnen erfreut "Radio NORA" täglich seine vielen Hörer in Schleswig-Holstein und Hamburg; inzwischen wurde sogar ein extra „Radio NORA Oldie Club“ gegründet, dessen Mitgliedschaft kostenlos ist und die Angemeldeten mit vielfältigen Informationen, exklusiven Clubpartys und Sondertarifen für einige CDs und Konzertveranstaltungen überhäuft. Zwar trauen sich die "Radio NORA"-Macher scheinbar nicht, auch mal speziellere Oldies und Geheimtips auszusuchen und besteht das Musikprogramm Tag für Tag nahezu aus den gleichen Songs - es dürften höchstens 300 bis 400 Lieder sein, die das Programm bestimmen - aber besonders die nette Moderation macht "Radio NORA" zu einem speziellen Hörgenuß. So präsentieren der schnieke Hobbyfußballer Jan-Hendrik Schmelter und die süße Maike Siemen jeden (Werktag-)Morgen „alle zehn Minuten mehr von Wetter und Verkehr“ - dies bedeutet, daß sechs mal pro Stunde die aktuellen Wetter- und Verkehrsmeldungen ver​lesen werden, so daß Autofahrer genau wissen, wo Stau herrscht, Fußgänger und Fahrradfahrer erfahren, ob gleich der große Regen kommt. Jeden Samstag Vormittag präsentiert Radio-Urgestein Helmut Rademacher den "Oldie der Woche", garniert mit den Geburtstagen von Oldiestars aus der Vorwoche. Sonntag morgens gibt es die "Kirchensendung", im Zuge derer von besonderen Aktivitäten aus Pfarreien und kirchlichen Grup​pen in Norddeutschland berichtet wird.

Ein Höhepunkt des "Radio NORA"-Programmes ist die "Oldieparty", jeden Samstag von 20.00 Uhr bis Mitter​nacht, die von niemand geringerem moderiert wird, als von Dave Ashby! Der gebürtige Engländer lebt seit 1988 in Norddeutschland und tritt mehrmals im Monat in der lrish-Pub-Disco "Thomas Read" auf der Ree​perbahn auf, wo er hunderte jugendlicher Nachtlebenfreaks mit Oldies und eigenen Songs, vorgetragen zur akustischen Gitarre, begeistert. Außerdem ist er auf fast jedem großen Oldiefestival zu Gast. Dort versüßt er, ebenfalls solo mit Gitarre, die Umbaupausen zwischen den Starauftritten mit aufmunternden Gesängen. Auch bei der letzten "Radio NORA"-Oldieparty im Mai 2002 in Bad Segeberg erfreute er die über 10.000 Zuschauer. Doch sollte man Dave Ashby nicht auf das Nachspielen von Oldies reduzieren, denn der sympathische Musiker hat zwischen 1987 und 1997 auch eine Vielzahl eigener Songs aufgenommen, die nun - exklusiv präsen​tiert von "Radio NORA" - erstmals auf einem Best-of-Sampler gesammelt vorliegen. „Looking back“ beinhaltet 16 Dave-Ashby-Songs und zwei Maxiversionen als Bonustracks. Während Ashby's frühe Songs “A Tear for the

High Star" (1987) oder „Sorrow" (1988) noch klangen wie eine Mischung aus Rick Astley und Engelbert, so fand der Marc-Bolan-Fan nach und nach seine Eigenständigkeit, die sich besonders in den Fast-Hits „l'll ne​ver cry", „I love you" (beide 1990) oder „Only for you" (1993) zeigte. Tatsächlich wäre "l'll never cry" zur Jahreswende 90/91 beinahe ein Hit geworden. Aber die gekonnte Verbindung von eingängigem Poprock mit düsteren New-Wave-Anklängen war 1990 musikgeschichtlich ziemlich fehl am Platze; in Anbetracht von Müll wie Snap oder Milli Vanilli. So reichte es nicht für den Durchbruch, obwohl sich Eingeweihte zunehmend an Dave Ashby und seinen erfrischenden Popsongs erfreuten. Mitte der 90er spielte Ashby gelungene Neufas​sungen der Oldies „I can see clearly now" (Original von Johnny Nash) und  „When you walk in the Room" (Del Shannon) ein, die ebenfalls auf „Looking back“ zu finden sind. 1997 gab es das wunderschöne, folkloristische „White Cliffs of Dover" und eine etwas fade Fassung des Cranberries-Hits „Zombie", bevor sich Ashby mangels kommerziellen Erfolges auf seine Engagements im „Thomas Read" und bei Oldiefestivals beschränkte. Doch der Mainstream-Rezipient, der in der Zeit von Ashby's Popoffensive, an dessen intelligenten, oft tanzbaren Songs vorbeischaute (bzw. –hörte), hat durchaus etwas verpaßt: Denn Dave Ashby verfügt nicht nur über eine gute, kraftvolle Stimme, sondern ist auch ein intelligenter Songschreiber, dessen Kompositionen fast durch​gehend ansprechend und anregend geraten sind. Über die Hälfte der auf „Looking back" versammelten Lieder sind Popsongs der oberen Mittelklasse - aber ihnen fehlt (vielleicht mit Ausnahme von „Cry“ und „Dover“) eben jenes Fünkchen musikalisches Geschick, was aus guten Popsongs echte Hits für die Ewigkeit macht.

(Gesamtnote - CD: 2minus)
Jason Ringenberg – “AII over Creation”

Jason & the Scorchers – “Wildfires and Misfires"

(Holger Stürenburg - 05. Juli 2002)

So um 1983/84 herum entstand in den USA eine neue Musikrichtung, die traditionelle Countryklänge mit schwitzigem Rock'n'Roll, druckvollem Punk und ab und zu auch sanften Pop- und New Wave-Anklängen ver​band. Zu den Protagonisten dieses sog. „Cow-Punk" zählten z.B. die Beat Farmers, sicher auch The Rainma​kers und entfernt die Hooters. Begründet wurde der „Cow-Punk“ von einer jungen Band aus Nashville namens Jason & the Scorchers. Namensgeber, Gitarrist und Sänger dieser Truppe war Jason Ringenberg, der mit sei​nem zerknautschten Cowboyhut noch heute cooler aussieht als fast jeder in seiner Heimatstadt. Ringenberg und seine Jungs befreiten die gute alte Countrymusik von unnötigem Geplänkel, Spießertum und Kenny​ Rogers-Niederungen. Statt dessen bereicherten sie diese über 150 Jahre alte Stilrichtung mit aktueller Rock'n'Roll- und Punksymbolik und bewiesen, wie schon das „Rockmusik Lexikon“ schrieb, daß „Gitarrenriffs im Stile eines Keith Richards, Countryschmelz a´la Hank Williams, Garagenrock und Punk durchaus zusam​menpassen“. Obwohl Ringenberg bis heute ab und zu noch mal mit den Scorchers auftritt, erschien schon 1992 seine erste Solo-CD „One Foot in a Honky Tonk“ - dies hieß: Solokarriere geht vor Bandarbeit. Vor weni​gen Wochen trat Ringenberg mit seiner aktuellen CD „All over Creation“ (Blue Rose Records) an die Öffentlich​keit, die zwar nicht mehr so rüde, punklastig und aggressiv klingt, wie seine Arbeiten mit den Scorchers, aber dennoch das beste an den Tag legt, was die Countryrockszene derzeit zu bieten hat. Fernab von Mainstream​-Croonern wie Garth Brooks gibt es Rockabilly-Ähnliches („Honky Tonk Maniac from Mars“, „James Dean's Car“), intelligenten Gitarrenrock („Too High to see“), eindringliche Balladen („Bible and a Gun", „Mother of Earth“), traditionellen Countryrock („Camille“) ebenso gediegenen, aber niemals angestaubten Hillybilly („Don't come Home drinkin' (with lovin' on my mind)“) - und einen so gelungen Rockkracher wie „One less Heartache“  hat der zum Balladenonkel mutierte (Ex?)-Rocker Bryan Adams seit zehn Jahren nicht mehr hingekriegt. Übrigens verzichtet Ringenberg durchgehend auf Neo-Rock-Anleihen, Grunge oder sonstigen Krach. Er bleibt sich und seiner Countrymusik, fernab jeglichen Zeitgeistes, absolut treu. Übrigens wird er bei seinen Songs von mal mehr, mal weniger bekannten amerikanischen Musikerkollegen begleitet. Bei „Bible and a Gun“, schon immer ein Pflichtstück bei Scorchers-Konzerten, wirkt dessen Komponist Steve Earle höchst persönlich mit, während die inzwischen weltweit bekannt gewordene Gitarrenrockband Lambchomp zu „Erin's Seed" ihren Beitrag leistet und Todd Snider, einer der interessantesten Vertreter der jungen Sin​ger/Songwriter-Generation, Altmeister Ringenberg bei „James Dean's Car“ unterstützt. Wer Rock'n'Roll ge​nauso liebt wie intelligente Kompositionen und freundliche, eingängige Arrangements zwischen Blues und Country und zudem ein Faible für das „andere“ Amerika, jenseits von Glitter und Glamour, hat, der sollte bei „All over Creation" beherzt zugreifen. Er nennt dann - dies kann man jetzt schon sagen - eine der besten klassischen Rock-CDs des Jahres 2002 sein Eigen. (Gesamtnote: 2plus)

Wer zusätzlich erfahren möchte, was Ringenberg in den wilden 80ern so alles getrieben hat, dem sei das ebenfalls bei Blue Rose erschienene Album „Wildfires and Misfires“ ans Herz gelegt. Zum 20jährigen Jubiläum von Jason & the Scorchers gibt es hier insgesamt 19 Demoversionen und Liveaufnahmen der besten Scor​chers-Songs sowie verschiedenste Raritäten komprimiert gesammelt. Nach ihrem EP-Debüt „Fervor“ (1984) gelang der Band 1985 ein gar nicht mal so kleiner Durchbruch mit dem bis heute unerreichten Album „Lost and Found", das erstmals in voller Blüte die bandtypische Mischung aus Punk und Country an den Tag legte. Es folgten, fast ebenso erfolgreich, „Still Standing“ (1986) und „Thunder and Fire“ (1989); zwei weitere Alben in den 90ern gingen jedoch aufgrund der allgemein schlechten Situation für Rock'n'Roll in der letzten Dekade unter. Viele der besten und bekanntesten Tracks aus dieser Zeit liegen nun in alternativen Fassungen, meist erstmals auf CD, vor: So geht es los mit der druckvollen Dylan-Neubearbeitung „Absolutely Sweet Marie“, gefolgt von der schnellen Eigenkomposition „Shop it around". Im März 1984 wurde der Punk'n'Roll „Lost Highway“ live in New York aufgenommen, während das einst von Johnny Cash bekannt gemachte „Long Black Veil" im Zuge der Sessions für „Lost and Found" im Sommer 1984 eingespielt wurde, aber leider nicht den Weg aufs endgültige Album fand. Im Juli 1985 - zum Höhepunkt ihrer Karriere - traten Jason & the Scorchers auf dem legendären Rockfestival im dänischen Roskilde auf - gemeinsam mit dem Untergrund-Rock'n'Roller Link Wray spielten sie dort eine kraftvolle Version von ... ein, die erstmals auf „Wildfires and Misfires“ veröffentlicht wird. Wer den Song „If Money talks" vor 17 Jahren auf „Lost and Found“ hörte, wird ihn in der Fassung auf der aktuellen CD nicht wiedererkennen. Klingt er im Original wie ein Mix aus Chuck Berry und den Sex Pistols, so avanciert er hier (aufgenommen 1984 als Demo), gesun​gen von Schlagzeuger Perry Baggs, zu einer rührseligen Countryballade und beweist den Humor der sonst so kühl und ernst wirkenden Band. Songs, die bei den Studioaufnahmen zu „Still Standing“ oder „Thunder and Fire“ zwar mit Liebe eingespielt, aber später aus irgendwelchen, bestimmt nicht qualitativen Gründen raus fielen, sowie die „Unplugged“-Version von "Jimmie Rodgers' last Blue Yodel“ und eine witzige Rockfassung von Kenny Rogers' Allzeit-Hit „Ruby, don't take your Love to Town", gemeinsam dargeboten mit Rick Richards von den 1986/87 auch in unseren Breitengraden erfolgreichen Bluesrockern Georgia Satellites, beschließen eine überaus gelungene und nicht nur für den absoluten Scorchers-Liebhaber geeignete Kollektion aus den besten Tagen einer der interessantesten amerikanischen Rockbands der 80er Jahre (Gesamtnote: 1)

Konzert - Eric Burdon & the New Animais

Hamburg - Stadtpark - Open Air (05.07.2002)

(Holger Stürenburg -06. Juli 2002)

„In Hamburg bedeutet Hochsommer bereits, wenn es mal nicht regnet", meinte lachend der Eisverkäufer, als sich letzten Freitag Abend der Himmel über der gemütlichen Open-Air-Arena im Stadtpark zusammenbraute und dunkle Wolken den Eindruck erweckten, es sei bereits Nacht. Fast den ganzen Tag lang hatte es geregnet, seit zwei Stunden war es gottlob trocken, aber jeder befürchtete Schlimmstes. Gebannt wanderte der Blick der rund 800 anwesenden Zuschauer von Bühne zu Himmel und wieder zurück. Hat der Wettergott Erbarmen mit den Hamburger Bluesrockfreunden, die sehnsüchtig auf die x-te Rückkehr ihres Helden Eric Burdon warteten, der an diesem Abend mal wieder angetreten war, seine immer noch recht zahlreich vorhandenen Fans mit Rhythm'n'Blues, weißem Soul und klassischem Rock zu begeistern? Petrus erbarmte sich - aber ein Gewitter brach dennoch los, wenn auch, zum Glück, „nur“ ein musikalisches: Um zehn vor acht erschien ein munterer, ganz und gar nicht deprimiert oder abgeschlafft wirkender Eric Burdon auf der Bühne... und, was in den kommenden 90 Minuten statt fand, war tatsächlich ein reinstes Gewitter an Bluesrock erster Güte. Zwar sah das inzwischen 61jährige Stehaufmännchen des Blues mit mittellangem Popelinmantel und kleinem Bierbauch inzwischen ein bißchen aus wie ein alternder Chemielehrer (Gruß an Herrn Grumbach!), aber, was Stimme, Stimmung, Charisma und Ausstrahlung betraf, zeigte Burdon all den jungen Nachwuchsrockern, wer der Herr im Haus des weißen Soul und des tiefschwarzen Blues ist.

Fast 15 Jahre nach seinem letzten Studioalbum „I used to be an Animal" hatten viele den Begründer der le​gendären Animals schon beinahe abgeschrieben. Denn Burdon hatte die üblichen Rock'n'RoII-Krankheiten von Suff über Drogen bis Frauengeschichten seit den 70er Jahren in intensiver Weise durchlebt, aber zwi​schenzeitlich auch bewältigen können. Jahr für Jahr gab Burdon seitdem überall auf dem Planeten ein Konzert nach dem anderen - und doch: immer wieder zog es ihn zurück nach Hamburg. Denn dort hatte er Mitte der 80er, nachdem sich Udo Lindenberg rührend um seine ins Stocken geratene Karriere gekümmert hatte, in einer Künstler-WG mit Neil Landon und anderen Helden der hanseatischen Bluesszene gewohnt und musi​ziert. So war seine Station in der Hansestadt am 5. Juli 2002 kaum etwas anderes als ein großes Familientref​fen.

Mit „Don't bring me down" ging es kraftvoll und eindringlich los; eine junge Band (git, b, dr, key/vio) - die Musiker waren oft nur halb so alt wie der Meister selbst - begleitete mit ausgeschlafenem, druckvollem Spiel und ellenlangen Soli - jeder durfte sich mindestens einmal während des Sets an seinem Instrument bis zu zehn, 15 Minuten austoben! - einen Mann, der Rock'n'RoII-Geschichte geschrieben hat.

In der letzten Zeit waren viele Gerüchte aufgetaucht, Eric Burdon's Stimme klänge bei weitem nicht mehr so intensiv und „schwarz“ wie einst. Doch Burdon strafte alle Kritiker Lügen: Trotz inzwischen 61 Jahren sang er

- zumindest an diesem Abend - wie ein junger: Von Blues-(Un)tiefen über zickiges Soul-Geröhre, sympathi​sches „Oh, Lord, why don't you help me“-Gejammer und gar Stakkato-Gesang beherrschte Burdon alle Höhen und Tiefen des Blues. Hit auf Hit präsentierten er und seine „New Animals“: „See See Rider“, „Don't let me be misunderstood" (diesmal in einer Reggae-Fassung!), „When l was young“, „Spill your Wine“ und Burdon's vielleicht eindringlichsten Song über die zerstörende Öde einer Industriestadt: „We've gotta get out of this Place“!

Er coverte die Stones („Not fade away“) und John Lee Hooker („Boom, Boom“), präsentierte sogar einen Song aus seinem kommenden neuen Studioalbum („Over the Boarder“, eingängiger US-Rock zwischen Glenn Frey und Huey Lewis!), der vom Publikum durchaus wohlwollend aufgenommen wurde, und ließ das Konzert mit einem versöhnlichen „San Francisco Night“ ausklingen. Das Publikum sang die Refrains intensiv und aus voller Kehle mit; interessanter Weise hatten sich neben vielen leder-bejackten Alt-68ern auch eine Menge junger Leute um die 30 in feinen Sakkos, mit Yuppiefrisur, im Stadtparkrund eingefunden. Diese Tatsache zeigt, daß inzwischen wohl auch die Generation des Rezensenten nach und nach zu lernen scheint, was wirklich gute Musik ist - und was eben nicht.

Als Zugabe gab es zunächst ein augenzwinkerndes „Good Times“ - bevor Burdon jenen Song anstimmte, der wohl auf ewig mit ihm verbunden sein wird: Die volkstümliche Moritat über ein Bordell in New Orleans, das vor rund 35 Jahren dafür sorgen sollte, daß Burdon von heute auf mor​gen ein Star wurde: „The House of the Rising Sun“ - zelebriert in fast achtminütiger, eindringlicher Version, die die vielen, selbst erlebten Leiden des Bluesshouters deutlich offenbarte; bevor Musik vom Band anging und Burdon fröhlich und ausgeglichen, aber nach Ansicht der meisten Fans nach nur 90 Minuten viel zu früh, die Bühne verließ. Sein schier unerschöpfliches Repertoire hätte des dreifache an Zeit hergegeben!

Eric Burdon bewies mit seinem Hamburger Konzert, daß er noch lange nicht zum alten Eisen gehört, auch im sechsten Lebensjahrzehnt in der Lage ist, den Blues zu singen, zu spielen - und auch zu leben. Wenn alle Zuschauer, die an jenem dunklen, mit Wolken vergangenen Abend den Weg in den Stadtpark gefunden haben, auch seine neue CD kaufen werden (für die er gerade einen Vertriebspartner sucht!), und sich dies auf allen Stationen seiner derzeitigen Deutschlandtournee wiederholt, könnte das neue Album tatsächlich noch mal ein richtiger Hit für Burdon und seine New Animals werden. Zu wünschen wäre es ihm!

„Verschwende Deine Jugend"

- Punk und New Wave in Deutschland (1977 bis 1 983) -

(CD und Buch)

(Holger Stürenburg -15. Juli 2002)

Deutschland im Sommer 1982: So eben haben rund 300.000 Menschen im Bonner Hofgarten gegen den NATO-Gipfel demonstriert; Helmut Kohl trifft sich in gleißender Augusthitze immer öfter mit Hans-Dietrich Genscher, um die letzten Formalitäten der „Wende“ zu erörtern, die eigentlich nur noch eine Frage weniger Wochen ist. Der Rezensent hält, gerade elf Jahre alt geworden, einen zeittypischen Hitsampler von „Ariola Super 20“ oder „K-Tel“ in der Hand. Darauf befinden sich die Hits des Sommers: Frl. Menke, Markus, Hubert Kah, Rheingold, UKW. Dies ist meist nicht wirklich gut, im Grunde genommen singen diese Leute 50er-Jahre-Schlager mit tanzbarem Rhythmus unterlegt, ein paar aktuellen Synthiklängen und recht tumbem deutschen Text. Das ganze nennt sich Neue Deutsche Welle und brennt 1981/82 förmlich in der Luft.

Aber auf solchen LPs befinden sich auch ein paar wirklich gute Stücke: Beispielsweise „Ein Jahr (Es geht voran)“ von Fehlfarben oder „Kebab-Träume“ von der Deutsch-Amerikanischen Freundschaft (DAF). Derarti​ges wurde nach und nach von der Jugend des Sommers 82 als Zeitgeistthema für sich entdeckt; von linksan​gehauchten Friedensfreunden genauso wie von unpolitischen Teenagern und bürgerlichen Kids, deren Eltern die geistig-moralische Wende kaum noch erwarten konnten. Der damals elfjährige Verfasser war sich sicher: Auch solche, eher aggressiven, hymnenhaften Lieder, die einfach spannender und aussagekräftiger klangen als Hubert Kah und UKW, müssen wohl das lückenlos ge​plante Ergebnis der Mitte 1981 von der Industrie entdeckten und seitdem mächtig gepushten Neuen Deut​schen Welle sein...

„Da sind die Musiker, da ist das Stück, lern den Text und kämm' Dich vernünftig“. Nach diesem Motto seien, so Jäki Eldorado, seines Zeichens Deutschlands erster Punk, die meisten Gassenhauer der NDW 1981/82 ent​standen: Deutscher Text, schief angehauchte Schlagermelodie, Synthis und Drumcomputer - fertig war der NDW-Hit. Und es verging im Sommer 1982 kaum ein Tag, an dem keine neue, von der jeweiligen Firma in den höchsten Tönen angepriesene NDW-Single auf den Markt kam...

Der fundamentale Unterschied zwischen UKW oder Markus auf der einen und Fehlfarben oder DAF auf der anderen Seite war auch dem Verfasser nicht bekannt. Bis heute - bis er, 20 Jahre danach, das Buch „Ver​schwende Deine Jugend“ von Frank Teipel zur Hand nahm (Suhrkamp; ISBN 3-518-39771-0; E 12.50.-) und innerhalb von nur 24 Stunden regelrecht verschlang.

Darin ist z.B. zu lesen, daß Gruppen wie DAF, Fehlfarben oder Palais Schaumburg, die im neuen deutschen Zeitgeist des Jahres 1982 kurzzeitig auch von den Massen geliebt wurden, einen völlig anderen Hintergrund aufwiesen als Frl. Menke und Co. Daß Jedes Stück eine eigene, spezifische, oft höchstpersönliche Entste​hungsgeschichte besaß und nicht am Reißbrett der etablierten Plattenfirmen entworfen worden war, nur um die schnelle Mark zu machen. „Apokalypse (Ernstfall)“ von Fehlfarben, „Computerstaat“  von Abwärts und sogar „Fred vom Jupiter“ von Andreas Dorau - übrigens der erste NDW-Beitrag, der schon 1981 im Radio rauf und runter ge​spielt wurde - hatten sich entwickelt aus einer puren, unverblümten Trotzenergie der Mitte der 60er Jahre geborenen Jugend gegen das alles beherrschende, aber stinklangweilig wirkende, puritanische, besserwisse​rische Hippietum, das ewige Diskutieren, die sozialromantische Sichtweise der 68er, alles könne gut werden, wenn man es ideologisch nur richtig anstellt.

Der Widerspruch gegen die verkopfte Schöngeistigkeit der 68er hieß Punk. Punk war ironisch verbrämte An​archie, das Spielen mit und letztendliche Brechen von lange aufgestauten Tabus, natürlich auch Gewalt und Hedonismus - aber auch und gerade der Wunsch, harte, schnelle, progressive Rockmusik endlich einmal mit der eigenen Muttersprache zu verbinden. Nicht nur dies: Viele junge Leute wollten damals eine eigenständige deutsche Musikkultur kreieren; zwar durchaus beeinflußt von angloamerikanischen Vorbildern, aber doch geboren und entstanden im und aus dem Herzen der BRD - was dann, ein paar Jahre später, von der Platten​industrie gnadenlos ausgeschlachtet wurde. Die dann eintretende Überkommerzialisierung der einst so idealistischen neuen deutschen Unterhaltungsmusik führte spätestens 1983, als jede Band, die deutsch sang und einigermaßen wellig klang, ob sie musizieren konnte oder nicht, Platten veröffentlichen durfte, zum frühen Tod des einst so hoffnungsvollen Phänomens deutscher New Wave. später: Neue Deutsche Welle. Dank der Übersättigung befand sich in den ersten Wochen und Monaten des Jahres 1984 so gut wie kein deutsch gesungener Rock- oder Popsong mehr in den hiesigen Single-Top-10.

Über die Entstehung und Entwicklung von „Punk und New Wave in Deutschland 1977 bis 1983" (Untertitel) hat der Journalist Frank Teipel bereits erwähntes Buch „Verschwende Deine Jugend“ geschrieben. Ein „Doku-Roman“, wie er sagt. Der Autor selbst enthält sich jeglichen Kommentars. Das über 370 Seiten lange Werk ist eine schlichte Sammlung von O-Tönen und eigenen Stellungnahmen der Protagonisten der neuen Deutschen Musik jener Tage - Ausschnitte aus von Teipel in der Jetztzeit geführten Interviews, die er aus insgesamt 1200 Manuskriptseiten zu einem chronologischen, durchaus romanartigen, sofort fesselnden Text zusam​mengestellt hat. Und das wichtigste bleibt: Das Buch enthält keine hypertrophen Aussprüche von annodazumal, sondern nur rückblickende Aussagen der inzwischen oft schon 40 bis 45jährigen Männer und Frauen, getätigt in den letzten zwei, drei Jahren auf Nachfrage Teipels.

Von den Helden von damals machen übrigens nur noch sehr wenige Musik, manche arbeiten bürgerlich als Wertpapieranalyst oder noch immer „in undurchsichtiger Position bei Rank Xerox“ (Fehlfarben's Peter Hein). Ein paar landeten in der Psychiatrie, einer wurde selbst Psychiater, wiederum andere gingen als Musikjour​nalisten zu Funk und Fernsehen oder managen Nachwuchs-Rapper und Tekknohelden. Alle sind sie Kinder ihrer Zeit, die den Punk bis zum Exzeß betrieben hatten - und auf einmal, nach Autounfällen, der totalen geistigen wie materiellen Verarmung oder Psychiatrieeinweisungen an einem Nullpunkt standen. Nicht alle konnten mit ihrem frühen Ruhm umgehen, einige beherrscht sogar ein Haß auf jene Zeiten. Andere waren verschwunden, haben viele Jahre geschwiegen und liefern nun ihren speziellen Beitrag zum viel gepriesenen 80er-Jahre-Revival: DAF haben am Vorabend der Loveparade im Berliner Club ,,Casino" ihr erstes Konzert seit

1986 gegeben; Fehlfarben begeben sich im Herbst diesen Jahres in Originalbesetzung auf eine ausgedehnte BRD-Tournee...

Begonnen hatte alles Anfang 1977. Als in Großbritannien die Sex Pistols und in Deutschland die RAF wüteten, trafen sich im Ratinger Hof zu Düsseldorf junge Leute, oft nur 16, 17 Jahre alt, mit immenser Wut im Bauch, zum gemeinsamen Rumhängen und später: Musizieren. Nach Erscheinen der ersten LPs von The Damned, der Ramones oder The Clash wollten diese Jugendlichen zunächst die Schockwirkung, den Nihilismus der britischen bzw. amerikanischen Punkbewegung nach Deutschland holen und auf der Basis der berühmten „drei Akkorde“, die letztendlich jeder auch ohne jahrelangen Musikunterricht zu spielen in der Lage sah, auch hierzulan​de ihren Unmut über sich, ihr Umfeld und ihre Situation aus sich heraus schreien. Feindbild der frühen Punks waren nicht nur Rocker und Teds - mit denen es fast wöchentlich heftige Prügeleien gab - sondern auch und besonders Hippies, Kommunisten und die sich damals gerade formierenden Grünen und Alternativen. So hießen die ersten Aufnahmen der Düsseldorfer Punkband S.Y.P.H. „Zurück zum Beton“ oder „Industriemäd​chen“. In deren gar nicht mal so banalen Texten wurde eine pure Fabrikschlotromantik, letztendlich eine of​fene Rebellion gegen alles, was Öko hieß, betrieben. So eine Haltung mußte auf die Ökofreaks und „Lachleute & Nettmenschen“ (so ein weiterer Titel von S.Y.P.H.) bei den neu entstehenden grünen Basisgruppen mehr als nur provokativ gewirkt haben: „Neben dem Kernkraftwerk ham wir uns heiß geliebt / neben uns hat der Schnelle Brüter gepiept“.

Auch das traditionelle Links/Rechts-Schema wurde von den Punks versucht zu brechen. Obgleich bei vielen der von Teipel Befragten einstige Sympathien für die RAF deutlich wurden, die spätere Sängerin von Ideal, Inga Humpe, selbst beinahe bei den Terroristen gelandet wäre, und Andreas Baader manchem Punk als Idol galt, „alleine weil der alles andere als ein Hippie war, sondern totales Dandytum“  (J. Eldorado), spielten viele frühe Punkbands intensiv mit der Symbolik des Nationalsozialismus. Der stampfende, harte Rhythmus, etwa bei DAF, war nahezu eins zu eins von Marschmusik übernommen worden, dazu grölte DAF-Frontmann Gabi Delgado Textfetzen wie „Tanz den Mussolini, Tanz den Adolf Hitler“ oder „Die lustigen Stiefel marschieren über Polen“, garniert mit zur Unkenntlichkeit verzerrten Hitler-Reden. Fehlfarben hingegen kleideten sich gerne in eintönigen, uniformen Matrosenanzüge, Palais Schaumburg aus Hamburg provozierten mit Kurz​haarschnitten, schneidender Kälte und zackigen Bewegungen auf der Bühne. Es wurden Härte und Einheitsi​deologie des Nationalsozialismus überzogen dargestellt und mit der Coolness und provokativ aufgesetzten Gefühllosigkeit der frühen 80er Jahre verbunden. Oft gab es Plattencover, die gleichzeitig Hakenkreuze und den RAF-Stern abbildeten. Provokation ohne Grenzen, ohne ideologischen Überbau und seitenlange Thesen, war die Grundstruktur des Punk. Zwar diskutierten die Soziologen und 68er-Gutmenschen aller Orten intensiv über diese neuen Merkwürdig​keiten; die Industrie hingegen entdeckte - trotz aller ideologischer Ablehnung der von ihnen „gekauften“ Mu​siker - bald jene Mode- und Musikrichtung für sich und bot derartigen Bands ab  1981 eine breite Plattform, verbunden mit Geld, Öffentlichkeit und schnellem Ruhm.

Bevor die WEA's EMI's und Polydor's dieses Landes auf die Neue Deutsche Welle aufmerksam wurden, fun​gierte der einstige Autor des Musikmagazins „Sounds“, Alfred Hilsberg, als einer der Hauptmentoren der neuartigen Klänge. Er veranstaltete Festivals wie z.B. „Wall City Rock“ (mit u.a. S.Y.P.H., Mittagspause und Male) 1978 in Berlin, „Into the Future“ (mit u.a. Hans-a-Plast, PVC, Kiev Stingl, DAF) 1979 in Hamburg oder „Belehrung und Unterhaltung“, 1980 ebenfalls in Berlin (mit Der Plan, DAF, Fehlfarben etc.). Diese Konzerte endeten zwar fast immer mit der Erstürmung der Bühne durch aufgebrachte Fans und heftigsten Schlägerei​en, schweißten aber die Szene zusammen und machten nach und nach auch die breitere Öffentlichkeit auf jene musikalischen Neuerungen aufmerksam. Zudem gründete Hilsberg das Independent-Label „Zickzack“ und veröffentlichte 1980/81 fast jeden Tag eine Platte mit mal mehr, mal weniger genießbaren deutschen Punksongs, Soundkollagen und im Drogenwahn entstandenen Synthesizerorgien. Geld sahen die Musiker selten; noch heute hat Hilsberg Schulden in sechsstelliger Höhe - aber der idealistische Hintergrund ließ die Bands auf „ihren“ Alfred Hilsberg nicht mal böse sein, auch wenn eine Platte 20.000 mal verkauft wurde und die Musiker von den Einnahmen keinen Pfennig sahen.

Im Laufe der Entwicklung waren den meisten Vertretern der bisherigen Punkmusik die üblichen  "drei Akkorde" auf der Gitarre zu wenig geworden; immer häufiger fanden Synthesizer, Computer und Sequenzer Eingang in ihre Musik. Der legendäre „KORG-M520“ kostete nur noch rund tausend Mark, so daß viele Nachwuchsmusi​ker in der Lage waren, bei sich zu Hause einen solchen Synthesizer aufzustellen, und ohne große musikali​sche wie organisatorische Mühen selbst Musik zu machen - auch wenn sie keine Gitarrengriffe spielen, keine Klavierakkorde greifen konnten. So bestanden z.B. die Marschmusikverzerrungen von DAF ausschließlich aus Sequenzern, Synthesizern, Kassetteneinspielungen und dem von Robert Görl gedroschenen Schlagzeug. Auch Der Plan aus Düsseldorf setzte nur noch Tasteninstrumente und überhaupt keine Gitarren, keine gezupften E-Bässe mehr ein. Der erste Hit von Der Plan, „Da vorne steht ´ne Ampel“, war im Grunde genommen nichts anderes als verbale wie kompositorische Anarchie auf reiner Computerbasis. Die Einstürzenden Neubauten aus Berlin verzichteten völlig auf traditionelle Musikinstrumente: Sie nutzten umgedrehte Mülleimer, Bohr​maschinen, Betonmischer oder Drahtzäune für ihre speziellen Vorstellungen von Musik.

Der introvertierte, meist schweigende Robert Gör! und der von Drogen über S&M bis zum totalen Partyexzeß alles ausprobierende Gabi Delgado hatten mit D.A.F. diejenige neue deutsche Band gegründet, die als erstes immense Erfolge hatte feiern können. Das platonische Liebespaar hatte die traditionelle Bandbesetzung auf​gegeben, Gitarrist und Bassist rausgeekelt, waren aus Deutschland abgehauen und boxten sich unter schwie​rigsten Bedingungen in England durch. Erst landeten sie bei Daniel Millers „MUTE“-Label (später weltberühmt mit Depeche Mode!), bevor sie bei VIRGIN unterkamen. Mit Richard Branson als Vertragspartner wurden sie schnell reich, genossen das Leben in vollen Zügen: „Wir sind nur erster Klasse geflogen, haben nur Armani-Zeug gekauft, in den teuersten Hotels gelebt, jeden Tag 2000, 3000 Mark verballert“, erzählt Delgado rück​blickend in Frank Teipels Buch. Andere Bands lehnten zunächst die ab 1981 vielzahlig auftretenden Angebote der etablierten Plattenfirmen ab. Doch z.B. Peter Hein und seine Band Fehlfarben, die aus der Punkband Mit​tagspause hervorgegangen war und nun schwarze Ska-Rhythmen und New-Wave-Ästhtetik miteinander ver​band, genossen es immens, plötzlich in einem großen, prächtig ausgestatteten Studio, wie dem der Kölner EMI, erstmals all ihren musikalischen Wünschen und Vorhaben freien Lauf lassen zu können. 1981 erschien bei EMI ihre Debüt-LP ,,Monarchie und Alltag", die bis heute eine der erfolgreichsten und vor allem künstle​risch wertvollsten Arbeiten der Phase des deutschen New Wave darstellt und inzwischen längst vergoldet wurde. Im Frühjahr 1982 zog die Singleauskoppelung „Ein Jahr (es geht voran)“ - von der Berliner Hausbesetzerszene gegen die ideologische Überzeugung Peter Heins als deren Hymne übernommen - sogar in die deutschen Top 10 ein - und landete dort neben der Spider Murphy Gang, Extrabreit und Markus.

Nicht die zu Allgemeingut gewordenen Ursprünge der NDW, wie z.B. „Ein Jahr“, finden sich hingegen auf der zu „Verschwende Deine Jugend“ bei UNIVERSAL veröffentlichten Doppel-CD gleichen Titels. Statt dessen bein​haltet das liebevoll zusammengestellte CD-Set mit seinen insgesamt 49 (!) Songs, Soundkollagen und Klangspielereien einen chronologischen Überblick von den Anfängen 1976/77 in Düsseldorf mit Drei-​Akkorde-Punkbands wie Mittagspause, Male und SYPH, über den kühlen, depressiven Mauerstadt-New Wave von den Neonbabies oder Mania D. bis hin zu Synthesizerpop von Der Plan, Palais Schaumburg oder Andreas Dorau, unter vollständiger Umgehung des kommerziellen Aspektes der NDW. Wer hier „Ich will Spaß“-​Hedonismus oder „Hohe Berge“-Geträller sucht, wird bitter enttäuscht. „Fred vom Jupiter“ (A. Dorau) dürfte das einzige Stück der CD sein, das dem traditionellen NDW-Freund bekannt ist. Klangbilder wie „Waschsalon Berlin“ (Frieder Butzmann), Punkaggressionen a'la „Risiko 1:X“ oder „Zensur, Zensur“ (Mittagspause) oder dramatische Waveepen der Sorte „Gott sei Dank nicht in England“ (Fehlfarben) oder „Wir bauen eine neue Stadt“ (Palais Schaumburg) entführen den nachgeborenen Hörer in eine Welt, bestehend aus destruktivem Spaß und Zerstörungswut einerseits und radikaler Innovation, künstlerischem Eigensinn, neuen Entdeckungen und Tabubrüchen andererseits - wie sie offenbar nur Ende der 70er (zehn Jahre nach 1968 mit der RAF als Höhepunkt umstürzlerischen Denkens), Anfang der 80er (als die Konservativen Revolutionen und geistig-moralischen Wenden eine neue Bürgerlichkeit einläuteten) möglich war. Zwar hatten deutscher Punk und New Wave dank ihrer späteren Vermarktung als Neue Deutsche Welle vielleicht nicht das erreichen können, was die einzelnen Protagonisten künstlerisch erschaffen, erneuern wollten. Allerdings: Durch das Phänomen Neue Deutsche Welle - sowohl die idealistischen Anfänge als durchaus auch die kommerziellen Auswüchse - wurde die deutsche Sprache mächtig entschlackt, entkrampft und entideologisiert. Es zeigte sich, daß sie zu Pop paßte. Und es war plötzlich möglich, politische, gesellschaftliche Themen gekonnt in drei Minuten abzuhandeln, ohne vorher zwei Stunden über Marx diskutieren zu müssen, um seinen Standpunkt klar zu machen. Es konnte ohne Gewissensbisse deutsch gesungen und oft auch gedacht werden. Die großen Revolutionen und kleinen Geschichten, großen Liebschaften und kleinen Erlebnisse fanden plötzlich in Düsseldorf oder Ham​burg statt, nicht mehr nur in London oder New York. Ohne NDW hätte es die jahrelangen Erfolge von Deut​schrockern a’la Grönemeyer oder BAP nicht gegeben, auch keinen deutschen Pop von Purple Schulz bis Münchner Freiheit; die Erneuerung des Deutschen Schlagers hätte niemals statt gefunden, es gäbe keine ak​tuellen deutschen Rockbands wie Rammstein und letztendlich auch keinen deutschen Hip Hop.

Wären wir nicht von der NDW überrollt worden, würden wir wesentlich verkrampfter mit unserer Sprache um​gehen. Selbst wenn der Verfasser schon 1982, mit elf Jahren, die größtenteils destruktive Haltung der Punks, deren anarchistische Denkweise abgelehnt hat, so ist er - wie sicherlich viele andere musik- und kulturinter​essierte Menschen - Bands wie Fehlfarben, DAF oder Der Plan äußerst dankbar, daß seit ihnen deutsche Pop​musik überhaupt funktionieren kann - und gute, ansprechende Rock- und Popklänge nicht unbedingt aus England oder Amerika kommen müssen, um wirklich gut zu sein!

Ray Wilson - “Live and Acoustic”

(Holger Stürenburg - 16. Juli 2002)

Obwohl Ray Wilson gerade mal 32 Jahre alt ist, hat er schon eine Menge interessanter Stationen durchlaufen:

Nach drei Platten mit den nur lokal erfolgreichen Guaranteed Pure feierte der Sänger und Gitarrist aus Edin​burgh 1994 mit der eher auf den Teeniemarkt zugeschnittenen Neo-Rockband STILTSKIN einen weltweiten Nummer-1-Hit im aktuellen Grunge-Gewand („Inside“) und wurde daraufhin von Genesis als neuer Sänger angeheuert, nachdem sich Phil Collins endgültig von den Artrock-Dinosauriern verabschiedet hatte. 1996 folgte das Genesis-Album „Calling all Stations“, das sich jedoch nur mittelprächtig verkaufte und zudem zeigte, daß die verschrobenen Kompositionen der Herren Banks und Rutherford einfach nicht mehr in die Zeit paßten und daher mehr als nur angestaubt wirkten. Daran konnten auch Ray Wilsons aussagekräftige Stimme und seine neuen Ideen nichts ändern. Wilson gründete nach der Welttournee mit Genesis eine eigene neue Band namens CUT, die auf sehr positive Weise 80er-angehaucht klang - und in Songs wie „Hey, hey“ oder „Another Day" die Düsternis der ausgehenden kühlen Dekade sowohl mit der Leichtigkeit und Verspieltheit von Bands wie The Church als auch mit der Artrock-Dramatik der späten Marillion unter Steve Hogarth ver​band. Das hervorragende Album „Millionairehead“ erschien im Frühjahr vor drei Jahren bei Virgin; CUT be​gleiteten zunächst im Mai  1999 die Hannoveraner Hardrocker Scorpions als Einheizer auf einer ausgedehnten Hallentournee, bevor sie im Juni einige Stadionauftritte von Deutschrock-Ikone Marius Müller-Westernhagen eröffneten. Doch dies alles half nichts; für einen Durchbruch an die Spitze der Hitparaden waren CUT einfach zu gut, für den schnellebigen musikalischen Zeitgeist der ausgehenden 90er war „Millionairehead“ viel zu integer und gediegen geraten, so daß es kein weiteres CUT-Album mehr gab und Wilson sein Projekt auf Eis legte. Von Genesis entlassen, CUT aufgelöst, den Vertrag bei VIRGIN verloren - was sollte ein Talent wie Ray Wilson in Anbetracht solcher Widrigkeiten tun? Er schnappte sich eine akustische Gitarre, die Keyboarderin Amanda Lyon und seinen (einst auch an CUT beteiligten) Bruder Steve Wilson (git, voc) - und trat vor einem Jahr beim „Edinburgh International Festival“ an ganzen 13(l) Abenden hintereinander vor ausverkauftem Hause „unplugged“ auf. Nur Wilson, seine Stimme, begleitet von zwei Gitarren und einem Keyboard. Dies war eine klasse Zusammenset​zung. Die besten Momente aus Wilsons Soloshows wurden festgehalten und nun bei Inside Out/SPV auf CD veröffentlicht.

„Ray Wilson - Live and Acoustic“ beinhaltet 18 Songs, die von Ex-STILTSKIN-Beinahe-Teeniestar Wilson filigran und doch kraftvoll, auf das nötigste reduziert und doch klangtechnisch überzeugend dargeboten wer​den. Die CD beginnt augenzwinkernd mit einer entschlackten, knisternden Fassung von „In the Air tonight“ - dem ersten Solohit von Wilsons Vorgänger bei Genesis, Phil Collins, aus dem Jahre 1981. Mehrfach huldigt Wilson auf vorliegender CD den Artrockhelden: Er trägt Songs, sowohl aus der frühen Ära mit Peter Gabriel („Lovers Leap“, „The Carpet Crawlers“, als auch aus der Hitphase mit Phil Collins und aus seiner eigenen, wenn auch nur sehr kurzen Zeit bei Genesis („Shipwrecked“, „Not about us“) liebevoll, inspiriert und ein​dringlich vor. Hätte man sich vorstellen können, daß ein überkandidelter Bombastrocker wie „Mama“ (1983 von Genesis aufgenommen) auch ohne großorchestral wirkende Synthiteppiche und kreischende Rockgitarren funktioniert? Wilson zeigt, daß es geht! Auch Peter Gabriels Solohit „Biko“, Springsteens „Born to run“, Dylans „Forever Young“ und „Desperado“ von den Eagles leben in der schlanksten aller möglichen Varianten deutlich auf, klingen aufgefrischt und ansprechend - ohne daß irgendeine Form von Akustikklampfen-Lagerfeuerstimmung aufkommt. Natürlich hatte Wilson auch ein paar seiner eigenen Stücke im Gepäck: Den Nummer-1-Hit mit STILTSKIN, „Inside“, genauso wie die einst mit CUT eingespielten Wavehymnen „Sarah“, „Gypsy“ oder „Another Day“. Die atemberaubende Aufführung dieser und ähnlicher Songs lassen den Hörer der CD - der ja nur hört und nicht sieht - deutlich spüren, wie Wilson in seinen Kompositionen verschwindet, in ihnen auf​geht und nach dreieinhalb Minuten wieder zum Vorschein kommt, als sei nichts gewesen. Schlußendlich präsentiert Ray Wilson auf „Live and Acoustic“ ein paar Raritäten und ganz neue Songs: So war der eher ka​barettistische, Barjazz-angehauchte Guaranteed Pure-Song „Swing your Bag“ das erste Lied, das Genesis von Wilson zu hören bekamen, als sie ihn als neuen Sänger verpflichten wollten. Eine Tatsache, die Wilson im nachhinein als ziemlich peinlich erscheint. Bisher unveröffentlicht ist die Ballade "Always in my Heart" und - sozusagen als Rausschmeißer - gibt es den bitterbösen „Airport Song“, der in seiner Intensität und Ironie an Dylans frühe Talking-Blues-Epen erinnert.

Ray Wilsons akustische Zeitreise von den 60ern bis heute, auf der Basis seiner vielfältigen, eindringlichen Stimme, ist ein interessantes Zeugnis eines unterschätzten Talents. Sowohl die beinharten Fans von Wilson, die schon STILTSKIN oder CUT liebten, sollten sofort zugreifen, wie auch die Anhänger guter, eingängiger Rocksongs ohne Schnörkel, ohne unnötiges Beiwerk und technische Verstärkung! (Gesamtnote:  1)

Konzert - Paul Simon

Hamburg - Stadtpark (Open Air) - 21. Juli 2002

(Holger Stürenburg - 21 Juli 2002)

„I am a Rock" - so lautet einer der größten Hits von Simon & Garfunkel aus den späten 60er Jahren. Und zu​mindest Paul Simon, die eine Hälfte des legendären Folk-Duos, das zwischen 1966 und 1971 seine größten Erfolge feierte, ist auf seiner derzeit laufenden Europatournee tatsächlich „Rock“, spielt Rock, garniert mit leichten Bluesuntertönen, sanften Swingeinsprengseln und viel südafrikanischer Ethnorhythmik, und alles andere als sämige Alt-Herren-Balladen für Kaminfeuerabende. Dies hatten ein paar Miesepeter in den Wo​chen zuvor stets behauptet; derartige Vermutungen erwiesen sich jedoch schnell als blindes Vorurteil!

Letzten Sonntag Abend, nach einem grauslichen Hamburger Regenwochenende, hatten sich fast 5.000 Zu​schauer nahezu aller Altersstufen (wenn auch die 40, 50jährigen, die Paul Simons Karriere am eigenen Leibe erlebt, erfühlt und mit verfolgt hatten, überwogen) in die Open-Air-Arena im Stadtpark begeben. Ausverkauft war die Show jedoch nicht. Bei Eintrittspreisen von 56 EURO wirkte es sogar eher verwunderlich, daß es doch so viele waren, die fast punktgenau zwei Stunden lang die Hits des kleinen 60jährigen Gitarristen hören wollten. Diejenigen, die bereit waren, eine solche Unsumme für ihr Ticket auszugeben, wurden jedenfalls nicht enttäuscht!

Eigentlich wollte Paul Simon gar nicht mehr „live“ auftreten. Häufig hatte er in den 90er Jahren seinen endgül​tigen Abschied von der Bühne bekannt gegeben. Doch nachdem ein von ihm komponiertes Musical über schwarze Ghettojugendliche 1993/94 unheimlich floppte und nicht, wie geplant, nach acht Jahren, sondern schon nach acht Monaten vom Broadway verschwand, überlegte er es sich anders. Zwar ist sein letztes, eher ruhig und entspannt geratenes Soloalbum „You are the One“ schon über zwei Jahre alt - und auch kein riesi​ger kommerzieller Erfolg gewesen - aber Simon verfügt auch ohne brandaktuelles Material über genügend immergrüne Songs und Kompositionen, um seine Fans gut zu unterhalten. Was er an jenem Abend auch mit Hingabe, Spielfreude und immensem Charme tat! Begleitet von elf Musikern - zwei Gitarristen, zwei Percus​sionisten, drei Bläser, zwei Keyboarder, ein Schlagzeuger und ein Bassist -, spielte sich Paul Simon durch fast vier Jahrzehnte Hits. Und diese rockten ganz schön los. Schon „Bridge over troubled Water“, der Eröffner des Abends, war kaum wiederzuerkennen: Kein müdes, abgestandenes Folkgeplänkel mit Wandergitarren, son​dern eine direkt ins Blut gehende Rockballade hatte Simon daraus geschustert. Glücklich, daß just vor Beginn des Konzertes der zuvor fast durchgehende, über 48 Stunden andauernde Schmuddelregen vorüber war, stimmte Simon als zweites sogleich seinen 86er-Hit „Graceland“  an. Mit dem gleichnamigen Album fand die ins Stocken geratene Solokarriere Paul Simons vor 16 Jahren neue Nahrung. Die hervorragende LP, die er ge​meinsam mit südafrikanischen Musikern aufgenommen hatte und die einen gelungenen musikalischen Pro​test gegen das damals am Kap herrschende Apartheidsystem darstellte, wurde künstlerisch wie kommerziell ein Meilenstein, so daß Simon dieses Meisterwerk in seinem Konzert mit Klassikern wie „You can call me AI“, „The Boy in the Bubble“  oder „Diamonds on the Soles of my Shoes“ ausführlich zelebrierte. Auch andere ein​gängige Songs aus seiner seit 1972/73 mal mehr, mal weniger erfolgreich praktizierten Karriere ohne San​gesbruder Art Garfunkel kamen - wie gesagt, teilweise in ziemlich deftigen Rockarrangements - zum Zuge: „Fifty Ways to leave your Lover“ genauso wie „Late in the Evening“ oder „Love me like a Rock“. Die andere Hälfte der fast 25 Songs dieses Abends bestand aus jenen Folkoden, die Simon gemeinsam mit dem stillen Art Garfunkel geschrieben und berühmt gemacht hatte. Nur mit Cello-Begleitung pries er (stimmlich nicht immer auf der Höhe) den „Sound of Silence“, in „Unplugged“-Manier gab es den traurigen Countrysong „Homewound Bound“ oder, ebenfalls als Rocknummer inszeniert, die legendäre „Mrs. Robinson“, die einst als Filmmusik des Dustin Hoffmann/Anne Bancroft-Dramas „Die Reifeprüfung“ („The Garduate“) fungierte. Ob​wohl schon 60 Jahre alt, wirkte Paul Simon bei seinem Open-Air-Auftritt im Stadtpark alles andere als verbit​tert, gelangweilt oder gar müde. Er sprang, leger bekleidet mit schwarzer Hose und rotem Pulli, um seine - zumeist wesentlich jüngeren - Bandkollegen herum, schlug heftigst die akustische Gitarre, schäkerte ver​schmitzt mit dem Publikum und zeigte vor allem keinerlei Starallüren, auch wenn er Ansagen, Zwischentexte oder direkte Gespräche mit seinen Zuhörern durchgehend vermied. Aber dafür ist er ja auch ein echter Star, der Erschaffer von Welthits ohne Verfallsdatum, wenn er auch - trotz seines mannigfaltigen Kompositionsta​lents, seiner vielen, vielen Hits, seiner Erfolge und Auszeichnungen, zugleich ein ganz normaler Mensch ge​blieben zu sein scheint. Dies merkte man ihm die gesamten zwei Stunden lang an. Er wirkte häufig wie der nette Junge aus der Nachbarschaft, besonders, wenn er recht simple Althits wie ,,Me and Julio  down at the Schoolyard" augenzwinkernd anstimmte. Keine Spur von intellektuellem Dünkel oder irgendwelchem Elfen​beingehabe - selbst wenn er vor kurzem, als er gemeinsam mit Bob Dylan auf Tournee war, die These auf​stellte, Dylan und er seien die letzten wahren großen Songschreiber, die noch leben. Dies entspricht nicht ganz der Realität - immerhin gibt es noch Tom Waits oder Randy Newman, Leonard Cohen oder Brian Wilson - aber eines stimmt doch: Paul Simon war und ist verliebt in sein Handwerk er braucht nur seine Gitarre und seine Stimme, aber keine großen Skandale und Affären, um in der Öffentlichkeit präsent zu bleiben. Alle paar Jahre ein fundamentales Album und zwischendurch eine „Greatest Hits“-Tournee - und schon versprechen wir aufrichtig, Paul Simon niemals zu vergessen! Dies ist es, was einen wahren, großen Songschreiber ausmacht!

Konzert - Joe Cocker

Hamburg - Stadtpark (Open Air) - 25. August 2002

(Holger Stürenburg - 26. August 2002)

Zwei schon ältere, ziemlich korpulente Männer bestimmten am vergangenen Sonntag das Geschehen in Ham​burg. Beide hatten ihre Karriere in den 60er Jahren begonnen, feierten ihre größten Erfolge in den 80ern und sind bis heute nicht aus dem öffentlichen Leben wegzudenken. Beim ersten handelte es sich um keinen ge​ringeren als Altbundeskanzler Helmut Kohl, der am Sonntag Nachmittag im Bayernfestzelt auf dem Sommerdom fast 1.000 Anhänger aus der Seniorenunion in rege Begeisterung versetzte. Nachdem der Hamburger CDU-Spitzenkandidat zur Bundestagswahl, Volker Rühe, eine halbe Stunde lang das „Vorprogramm“ bestrei​ten durfte, sprach der Kanzler der Einheit persönlich, jünger wirkend und angriffslustiger denn je, zum voll besetzten Auditorium. Mit ein paar Angriffen gegen die PDS, der Lobpreisung der Europäischen Einigung und ein paar spitzen Bemerkungen über Gerhard Schröder und Joschka Fischer, die die Deutsche Einheit eigentlich niemals gewollt hatten, verließ sich Kohl auf seine „Greatest Hits“. Viel Neues gab es im Bayernzelt nicht zu hören - trotzdem war es schön, den Dicken noch mal „live“ zu erleben!

Drei Stunden später im Stadtpark. Der zweite korpulente Herr des Tages hatte sein Kommen angekündigt: Joe Cocker! Als sich Helmut Kohl gerade seine ersten Meriten in der rheinland-pfälzischen Landespolitik ver​diente, trat der Bluesbarde aus Sheffield beim legendären „Woodstock-Festival“ auf; weitere Erfolge zu Beginn der 70er folgten, bevor Cocker in ein tiefes Loch fiel: Alkohol, Steuerschulden und fiese Manager sorgten dafür, daß der stimmgewaltige Blueshero die 70er Jahre, sowohl musikalisch als auch sonst, kaum überlebte. Kurz, nachdem Helmut Kohl Kanzler geworden war, feierte Joe Cocker mit der Ballade „Up where we belong“ aus dem Liebesfilm „Ein Offizier und Gentleman“ seine grandiose Wiederauferstehung. Seitdem ist die inter​nationale Rockszene ohne Joe Cocker nur sehr schwer vorstellbar: Alle zwei Jahre veröffentlicht er ein neues Album mit einer Mischung aus Bluesrock und radiotauglichem Pop, dem er regelmäßig eine ausgiebige Tour​nee folgen läßt. Am 25. August 2002 gastierte er vor ausverkauftem Rund „open Air“ im Stadtpark.

Zwar war Cockers Publikum an diesem Abend noch nicht ganz so alt, wie Kohls Fans aus der Seniorenunion. Aber zu den Allerjüngsten zählten auch die 3.000 Anwesenden im Stadtpark nicht. Die meisten waren mit ihrem Idol in Würde gealtert; man sah viele Familienväter, die ihre Kinder mitgebracht hatten, um dem Nachwuchs zu beweisen, daß es in der Weltgeschichte auch richtig gute Rockmusik gab und Rock nicht immer gleichbedeutend war mit Linkin Park, Marylin Mason oder sonstigen Scheußlichkeiten.

Wie zuvor Kohl, setzte auch Cocker vor allem auf seine „Greatest Hits“, gab aber auch eine Handvoll neuer Songs und Coverversionen zum Besten. Aber schön der Reihe nach: Um Punkt 19.00 Uhr kam zunächst der kesse Hamburger Piano-Komödiant Joja Wendt zum Einheizen auf die Bühne. Wendt hatte Joe Cocker bereits auf dessen 2000er-Tournee als „Special Guest“ begleitet und war von ihm persönlich gebeten worden, ihm auch bei diesem Hamburger Konzert die „Vorgruppe“ zu machen. Mit vier, fünf Songs zwischen Blues, Boogie und Klassik (!) brachte das sympathische Klaviertalent das Stadtparkrund zum Kochen. Wendt spielte solo am Piano Bluesstandards der Sorte „I’ve got my Mojo working“ oder „Bye, Bye Baby“ - und die anwesenden Cocker-Freunde sangen lauthals mit. Doch nach 25 Minuten war leider Schluß; viele der Konzertbesucher hatten jedoch sicherlich Appetit darauf bekommen, Wendt bei einer seiner kommenden Soloshows in Hamburg und Umgebung einen Besuch abzustatten. Viertel vor Acht betrat ein ausgeglichener und fröhlicher Joe Cocker, gemeinsam mit seiner siebenköpfigen Band, die Bühne im Stadtpark. Der Rezensent erinnerte sich sofort an den 24. Juni 1984: Vor 18 Jahren hatte ich als l3jähriger erstmals die Möglichkeit gehabt, Cocker „live“ im Stadtpark zu bewundern. Damals, der Bluesrocker hatte sich soeben von seinen Alkoholexzessen losgesagt, wirkte er recht alt, verbittert und ver​lebt - obwohl er fast 20 Jahre jünger war. Heutzutage, 18 Jahre später - ich stand fast am gleichen Platz wie 1984 - strahlte der inzwischen S8jährige Cocker eine derartige Zufriedenheit, Professionalität und Glückse​ligkeit aus, daß man ohne zu übertreiben behaupten kann: Das einst stets volltrunkene Urgestein des Bluesrock hat sich im Laufe der Jahre tatsächlich in phantastischer Weise erholt und regeneriert! 

Fast 20 Songs zelebrierten Cocker und seine Band in den folgenden 90 Minuten. Dabei wurde zumeist auf den reichhaltigen Fundus aus den 80ern und 90ern zurückgegriffen: „When the Night comes“, 1989 extra von Bryan Adams für Cocker komponiert, stand neben der 1994 aufgenommenen, poppigen Neufassung des ein​stigen Lovin' Spoonful-Hits „Summer in the City“. Natürlich gab es auch Cockers 82er-Comebackhit „Up where we belong“ und seine immer wieder geniale Version von Randy Newmans Strip-Parodie „You can leave your Hat on“, mit der sich Cocker 1986 an der Spitze der Hitparaden wiederfand und zudem den Soundtrack zu dem umstrittenen Erotikfilm „9 ½ Wochen“ beisteuerte. Zu dieser Armada an Hits hatte er ein paar Songs aus seinem aktuellen Album „Respect Yourself“ herausgesucht, von denen besonders der soulige, ein​gängige Titelsong, das bluesige INXS-Cover „Never tear us apart“ und der deftige US-Rock "This is your Life" für Begeisterung sorgten. Gegen Ende der perfekt inszenierten Rockshow huldigte Cocker seinen frühesten Erfolgen aus den 60ern: „The Letter“, natürlich die Gänsehautballade „You are so Beautiful“, das schnelle „Feelin' alright“ und - im Zugabenteil – „She came in through the Bathroom Window“ und „Cry me a River“. Und so wie bei Helmut Kohl​-Konzerten zum Schluß regelmäßig die Deutsche Nationalhymne intoniert wird, so endet der offizielle Teil eines jeden Auftritts von Joe Cocker stets mit seiner unerreichten Fassung der Lennon/McCartney-​Komposition „With a little help from my Friends“ - fast zehn Minuten lang, und mit dem obligatorischen, fast 15 Sekunden andauernden Urschrei inklusive. Cockers Fans waren kaum zu halten, jubelten, tanzten, klatschten mit - so daß ihr Held nochmals wiederkam und seine filigrane Fassung von Randy Newmans zyni​scher Bluesballade „Everytime it rains“ vortrug. Bei Joe Cocker-Konzerten weiß man, was man hat. Wer eine Karte kauft, der kann sich sicher sein, eine pro​fessionelle Rockshow mit eingängigen Songs zwischen Radiorock, Bluesuntertönen, fetzigem Soul, amerika​nischem Pop und feinsinnigen Balladen zu erleben. Seit seinem Comeback 1983/84 hat Cocker auf der Bühne nur selten enttäuscht. Seine Alben hingegen sind nicht immer so toll. Oft muß langatmiges Füllmaterial herhal​ten, um die 60, 70 Minuten CD-Länge einhalten zu können. Häufig warf man Cocker außerdem vor, zuzu​lassen, daß seine vielzahligen Produzenten Klassikern von Randy Newman, Leonard Cohen oder Elton John alle Ecken und Kannten abschleifen und die Neuaufnahmen nur für die Nutzung im Formatradio konzipieren. Da ist - betrachtet man besonders die Cocker-CDs jüngeren Datums - durchaus etwas Wahres dran. Auf der Bühne hingegen bleibt der S8jährige ein phantastischer Musiker, der mit seiner begnadeten, whiskeydurch​tränkten, immer etwas leidend klingenden Stimme jeder noch so ausgelaugten Kompositionen neues, eigenes Feeling einzuhauchen in der Lage ist!

Konzert: Purple Schulz - Das Duo

29. August 2002 - Hamburg - Karstadt Kultur Cafe'

(Holger Stürenburg - 31. August 2002)

Daß in den 80er Jahren eine Menge sehr guter Songs entstanden ist, hat sich allen Zweifeln zum Trotz inzwi​schen herumgesprochen. Sonst wären die Hitparaden der heutigen Zeit wohl kaum verstopft mit oft grausigen Co​verversionen der schönsten Lieder aus der Hochphase von New Wave und romantischem Synthipop. Viele Bands von damals haben es daher in den letzten ein, zwei Jahren gewagt, sich wieder in größerem Rahmen dem Publikum zu stellen. So auch die aus Köln stammende Band Purple Schulz, deren größter Hit „Sehnsucht (...ich will raus!)“ noch heute als einer der schönsten und stimmungsvollsten deutschen Popklassiker der 80er Jahre gilt. „Sehnsucht“ wurde Ende der 90er übrigens auch einmal von einem No-Name-Sternchen zeitgemäß verhunzt!

Seit 1995 haben die Jungs aus der Domstadt keine neue CD mehr aufgenommen und auch, was Konzerte betraf, spielte sich das Ganze nur noch auf Stadtfesten und in Clubs kleinerer Städte und Ortschaften ab. Hamburg, München, Frankfurt oder Berlin mußten ohne die einstigen „Verliebten Jungs“ auskommen. Dies war vor rund 20 Jahren noch ganz anders. Damals nannten sich Purple Schulz noch „Neue Heimat“ und waren eines der intelligenteren Projekte der kommerziellen Neuen Deutschen Welle. Ende 1982 begeisterte die „Neue Heimat“, von Wolf Maahn unterstützt, mit ihrem gleichnamigen Debütalbum und den aufgepeppten Schlagern „Ich bau' Dir ein Schloß“ und „Ich tanze mit Dir in den Himmel hinein“. Ein Jahr später folgte - man hieß inzwischen „Purple Schulz & die Neue Heimat“ - der mehr romantische, denn „wellige“ Zweitling „Hautnah“, der jedoch wie Blei in den Regalen liegen blieb - bis ein Fachmann bei der EMI, wo Purple Schulz inzwi​schen vertraglich untergekommen waren, im Oktober 1984 die bereits ein Jahr alte Synthiballade „Sehnsucht“ aus „Hautnah“ auskoppelte. Die Single war der Startschuß für die bundesweite Karriere von Purple Schulz; die „Neue Heimat“ hatte man inzwischen vollständig gestrichen. „Sehnsucht“ traf den düsteren Herbst des Geor​ge-Orwell-Jahres mitten ins Herz. Die darin verarbeitete Mischung aus Hoffnung auf bessere Zeiten, dem Wunsch nach Liebe und der kindlichen Angst vor Krieg, Unrecht und Umweltverschmutzung stellte die vielen politisch korrekten Friedenslieder damaliger Zeiten mächtig in den Schatten: „Ich hab Sehnsucht... ich will raus“. Dieser alles andere als gekünstelt wirkende Hilfeschrei von Frontmann Purple war im Winter 1984/85 nicht aus dem deutschen Radio wegzudenken. Im Mai 1985 gelang mit dem Album „Verliebte Jungs“ der end​gültige Durchbruch. Trotz mancher gesellschaftskritischer Untertöne war die LP sehr fröhlich und poppig geraten. Der Titelsong avancierte zum deutschen Sommerhit des Jahres 1985. Wieder hatten sich Purple Schulz etwas spezielles einfallen lassen, um den Wiedererkennungswert zu erhöhen: An die freche Eigenkom​position hing die Band jeweils ein paar Takte allseits bekannter Liebeslieder von „All you need is Love“ über „This is not a Love Song“ bis „When a Man loves a Woman“ dran - jedoch immer nur so viele Takte, daß die Band für deren Nutzung keine Genehmigung benötigte bzw. GEMA-Gebühren zu zahlen hatte! Zwischen der intellektuellen Schwere eines Peter Gabriel und amerikanischem Hochglanzpop balancierte das 87er-Album „Der Stand der Dinge“, das die Leichtigkeit früherer Purple Schulz-Songs oft schmerzlich vermissen ließ und stellenweise überproduziert wirkte. Dennoch bleibt die Bearbeitung von Erich Kästners „Sachlicher Romanze“ ein Höhepunkt der damals von Tato Gomez produzierten LP. Ganz anders, wieder wesentlich fröhlicher, leichter, aber zunehmend sarkastischer klang 1990 das schlicht „Purple Schulz“ betitelte, sechste Album der Band. Mit „Du hast mir gerade noch gefehlt (zum Glück)“ war sogar ein passabler Singlehit dabei. Doch da​nach ging's bergab. Nicht nur mit Purple Schulz. Auch der deutsche Pop war plötzlich nicht mehr das, was er einmal war. Solche Musik wollte in den 90ern keiner mehr hören. Von den Purple-Schulz-Platten, die im Zuge jener Dekade erschienen sind, nahm folglich niemand mehr Notiz.

Doch Purple Schulz haben überlebt - und dies sogar in zweifacher Ausgabe: Es besteht weiterhin die traditio​nelle Popband und nebenbei hat der Bandgründer „Purple Schulz - Das Duo“ ins Leben gerufen. Gemeinsam mit dem Urmitglied Josef Piek an der Gitarre tritt Schulz, der selbst Keyboards und Piano spielt, immer wieder, nahezu „unplugged“ mit einem balladenorientierten Programm auf. Am 29. August diesen Jahres ließ sich er, zusammen mit Piek, erstmals seit über sieben Jahren, wieder in Hamburg blicken. Im „Karstadt Kultur Cafe’“ im Einkaufszentrum Mundsburg/Hamburger Straße begeisterten die beiden rund 400 Gäste mit einem gut gemischten, überraschungsreichen fast zweistündigen Programm. Doch nicht die Hits aus den 80ern standen im Vordergrund, sondern persönliche Favoriten der beiden Vortragenden, neben einst eher weniger be​achteten, textlastigen Balladen, ein paar Coverversionen und bisher unveröffentlichten Songs im gewohnten Stil. In vornehmem Ambiente - das Publikum saß an Tischen und nahm teuren Wein zu sich - zeigte Purple Schulz, daß er nicht nur ein phantastischer Sänger und Liederschreiber ist, sondern auch mit Witz, Ironie und parodi​stischen Einsprengseln in der Lage ist, seine Fans mitzureißen. Ohne jegliche Distanz zu den Zuhörern - meist überzeugte 80er-Kinder mit deren Nachwuchs - scherzten Schulz und Piek vor sich hin, imitierten den schon immer erfolgreicheren Kollegen Grönemeyer und präsentierten sogar eine instrumentale Barjazzpar​odie. Langsame Lieder wie „Keine Zeit zu weinen“, „Kinderleicht“, „Wenn Du mich küßt“ oder „Solche Tage“ überwogen. Sehr überzeugend war der neue, jedoch nicht selbst geschriebene Ohrwurm „Die schönste Frau der Welt“, eine westcoast-orientierte, treibende Pianonummer im Stile Bob Segers.

Das Publikum gab sich hoch zufrieden, obwohl die Klassiker nur vereinzelt eingestreut wurden. So begann das Programm mit „Nur mit Dir“, einer erfolgreichen Singe aus dem Frühjahr 1985, und erst zum Schluß folgte nach ausführlichem leisen Programm zum Zuhören ein kurzer „Greatest Hits“-Rückblick. Es gab na​türlich „Sehnsucht“ (jedoch ohne den berühmten Verzweiflungsschrei „Ich will raus!“), das bissige „Schöne Leute“, den Partyhit „Du hast mir gerade noch gefehlt (zum Glück)“ und die Ballade „Kleine Seen“, verbunden mit Harmonien von Phil Collins’ „A groovy Kind of Love“. Und ganz zum Schluß: die unvermeidlichen „Ver​liebten Jungs“. Doch diese wurden von Schulz und Piek selbstironisch mit einem englischen (!) Text als „Young Boys in Love“ dargebracht. Das Publikum amüsierte sich, jubelte, sang minutenlang mit - aber nach der Ballade „Immer nur leben“ war um Halbelf leider Schluß. Wie gerne hätte man noch mehr gehört. Am nächsten Tag, so hieß es, sei ein Duo-Auftritt auf dem Kanalfest in Datteln geplant, deshalb müsse man schnell weiter. Doch diese, von einer kurzen Pause unterbrochenen zweieinhalb Stunden waren ein schöner, ansprechender, auch künstlerisch sehr gelungener Rückblick auf die große Zeit des deutschen Pop, zu dessen immensem Erfolg Mitte der 80er Jahre auch und gerade Purple Schulz mit ihren durchwegs gelungenen Songs eine Menge beigetragen hatten! Hoffentlich lassen sich Purple Schulz bald wieder in Hamburg sehen. Und noch mehr wünscht man sich, besonders nach diesem Abend, endlich ein neues Album von den noch immer sehnsüchtig Verliebten Jungs!

Ted Herold - „Mein verrocktes, verrücktes Leben“

(Holger Stürenburg - August/September 2002)

Der als Harald Schubring geborene Ted Herold war neben Peter Kraus und Tommy Kent der erste wahre Rock'n'Roller aus deutschen Landen. Durch den für ihn typischen „Schluckauf-Gesang“, klangen seine Lieder allerdings immer härter, erdiger, echter, als die oft schlagerhaften, soften Hits der beiden Kollegen. Am 9. September feierte der aus Frankfurt/Main stammende Sänger und Entertainer seinen 60. Geburtstag. Nicht nur langjährige Freunde und Weggefährten wie Saxophonlegende Max Greger, Ex-„Beatclub“-Chef Manfred Sexauer oder Panikrocker Udo Lindenberg, der 1978 für Herolds große Rückkehr ins Showgeschäft in den 80ern verantwortlich war, gratulierten dem sympathischen Musiker, der noch heute seine vielen Fans bei Konzerten und Festivalauftritten begeistert. Auch die Firma BEAR FAMILY Records, die sich seit Jahren um die Wiederveröffentlichung lang gesuchter Raritäten aus der Frühzeit deutscher Pop- und Schlagermusik küm​mert, erwies einem der erfolgreichsten einheimischen Künstler der Nachkriegszeit ihre Referenz: Mit dem Album „Mein verrocktes, verrücktes Leben“ gibt es nun erstmals die 30 (!) wichtigsten Hits von Ted Herold auf einer CD: Von den späten 50ern, als er als Teutonen-Elvis die Herzen der jungen Wirtschaftswunder-Teenies brach, über sein Comeback in den 80ern als deutscher Shakin' Stevens bis hin zu eher schlagerhaftem Pop'n'Roll in der vergangenen Dekade. Alles ist dabei. Los ging's 1958 - Ted Herold war kaum 16 Jahre alt - mit dem frechen „Ich brauche keinen Ring (um glücklich zu sein)“ - damals ein kleiner Skandal im biederen Adenauer-Deutschland. Hit auf Hit folgte; alle paar Wochen gab es eine neue Single: z.B. die romantischen Balladen „Moonlight“ und „Auch Du wirst geh'n“, das programmatische „Ich bin ein Mann“ oder verschiedene Coverversionen amerikanischer Rock'n'Roll-Standards wie „Little Linda“ (Original: “Little Sister“), “Ich bin ein Wanderer“, („The Wanderer“), „Zurück an Johnny“ („Return to Sender“) oder „Da Doo Ron Ron“. Doch 1963 war Schluß. Die Beatles überschwemmten die Musikszene, deutscher Rock'n'Roll war alles andere als angesagt. Ted Herold verstummte plötzlich, zog sich aus dem Showgeschäft zurück, lernte - wie er sagte - einen „or​dentlichen Beruf“ und schloß seine Ausbildung als Radio- und Fernsehtechniker mit der Meisterprüfung ab.

1978: Plötzlich erhielt Ted Herold einen Anruf. Am anderen Ende der Leitung war kein geringerer als Udo Lindenberg, der ihn fragte, ob die beiden - sozusagen Urvater und Sohn des deutschen Rock'n'Roll - nicht ein gemeinsames Lied aufnehmen wollten. „Teddi“ hieß die panikartige Hommage auf Udos 79er-LP „Panische Nächte“. Das Rock'n'Roll-Revival jener Tage - in den Hitparaden mit Shaky oder Matchbox, bei den Speziali​sten mit Dave Edmunds oder den Stray Cats - tat das übrige dazu, daß Ted Herold plötzlich wieder ganz oben mit dabei war. Udo besorgte seinem Idol einen Vertrag bei seiner damaligen Plattenfirma TelDec und Herold selbst tat sich mit dem erfolgreichen Produzentenduo Django Seelenmeyer/Ulf Krüger zusammen. Wiederum folgte eine ansprechende Single nach der anderen, gehalten im guten, alten Stil zwischen Rockabilly, Rhythm'n'Blues und purem Rock'n'Roll. So gab es 1980 „Rockabilly Willy“ (die deutsche Fassung des damali​gen Matchbox-Krachers „Rockabilly Rebel“) und - passend zum Bundestagswahlkampf im Herbst ´80 -„Rock'n'Roll for President“. Kurz später folgte „Bill Haley“, eine augenzwinkernde und absolut mitreißende Ode auf den ersten weißen Rock'n'Roller der Musikgeschichte, der kurz vor Erscheinen der Single verstorben war. Ende 1981 zog Ted Herold mit dem gelungenen E.L.O.-Cover „Gib Dein Ziel niemals auf“ („Hold on Tight“) sogar in die Top 30 der deutschen Singlehitparaden ein. Bis in die 90er Jahre hinein erschienen wei​terhin Platten von Ted Herold, auch wenn diese nur noch mäßig erfolgreich waren und eigentlich nur noch in Schlagersendern vorkamen („Vergeben, Vergessen, Vorbei“ oder „Hast Du heute Deinen Engel schon gese​hen?“).

„Mein verrocktes, verrücktes Leben“ gibt einen guten Überblick über die Karriere eines der wichtigsten deut​schen Rockmusiker. Liebevoll zusammengestellt, mit netten Erläuterungen im Beiheft und in überzeugender Klangqualität ist BEAR FAMILY mit dieser CD ein weiteres Meisterstück ihrer Veröffentlichungspolitik gelun​gen. Der Freund guter, schneller, tanzbarer und eingängiger Rock'n'Roll-Klänge mit deutschen Texten kann also getrost zugreifen. Einen historischen Wert hat die CD ohnehin für alle Menschen, die wissen wollen, wie, wann und auf welche Weise der Rock'n'Roll einst nach Deutschland kam. (Gesamtnote: 1)
Eddy Morton & the Bushburys; “Timeless”

Oysterband: “Rise above”

(Holger Stürenburg - 19./20. September 2002)

Zwei interessante Veröffentlichungen aus den Bereichen FoIk bzw. Folkrock erblicken in diesen Tagen das Licht der Welt. Da wäre zunächst „Timeless“, das aktuelle Album von Eddy Morton & the Bushburys (Pläne Records). Die fünfköpfige Band um Sänger, Gitarrist und Liederschreiber Eddie Morton stammt aus der engli​schen Industriemetropole Birmingham. Sie besteht bereits seit über neun Jahren und gilt mit bislang insge​samt 1000 Konzerten als eine der meistbeschäftigsten Livebands Großbritanniens. Hierzulande haben sich die Bushburys zunächst einen eher „regionalen“ Erfolg erspielen können. In kleineren Städten, wo die Clubbesit​zer und Konzertveranstalter auch solchen Bands eine Chance geben, die noch keinen so „großen Namen“ haben, konnte die muntere Folktruppe einige umjubelte Konzerte absolvieren.

Nun erscheint mit „Timeless“ erstmals ein Album der Bushburys im deutschsprachigen Raum. „Timeless“, also „zeitlos“, sind die zwölf Songs natürlich nicht. Aber ein Hinhören lohnt sich allemal! Eddy Morton & the Bushburys spielen traditionellen Folkrock mit Blues- und Countryeinflüssen. Sie nutzen neben konventionel​len Rockinstrumenten auch gerne das Akkordeon, die Mundharmonika und verschiedenartige Streicher und Fiedeln. Es klimpert das Piano wehend und einschmiegsam; was Drumcomputer oder Synthesizer sind, schei​nen Morton und seine Begleiter (gottlob!) nicht zu wissen. Trotz ihrer britischen Herkunft klingt die Band häufig sehr amerikanisch. Dies muß nichts Schlimmes heißen: Bei manchen Songs zwinkert einem John Hiatt entgegen, manchmal meint man Einflüsse von John Cougar-Mellencamp zu vernehmen. In schwächeren Mo​menten schimmert Schrammelpop a'la Chris Rea durch; in den überwiegend starken Phasen lassen durchaus Hochkaräter wie Bob Dylan oder Bruce Springsteen grüßen.

Größtenteils getragen, düster und textlastig geraten sind Songs wie „Rage Johnny Rage“ oder „No loving here no more“, manchmal auch verträumt und romantisch („Back to the Land“, „River Street“, „A World away from here“). Gerockt wird nur selten („Easy“), zumeist herrscht eine ruhige Grundstimmung, die zum Zuhören an​regt. Denn auch die Texte, die sämtlich von Eddie Morton selbst verfaßt und in deutscher Übersetzung im Beiheft abgedruckt wurden, sind einen Blick wert. Er singt mit leicht angerauhter Stimme nicht nur schöne, warme, poetische Gedanken, sondern findet auch mühelos Worte über den harten politischen und sozialen Alltag in einer Arbeiterstadt wie Birmingham. Höhe- und Schlußpunkt des Albums ist die fast 12(!)minütige Bluesballade „Lighthouse“, in der Morton einer lieben Person garantiert: „Ich werde Dein Leuchtturm sein / In diesen sorgenvollen Zeiten / ich werde immer brennen / Den Himmel erleuchten / Ich werde ewig sein / Die Flamme, die niemals stirbt“. „Lighthouse“ hat bereits jetzt die Chance, als eines der schönsten und intensiv​sten Liebeslieder des neuen Jahrtausends in die Geschichte einzugehen!

Die spezielle Hitsingle ist auf „Timeless“ nicht dabei; alle Songs besitzen nahezu gleichbleibend hohes Ni​veau. Und für die Hitparaden ist die CD sicherlich auch nicht gemacht worden. Viel eher enthält sie traurige, romantische, nie aggressive, aber immer eingängige Melodien, verbunden mit gekonnter Lyrik; herrlich ei​genständig und wunderbar unkommerziell! (Gesamtnote: 2)

Jenseits des harten Popbusiness treibt sich seit einem Vierteljahrhundert auch die Oysterband herum. Die ebenfalls fünfköpfige Band um John Jones hat sich dem irischen und schottischen Folk verschrieben. Doch verzichtet sie niemals auf ihre rockigen Wurzeln, so daß neben reinem Folkinstrumentarium wie Akkordeon, Banjo, Mandoline, Cello, Bouzouki und ähnlichem, auch die dynamischen Stromgitarren nicht zu kurz kom​men. Trotz hunderter Liveauftritte überall in Europa und einer Vielzahl an Alben und Singles ist es der Oy​sterband niemals gelungen, die kommerziellen Erfolge artverwandter Bands wie der Pogues oder Big Country zu erzielen. Trotzdem überlebten die fünf Jungs sämtliche Moden, Trends, Regierungen, selbst die Folkrock​welle, die Großbritannien in den letzten 25 Jahren heimgesucht haben. Nun erscheint bei „Pläne Records“ ihr aktuelles Album „Rise above“, das acht gelungene Eigenkompositionen und die beiden auf sympathische Weise neu arrangierten Volkslieder „Bright Morning Star“ und „Blackwaterside“ beinhaltet. Die Songs. so Sän​ger und Komponist John Jones, handeln über „die Bedeutung von Verlangen, Sehnsüchten und unerfüllten Wünschen“. Diese seien der Motor, der die Oysterband immer wieder angetrieben habe. In breitem Cockney Akzent rört sich Jones durch eingängige Folkrockhymnen, die verdammt nach den 80er Jahren klingen – und damals sicherlich auch hätten die Hitlisten stürmen können. Heute macht die Band den auf „Rise above“ ent​haltenen „Uncommercial Song“ zum Programm: Feinste Rocksongs wie „The Soul's Electric“, „My Mouth“ oder “Wayfaring“ wechseln sich ab mit Jethro-TulI-ähnlichen, vertrackten Kompositionen („If you can't be good“) und Balladen („Everybody's leaving Home“) -jenseits allen vergänglichen Massengeschmacks! Nicht nur lan Andersons Kämpen scheinen bei einigen Songs Pate gestanden zu haben; auch die inzwischen längst verschollenen Midnight Oil übten offenbar ihren Einfluß auf die Oysterband aus. Hier geht es aber nicht um platte Kopien, sondern ausschließlich um die Aufnahme von Einflüssen und Anregungen, die zu eigen​ständigen Ideen verarbeitet wurden. Nahezu A-Capella bzw. akustisch endet das Album mit der Neuaufnah​me von „Bright Morning Star“.

Auch die Oysterband ist - zumindest 2002 - kein Thema für kurzlebige Hitparadenerfolge. Viel eher reiht sich „Rise above“ auf famose Weise in die Plattensammlung eines jeden ein, der gut gemachte Rockmusik, folko​rientierte Instrumentierung und intelligente Kompositionen und Arrangements mag, ohne sich auf die gerade angesagten Trends und Moden zu verlassen! (Gesamtnote: 2plus)

Spider Murphy Gang - „Radio-Hitz“

(Holger Stürenburg -  05. Oktober 2002)

Seit einem Vierteljahrhundert bevölkert sie nun schon die Bühnen unseres Landes: Die Spider Murphy Gang, Kultkapelle aus München-Schwabing, die überzeugende Garantin für aufmüpfige, handgemachte Rock’n’Roll-Klänge mit witzigen Texten in bayerischem Dialekt! Pünktlich zum 25jährigen Bandjubiläum, das Mitte November im Münchener „Circus Krone“ mit einer Serie schon jetzt ausverkaufter Konzerte gefeiert wird, legt die inzwischen sechsköpfige Truppe um Sänger und Bassist Günter Sigl – neben Gitarrist Barney Murphy das einzige übriggebliebene Gründungsmitglied - ihre neue CD „Radio-Hitz“ (BMG-Hansa) vor; das erste Studioalbum seit fünf Jahren. Die 15 neuen Songs machen deutlich, daß Sigl und seine Jungs im Laufe der 25 Jahre des Bandbestehens nichts von ihrem frechen, sympathisch-naiven Schuljungencharme, verbunden mit hohem musikalischen Können, eingebüßt haben.

Vor 20 Jahren, zu Hochzeiten der Neuen Deutschen Welle, zählte man die Spider Murphy Gang zu den kreativen Höhepunkten der damals neuen Musikrichtung – obwohl nur ganz wenige ihrer frühen Lieder in die Schublade „New Wave“ gepaßt hatten. Fast alle Hits der Spider Murphy Gang waren viel eher traditioneller Rock’n’Roll mit Boogie- und Blueseinsprengseln; manchmal angereichert durch eine Portion Reggae, nur selten mit Synthipop oder Schlagerhaftem. Doch der Wave-Hymnus „Skandal im Sperrbezirk“ avancierte zu einer der erfolgreichsten Singles des NDW-Jahres 1982. Das extrem eingängige Stück über die Prostituierte Rosie und ihre legendäre Telephonnummer „32 16 8“ (unter der die ganze Nacht Konjunktur herrscht..., Ihr wißt schon!) klang kühl, synthilastig und war in Moll arrangiert – prompt wurde die Spider Murphy Gang mit dem Etikett „Neue Deutsche Welle“ versehen. Mit „Schickeria“ (Mai 1982), „Wo bist Du“ (Sommer 1982), „Ich schau Dich an (Peep Peep)“ (Oktober 1982) oder „Mir san a bayerische Band“ (Herbst 1983) festigten die Mundartrocker ihren Status als Deutschlands Rock’n’Roll-Kapelle Nummer Eins. Als die NDW spätestens zur Jahreswende 1983/84 wieder abgeebbt war und viele ihrer, noch ein halbes Jahr zuvor in den höchsten Tönen gelobten Protagonisten auf dem Müllhaufen der Musikgeschichte gelandet waren, schafften es die Spiders, weiterhin Gesprächsthema zu bleiben. Bei ambitionierten Alben wie „Scharf wia Peperoni“ (1984) oder „Wahre Liebe“ (1985) blieben zwar die Teenager - die inzwischen Nena oder Purple Schulz anbeteten – weg; trotzdem gelang es der Band, noch ein paar Jahre die Hitparaden für sich einzunehmen und, damit verbunden, deutschlandweit Konzertsäle zu füllen.

Zum Ausklang der 80er Jahre, als deutscher Rock und Pop alles andere als angesagt waren, endete die Hitserie der Spiders mit der romantischen Fernfahrerballade „Fürstenfeldbruck“ (1989) abrupt. Der Plattenvertrag ging flöten, aber „live“ blieben Günter Sigl, Barney Murphy (git), Willie Duncan (git), Ludwig Seuß (pi, key), Paul Day (dr) und Otto Staniloi (sax) auch ohne neue Aufnahmen ihren Tausenden Fans erhalten. Fast jedes noch so kleine bayerische Dorf wurde im Zuge der letzten Dekade von der Spider Murphy Gang mit einem Konzert beehrt; kein Festzelt, keine Kirmes, kein Bier- oder Weinfest war vor ihnen sicher. 1997, zum 20jährigen Jubiläum, erschien die madige CD „Keine Angst vor schlechten Zeiten“, die miserabel produziert war und eigentlich nur einen ziemlich verpoppten Abklatsch ihrer einstigen Erfolge darstellte. Wesentlich mitreißender war zwei Jahre später die Live-Doppel-CD „Live – Das komplette Konzert“ geraten, für die die spezifischen Konzertqualitäten der Band gekonnt auf Platte gepreßt worden waren.

Nun erscheint am 7. Oktober 2002, bei neuer Firma, die aktuelle CD „Radio-Hitz“. Sie klingt weniger poporientiert, als „Keine Angst...“; man vernimmt konstruktive Einflüsse von Boogierockern a‘la ZZ Top oder Status Quo – deren Hit „A Mess of Blues“ von Günter Sigl kongenial übersetzt wurde und heutzutage auf Bayerisch „Seit Du fort bist“ heißt. Es gibt augenzwinkernde Ausflüge in südamerikanische Gefilde eines Mink de Ville („Pinacolada“) oder französische Anklänge mit Akkordeon und schummriger Chansonattitüde (die neue Single „Frauen wollen nur das Eine“). Sigl hymnisiert zum wiederholten Male seine Heimatstadt „München“, möchte auf schneller Rock’n’Roll-Basis (übrigens mit dem gleichen treibenden Schlagzeugrhythmus wie einst bei „Mir san a bayerische Band“) mal wieder „Elvis hör’n“ und karikiert in „Der gläserne Mensch“ in bestem, düsterem NDW-Style Überwachungsszenarien und Lauschangriffe. Ein paar ansprechende Balladen („Love, Love, Love“, „24 Stunden“) und eine tanzbarer Rockabilly-Adaption („Ja oder nein“) runden die vielfältige, sehr gelungene und gottlob meist traditionell rockig arrangierte und produzierte CD ab. Als Bonuslied gibt es das sogenannte „Viva Medley“, ein über fünfminütiges Potpourri, bestehend aus dem neuen Rocker „Viva la Rock’n’Roll“ und den altehrwürdigen Partyhits „Ich schau Dich an“, „Schickeria“ und „Sperrbezirk“.

Die neuen Lieder der Spiders beweisen, daß die Münchener Rock’n’Roll-Story noch lange nicht zu Ende ist. Auch wenn diesmal der absolute Fetenklassiker für die Ewigkeit fehlt, so steht doch fest: Seit fast 15 Jahren ist kein so ansprechendes Album der bayerischen Rock’n’Roller mehr erschienen wie „Radio-Hitz“: Glasklare Musik aus dem Bauch, ohne unnötige technische Spielereien, Synthesizereinsätze, moderne Rhythmen und sonstige Verbeugungen vor dem musikalischen Zeitgeist! (Gesamtnote: 2plus)

Fehlfarben - „Knietief im Dispo“
(Holger Stürenburg - 11./12. Oktober 2002)
„Monarchie und Alltag“, erschienen im Oktober 1980, gilt als Meilenstein der deutschen Popmusik. Düstere Klangkaskaden wie „Es liegt ein Grauschleier über der Stadt“, depressiven Sarkasmus a’la „Paul ist tot“ oder zynische Agitprop-Parodien der Sorte „Ein Jahr (Es geht voran)“ hatte es zuvor in Deutschland nicht gegeben. Einheimische Popmusik hieß bis dato: Lindenberg’scher Pubertätsrock, Betroffenheit von Biermann bis Wecker, abgehobener Krautrock zwischen NEU! und Novalis. Die deutsche New Wave-Revolution der späten 70er Jahre – später als „Neue Deutsche Welle“ gnadenlos zu Tode vermarktet – schuf dagegen vollkommen Neues: Man griff auf simple Melodien und entschlackte, ungekünstelte Texte in deutscher Sprache zurück, mit denen man sich von angloamerikanischen Vorbildern freischwamm. Frei nach dem Motto: „Sing Deine Sprache. Und singe sie gut!“. Einer der Erfinder und Begründer der New Wave in Deutsch waren Fehlfarben, „Monarchie und Alltag“ ihre Debüt-LP. Als „Ein Jahr“ 1981 die offiziellen Hitlisten stürmte, stiegen Sänger Peter Hein und Keyboarder Frank Fenstermacher aus. Die Reste von Fehlfarben veröffentlichten die LPs „33 Tage in Ketten“ (1981) und „Glut und Asche“ (1983). Zwar klang die Musik nun tanzbarer und war auch für Nena-Freunde genießbar – aber Peter Heins nachdenkliche, beißend ironische und stets intelligente Texte und seine spezielle Art der Intonation fehlten doch sehr. Ab Mitte der 80er Jahre waren Fehlfarben kein Thema mehr. Zwar erschienen 1991 auf der „Platte des himmlischen Friedens“ nochmals Aufnahmen in Originalbesetzung, aber davon nahm keiner Notiz. Im Jahr 2000 erhielten Fehlfarben eine Goldene Schallplatte für 250.000 verkaufte Exemplare von „Monarchie und Alltag“. Man saß in der Kantine der EMI zusammen und beschloß: Wir machen eine neue Platte! Wohl auch begründet durch den immensen Erfolg des hervorragenden „Doku-Romans“ „Verschwende Deine Jugend“ von Frank Teipel – Hein, Fenstermacher und Kollegen von DAF, Der Plan oder Neonbabies äußern sich ausführlich zur Entstehung von deutschem Punk und New Wave – und die damit verbundene Rückbesinnung auf die beste deutsche Musik aller Zeiten, erscheint am 28. Oktober 2002 „Knietief im Dispo“ (!K7 Records/Wonder/Zomba) – das erste Album von Fehlfarben in Originalbesetzung seit 12 Jahren! Das heißt: Sie rocken wieder! Peter Hein (Gesang), Thomas Schwebel, Uwe Jahnke (Gitarren), Michael Kemner (Baß), Frank Fenstermacher (Percussion, Keyboards, Saxophon) und Klaus Dahlke alias „Der Pyrolator“ (Elektronik, Produktion)! Nur Original-Schlagzeuger Uwe Bauer wurde von Saskia von Klitzing an der Schießbude ersetzt. Er wollte sich auf das Wagnis einer Fehlfarben-Wiedervereinigung nicht mehr einlassen. Schade, denn das Wagnis hat sich wahrlich gelohnt! „Knietief im Dispo“ kann man schon heute als bestes, interessantestes und vielschichtigstes deutsches Rockalbum des Jahres bezeichnen. Die textliche Schwere und Wortlastigkeit eines Heinz Rudolf Kunze (minus Oberlehrer-Gehabe) oder Max Goldt (minus Schwulenattitüde) paaren sich mit den wilden Elementen des altehrwürdigen Punk; nur selten blicken Hein und Co. auf angesagte Rockströmungen. Allerhöchstens kommt bei dem einen oder anderen Lied die Hamburger Schule zum Vorschein – obwohl Fehlfarben weiterhin aus Düsseldorf stammen (und Peter Hein dort sicherlich noch immer im Lager von „Rank Xerox“ schuftet!). 

Was einem sofort auffällt, ist der viele Text, sind die vielen Worte und Wortspiele, die einem beim ersten Hören der CD sofort anspringen. Peter Hein – zwar stimmlich schwächer als früher, aber sonst ganz Elder Statesman des Punk – sinniert schon im ersten Song „Rhein in Flammen“ minutenlang und fast monoton vom Älterwerden, von besseren, weil weniger oberflächlichen Zeiten, vom nicht erzielten Sinn des Lebens. Dazu dreschen Thomas Schwebel und Uwe Jahnke die Gitarren; Synthesizer und Computer bleiben, anders als zu Gründungszeiten, eher im Hintergrund. In „Die Internationale“ heißt es niederschmetternd und parolenhaft zugleich: „Ich denke nur daran, dass ich mit Dir vergessen kann“. Auch in „Der Fremde“, „Was der Himmel verbietet“ oder „Herzen gelandet“ reiht Hein in gelungener Form, mit viel Ironie und Sarkasmus, Wort an Wort. Geradezu poppig im Vergleich dazu, wenn auch textlich natürlich ebenfalls auf allerhöchstem Niveau, erklingt „Club der schönen Mütter“, die erste Singleauskoppelung. Darin geht es um ein schummriges, leicht dekadentes Nachtlokal, in dem nur Mütter als Bardamen beschäftigt sind – und zu Hause steigt die Kinderparty.

„Reiselust“ ist zwar wiederum rockiger geraten und erinnert musikalisch konsequent an die Höhepunkte der deutschen New Wave vor 20 Jahren, gäbe aber auch eine gute Hitsingle ab. Auf traditionellen Punkimpressionen basiert auch der hysterische, Talking-Heads-ähnliche Rocker „(Geh) Du ran Du ran“; musikalisch alles andere als eine Reminiszenz an gleichnamige Ex-Teeniepopband! An Foyer des Arts zu ihren besten Zeiten erinnert „Das Leben zum Buch“. Geradezu romantisch, mit Xylophon und wehenden Synthis untermalt, erklingt „Die kleine Geldwäscherei“; eine nur vordergründig niedliche Geschichte über die Liebe eines älteren Mannes zu einem jungen italienischen Mädchen: „Wo und wann hab ich Dich verloren? / Bin ich vielleicht nur zu früh geboren? / Wie hast Du das immer gemacht / Daß jeder Dich bewundert?“ – Bowie steckt genauso drin, wie der frühe (und damals noch gute) Joachim Witt – nicht nur betreffs Musik, sondern auch bezüglich der vorgetäuschten Leichtigkeit des Textes, hinter der doch so viel Enttäuschung und Bitterkeit steckt. „Sieh nie nach vorn!“ heißt es zum Schluß der schlichtweg phantastischen CD: „Sieh nie nach vorn, was hab ich denn da verloren?“ – eine Art ‚Rückrufaktion’ für „Ein Jahr (Es geht voran)“, die einstige Hymne der Berliner Hausbesetzerszene und Anti-Reagan-Aktivisten, den immer wieder falsch verstandenen Top-20-Hit, den die Band selbst niemals so richtig mochte – weshalb er auch im aktuellen Liveprogramm konsequent umgangen wird!

Es mag sein, dass Blumfeld als „Fehlfarben der 90er“ gelten, dass im Zuge des Revivals bald der Schlachtruf „Es geht voran“, von Grunge-Gitarren verzerrt, durch Schulhöfe und Übungskeller geistert. Peter Hein mag einiges an Stimmqualität eingebüßt haben und die 80er Jahre mögen unwiderruflich vorbei sein. Trotzdem wird niemand, der ein Herz (und Hirn) für gutgemachte, eindringliche, durchaus aggressive Rockmusik mit deutschen Texten hat, an „Knietief im Dispo“ vorbeikommen können! (Gesamtnote: 1plus)
Tom Petty - „The Last D.J.“
(Holger Stürenburg - 16. Oktober 2002)
Die Welt des Rock mag im neuen Jahrtausend fast ausschließlich bestimmt werden von Nu Metal, Alternative, Grunge und deren Epigonen. Einer wird jedoch immer die Fahne des ehrlichen, unprätentiösen amerikanischen Rock’n’Roll hoch halten: Tom Petty, 1950 in Florida geboren, macht seit 27 Jahren, als sein Debütalbum „Tom Petty and the Heartbreakers“ erschien, eigentlich nichts anderes. Er hat sich und seine Musik seitdem solidem Rhythm’n’Blues, gitarrenbetontem Rock und filigranen Singer/Songwriter-Balladen verschrieben. Dieser Linie bleibt der kritische Kopf auch auf seinem neuen Album „The Last D.J.“ treu, das dieser Tage bei Warner Bros. (WB/WEA) erschienen ist.

Gemeinsam mit den meisten Musikern seiner Stammband „Heartbreakers“ hat Tom Petty in Los Angeles die zwölf neuen Songs aufgenommen. Produziert wurde „The Last D.J.“ von Petty, seinem langjährigen Co-Songschreiber Mike Campbell und George Drakoulias; bei einem Lied vernimmt man die Hintergrundgesänge von Fleetwood Mac-Veteran Lindsey Buckingham. Das Dutzend neuer Songs, das er mit zwei Ausnahmen, bei denen ihm Campbell unter die Arme griff, natürlich durchwegs selbst geschrieben hat, beinhaltet alles, wofür man Tom Petty schätzt: Harten, an Aerosmiths erinnernden Rock („Joe“), textlastige Moritaten („Money becomes King“), neben typischem Petty-Rock („The Last D.J.“, „Have Love will travel“), düster-hoffnungsvollen Country-Balladen („Blue Sunday“, „Can’t stop the Sun“) und versöhnlichem, melodiösen Gitarrenpop mit Ohrwurmgarantie („You and me“). Die Beatles standen eindeutig Pate bei „Like a Diamond“ oder „Dreamville“. Ein anderes Mal dröhnen die Wah-Wah-Gitarren abwechselnd mit einer saftigen Hammondorgel („Lost Children“); Swing- und Beateinflüsse bahnen sich ihren Weg bei „The Man who loves Women“. 

Eher flachbrüstige, radiotaugliche „Hits“, wie noch vor einem Jahrzehnt mit „I won’t back down“ oder „Into the Great White Open“ zur Genüge vorgelegt, sind auf „The Last D.J.“ gottlob nicht enthalten. Damals hatte sich Petty von seinen Heartbreakers getrennt und sich unter die Fittiche des einstigen ELO-Anführers Jeff Lynne begeben. Folglich verschwand der Rock aus Pettys Musik und der Pop – noch dazu mit typischen ELO-Chören und Synthesizern garniert! – führte Petty zwar in die Höhen der Charts, sorgte aber bei Traditionalisten für mehr als nur leichtes Naserümpfen. Natürlich waren „Full Moon Fever“ (1989) oder „Great White Open“ (1991) besser als vieles, was der internationale Rock zu Beginn der 90er so alles hervorgebracht hatte. Aber der wahre Petty-Fan, so ist anzunehmen, freute sich umsomehr, als sich Lynne nach 1993 aus Pettys Leben (und seiner Musik) wieder zurückzog. Dies war nur zu Pettys Vorteil. Zwar konnten im Folgenden veröffentlichte Alben wie „Wildflowers“ (1994), „She’s the One“ (1996) oder „Echo“ (1999) nicht mehr beim Mainstream-Publikum punkten; statt dessen gelang dem stillen Songschreiber ein künstlerischer Höhepunkt nach dem anderen, was dazu führte, daß Petty den „Golden Note Award“ und den „George and Ira Gershwin Award“ verliehen bekam und zudem seinen wohlverdienten Stern auf dem „Walk of Fame“ erhielt.

„The Last D.J.“ setzt dort an, wo „Echo“ vor zwei Jahren aufgehört hat. Zwar warfen einige Journalistenkollegen dem All American Rocker vor, er würde auf seiner neuen CD nur noch jammern und hätte den Anschluß an die heutige Zeit und an deren Klänge längst verpaßt. Derartiger (auch musikalischer) Konservatismus und die Unaufgeregtheit, ja sogar der Pessimismus einiger der neuen Songs, stehen Petty allerdings durchaus gut zu Gesicht. Im Titelsong drischt Petty mit harten Worten auf die Oberflächlichkeit und die Kommerzgeilheit in den Medien ein: Der „letzte D.J.“ habe gerade den Raum verlassen. Er war der letzte seines Standes, der selbst aussuchte, welche Platten er auflegte, der nichts ändern wollte, was nicht zu ändern notwendig war. Petty nennt seinen Protagonisten „Deine Freiheit der Auswahl“, die „letzte menschliche Stimme“ – in der vorgefertigten, computerisierten, durchgeplanten, kalten Welt. Dem setzt Petty zaghaft seine Traumstadt, „Dreamville“, entgegen, „where I was born / Light Years from here / And the Trees were green / in Dreamville“. Das waren noch Zeiten!

Auch wenn Petty dies vehement bestreitet, so zieht sich diese eher düstere, skeptische und nur im Blick zurück romantisierende Sichtweise des Weltgeschehens tatsächlich durch das gesamte Album, was aber nichts schlechtes heißen muß. Hedonisten und sonstige Vertreter der Spaßgeneration gibt es zur Genüge im Musikgeschäft. Da kann es nicht schaden, wenn ein weiser, älterer Mann, dem man dies auch abnimmt, warnend seine Stimme erhebt – noch dazu, wenn er dies in einem derart vorzüglichen musikalischen Gewand tut!

(Gesamtnote: 2plus)
Status Quo - „Heavy Traffic“
(Holger Stürenburg - 18. Oktober 2002)

Status Quo, die großen alten Herren des Boogierock sind zurück! Die legendäre Hitschmiede um Francis Rossi und Rick Parfitt hat soeben ihr 25. Studioalbum „Heavy Traffic“ (Island/Mercury) veröffentlicht! Gleich vorweg: Der klassische Rock’n’Roll, Boogie Woogie und Bluesrock von Status Quo hat sich auf „Heavy Traffic“ nicht großartig verändert. Die Band ist ihrem Status Quo auch 2002 treu geblieben. Nur klangen ihre Songs seit vielen Jahren nicht mehr so frisch, schnörkellos und geradlinig wie heute – und dies, obwohl Frontmann und Gitarrist Mike „Francis“ Rossi dieses Jahr bereits seinen 53. Geburtstag feierte! Alles, was man an Status Quo schon immer geschätzt hat, findet sich auch auf „Heavy Traffic“: Schneller Rock’n’Roll in bester Chuck-Berry-Tradition („I don’t remember anymore“), treibender „Blues and Rhythm“ (so der Titel des Eröffners), wiegender, eingängiger Boogierock („Creepin’ up on you“, „Solid Gold“ „Another Day“) und mit akustischen Gitarren verzierte Countryversuche („Green“). Den Schluß der 13-Lied-CD versüßt eine mystische Rockballade („Rhythm of Life); die erste Singleauskoppelung, „Jam Side down“, hat Terry Britten beigetragen, der sich in den 80ern u.a. für Tina Turners Comeback-Hit „What’s Love got to do with it“ verantwortlich zeichnete – und würde Little Richard heute noch rocken statt zu predigen, klänge er wie die Quo’s bei „All stand up (Never say never)“.

Die Geschichte von Status Quo geht bis ins Jahr 1967 zurück. Im „Summer of Love“ veröffentlichten Andy Bown (key), Pete Kirchner (dr), Alan Lancester (b), Rick Parfitt (git) und Francis Rossi (voc, git) ihre erste Single „Pictures of Matchstickman“. Doch zu Beginn ihrer Karriere frönten sie eher bravem Pop mit psychedelischen Einflüssen und versuchten sogar, die Bee Gees zu imitieren. Erst das Album „Piledriver“, erschienen im Jahre 1972, zeigte die Kehrtwende: Von nun an wurde gerockt und gerollt, was das Zeug hielt. Ein Hit folgte auf den anderen: „Paper Plane“ (1972), „Caroline“ (1973), „Down Down“ oder „Roll over lay down“ (beide 1975). Der endgültige Durchbruch, besonders in Deutschland, gelang der Band 1977 mit ihrer Fassung der John-Fogerty-Komposition “Rockin’ all over the World”. Die Hymne auf das schnelle, wilde Leben des Rock’n’Roll ist in der Version von Status Quo längst zum Klassiker avanciert; sie dient als Motto all ihrer Konzerte bis heute, wird auf jeder Party gespielt und weckt auf Oldiesendern täglich müde Menschen aus dem Schlaf!

In den 80er Jahren feierten Status Quo ihre größten Erfolge in Deutschland. So hielt sich der Boogierocker „What you’re proposing“ im Herbst 1980 ganze 22 Wochen in den deutschen Hitparaden und wurde bei der Jahresauswertung auf Platz 29 der „Hits des Jahres“ gewählt. Weitere Singlehits wie „Something about you Baby I like“ (1981), „Dear John“ (1982), „Ol Rag Blues“ (1983) oder „Marguerita Time“ (1984) folgten, bis der britischen Rockinstitution, deren Konzerte manchmal über drei Stunden dauern, im Herbst 1986 endlich der wohlverdiente erste Nummer-Eins-Hit in der Bundesrepublik gelang: „In the Army now“ war absolut untypisch für Status Quo. Die eher ruhige, ganz und gar nicht rock’n’rollende Popballade war von den Falco-Produzenten Rob und Ferdi Bolland geschrieben worden und machte die Band für kurze Zeit auch dem meist jungen Pop- und Hitparadenpublikum bekannt. „In the Army now“ verblieb während der Adventszeit 1986 durchgehend auf Rang 1 der deutschen Hitliste; 19 Wochen verharrte der Song in den Top 75, davon alleine neun Wochen in den Top 10. Zwei Jahre später bewiesen Status Quo allen Zweiflern, daß sie doch nicht die Absicht hatten, zu Teeniepoppern zu mutieren. Auf dem Album „Ain’t Complaining“ wurde wieder gerockt wie eh und je. Im Herbst 1990 feierten Status Quo ihr 25jähriges Bühnenjubiläum mit dem „Anniversary Waltz“, in dem sie gekonnt Rock’n’Roll-Klassiker der 50er und 60er Jahre zu einem augenzwinkernden Potpourri verhackstückten. Doch bekanntlich ging in den 90ern das Licht für traditionellen Rock ohne Grunge- und Alternativeanleihen aus. Status Quo mußten ein paar Gänge zurückschalten, ihre Alben platzierten sich nur noch in den unteren Rängen der Hitparaden. Zum Ende der Dekade konnten sie einige ihrer CDs nur bei kleineren Firmen veröffentlichen. Status Quo verlegten sich daraufhin auf ihre eigene, spezielle Interpretation großer Hits anderer Künstler; zwei erfolgreiche Alben, nur mit Coverversionen von Elvis über Bob Seger bis Men without Hats bestückt, beendeten das 20. Jahrhundert für Francis Rossi und seine Jungs.

Mit ihrer neuen CD “Heavy Traffic“, die mit einer Ausnahme nur eigenes Material enthält, schließen Status Quo  konsequent an ihre goldenen Zeiten Ende der 70er, Anfang der 80er an. Es gibt keine Ausflüge in das kommerzielle Reich des Pop mehr; manche Songs klingen so munter, aufstrebend und jung, daß man annehmen könnte, sie seien auf den hitträchtigen Sessions vor 20 Jahren eingespielt worden. Aber dies stimmt nicht: Status Quo sind jung geblieben und daher auch heute noch in der Lage, klassische Rock-, Blues- und Boogiehymnen für die Ewigkeit zu komponieren – wie sie es auf „Heavy Traffic“ erneut eindrucksvoll unter Beweis stellen! (Gesamtnote: 2)
Konzert - Michy Reincke

Hamburg – St. Pauli Theater – 21. Oktober 2002
(Holger Stürenburg - 22. Oktober 2002)
Das letzte Mal, als der Rezensent dem St. Pauli Theater auf der Reeperbahn, direkt neben der Davidswache, einen Besuch abstattete, war im Januar 1984, mitten während der heftig geführten Auseinandersetzungen um die angebliche Homosexualität des Vier-Sterne-Generals Gunter Kießling. Die schuleigene Theater-AG, der der Verfasser einst angehörte, sah sich den Schwank „Pension Schöller“ an, den wir zum neuen Schuljahr selbst einstudieren wollten. In der Pause erzählte uns der Regisseur, er habe die Rolle des leicht schwul dargestellten „Oberst a.D. Kissling“  aus aktuellem Anlaß vollständig gestrichen!

Wenige Wochen später wurde Kießling rehabilitiert – und Michy Reincke betrat mit einem Paukenschlag die Hamburger Musikszene. Der damals knapp 24jährige Sänger und Gitarrist, der in Ahrensburg aufwuchs und in Hamburg zur Schule ging, veröffentlichte, zusammen mit seiner Band Felix de Luxe (FdL), sein Debütalbum, das mit „Taxi nach Paris“, „Nächte über’s Eis“ und „Eddie ist wieder da“ sogleich drei fulminante Ohrwürmer beinhaltete. Jahre zogen ins Land, FdL lösten sich nach zwei weiteren, ebenso gelungenen Alben auf. Seit 1988 ist Michy Reincke solo, unter seinem eigenen Namen, unterwegs – und dies überaus erfolgreich. Bis heute hat er fünf Soloalben mit eingängigem Singer/Songwriter-Pop, garniert mit intelligenten deutschen Texten, auf den Markt gebracht. Am 21. Oktober 2002 gastierte er mit seinem neuen Soloprogramm „Nackt“ im St. Pauli Theater auf der Reeperbahn, der Michy auf seinem aktuellen Album „Seeler“ eine augenzwinkernde Hommage gewidmet hat.

Der sympathische 43jährige, der in einer Drei-Zimmer-Wohnung in Hamburg-Winterhude lebt, wollte schon immer mal in einem Theater auftreten. Dort könne er besser Geschichten erzählen und seine Lieder ausführlich ankündigen. Außerdem sei ein Theaterpublikum „nicht so betrunken wie die Fans bei einer Supermarkteröffnung in Stade“! Michy erzählte daraufhin eine Menge Anekdoten und abstruse Geschichten aus 43 wilden Jahren: Politisch Unkorrektes über Dieter Bohlens neues Buch und „gut aussehende Polen, die morgens im eigenen Auto zur Arbeit fahren“. Oft blickte er in die Vergangenheit zurück, berichtete in gewählten, satirischen Worten von absurden Situationen in der U-1 zwischen Hauptbahnhof und Farmsen mit 14jährigen Schönheiten im Minirock, von missglückten Schul-Fußballturnieren, schlechten Noten im Musikunterricht oder einer heißen Affäre mit „Partyluder“ Jenny Elvers im Zuge des Videodrehs zu seinem Hit „Für immer blond“.

Doch bei alldem kam die Musik natürlich nicht zu kurz. Nachdem Michys Entdeckung Regy Clasen 20 Minuten  selbstgeschriebene Pianoballaden zwischen einer aufgeweckteren Ulla Meinecke und fröhlicheren Rosenstolz vorgetragen hatte, stand Michy (unterbrochen von einer 20minütigen Pause) fast zwei Stunden lang auf der Bühne des St. Pauli Theaters – und gab, akustisch begeleitet von Jörn Heilbutt (Gitarre, Banjo) und Michy Branka (Akkordeon, Schlagzeug) rund 25 Songs zum Besten. Der erste Part des Konzertes bestand hauptsächlich aus Liedern der letzten beiden Alben „Tonstrom“ (1999) und „Seeler“ (2002). Es ging um kindliche Träume, nur einmal „Nach ganz Oben“ zu gelangen oder die große, aber schnellvergängliche Liebe („Sowas vergißt man nicht“). Michy ließ den Macho raushängen („Baby, das war’s), fuhr mit seiner Liebsten „Zusammen durch die Nacht“ oder war einfach nur „Verliebt, verliebt, verliebt“. Musikalisch fand das ganze, wie immer bei Michy, zwischen Westcoast-Pop, Balladen, Folk und gewissen Schlageranleihen statt, auch wenn Dylan-Verehrer Reincke letzteres immer wieder schroff zurückweist.

Nach der Pause und vielen weiteren Geschichten aus Michys Leben, die ab und zu auch einen Ausflug in Philosophie oder Psychologie beinhalteten, folgte der Abschnitt mit den größten Erfolgen. Set Zwei startete mit „So leicht zu berühren“ – Michy solo an der Gitarre erzeugte Gänsehaut – bevor mit „Pop im Radio“ (1993) und dem wunderschönen Liebeslied „Einmal den Zigeunern hinterher“ (1991) heftig losgerockt wurde. Bei „Zigeuner“ muß der Rezensent stets weinen, denn die treibende Popballade enthält so eindringliche Textzeilen wie „Es kommt immer ein Tag, an dem die Uhren stehen / Ich hab sie schon so lange nicht mehr gesehen / Sie lebt heut in einer italienischen Stadt / Ich hab gehört, daß sie geheiratet hat – Dabei wollten wir: Einmal den Zigeunern hinterher“. Simple Worte, aber doch so romantisch, anregend und fesselnd!

Nach einer düsteren, fast atonalen Version des großen FdL-Hits „Nächte über’s Eis“ und dem schnellen „Für immer blond“ (1991) fuhren Michy und seine Begleiter endlich mit dem unumgänglichen „Taxi nach Paris“. Das Theater bebte; alle erhoben sich von ihren Sitzen und sangen lauthals mit – auch wenn die chansonbeeinflußte Popnummer wirklich nicht zu Michys besten Songs gehört. Im Zugabenpart huldigte ein sichtlich zufriedener Künstler seiner „Valerie“, dem ersten Hit nach der Trennung von FdL und beschrieb mit naiver Sehnsucht „Romeo und Julia auf der Suche nach dem Ernst des Lebens“. Zum Schluß des äußerst gelungenen Abends gab es, wie immer, Michys obligatorische Abschiedsballade: „Es wär’ so schön / wenn wir singen, wenn wir gehen / denn es war so schön / Es wär’ so schön / wenn wir uns einmal wiedersehen / Wo die weißen wilden Pferde stehen / Es wär’ so einfach & so schön“!

Dem ist wahrlich nichts hinzuzufügen. Und die Möglichkeit, Michy schon bald wiederzusehen, besteht spätestens am 17. Februar 2003, wenn der Popphilosoph, dann mit mehrköpfiger, rockender Band, das „Schmidt’s Theater“ zum Kochen bringen will. Gestern ist ihm dies schon im St. Pauli Theater in aller Form gelungen!

Soft Cell - „Cruelty without Beauty“
(Holger Stürenburg - 23. Oktober 2002)
Als 1981/82 Blitzkids und New Romantics durch den Zeitgeist wirbelten, setzte eine Band besondere musikalische Akzente: Soft Cell – das legendäre Synthiduo, bestehend aus Dave Ball (key, synth) und Marc Almond (voc). Düster-romantische Klänge von Ultravox, Neon-Disco von Visage, hysterischer Romantik-Pop von Duran Duran oder opulenter Synthi-Soul von Spandau Ballet beherrschten in jenen Tagen die Hitparaden dieser Welt. Doch mit derartigen Gruppen, obwohl durchaus stilverwandt, wollten Soft Cell nichts zu tun haben: „Wir waren die dreckige Alternative zu all den slicken Londoner Bands wie Duran oder Spandau“, sagt Ball heute. Er wollte, zusammen mit seinem Partner, einen Gegenpol zu diesen darstellen, um sich seine Wurzeln aus Punk und Post-Punk zu erhalten. Der erste Hit ließ nicht lange auf sich warten, nachdem frühe Singles und E.P.’s wie „Mutant Moments“ oder „Memorabilia“ – gilt heute als erste Tekkno-Platte überhaupt – erstmals positiv auf Soft Cell aufmerksam gemacht hatten. Er hieß „Tainted Love“ und war eine Coverversion eines Northern Soul-Hits von Gloria Jones. “Tainted Love” war der Diskothekenrenner des Herbstes 1981 schlechthin. Ball und Almond war es gelungen, dem Soulklassiker mit Hilfe verschiedenster Synthesizer und Rhythmusmaschinen ein komplett neues, zeitnahes Gesicht zu verleihen, ohne dabei die Präzision des originalen Songwritings zu zerstören. Von nun an schwammen Soft Cell an der Spitze der Elektro-Rocker und Synthi-Popper der frühen 80er. Auf „Tainted Love“ folgten die Hitsingles „Bedsitter“, „Say Hello, Wave Goodbye“, „Torch“ und „What“. Besonders “Say Hello…” hatte es in sich. Kaum einem anderen Song aus jenen Tagen ist es gelungen, die in Großbritannien herrschende Aufbruchstimmung des Frühjahrs 1982 mit der Düsternis und Ängstlichkeit der zeitgleich betriebenen Nachrüstungsdebatte zu verbinden, wie diesem schaurig-schönen Synthi-Kleinod. Das schummrige Elektro-Chanson vermittelt einem noch heute haargenau die Gefühlswelt des Frühjahrs 1982 – als sei es gerade erst gestern gewesen.

Kurz vor der Veröffentlichung ihres vierten Albums „The Last Night in Sodom“ gingen Ball und Almond getrennte Wege. Dies war kein Wunder, denn die faszinierende wie erschreckende paranoide Zerrissenheit von „Last Night“ ließ tief in den Abgrund der von Drogen- und Alkoholexzessen zerfressenen Befindlichkeit von Soft Cell blicken. Die beiden blieben zwar weiterhin gute Freunde, starteten aber jeder für sich eine Solokarriere. Die von Marc Almond war sicherlich die erfolgreichere. Er feierte Ende der 80er Hits mit tanzbaren New Romantic-Dramen („Tears run rings“, „The Stars we are“) oder aufgemotzten Jacques-Brel-Bearbeitungen („Jacky“) und konnte mit dem Gene-Pitney-Cover „Something’s gotten hold of my Heart“ (im Duett mit dem Originalinterpreten) sogar Anfang 1989 den Spitzenplatz der deutschen Single-Hitparaden besetzen. Sein Ex-Partner Ball hingegen wurde dem kühlen Elektrosoul untreu und stürzte sich mit dem Tekknoprojekt The Grid in die aufstrebende Raveszene.

Erst im Jahre 2001 – 17 Jahre nach ihrer Trennung - kamen Dave Ball und Marc Almond wieder als Soft Cell zusammen. Nach einigen umjubelten Reunionkonzerten im Herbst letzten Jahres – die letztendlich die Grundlage der derzeit gefeierten musikalischen wie modischen Rückbesinnung auf die kühlen 80er Jahre bildeten – ist nun das Album „Cruelty without Beauty“ (Cooking Vinyl/INDIGO) erschienen. Es setzt genau dort an, wo Soft Cell 1984 aufgehört hatten, als sei zwischendurch nichts passiert und nichts gewesen! Balls geballte Elektronik-Coolness, gepaart mit Almonds schwülstiger Vorstadt-Erotik in Stimme und Intonation beherrscht auch die 12 Songs des neuen Albums. Das ganze ist romantisch, melancholisch, aufwühlend und tanzbar zugleich. Es ertönt stakkato-hafter, technoider Synthirock mit wummernden Bässen und schnellen Rhythmen (die erste Single „Monoculture“, „Sensation Nation“) neben dekadenten Schlafzimmer-Epen (The Night“) und bizarren Weltuntergangsszenarien („Darker Times“, „Together Alone“). Die Soft-Cell-typische Mischung aus Chanson und Synthiballade kommt natürlich auch nicht zu kurz („Le Grand Guignol“, „Caligula Syndrome“). Almonds seit jeher praktizierter Frankophilie wird auf „Cruelty without Beauty“ genauso gehuldigt wie Balls einstigen Tekkno-Versuchen. In schwächeren Momenten erinnern Soft Cell an die Homoballaden der seligen Communards, in ihren besten hingegen erreichen sie die Qualität der Pet Shop Boys – die es übrigens ohne die „Vorarbeit“ von Ball und Almond niemals gegeben hätte, wie  PSB-Stimme Neil Tennant vor kurzem in einem Interview verlauten ließ. Allerdings fehlt eines auf „Cruelty without Beauty“: Ein Jahrhundertsong wie „Say Hello, Wave Goodbye“, ein Ewigkeits-Tanzflächenfüller wie „Tainted Love“. Aber den beiden 40jährigen sei zu Gute zu halten, daß die konstruktive Dekadenz, die positive Hoffnungslosigkeit der frühen 80er Jahre einfach nicht mehr existiert. Daher können sich Ball und Almond noch so viel Mühe geben, sie werden nie mehr den Zeitgeist bestimmen und beherrschen wie einst – denn der Zeitgeist – falls es ihn überhaupt noch gibt! - wird heute von Gerhard Schröder geprägt und nicht mehr von Gerhard Stoltenberg, von Las Ketchup statt von ABC – und vor allem auf dem Tanzboden von Milchbubis wie Jan Wayne und Konsorten statt von musikalischen Persönlichkeiten wie Soft Cell! Wie heißt es so schön in „Together Alone“: „Reality hurts, when Memories last!“ (Gesamtnote: 2)

Extrabreit - „Live – Das letzte Gefecht – Hagen 19.09.1998“
(Holger Stürenburg - 24 Oktober 2002)
Was haben die aus Hagen stammende Punkband Extrabreit und Altkanzler Kohl gemeinsam? Beide beendeten ihre Karriere im September 1998, beide waren 1982 so richtig berühmt geworden - und Kohl wie Extrabreit prägten den Zeitgeist der frühen 80er Jahre, jeder auf seine Weise: Kohl proklamierte die „geistig-moralische Wende“; die Punkrocker parodierten sie in hämischen Songs wie „Glück & Geld“ oder „Wir leben im Westen“. Wenige Tage vor der Bundestagswahl 1998 hatten Extrabreit ihren vorerst letzten Auftritt. Die Show fand in der Berlet-Halle in Hagen-Hohenlimburg statt und wurde vom Privatsender „Radio Hagen“ mitgeschnitten. Ein Großteil dieses Konzertes liegt nun auf der Doppel-CD „Live – Das letzte Gefecht“ (SPV) zum Nachhören vor.

Im Spätsommer 1979 gründete sich Band um Gitarrist Stefan „Kleinkrieg“ Klein und Sänger Kai „Hawaii“ Schlasse in der Studentenkommune „B56“ zu Hagen. Die frustrierten Anfang-20er nahmen kurz darauf ihre erste Single „Hart wie Marmelade“ auf, die die künftige musikalische Richtung bereits vorgab: Schneller, punkiger Rock’n’Roll, versehen mit beißend-zynischen Texten. Frech nannte die Band ihr erstes Album, das 1980 beim Reflektor-Label des Plattenriesen Metronome erschien, „Ihre größten Erfolge“. Als die Neue Deutsche Welle (NDW) deutschen Rock, Punk und New Wave breiteren Schichten zugänglich machte, feierten Extrabreit ihre ersten überregionalen Hits, die da hießen „Hurra, hurra die Schule brennt“, „Polizisten“ oder „Flieger, grüß mir die Sonne“. Nach einer von „Lewis Jeans“ gesponsorten Tournee, gemeinsam mit den Berliner Rock- und NDW-Bands Spliff, Interzone und PrimaKlima im April 1982, waren „die Breiten“ in aller Munde. Fernseh- und Radioauftritte wurden Routine. Häufig zierten Kleinkrieg und Hawaii die Titelseiten der „BRAVO“. Ob die Teenies und BRAVO-Kids damaliger Zeiten jedoch die lyrischen Vorzüge der Lieder ihrer Helden nachvollziehen konnten, ist nicht so sicher. Denn für eine Punkband verfügten Extrabreit über sehr gelungene, stets ins Schwarze treffende Texte auf hohem Niveau. In ihren Songs riefen sie weniger zur Rebellion auf, als daß sie den jeweils herrschenden Zeitgeist ad absurdum führten, obwohl sie – zumindest 1982/83 – selbst Teil dessen waren. Sie sangen über das hedonistische Popstarleben („Hart wie Marmelade“), die dunklen Seiten des Lebens von „Polizisten“ und beschworen den schnellen „Ruhm“ eines Teeniestars, verarbeiteten das Attentat auf US-Präsident Ronald Reagan („Der Präsident ist tot“) oder zelebrierten die „Alptraumstadt“. Aktuelle Themen, ohne Zeigefinger und klischeefrei dargeboten, dafür mit viel Ironie und Sarkasmus verfeinert, machten den Inhalt vieler Extrabreit-Hymnen aus.

Als die NDW den Bach runter ging, mußten auch Extrabreit daran glauben. Zwar konnte ihr drittes Album „Rückkehr der phantastischen Fünf“ nochmals höhere Hitparadenplätze in Anspruch nehmen und sorgte die Band Ende 1982 mit „Duo Infernal“, einem punkigen Duett mit Schlagerchanteuse Marianne Rosenberg, für Aufsehen. Aber die zum Album gehörige Tournee wurde ein Riesenflop, die 1983 veröffentlichte LP „Europa“, auf der die Breiten erstmals auch englische Texte sangen, blieb wie Blei in den Regalen liegen. Gleiches wiederholte sich ein Jahr später mit der „LP der Woche“, die mit erwähntem „Ruhm“ nur einen einzigen Punkknaller in guter, alter Tradition beinhaltete und ansonsten synthiverzierten Glampop und elektronische Sounds präsentierte. Dieser Stilwechsel kam bei den Fans ganz und gar nicht an. Nach einem weiteren, diesmal ausschließlich Englisch gesungenen Album namens „Sex after three Years in a Submarine“ gingen für die Band 1986/87 erst mal alle Lichter aus. Das Kapitel Extrabreit schien beendet.

Vier Jahre später veröffentlichte Extrabreit’s frühere Firma Metronome zwei Best-of-CDs unter dem Titel „Zurück aus der Zukunft Vol. I und II“, die alle Songs der ersten drei Alben komplett versammelten. Zudem erschien im Sommer 1990 ein Remix von „Flieger, grüß' mir die Sonne“, der sich in den Top 10 der deutschen Hitparaden plazieren konnte. Extrabreit trugen auf diese Weise zum großen NDW-Revival der frühen 90er Jahre bei, gaben wieder vereinzelt Konzerte – und hatten mit dem „Flieger“-Remix die Nachgeborenen auf die Gründerzeit der NDW aufmerksam gemacht. So schafften Extrabreit den Sprung in die 90er Jahre, den sie mit dem schrillen, bitterbösen Album „Wer Böses denkt, soll endlich schweigen“ und der gnadenlosen Single „Joachim muß härter werden“ untermauerten. Wenn auch nicht mehr als Teil der Untiefen des Zeitgeistes, wie noch zehn Jahre zuvor, so gelang es Extrabreit auch in den rockarmen 90ern, auf der Höhe der Zeit zu bleiben, selbst wenn bei späteren Aufnahmen der freche Rock’n’Roll-Charme früherer Hits verschwand und zumeist philosophische, nachdenkliche Texte zu Heavy-Metal-Klängen intoniert wurden.

Am 19. September 1998 gaben Extrabreit ihr bislang letztes Konzert, genau 500 Meter von ihrem ersten Übungsraum entfernt, wo alles begonnen hatte. Die übriggebliebenen Original-Breiten Kleinkrieg und Kai Hawaii spielten, zusammen mit zwei jungen Begleitern an Baß und Schlagzeug, die besten Songs aus rund 20 Jahren Bandgeschichte: Schnelle Punkrocker wie „Sturzflug“, „Glück & Geld“ oder „Hart wie Marmelade“ neben düsteren, Rockepen („Der Präsident ist tot“, „Alptraumstadt“, „Kokain“, „Junge, wir können so heiß sein“). Bei der augenzwinkernden Hymne „Komm nach Hagen, werde Popstar“ griff der zweite NDW-Star aus jener Stadt, unser aller Nena, zum Gastmikrophon, die Ballade „Augen zu“ bekam ein „Unplugged“-Arrangement verliehen. Fans äußern sich über ihre Idole, Nena wird interviewt und ab und zu kommt auch der Moderator von „Radio Hagen“ zu Wort. Zwar läßt ab und zu die Klangqualität zu wünschen übrig, sind die hörenswerten Texte oft nicht zu verstehen und griffen Extrabreit auch zu häufig auf neueres, schwerverdaulicheres Material zurück. Dennoch ist es für den Extrabreit-Freak, genauso wie für den Freund gelungener, deutscher Rockmusik, durchaus angenehm, vier Jahre nach der offiziellen Band-Auflösung noch mal ein historisches Livebekenntnis in Händen halten zu können. Auch wenn mit „Hurra, hurra, die Schule brennt“ der größte Erfolg der einstigen „phantastischen Fünf“ auf dieser Doppel-CD fehlt, so stellt „Live – Das letzte Gefecht“ dennoch eine gelungene, ansprechende Kollektion der besten und eingängigsten Extrabreit-Songs im spritzigen Livegewand dar. (Gesamtnote: 2minus)
Konzert - Roland Kaiser

Hamburg – CCH – 26.10.2002 
(Holger Stürenburg - 27.10.2002)
Eines gleich vorweg: Es gab kein „Santa Maria“, keine „Sieben Fässer Wein“ und auch sonst war das Konzert von Roland Kaiser am vergangenen Samstag im Hamburger CCH alles andere als eine seichte Schlagerparty. Der inzwischen 50jährige Berliner, der seine Karriere 1974 begonnen hatte, präsentierte statt dessen ein saftiges Popkonzert auf internationalem Standard. Kühl, mondän, wie immer ein bißchen eitel, führte der einstige Gebrauchtwagenhändler über zwei Stunden durch ein mitreißendes Programm, das man durchaus als gewagt bezeichnen kann. Denn die ganz großen Hits gab’s erst zum Schluß, die meisten der vorgetragenen Songs stammten aus seinen letzten beiden Alben „Mitten im Leben“ und „Alles auf Anfang“. Wer also eine matte Revival-Show eines gealterten Schlagerfuzzis erwartet hatte wurde bitter enttäuscht. Wer jedoch ein mitreißendes Konzert zwischen Pop, gar Rock und neuerdings südamerikanischen Rhythmen genießen wollte, hatte seinen Weg ins CCH zurecht gefunden!

Mit dem hymnischen Titellied des vor einem Jahr erschienenen Albums „Alles auf Anfang“ begann die Show. Ein sichtlich aktiver und immer noch sehr attraktiver Roland Kaiser betrat kurz nach 20.00 Uhr die Bühne des fast ausverkauften Saal II im CCH, begleitet von einer gut eingespielten, ab und zu auch munter darauf los rockenden Band und zwei hübschen Chorsängerinnen. Nun folgten die besten und eingängigsten Lieder aus neuerer Zeit, in denen Roland gekonnt mit verschiedenen Stilrichtungen experimentierte – fernab jeglicher Schlagerklischees. Leichte Gospelanklänge („Ich geh  mit Dir, wohin Du willst“) wechselten sich ab mit Tango-artigem („Die Frau, von der man spricht“) und angesagten Latinorhythmen („Jeder gegen Jeden“). Es gab sanfte Hip Hop-Arrangements („Du bist weg“) und sogar einen waschechten, wenn auch etwas augenzwinkernden Rap („Hallo, schöne Frau“). Nur selten griff Roland auf seinen reichen Fundus an Hits zurück. Er zelebrierte zwar die 1986 von Chris Norman berühmt gemachte „Midnight Lady“ und sang, begleitet vom begeisterten Publikum, seinen 98er-Hit „Extreme“, eine deutsche Version des Toto Cotugno-Hits „Insieme“. Ansonsten aber wollte der Herzensbrecher lieber seine neuen Lieder erstmals „live“ vorstellen. Als sehr mutig ist es auch zu bezeichnen, daß Roland, wenn er schon in die Vergangenheit blickte, viele solcher Lieder einstreute, die zwar qualitativ hochwertig sind, aber niemals den Weg auf eine Hitsingle gefunden hatten.

Die rund 2500 Zuhörer waren allesamt sehr angetan von des Kaisers neuen Songs. Nahezu jede Altersgruppe war vertreten; Frauen befanden sich natürlich in der Überzahl. Die kühle hanseatische Schönheit saß neben aufgewühlten Fanclub-Mitgliedern, ältere Ehepaare neben jugendlichen Schlagerfans. Alle hatten etwas gemeinsam: Sie gingen vom ersten Song an begeistert mit, klatschten, sangen mit und versuchten sogar mehrfach, (verbotenerweise) die Bühne zu stürmen.

Nach der 20minütigen Pause begann der sanfte Poperotiker den zweiten Teil des Abends mit dem opulenten „Un Amore Grande (Eine große Liebe)“, einem kleinen Hit aus dem Jahr 1990. Als er mit „Hier fing alles an“ disco-orientiert seiner Jugend huldigte, gab es kein Halten mehr. Rund 100 Fans überrannten die griesgrämig dreinblickenden Ordner und versammelten sich, laut jubelnd, vor der Bühne. Dies war allerdings etwas zu früh, denn nun waren eher Stille und Bedächtigkeit angesagt! Roland Kaiser hatte seit Beginn seiner Karriere davon geträumt, irgendwann einmal die großen Rock- und Popkompositionen von Elton John, Bryan Adams oder Chicago mit deutschen Texten selbst zu singen. Mitte der 90er Jahre ging dieser Traum in Erfüllung. Gemeinsam mit seinem langjährigen Produzenten Peter Wagner nahm Roland sehr gelungene deutsche Versionen internationaler Popsongs auf. Die Cover-Alben „Grenzenlos“, 1996, und „Grenzenlos II“, zwei Jahre später, wurden immense Erfolge und bewiesen, daß sich die Klassiker sehr gut mit deutschen Texten vertrugen, die Roland übrigens größtenteils selbst geschrieben hatte. Im „Unplugged“-Gewand präsentierte er nun vier dieser Gänsehautlieder: Aus Chicago’s Jahrhundertballade „Hard to say I’m sorry“ hatte er „Es sagt sich nicht so leicht, verzeih mir“ gemacht, Billy Joel’s „Just the Way you are“ hieß auf Deutsch „Ich lieb Dich immer wie Du bist“. Getragen von hoch erotischen, aber immer höflich, gentleman-like, fast „preußisch“ und niemals ordinär formulierten Texten wurde der Charme dieser und anderer Popklassiker mit viel Herzblut nicht nur ins Deutsche, sondern auch ins neue Jahrtausend übertragen. Danach kam der „deutsche Neil Diamond“ (( Holger Stürenburg) nicht umhin, seinen immer lauter jubelnden Fans doch noch ein paar „Greatest Hits“ zu präsentieren. Nach „Frauen“, dem Titelsong des 89er-Albums, auf dem sich Roland erstmals weniger als Schlagerbarde, denn als deutscher Pop/Rocker gerierte, ging der offizielle Teil der Show mit einem im Tempo angezogenen „Dich zu lieben“ zu Ende, Rolands frechem Top-10-Erfolg aus dem Herbst 1981. Vier Zugaben sollten folgen. Nach dem recht amerikanisch arrangierten Rocksong „Seitenblicke“, kam die unumgängliche „Joana“ zum Zuge. Mit der noch heute eine prickelnde, düstere Erotik versprühenden Großstadtballade hatte Roland Kaiser im Herbst vor 18 Jahren auf sympathische Weise seinen Beitrag zu Yuppie-Coolness und New Romantic-Zeitgeist geleistet. Doch auch danach ließen die Fans ihr Idol noch längst nicht von der Bühne. Mit „Manchmal möchte ich schon mit Dir“ führte der Weg nochmals in die frühen 80er, als Roland Kaiser als neuer Stern am Schlagerhimmel galt – obwohl er schon immer mehr wollte, als tumbe Mitklatsch-Schlager zu singen. Mit „Bis zum nächsten Mal“ verabschiedete sich der 50jährige von seinen zahlreichen Hamburger Fans.

Roland Kaiser ist auch 2002 immer noch einer der ganz Großen im einheimischen Showgeschäft. Seine unnachahmliche Erotik in Stimme und Darbietung, verbunden mit einer oft als Arroganz missverstandenen Kühle wurde zwar in den 80er Jahren geboren, hat aber bis heute eine immense Bedeutung und Ausstrahlung, und sucht in der schnelllebigen Popwelt seinesgleichen!

Rosenstolz - „Macht Liebe“
(Holger Stürenburg & Jennifer Minnich - 30/31. Oktober 2002)
Das Berliner Duo Rosenstolz ist eine der erfolgreichsten und kreativsten deutschen Popbands der letzten Jahre. AnNa Rosenbaum (voc) und Peter Plate (keys) trafen sich 1991 und beschlossen, ohne lange nachzudenken, gemeinsam zu musizieren. Ihre ersten Aufnahmen wurden zunächst in ihrer Heimatstadt ein Erfolg. So gelangten sie 1994 mit dem Titelsong ihres zweiten Albums, „Nur einmal noch“, auf den ersten Platz der Berliner Radiocharts. Ein Jahr später erhielten sie einen Plattenvertrag bei Polydor und überquerten mit dem Album „Mittwoch ist er fällig“ erstmals die Stadtgrenzen Berlins. 1997 folgte die teils melancholisch, teils dekadente, aber immer eingängige Single „Die Schlampen sind müde“, die AnNa und Peter in der „ZDF-Hitparade“ vorstellten. Auf einen Schlag waren sie bundesweit bekannt. Seitdem steigerte sich ihr Erfolg von Album zu Album. Die letzten fünf CDs von Rosenstolz erreichten sämtlich die deutschen Top 10, für die Best-of-Kollektion „Alles Gute“ erhielten Rosenstolz eine Goldene Schallplatte für 300.000 verkaufte Einheiten. Vor zwei Jahren stieg die CD „Kassengift“ direkt von 0 auf 1 in die LP-Hitparaden ein. Rosenstolz gaben im gesamten Bundesgebiet zumeist ausverkaufte Konzerte in immer größeren Hallen, arbeiteten mit exzentrischen Kollegen wie Nina Hagen oder Marc Almond (Soft Cell) zusammen und wagten vor zwei Jahren sogar, eine Single in lateinischer Sprache („Amo Vitam“) zu veröffentlichen. In diesen Tagen kehrt das Duo mit seinem aktuellen Album „Macht Liebe“ (Polydor/Universal) zurück – eine umfangreiche Tournee folgt im November/Dezember.

Die Musik von Rosenstolz klang schon immer schrill und exzessiv, aber zugleich melancholisch und romantisch. Sie zeigte sich von der schwülen Erotik des Berliner Chansons der 20er/30er Jahre genauso beeinflußt wie von der Aufmüpfigkeit der Neuen Deutschen Welle und anderen einheimischen Popversuchen der 80er Jahre. Peter, der die meisten Songs komponiert, gab zu Protokoll, „Schlager zu hassen, aber Schnulzen zu lieben“. Diese Haltung fand natürlich Eingang in viele seiner Lieder, obwohl bei den Arrangements niemals auf moderne Rhythmen, zeitnahe Synthiklänge und neuerdings sogar den Einsatz eines Vocoders verzichtet wurde. Im Gegensatz zu früheren Alben ist „Macht Liebe“ wesentlich tanzbarer, poppiger und maschineller geraten. Tekkno-Beeps werden eingesetzt, auch wummernde Bassdrums und mannigfaltige Synthesizer und Computer kommen zum Zuge. Das 12-Song-Album ist in vielerlei Hinsicht anders als seine Vorgänger. Dies zeigt sich besonders an den Texten. Frühere Lieder wiesen häufig mit betörender Offenherzigkeit auf das Leben im „Milieu“ zwischen Prostitution, Subkultur, Glücksspiel und Drogen hin, wie es z.B. an „Schlampenfieber“, „Die Zigarette danach“ oder „Sex im Hotel“ ersichtlich wurde. Obwohl die aktuellen Lyrics immer noch aussagekräftig sind, wurden die meisten neuen Songs mit „Schmusetexten“ versehen, die eher in seichteren Gewässern fischen und mehr für den Hausgebrauch gedacht zu sein scheinen. Trotzdem erkennt der hintergründige Analyst auch bei manch aktuellen Rosenstolz-Hymnen einen verschlüsselten Bezug aufs Milieu. So geht es in dem koketten Popsong „Komm doch mit (in das nächste Leben)“ um eine Prostituierte, die aus ihrem Job aussteigen will und ihre Freunde auffordert, mit ihr gemeinsam den Absprung zu schaffen und den Weg in ein neues, bürgerliches Leben zu finden. Das wilde „Raubtier“, das in gleichnamigem Lied wieder freigelassen werden soll, steht als Synonym für einen im Gefängnis einsitzenden Zuhälter. Die knisternd erotische Ballade „Ich verbrauche mich an Dir“ kann folgendermaßen interpretiert werden: Ich gehe arbeiten für Dich, damit Du Geld hast. Aber je länger ich arbeite, um so schwerer wird meine Last: „Mein Gesicht wird mich verraten / Jede Nacht, die ich nicht schlief / Und mein Körper wird mich fragen / Warum ich ihn so oft verriet“. In „Paradies“ bekennt sich die Prostituierte zur Liebe zu ihrem Gast: „Wenn ich Dich zu mir her zieh / Ist es Liebe, die mich bewegt“, während in „Heiß“ Erfahrungen im Drogenrausch geschildert werden: „Laß uns fliegen / Um die Erde / Und die Welt von oben sehen... Und die Welt läuft rückwärts / Doch ich dreh’ mich vorwärts“. Als „Prinzessin auf dem Abstellgleis“ wird eine gealterte Prostituierte bezeichnet, die mit ansehen muß, wie ihr die jungen Kolleginnen das Geschäft verderben. Sie stellt fest, obwohl sie mit so vielen Männern verkehrte, schlußendlich allein geblieben zu sein: „Wütend schlägt sie zu die Tür / Kam allein nach Haus / Soviel Männer hinter sich / Keiner blieb“.

Trotz solch kunstvoller Beschreibungen des Lebens in der semikriminellen Subkultur hat die Emotionalität und damit die Eindringlichkeit auf „Macht Liebe“ merklich nachgelassen – und es ist zu hoffen, daß der große kommerzielle Erfolg, den AnNa und Peter in der letzten Zeit feierten, nicht alle Ecken und Kanten abschleift – nur um beim unkritischen Poppublikum zu punkten.

Musikalisch fanden Rosenstolz auf „Macht Liebe“ den Weg von Chanson und Schnulze in Richtung Dancefloor und Pop. Aktuelle Berliner Popprojekte wie „2Raumwohnung“ oder „Mia“ standen Pate. Diese musikalische Neuorientierung klappt häufig, aber nicht immer: „Sternraketen“, die zweite Singleauskoppelung, ist zwar unendlich eingängig, aber für Rosenstolz-Verhältnisse einfach schwach, weil zu seicht und von einer matteren Nena kaum zu unterscheiden, während moderne Klänge bei „Raubtier“ oder „Gebe niemals auf“ dem Konzept von Rosenstolz durchaus neuen, frechen Charme verleihen. Am gelungensten sind jedoch wie immer die Balladen. Bei „Es tut immer noch weh“ paaren sich Akustikgitarre und Piano auf hoch spannende Weise, während „48 Stunden“ in sympathischer Form an die große deutsche Songschreiberin Ulla Meinecke erinnert. Mit dem Fast-Tango „Tag in Berlin (November)“ auf der Basis von völlig unaufgeregten Streichern endet ein imposantes, streckenweise hervorragendes Album, das jedoch leider dann Schwachstellen aufweist, wenn seine Protagonisten ein zu deutliches Auge auf Kommerz bzw. Verkäuflichkeit ihrer Songs werfen.

Wanda Jackson – „Wanda rocks“

Ray Charles – “Thanks for Bringing Love around again”
(Holger Stürenburg - 02/03. November 2002)
Zwei amerikanische Weltstars der 50er und 60er Jahre präsentieren pünktlich zum Weihnachtsgeschäft neue CDs. Da wäre zunächst die aus Oklahoma stammende Rock’n’Roll-Lady Wanda Jackson, die am 20. Oktober ihren 65. Geburtstag feierte. Zu diesem Anlaß hat Bear Family Records (wer sonst?) eine gelungene Kompilation mit 35 (!) ihrer besten und erfolgreichsten Rock’n’Roll-Songs der Jahre 1956 bis 1963 zusammengestellt und mit einem liebevoll gestalteten, allerdings englischsprachigen Beiheft versehen, auf den Markt gebracht.

Wanda Lavonne Jackson wuchs in Los Angeles auf und wollte unbedingt Sängerin einer Western Swing Band werden. Mit 14 Jahren hatte sie ihren ersten Auftritt in einer Radioshow und gab dort einen Jimmie-Rodgers-Song zum Besten. Nur vier Jahre später, 1955, erhielt sie einen ersten Plattenvertrag, noch ehe sie die Schule verlassen hatte. In jenen Tagen arbeitete sie häufig mit Elvis Presley zusammen und trat mehrfach mit ihm auf. Zunächst waren ihre Songs noch eher Country-beeinflußte Schlager, so auch ihre erste Single „I got to know“, der Eröffner des neuen Albums „Wanda rocks“. Doch sie ließ sich von ihrem erfolgreichen Kollegen derart begeistern, daß für sie feststand, nur noch Rock’n’Roll singen zu wollen! So erschien 1958 ihre erste R’n’R-Single „Honey Bop“, die sie gemeinsam mit Tommy Durden, dem eigentlichen Erfinder von Elvis’ Hit „Heartbreak Hotel", schrieb. Sie begab sich ein Jahr später zusammen mit Carl Perkins, Jerry Lee Lewis und Johnny Cash auf große US-Tournee, während andere Frauen ihres Alters zu Hause auf ihren liebsten Ehemann warteten. Bald darauf gründete sie eine eigene Band, zu der sich – für damalige Zeiten höchst ungewöhnlich – auch schwarze Musiker gesellten, die ihren Songs echte Blueswurzeln verliehen. Nach der besonders in Japan erfolgreichen Single „Fujiyama Mama“ folgte, noch 1958, Wandas größter Hit, mit dem sie auf der ganzen Welt noch heute in Verbindung gebracht wird: „Let’s have a Party“, später gecovert von Slade bis zu den Toten Hosen. Mit „Party“ hatte Wanda Jackson Rock’n’Roll-Geschichte geschrieben; der wilde Shuffle zählt bis heute zu den bedeutsamsten Klassikern des Genres. Doch die junge Sängerin war traurig, denn alle ihre Freunde hatten Familie und Kinder; und während US-Stars wie Frank Sinatra oder Sammy Davis jr. die großen Hallen füllten, trat sie sozusagen in deren „Vorzimmern“ auf. Dennoch veröffentlichte sie zwischen 1961 und 1963 eine Vielzahl gelungener Singles, die Bear Family auf „Wanda rocks“ erstmals auf Einzel-CD, noch dazu  in hervorragender Klangqualität, versammelt hat. Als da wären eine Menge Leiber/Stoller-Kompositionen („Kansas City“, „Riot in Cell Block No. 9“), Coverversionen von Little Richard-Klassikern („Long Tall Sally“, „Slippin’ and Slidin’), neben Hits von Elvis („Hard Headed Woman“) oder Chuck Berry („Brown-Eyed Handsome Man“) in neuem, weiblichen Gewand. Nur wenige ihrer Songs schrieb Wanda übrigens selbst (“Mean Mean Mean”, “Rock your Baby”). Im Oktober 1961 heiratete sie Wendell Goodman; als die Erinnerungen an ihre großen Rock’n’Roll-Hits wie „Let’s have a Party“ verblaßten wandte sie sich wiederum der Countrymusik zu und nahm zudem einige Schlager in deutscher Sprache auf, bevor sie in den 70er Jahren zum Christentum konvertierte und ausschließlich Platten mit religiösen Liedern aufnahm. Erst 1984 kehrte sie mit dem „weltlichen“ Album „Rockabilly Fever“ in die Rock’n’Roll-Szene zurück, tourt seitdem durch die Lande – und singt immer wieder, wie schon Tausende Male zuvor – ihre Hits von „Party“ bis „Fujiyama Mama“. Für den Sammler der spezifischen 50er-Classics ist „Wanda rocks“ ohnehin unumgänglich, zumal im Beiheft ihre Lebensgeschichte detailliert beschrieben wird und viele der Songs erstmals den Weg auf eine Silberscheibe gefunden haben. Jeder Freund von gutem, schnellen Rock’n’Roll, Rockabilly, Blues und Countryrock kann ebenfalls unbesehen zugreifen, wenn er zu Hause mal wieder eine richtig schöne Rock’n'Roll-Fete feiern möchte! Eines steht fest: Rock’n’Roll zu seinen Hochzeiten war niemals so sexy wie bei Wanda Jackson und ihren frechen Partyhymnen

(Gesamtnote: 2plus)
Auf weiten Strecken enttäuschend kommt dagegen das aktuelle Album „Thanks for bringing Love around again“ von Soul-Genius Ray Charles daher. Auf seinem eigenen Label Crossover Records (XIII Bis/Edel)) veröffentlicht der blinde Pianist und Sänger am 2. Dezember 2002 zwölf neue Songs, von denen die meisten leider ausschließlich als Gebrauchsmusik für Fahrstühle oder Küchengroßmärkte dienen können. So ist die mit Synthesizern aller Art verkleisterte Neufassung seines Welthits „What’d I say“ absolut indiskutabel und wurde jeglicher Form von ‚Soul’ beraubt. Nur drei, vier wirklich gute Nummern gibt es auf der neuen CD der 72jährigen lebenden Legende zu hören. Die haben es aber durchaus in sich. Da wären z.B. die schnellen Songs „Save your Lovin’ just for me“ oder „I just can’t get enough of you“, die zwar poppig, radiotauglich arrangiert sind, aber in ihrer simplen Eingängigkeit an die besten Zeit von Huey Lewis und anderen Blueshelden der 80er erinnern. Ansprechend und aufheiternd, mit viel Piano, wird geswingt in „New Orleans“. Eindeutig das beste Stück auf „Thanks for bringing Love around again“ ist der urbane Talking-Blues „Mr. Creole“, in dem Ray nach minutenlanger, instrumentaler Einleitung, mit tiefer, sonorer Jazzstimme über gleichnamige „Legend of New Orleans“ croont. Der Rest des nahezu in seiner Gesamtheit von Produzent Billy Osborne (offenbar vollkommen lustlos) komponierten Albums ist typischer amerikanischer Schmusepop, dem jeglicher Schmiß abgeht; näher bei Michael Bolton und Konsorten, als bei Ray’s einstigen Klassikern von „Hallelujah, I love her so“, „Unchain my Heart“ bis „I can’t stop loving you“. Schade, denn der große, alte Mann des Soul wäre sicherlich auch 2002 zu Besserem in der Lage, wenn man ihn nicht in ein Korsett schmalbrüstiger Schmachtfetzen gepreßt hätte. „Mr. Creole“ zeigt dies! Der Großteil der Songs klingt wie Abfall von Steve-Winwood-Sessions, den der Meister mangels Qualität selbst niemals auf CD veröffentlichen lassen würde! (Gesamtnote: 4plus)
Boytronic - „Autotunes“
(Holger Stürenburg - 05. November 2002)
Kurz nach Soft Cell veröffentlicht in diesen Tagen ein weiteres erfolgreiches Synthesizerprojekt aus den 80er Jahren ein neues Album: Das aus Hamburg stammende Duo Boytronic ist 19 Jahre nach seinem wegweisenden Debüt „The Working Model“ quasi in Originalbesetzung wieder zusammengekommen und präsentiert, mitten während der überall praktizierten Rückschau auf die 80er Jahre, eine neue CD. „Autotunes“ (Strangeways) heißt das Werk und es schließt qualitativ und gefühlsmäßig nahtlos an Boytronic’s frühe Erfolge an.

Im Spätsommer 1983 geisterte das klirrend kühle, aber stets zum Tanzen auffordernde Synthiepos „You“ durch Diskotheken, Clubs und Hitparaden. Es war Tanzpop für Intellektuelle; der Durchschnittsteenie tanzte damals zu Indeep oder den Flirts, der gebildete Heaven-17-Freund hingegen zu „You“! In elf Ländern sorgten Boytronic mit „You“ für Furore und zogen zudem im September 1983 in die Top 10 der deutschen Singlehitlisten ein. Ähnlich wie „Tainted Love“ von ihren berühmten Kollegen Soft Cell den Disco-Herbst 1981 vollkommen beherrschte, so lief in den dunklen Monaten zwei Jahre später nichts ohne Boytronic und ihr „You“. Das zur Single veröffentlichte Album „The Working Model“ erzielte ebenfalls große Erfolge und gilt noch heute in Electro- und New-Wave-Kreisen als absoluter Kult. Es folgten diverse Hitsingles und 1985 das zweite Album „The Continental“. Doch kurz darauf trennten sich die Urmitglieder Holger Wobker und Peter Sawatzki; das jähe Ende von Synthipop und New Romantic ein paar Jahre später haben die beiden nicht mehr gemeinsam erleben müssen. Holger ging nach Los Angeles, während Peter Joachim Witts 88er-Album „10 Millionen Partys“ produzierte und einige Soloversuche auf Klaus Schulzes ECM-Label startete. Unterdessen stellte die bisherige Produktionsfirma von Boytronic eine neue Formation unter gleichem Namen zusammen, die einige, weniger erfolgreiche Alben einspielte. Bei den „neuen“ Boytronic war Hayo Panarinfo mit von der Partie. Mit diesem tat sich, nach über zehn Jahren, einer Menge Irrwegen und dem frühen Tod Peter Sawatzkis, der andere Boytronic-Macher Holger Wobker zusammen, dessen Stimme „You“ und andere frühe Boytronic-Hits der 80er veredelt hatte. Heraus kamen dabei erste Demos, die dem Hamburger Experimentallabel Strangeways Medien auf Anhieb zusagten. So wurden Boytronic wiedergeboren. Resultat: Das neue Album „Autotunes“!

Im Gegensatz etwa zum neuen Album von Soft Cell, das an dieser Stelle bereits besprochen wurde, klingen Boytronic weniger schrill, mehr kühl, weniger Nachtleben-orientiert, mehr bürgerlich-gediegen, weniger dekadent-aufgesetzt, mehr romantisch und düster. Ihre Klänge sind keine typischen, spätgeborenen „80er-Retrosounds“, womöglich mit unpassendem Discobums unterlegt, sondern eine tatsächliche und realistische Rückbesinnung auf die originalen, echten Gefühle der frühen 80er. Es scheint für Boytronic ein bißchen die Zeit stehen geblieben zu sein. Und das ist auch gut so! Die 13 neuen Songs, ob Balladen oder tanzbarer Synthipop, gehen einem sofort ins Ohr – und bleiben dort auch kleben. Das geht schon beim Eröffner „Love remains“ los und wird besonders bei „Living without you“, der ersten Singleauskoppelung, deutlich: Eine eingängige, wehende Melodie, romantisch, herbstlich, düster, aber hoffnungsvoll zugleich. Vor 20 Jahren wäre der Synthiohrwurm umgehend an die Spitze der Hitparaden gesegelt. Dafür, daß dies durchaus auch heute – zu Zeiten des absolut unromantischen Kommerzpop – im Rahmen des Möglichen liegt, sorgt Produzent Gareth Jones, der einst bei vielen Welthits von Depeche Mode oder Erasure an den Reglern saß. Trotz traditioneller, 80er-lastiger Instrumentierung ohne Schnickschnack und unnötige, nervenaufreibende Rhythmen befindet sich „Living without you“ durch die kraftvolle Produktion von Jones konsequent auf der Höhe der Zeit. Auch die anderen „Autotunes“ strotzen nur so vor Coolness, Einfühlsamkeit und Eindringlichkeit. Seien es schnelle, oft hektische Tanzflächenfüller wie „“I will Follow“, Kraftwerk-beeinflußte Tastenspielereien wie „A Tune called Emotion“, Pet-Shop-Boys-ähnliche Regenwetterhymnen („Pioneers are Marching on“), an Alphavilles Hochzeiten erinnernde Großstadthymnen wie „You’ll never be the Same“ oder ruhige Balladen – mal opulent, orchestral arrangiert („How soon“, „The Wire“), mal ganz sanft und flirrend (“Children of the Sun“). Nur ganz selten bringt Hayo Panarinfo seine bei U96 erworbenen Tekkno-Erfahrungen ein („A Song for the Lonely“, „Perfect Love“). Und dies geschieht auch nur auf eine solch sanfte Weise, die einem nicht wehtut.  Sogar einen deutschsprachigen Song gibt es auf „Autotunes“: Die über acht Minuten von „In die Dunkelheit“ erinnern in ihrer morbiden Schöngeistigkeit auf sympathische Weise an Wolfsheim und öffnen für Boytronic vollkommen neue Optionen im Bereich des intelligenten Synthipop, die sie durchaus fortsetzen sollten! Kurzum: Die in den meisten Songs betriebene offensive Trendverweigerung von Holger und Hayo macht den Charme von „Autotunes“ aus. Die verspielte Schönheit der elektronischen Klänge, verbunden mit der Kühle und Abgeklärtheit in Interpretation und Arrangement, zeigt eine Band, die überzeugt zu ihren Wurzeln in den 80er Jahren steht, sich aber dennoch in vorzüglicher Manier mit der heutigen Zeit arrangiert hat. (Gesamtnote: 2plus)
The Who - „Ultimate Collection“
(Holger Stürenburg - 06. November 2002)
CD-Kollektionen von The Who gibt es wie Sand am Meer. Es ist auch kein Wunder, daß die verschiedenen Plattenfirmen und Labels, mit denen die Band im Laufe ihrer Karriere zu tun hatte, immer wieder Sampler mit den größten Hits der britischen Mod-Legende zusammenstellten und veröffentlichten – immerhin ist seit 1982, von einigen miesen Konzertmitschnitten abgesehen, kein neues Material von Pete Townsend und Co erschienen. Die aktuellste Kompilation „Ultimate Collection“ (Universal) legt allerdings den bisher erschienenen gegenüber einige Vorteile an den Tag: Sie ist labelübergreifend, beinhaltet also tatsächlich sämtliche wichtigen Who-Klassiker der Jahre 1964 bis 1982, die Klangqualität ist schlichtweg hervorragend und zudem ist die Doppel-CD mit einem reich bebilderten Beiheft ausgestattet, in dem die Who-Biographen Matt Kent und Andy Neill in ausführlichen, gelungenen Worten – allerdings in englischer Sprache - die Karriere der Band nachzeichnen.

The Who, in ihren Anfangstagen bestehend aus Pete Townsend (git), John Entwistle (b), Keith Moon (dr) und Sänger Roger Daltrey, begannen ihre erfolgreiche Reise durch die wilde Welt des Rock’n’Roll 1964, also in etwa zeitgleich mit den Rolling Stones, den Beatles und den Kinks – den drei anderen großen britischen Beatbands. Aber The Who waren weniger vom schwarzen Blues beeinflußt als Mick Jagger und Co, rockten heftiger und lauter als die ‚Fab Four’ und gaben sich nicht so zeitkritisch/textbezogen wie die Jungs um Ray Davies. Ihre ersten Singles „I can’t explain“, „Anyway, Anyhow, Anywhere“ oder „The Kids are alright“ waren knappe, eingängige und immer rebellische Hymnen auf das Teenagerdasein mit all seinen Irrungen und Wirrungen. Als erster historischer Höhepunkt ist „My Generation“ zu bezeichnen, der wuchtige Hardrocker mit der unvergeßlichen, zynischen Textzeile „Hope I die, before I get old!“. Es folgten 1966/67 komplexere Songs mit Soul- („Substitute“) und mannigfaltigen Psychedelic-Einflüssen („Boris, the Spider“, „Happy Jack“) sowie eindeutig zweideutigen Texten („Pictures of Lilly“). Immer diffiziler wurde komponiert, immer aufwendiger gestaltete sich die Produktion bei epischen Rockern wie „I can see for Miles“, „Call me Lightning“ oder „Magic Bus“. Townsend schienen kurze, prägnante Songs auf Singlelänge nicht mehr auszureichen, um seiner Kreativität freien Lauf lassen zu können. So nahm er sich der breitgefächerten Rockoper „Tommy“ an, die 1969 die aufgedonnerte Single „Pinball Wizzard“ und das drogengeschwängerte „I’m free“ hitträchtig abwarf. Aus der LP „Live at Leeds“, von der „Enzyklopädie der britischen Beatbands“ als „eines der besten Livealben aller Zeiten“ bezeichnet, befindet sich auf „Ultimate Collection“ der unumgängliche „Summertime Blues“: The Who hatten den einst eher sanften Rock’n’Roll-Klassiker von Eddie Cochran in einen aufwühlenden, aggressiven Hardrocker verwandelt.

„Who’s next“, der Einstand in die 70er Jahre, avancierte zum bis dato erfolgreichsten Album der Who. Es beinhaltete die grandiose, über achtminütige Anklageschrift „We won’t get fooled again“, eine der wenigen Who-Kompositionen von John Entwistle („My Wife“), das düstere „Behind blue Eyes“ und den eingängigen Rocker “Let’s see Action“. Erstmals setzte Mastermind Townsend, der sich zunehmend zum intellektuellen Freigeist entwickelte, haufenweise Synthesizer, Orgeln und andere Keyboardexperimente ein und verfeinerte auf diese Weise seine Songs, die sich immer mehr vom traditionellen Beat entfernten. Es folgte 1972 die simple, aber unendlich eingängige Rock’n’Roll-Single „Long live Rock“ in bester Chuck-Berry-Manier, die erst 1974 auf der Raritätensammlung „Odds and Sods“ zu LP-Ehren kam, bevor Townsend wiederum mit einer Rockoper glänzte: „Quadrophenia“ erzählte die typisch britische Geschichte von jugendlichen Mods im Großbritannien der frühen 60er Jahre und enthielt den schrillen Glamrocker „The Real me“, die großorchestrale, hymnische Verbeugung vor den Liebeskünsten 15jähriger Mädchen „5.15“ und die folkloristische Regenballade „Love reign o’er me“. 1975 schienen für The Who die Lichter auszugehen. Das Album „The Who by Numbers“ wurde allgemein als Selbstmordankündigung Townsends, zumindest aber als Abgesang der Band aufgefaßt. Es beinhaltete mit dem Countryrock „Squeeze Box“ auch nur einen erträglichen Song, während der Rest nur so vor Depression und Selbstmitleid strotzte. Doch drei Jahre später hatten sich die Jungs wieder aufgerappelt: „Who are you“ ging als ein freches, aufmüpfiges Album in die Bandgeschichte ein, das konsequent an alte Erfolge anschloß. Der Titelsong und „Sister Disco“ avancierten zu veritablen Hits. 1981 folgte das ewig unterschätzte Album „Face Dances“, auf dem The Who in hervorragender Weise mit angesagter New Wave-Melodramatik kokettierten. Die aufregende Mini-Rockoper „You better you bet“ wurde unerwartet ein Riesenhit und sorgte für eine Rückkehr der Band zu den britischen „Top of the Pops“. Auch die ebenfalls von Synthis und Wave-Harmonien getragenen weiteren Auskoppelungen „Don’t let go the Coat“ und „Another Tricky Day“ beweisen erneut die musikalischen Qualitäten des Quartetts. Doch nach dem schwachen „It’s hard“ (1982) und dem auf „Ultimate Collection“ nicht erwähnten Live-Doppelalbum „Who’s Last“ (1984) war die Geschichte einer der stilbildendsten und erfolgreichsten Rockbands der 60er und 70er Jahre unwiderruflich zu Ende. Pete Townsend setzte 1985 mit „Face the Face“ und „Give Blood“ seine erfolgreiche Solokarriere fort, Roger Daltrey schloß sich dem mit „Under the raging Moon“ an, während sich John Entwistle weitgehend aus dem Rocktrubel zurückzog und nur noch für Minilabels experimentelle Alben aufnahm. Alle Jubeljahre kamen The Who nochmals für Benefizauftritte oder Tourneen mit den Programmen von „Tommy“ oder “Quadrophenia“ zusammen; neue Songs schrieben sie nicht. Nach dem tragischen Tod von Entwistle im Sommer diesen Jahres ist auch nicht davon auszugehen, daß sich im neuen Jahrtausend The Who nochmals neu formieren werden. Alleine schon deshalb ist es als sehr positiv zu vermerken, daß sowohl langjährige Fans als auch Neueinsteiger mit „Ultimate Collection“ die 37 wichtigsten Who-Songs mit insgesamt fast 150 Minuten Spieldauer auf zwei CDs nachhören, nachdenken und nachfühlen können. Eine Anschaffung, die sich auf jeden Fall lohnt. Und die älteren Who-Kollektionen kann man nun getrost zum Zweite-Hand-Händler bringen! (Gesamtnote: 1)
Udo Jürgens - „Es lebe das Laster“
(Holger Stürenburg - 06. November 2002)
Drei Jahre nach seinem inspirierten Millenniumsstatement „Ich werde da sein“ und rund 24 Monate nach dem Jubiläumsalbum „Mit 66 Jahren... Was wirklich zählt“, das hauptsächlich Neueinspielungen altgedienter Hits und Gassenhauer zwischen „Ein Ehrenwertes Haus“ und „Aber bitte mit Sahne“ enthielt, zeigt uns Udo Jürgens in diesen Tagen, daß er trotz seiner inzwischen 68 Jahre, noch lange nicht zum alten Eisen gehört. Beweis: Die neue CD „Es lebe das Laster“ (BMG-Ariola). Wenn jemand behauptet, nur weil er auf die 70 zugehe, sei der österreichische Entertainer zum müden Balladenonkel mutiert und höchstens noch im Stande, mährige Lieder zur Untermalung von Alt-Damen-Kränzchen zu verfassen, der irrt gewaltig.

Die 14 neuen Lieder (plus ein 36sekündiges Interlude) präsentieren einen reifen, aber noch immer schelmenhaften und überaus charmanten Lebemann, der auch weiterhin dazu fähig ist, phantastische Melodien zu schreiben. Zeitnah und frech in den Texten, gediegen und intellektuell in den Kompositionen, oft bombastisch in den Arrangements. „Es lebe das Laster“ hat es in sich. Da wäre zunächst der Titelsong; ein munterer, natürlich ironisch aufzufassender Popsong erster Güte, von Rockgitarren geführt und versehen mit einer ohrwurmträchtigen Melodie. Witzig gestaltet sich auch „Weichei“, Udos poppige Verballhornung von „Geschenkpapier-exakt-Zusammenlegern“, „Mausimama-Dir-ins-Öhrchen-Hauchern“ oder „Windelwechselpapas“. (Schade ist in diesem Zusammenhang, daß Udo im derzeitigen Nationalratswahlkampf in seiner Heimat Österreich nicht auch den „In-Moskau-den-Boden-Küsser“ Gusenbauer, den „Aus-Angst-vor-Sanktionen-das-Mascherl-Ableger“ Schüssel oder gar den „Nach-Knittelfeld-einen-Herzkasperl-Krieger“ Reichhold aufs Korn nimmt!)

Frech, unverblümt und überaus jugendlich zeigt sich der schnelle, bluesige „Sommer in Berlin“, in dem Udo „mit so einer himmlischen Frau“ (Textauszug) einen offenbar ebenso himmlischen Ausflug durch die deutsche Hauptstadt unternimmt: „Nach dem Theater des Westens / Die Paris-Bar hat sicher noch auf / Und der Drink schmeckt nach mehr / Ja, die Nacht hat einen herrlichen Lauf“. Gesellschaftskritisch und musikalisch modern, Latino-angehaucht, mit einer Unmenge heißer Bläser, geht es in „Schöne Grüße aus der Hölle“ zu. Hier steht ein Grandhotel namens „Zur Hölle“ als Synonym für die Unterwelt, in der sich „Waffenlieferant“, „Bodenspekulant“, „Milliardenschieber“, „Rechtsverbieger“ und andere nette Zeitgenossen dieser Art ein Stelldichein geben. In „Engel einer Nacht“ huldigt der ewige Lüstling in romantischen Worten einem One-Night-Stand (oder wie der treudeutsche Rezensent lieber formuliert: einem Eine-Nacht-Ständer!), während er in „Flug LH 804“ einer Affäre mit einer verheirateten Frau hinterher trauert, die nun mit eben dieser Maschine nach Hause, zu Mann und Kind, fliegt – und den armen Udo alleine zurückläßt!. Natürlich wird’s auch wieder mal recht pathetisch wie z.B. in „Wenn nicht wir, wer dann?“, einem französisch anmutenden Chanson mit Akkordeon und Streichern. Modern gerockt wird hingegen in „Mensch Alter, mach’s gut“, einer Hymne auf die Männerfreundschaft. Typische Jürgens-Balladen wie „Solang mich Deine Liebe trägt“, „Folgst Du mir“ oder „Wenn ich nach Haus komm’“ runden ein rundum gelungenes Album ab. Die stets ansprechenden Texte stammen auch diesmal von langjährigen Jürgens-Partnern wie Michael Kunze, Thomas Christen oder Wolfgang Hofer; die Melodien hat natürlich sämtlich der Meister selbst komponiert. Und gerade hier legt Udo ein ums andere Mal dar, daß er die Kunst des Komponierens für die Ewigkeit wie kaum ein Zweiter im deutschsprachigen Raum beherrscht. „Die Leichtigkeit des Seins“ ist nicht nur ein weiterer Songtitel auf dem neuen Album, sondern scheint auch das Motto der unglaublichen Stilvielfalt zu sein, die sich Udo auf „Es lebe das Laster“ erneut zu Eigen gemacht hat: Rock/Pop ist genauso dabei wie Chanson und Balladen, neben leichten Swinganklängen, Schlagerhaftem und Orchesterwerken. Alles paßt zusammen, geht ineinander über und verfügt über das Gespür für die perfekte Melodie. Udo Jürgens denkt auch mit 68 Jahren noch längst nicht ans Aufhören. Er hat auch wahrlich keinen Grund dazu. Denn nur wenige nachgewachsene Kollegen befinden sich in der glücklichen Lage, solche Songperlen schreiben zu können wie Udo Jürgens, so daß die hiesige Popszene noch lange nicht wird auf ihn und seine Songs verzichten können! (Gesamtnote: 1)

Konzert – Smagy dokes

Hamburg – Bunker – 09. November 2002 
(Holger Stürenburg - 10. November 2002)
Am vergangenen Samstag gab die bislang als „Smagy dokes“ bekannte Hamburger Nachwuchsband Ring-Zwei, gemeinsam mit den befreundeten Jungrockern „Montag“ und „Otterpost“, ein umjubeltes Konzert im Szeneschuppen Bunker an der Feldstraße. Rund 150 eingefleischte Fans – übrigens größtenteils Mädchen! – lauschten der überaus gelungenen Mischung aus aktuellem deutschen Soul und Hip Hop und leise eingestreuten Balladen und Blueseinsprengseln.

Die erste Überraschung des Abends war die plötzliche Namensänderung der Jungs (und Mädels) um Sänger Julian Sengelmann. Der recht psychedelisch-düster, aber durchaus sympathisch klingende Bandname „Smagy dokes“ habe den Wiederkennungswert der Band geschmälert, so Sengelmann. Um überregional bekannt zu werden, brauche man einen deutschen Namen, der leicht zu merken sei. Daher riß die junge Gruppe nach dem ersten Song, dem feschen Rap „S.M.A.G.Y. D.O.K.E.S.“, das Ankündigungsplakat mit dem ablegten Bandnamen von der Bühne. Nun konnte man deutlich lesen, wie sich die fünf Musiker ihren Erfolg, auch außerhalb Hamburgs, erspielen wollen: Ein überdimensionales Banner mit der bandeigenen E-Mail-Adresse www.ringzwei.de kam zum Vorschein. Was die Musiker, die alle zwischen 20 und 24 Jahren alt sind, vielleicht gar nicht bedacht haben, ist, daß auch der neue Name Probleme verursachen könnte. Denn ein umstrittenes, staatlich hoch subventioniertes Jugendzentrum im Hamburger Stadtteil Lurup firmiert seit Jahren unter demselben Namen. Es ist zu hoffen, daß den aufstrebenden Nachwuchsmusiker nicht noch eine juristische Auseinandersetzung wegen Verwechslungsgefahr ins Haus steht, wie es einige Jahre zuvor bei der „Band ohne Namen“ der Fall war, die sich einst „Die Allianz“ nannte und von gleichnamiger Versicherungsgesellschaft untersagt bekam, diesen Namen weiterhin zu nutzen.

Sieben Songs standen auf dem Programm, ausschließlich Eigenkompositionen, von einer Stilvielfalt getragen, die es in sich hat. Bei deutschsprachigen Soulballaden wie „Alles hat ein Ende" oder „Meine Wenigkeit“ ließen Altmeister wie Wolf Maahn oder Edo Zanki grüßen. Auch Einflüsse aktueller einheimischer Rockbands der „Hamburger Schule“ waren deutlich zu vernehmen. Authentisch und vor allem völlig ohne Samples aus dem Computer präsentierten sich die Rap-Orgien „Freitag“ und „Ring Zwei – Part Zwo“. Bei einigen Songs trat die hübsche Sängerin Nastya ans zweite Mikrophon und verfeinerte die coolen Reime von Frontmann Julian Sengelmann mit ihrer höllisch heißen Soulröhre. Eindeutig das meiste Hitpotential besitzt der „Blues for Breakfast“. Der eher traditionell gehaltene Bluesrock ist zwar schon etwas älter, könnte aber mit einem deutschen Text versehen und einigen kleinen Änderungen bzw. Erweiterungen im Arrangement tatsächlich die erste Hitsingle der „Band formerly known als Smagy dokes“ werden. Hierzu trägt vor allem das grandiose Mundharmonikaspiel des zeitweiligen Bandmitglieds Stefan Höder bei, der jedoch die Mitarbeit bei Ring-Zwei zugunsten seines Studiums einschränken muß.

Dem Frontmann Julian Sengelmann, der auch über ein großes Talent verfügt, mit dem Publikum zu kommunizieren, seiner Background-Sängerin Nastya Gubavera, dem offensiven Gitarristen Linnart Ebel, dem begabten Schlagzeuger Alexander Kleinow und dem ruhigen, stets sanft groovenden Bassisten Oliver Lehrbaß sah man Aufregung und Stolz zugleich an, als sie für rund 45 Minuten die Bühne des Bunkers einnahmen. Zwar hatten sie zuvor, auch in anderen, größeren Besetzungen mit Saxophon und Keyboards, schon mal bei einem Nachwuchsfestival in der „FABRIK“ gespielt und sogar mit Panikrocker Udo Lindenberg gemeinsam auf einer Bühne gestanden. Bei diesem, von den drei Bands übrigens selbst organisierten Auftritt jedoch war es die absolute Premiere, daß Ring-Zwei als Headliner fungierten. Und, trotz des zeitgleich stattfindenden Winterdoms, des Konzertes von The Cure in der neuen Color Line Arena und der für einen Samstag Abend eigentlich unpassenden Anfangszeit (19.30 Uhr!), hatten sich eine Menge Freunde und Fans von Ring-Zwei im Bunker eingefunden. Mit ein bißchen Glück und den richtigen Songs in ausgeklügelten Arrangements liegt es durchaus im Rahmen des möglichen, daß Ring-Zwei, die schon einige Demo-CD’s veröffentlicht haben und derzeit auf der Suche nach einem Plattenvertrag sind, in einigen Jahren selbst die Color Line Arena werden füllen können!

Leonard Cohen - „The Essential Leonard Cohen”
(Holger Stürenburg - 13./14. November 2002)
Der aus Kanada stammende Poet, Schriftsteller, Schauspieler, Provokateur, Liebhaber, Songschreiber und Sänger Leonard Cohen gilt seit fast vier Jahrzehnten als „Meister der Melancholie“ oder „Kultstar“. Nachdem er sich zunächst als Lyriker einen Namen gemacht und verschiedene Gedichtbände veröffentlicht hatte, begann er 1967/68, erste Schallplatten aufzunehmen. Viele Zeitgenossen haben durch ihn und seine stets traurigen Chansons erstmals Sinn und Zweck der 60er Jahre erfahren. Im Jahrzehnt darauf verband er filigrane Gitarrenballaden mit dem „Wall of Sound“ eines Phil Spector und in der „Decade of Cool“ gebärdete er sich als Zyniker vom Dienst und experimentierte mit Synthesizern und modernen Rhythmen – ohne jedoch dem Zeitgeist unnötig auf den Leim zu gehen. In den 90er Jahren legte er mit gleichnamigem Album seine Vorstellungen von „The Future“ dar – bis er 2001, nach neun Jahren Pause, mit dem Album „Ten New Songs“, musikalisch bzw. kompositorisch allerdings eher schwach, seine große Rückkehr feierte. Cohens zahllose Fans rund um die Welt erstrecken sich über mehrere Generationen, diverse Musiker, sowohl aus alternativen, als auch aus Mainstream-Kreisen haben ihm bis heute auf 12 Coveralben Tribut gezollt. Er gilt, neben Bob Dylan oder Randy Newman, als einer der größten Liederschreiber der Gegenwart. Zudem war er der erste Schriftsteller, der nach beachtlichem Erfolg auf diesem Gebiet, nahtlos eine noch erfolgreichere Zeit als Popmusiker beginnen konnte Obwohl er in seiner 35jährigen Karriere nur zehn reguläre Alben aufgenommen hat (von einigen Live-LPs und Best-of-Kollektionen abgesehen), gilt jedes dieser zehn als absoluter Kult, als hundertprozentiges Meisterwerk. Tatsächlich sind nur geringe qualitative Schwankungen festzustellen. Jedes einzelne Album steht für sich und ist unverwechselbar. Dem inzwischen 67jährigen Wortkünstler ist nun eine Ehre zuteil geworden, die bislang nur wenige Kollegen erreicht haben. Seine Musik wurde in die „Essential“-Reihe von SONY/Columbia aufgenommen. Dies war bisher höchstens Bob Dylan, Neil Diamond oder Billy Joel gelungen. So liegt seit Ende Oktober eine Doppel-CD unter dem Titel „The Essential Leonard Cohen“ vor, die einen repräsentativen und zugleich sehr ausführlichen Querschnitt der letzten 34 Jahre Leonard Cohen beinhaltet. 31 Songs sind zu hören, von denen weit über die Hälfte gemeinhin als absolute Klassiker bezeichnet werden.

Mit „Suzanne“, dem leicht abgedrehten Mädchen unten am Fluß, das trotz ihrer Verrücktheit die Männerherzen reihenweise bricht, beginnt die insgesamt fast 160minütige Reise durch die Untiefen der Düsternis, der Emotionen, Verwirrungen, Verirrungen, Glücksgefühle, des Zeitverlustes und der Zeitlosigkeit. Jedem der zehn Alben wird auf „The Essential“ nahezu in gleichem Umfang gehuldigt, wenn auch der Schwerpunkt dieser Kollektion bei Cohens Werken aus den 80ern und 90ern liegt, als sich Weltstars wie Jennifer Warnes („Famous blue Raincoat“, 1987) oder Joe Cocker („I’m your Man“, 1989) seiner Kompositionen annahmen und auch im Mainstream zu Hits werden ließen. Natürlich fehlen auch die 60er-Legenden wie „Sisters of Mercy“, „Bird on the Wire“ oder „So long, Marianne“ nicht. Mit diesen und anderen Perlen spielte sich Cohen einst in die Herzen der 68er Generation, obwohl er deren Radikalität nicht politisch-ideologisch, sondern nur emotional übernommen hatte.

Im Dezember 1984 trat Leonard Cohen, begeleitet von großem Chor und Orchester, bei „Wetten, daß“ auf, einem vollkommen ungewohnten Umfeld für den stillen Intellektuellen, dessen Stärke nicht nur die Worte, sondern gerade auch die Ruhe und Wortlosigkeit sind. „Halleluja“ war kurz zuvor als Single erschienen. Inzwischen wurde die hymnische Mischung aus Gospel und Blues übrigens zum besten kanadischen Lied aller Zeiten gewählt. Das dazugehörige Album „Various Positions“ mit seinem dunklen Blues („Night comes on“) und der wunderschönen, aber stets abgeklärt wirkenden Romantik („If it be your Will“, „Dance me to the End of Love“) begeisterte den damals knapp 14jährigen Rezensenten, der sofort das Konzert im Februar 1985 besuchte – und seitdem ebenfalls nicht mehr von Leonard Cohen und seiner rezitativen Musik loskommen sollte. Schon drei Jahre später folgte die LP „I’m your Man“, die einen zynischen, lakonischen, oft durchaus draufgängerischen Songschreiber zeigte, der sich mit den Gegebenheiten der Zeit abgefunden hatte: Songs wie „Everybody knows“ oder „Ain’t no Cure for Love“  beinhalteten kein betroffenes Alten-Zeiten-Hinterhertrauern; sie befanden sich musikalisch wie im Arrangement auf der Höhe der Zeit. Phantastisch: Das böse „First we take Manhattan“, mit Synthesizern, lächerlichen Plastikchören und Drumcomputern nicht etwa verhunzt, sondern gnadenlos verziert. Cohen goes Pet Shop Boys; augenzwinkernd und doch bitterst ernst – und über alldem schwebt die dunkle, eindringliche Stimme des Meisters. 1992 kam das Album „The Future“ auf den Markt, in dem sich Cohen textlich mit dem Auf-uns-zu-Kommenden auseinandersetzte. Besonders der hintergründig rockende Titelsong und „Democracy“, eine über siebenminütige Bestandsaufnahme, wenn nicht gar Abrechung mit jener Staatsform, von der schon Churchill sagte, sie seit zwar schlichtweg schlecht, aber dennoch die beste, die es gäbe, stachen besonders positiv hervor. Auch der soulvolle Rocker „Closing Time“ und der typische Cohen-Gospel „Anthem“ fanden aus „The Future“ den Weg auf „The Essential“. Nach einer umfangreichen Welttournee 1993/94 zog sich Leonard Cohen in ein Zen-Zentrum auf den Höhen des Mount Baldy zurück, meditierte und fand dort zu sich selbst. Er wurde Mönch – es zogen Jahre ins Land und niemand mochte mehr glauben, daß sich Cohen nochmals in die Niederungen des Showgeschäftes begäbe. Doch vor einem Jahr war er mit einem Schlag wieder da. Das Album „Ten new Songs“ erschien. In der Bundesrepublik setzten sich alle wichtigen Medien von „Zeit“ über „Spiegel“ bis „Stern“ nahezu zeitgleich mit der musikalischen Rückkehr eines in die Jahre gekommenen Sonderlings auseinander. Trotz aller Freude darüber, ließen die zehn neuen Songs einiges zu wünschen übrig. Eine junge Keyboarderin hatte die größtenteils uninteressanten Melodien geschrieben, am Computer arrangiert – und Cohen las zu diesen mährigen Synthieteppichen, die häufig auf das Niveau von Kaufhausmusik fielen, seine ausschweifenden Texte vor, die jedoch so brillant formuliert und so stimmungsvoll und aussagekräftig waren wie eh und je. Vier der zehn neuen Songs sind nun auch auf „The Essential“ vorhanden („In my Secret Life“, „Alexandra Leaving“, „A Thousand Kisses deep“ und „Love itself“).

Im Gegensatz zu vielen Best-of-Samplern, die dieser Tage zum Weihnachtsgeschäft auf den Markt kommen, ist „The Essential Leonard Cohen“ tatsächlich eine Sammlung, die diesen Namen verdient. Ohne Ausnahme alle wichtigen, folgereichsten, bestimmendsten Songs des nach wie vor herausragenden Poplyrikers sind hier versammelt und zeigen dessen Weg vom selbstverliebten Chansonnier mit Blicken in Richtung Beat und 68er zu einem großen Chronisten des Weltgeschehens, der in der schnellebigen Musikbranche seinesgleichen sucht! (Note: Höchstwertung)

Konzert – Rosenstolz

Hamburg – Sporthalle – 15. November 2002 
(Holger Stürenburg & Jennifer Minnich - 16./17. November 2002)

Was einem sofort nach dem Fallen des großen schwarzen Vorhangs und den ersten Tönen auffiel, waren die dröhnenden Rockgitarren, das peitschende Schlagzeug, die amerikanische Inszenierung. Harte Riffs forderten zum Mitklatschen und Mitstampfen auf; die diversen Technik- und Computerspielereien neuerer Aufnahmen waren im Livegewand kaum zu vernehmen. Auf dem Weg in die Stadien dieser Republik hatte das Berliner Popduo Rosenstolz in die Alsterdorfer Sporthalle zu Hamburg geladen – rund 4000 Fans, darunter wie immer viele Schwule und Lesben, erklärten sich bereit, AnNa R. (Gesang) und Peter Plate (Gesang, Keyboards) auf ihrer Reise in die Untiefen des Berliner Seelenlebens zwischen Hochkultur und Subkultur, zwischen Nacht und Morgen zu folgen. Ausverkauft war die normalerweise für ihre schlechte Akustik berüchtigte, diesmal jedoch klanglich durchaus akzeptable Sporthalle allerdings nicht. Trotzdem war es Rosenstolz in der Hansestadt innerhalb nur weniger Jahre gelungen, sich von kleinen Clubs (Große Freiheit 36, 2000) über mittlere Konzerthallen (CCH Saal 3, 2001) in die große Sporthalle hoch zu spielen. Andere Hallen wären diesmal tatsächlich viel zu klein gewesen!

Kurz nach acht Uhr sprangen eine ganz in schwarz gehüllte AnNa in knappstem Röckchen und ein freudiger, bunt gestylter Peter zu den Klängen von „Macht Liebe“, dem Titelsong des aktuellen Rosenstolz-Albums, auf die Bühne. Ihnen hinterher: Zwei Gitarristen, ein Bassist, ein Schlagzeuger, eine Chorsängerin, die ab und zu auch die Percussions schlug und die Violine strich, ein zweiter Sänger, der häufig zum Saxophon griff – und ein Keyboarder. Dies war ein Novum: Auf der laufenden Tour werden Rosenstolz erstmals von einem zweiten Keyboarder unterstützt. Bislang hatte Peter stets die Aufgabe, sämtliche Tasteninstrumente zu bedienen. Dazu hatte er diesmal keine Lust mehr: Er zog es vor, zusammen mit AnNa und den beiden anderen Stimmen, über die Bühne hüpfen und sich als Popstar feiern zu lassen!

Mit zwei kräftigen Rocksongs eröffneten Rosenstolz ihr über zweistündiges Konzert, das neben den größten Erfolgen aus ihren bisherigen Alben auch rund acht Songs aus der neuen CD „Macht Liebe“ beinhaltete. „Du bist ein Bastard, ein Miststück!“, schreit AnNa den imaginären Ex-Lover jenseits des Mikrophons an, während sie in der Ballade „Ich verbrauche mich an Dir“ in die Rolle einer Hure schlüpft, die mit ihrem Zuhälter abrechnet, um kurz darauf der bizarren Liebe zu huldigen und zu versuchen, mit einem eingängigen „Laß sie reden!“ Kritiker an ihrem Lebenswandel mundtot zu machen. Daraufhin darf Peter erstmals an die Front: Er genießt es in vollen Zügen, sich nicht mehr hinter Keyboardtürmen verschanzen zu müssen. Nun kann er endlich den angehimmelten Popstar spielen, auch wenn die vier Vokalisten, tanzen sie nebeneinander, (zumindest visuell) eher wirken wie eine seichte Teenieband. Musikalisch sind natürlich keine Vergleiche mit derartigen Instantkreationen zu schließen. Peter reißt sich sein T-Shirt vom Leib und singt, wiederum wesentlich rockiger als in der Originalversion, den Hit „Sex im Hotel“. Mit den harten Gitarrenriffs und der bluesigen Neugestaltung lassen Altrocker wie Westernhagen oder Kunze grüßen. Getragen von dem eingängigen Refrain „Laß uns high, high, high, heiß sein“ folgt ein wiederum von AnNa gesungenes Up-Tempo-Stück aus „Macht Liebe“, bevor mit „Laut“ ein bislang unveröffentlichtes Lied auf dem Programm steht, mit dem AnNa und Peter gegen den bevorstehenden US-Angriff auf den Irak protestieren und zum Widerstand aufrufen: „Hat man Dir mit Bubblegum den Mund verklebt?“ - Wenn nicht, dann schreie „Laut“! Dies tun die Fans auch ohne nähere Aufforderung: Bei der erneuten Zuhälterballade „Raubtier“ und der Hymne gegen Depression, „Du sollst lachen!“  gibt es kein Halten mehr. Nach etwa der Hälfte des Konzertes wird es dunkel auf der Bühne. Das Duo und seine Mitmusiker versammelt sich zum akustischen Intermezzo am Bühnenrand. Aus viertausend Kehlen ertönt der Refrain der Ballade „Werd’ ich Dich jemals wiedersehen?“, bevor AnNa zum Neustart aufruft: „Komm doch mit in ein neues Leben!“ – ein Song, den man, wie übrigens viele Rosenstolz-Lieder, als Synonym für Denk- und Handlungsweisen im Milieu zwischen Prostitution, Drogensucht und selbstgesuchter Illegalität auffassen kann. Nach der intimen „Unplugged“-Session wird wieder losgerockt. Peter greift zwar nicht zur „Zigarette danach“, aber zumindest zum Mikrophon, um den ebenfalls hart verrockten Klassiker gleichen Titels zu interpretieren. Ins Jahr 1980, in die Hochzeiten von Neuer Deutscher Welle, Punk und New Wave, führt uns das Arrangement beim legendären „Schlampenfieber“. Die Band hatte sich vorgenommen, ihren zweitgrößten Hit auf jeder Tour in einem anderen Gewand zu präsentieren. Zwischen Ideal, Nena und klassischem Punk frönt AnNa nun ihrer erhöhten Temperatur. Es folgt der allererste Rosenstolz-Hit „Nur einmal noch“ – dann das furiose Finale: „Es könnt ein Anfang sein“ und „Königin“. Die Sporthalle bebt, das Publikum singt Wort für Wort lautstark mit – man spürt deutlich, wie sich AnNa und Peter freuen, es geschafft zu haben, innerhalb von nur zehn Jahren von einem Berliner Untergrundact zu einer Rockband für die Massen avanciert zu sein – nahezu ohne Qualitätsverlust und unter größtenteils vollständiger Umgehung von Anpassmechanismen an den Zeitgeist. Natürlich werden Rosenstolz nochmals auf die Bühne gebrüllt. Als erste Zugabe fungiert die aktuelle Single „Sternraketen“. Dann: der bislang größte und bandtypischste Hit „Die Schlampen sind müde“, ebenfalls im Tempo angezogen; von einem schwülstigen Chanson zu einem hymnischen Stadionrocker mutiert. Das stille „Tag in Berlin (November)“, eine wunderschönen Ballade im Stil der dekadenten 20er Jahre, soll eigentlich die Show beschließen. Doch das Publikum beordert AnNa und Peter erneut zurück auf die Bühne: Aber nach der ebenfalls bislang unveröffentlichten Ballade „Das verkaufte Lachen“ heißt es mit „Mach’s gut, mein Herzensschöner“ endgültig Abschiednehmen.

Rosenstolz 2002 sind längst kein abgehobenes Freizeitvergnügen für Intellektuelle aus Schwulen- und Lesbenkreisen mehr, sondern eine klassische Rockband für die ganze Familie. Mitreißend, hymnisch, energetisch – doch stets textlich auf hohem Niveau. Nur sollte diese schleichende Entwicklung in Richtung Massentauglichkeit nicht dazu führen, daß Rosenstolz sich ihrer Originalität, ihrem düster-dekadenten Nachtlebencharme und ihrer offensiven Offenheit in Text, Musik und Darstellung berauben lassen.

David Bowie - „Best of Bowie“
(Holger Stürenburg - 16. November 2002)
Knapp ein halbes Jahr nach seinem Meisterwerk „Heathen“, auf dem David Bowie schmerzlos und doch so voller Schmerzen den Sprung ins neue Jahrtausend schaffte, gibt’s schon wieder Neues von dem inzwischen 56jährigen Rockgenie: In diesen Tagen erscheint „Best of Bowie“ (EMI), eine spannende Sammlung mit 20 seiner größten Erfolge. Interessant daran ist, daß unter diesem Titel weltweit 20 verschiedene Songzusammenstellungen auf den Markt kommen; mit dem gleichen Cover, nur mit unterschiedlichen Landesflaggen gekennzeichnet. Für Deutschland, Österreich und die Schweiz wurde eine gemeinsame Version zusammengestellt, die die kommerziell erfolgreichsten Lieder von David Bowie in den landeseigenen Hitparaden enthält. Denn auf früheren Kompilationen wie „Changes Bowie“ (1990) oder „The Singles Collection“ (1994) wurde bei der Auswahl der einzelnen Lieder meist auf die Hitparaden in des Meisters Heimat Großbritannien geschaut. Im deutschsprachigen Raum erzielten jedoch oft ganz andere Singles hohe Plazierungen, als in England oder auch den USA. Diese kommen nun auf „Best of Bowie“ zum Zuge.

Da das „Rock-Chamäleon“ hierzulande eigentlich erst seit ca. 1980 ein reelles Thema für die Singlehitparaden ist, stammt über die Hälfte der ausgewählten Songs aus den 80er Jahren, einer Periode, von der Bowie selbst meinte, sie sei seine schwächste und kreativitätsloseste gewesen. Daß dem nicht so ist, beweisen allerdings die vielen Perlen, mit denen Bowie seinen ureigensten Beitrag zum Zeitgeist der 80er Jahre – zwischen Kühle und Dekadenz, Neonnachtleben und neuer Romantik – leistete. Gleich zu Beginn der CD ertönt „Let’s Dance“, jene kongeniale Zusammenarbeit mit Nile Rodgers (Produktion) und Stevie Ray Vaughan (git). Natürlich war „Let’s Dance“ ein Werk für die Hitparaden, aber die Eleganz des darin besungenen „Serious Moonlight“ strahlt noch heute einzigartig in der Musikszene, während viele Chartkollegen aus dem Jahr 1983 längst Geschichte sind. Der Platz 2 im April gleichen Jahres für die treibende Mischung aus Blues und Funk war vollends berechtigt. Auch „Blue Jean“ ist so ein Klassiker, der zwar nicht bei den Kritikern, aber dafür bei den Fans seit jeher beliebt war. Der „Sexy Rock’n'Roll“ (Bowie) zeigte den Flirt des Sängers mit New Romantic und Coolness, ohne jedoch die im Rhythm’n’Blues liegenden Wurzeln zu vergessen. Obwohl als Single knapp die Top 20 verfehlt, so ist „Blue Jean“ doch das herausragende Werk auf dem eigentlich zu Unrecht der künstlerischen Verwirrung und des Stilmischmaschs gescholtenen 84er-Album „Tonight“. Die Filmmusiksingle „Absolute Beginners“ aus dem Frühjahr 1986 gilt vielen als beste Arbeit David Bowies seit „Heroes“: Eine opulente, leicht 60th-angehauchte, von Akustikgitarren getragene Rockballade auf Yuppiebasis – dekadent und doch so schön und eindringlich, wie kaum ein anderer Bowie-Song aus jenen Tagen. Zugegebenermaßen ein eher schwacher Auswurf der 80er war das zugunsten von „Live Aid“ gemeinsam mit Ober-Stone Mick Jagger aufgenommene Duett „Dancing in the Street“. Die Coverversion des Soulklassikers von Martha & the Vandellas ist zurecht als übelster Mainstream gescholten worden und zeigte den Tiefpunkt Bowies im Zuge der 80er. Phantastisch, weil nicht so rauh und ungeschliffen, wie das Original von Iggy Pop, und vor allem nur so vor Eleganz und Zynismus strotzend, war das „China Girl“ geraten, die Nachfolgesingle zu „Let’s Dance“, die im Juni 1983 einen glorreichen sechsten Platz in den deutschen Singlehitparaden belegte. Nur kurz in den Hitlisten befand sich im Juni 1985 das vertrackte „Loving the Alien“, die zweite Auskoppelung aus „Tonight“, in der sich Bowie mit dem Zusammentreffen östlicher und westlicher Kultur auseinandersetzte. Jedoch, so Bowie, sei das Demo von „Loving the Alien“ wesentlich besser gewesen als das zu überladene Studioergebnis. Vielleicht entschließt er sich ja eines Tages, dieses seinen Millionen Fans in aller Welt nicht mehr länger vorzuenthalten!

Einen ganz anderen Bowie zeigt „When the Wind blows“, eine synthilastige Komposition aus dem Jahr 1986, die dem gleichnamigen Zeichentrickfilm des Kinderbuchautors Raymond Biggs als Titellied diente. Auch einem Film entnommen war die unterkühlte, jazzrock-lastige Ballade „This is not America“, die Bowie 1984 gemeinsam mit der Pat Metheny Band einspielte und Anfang März 1985 bis auf Rang 5 der einheimischen Singlehitlisten führte. Bowies Einstieg in die 80er, „Ashes to Ashes“, entnommen dem legendären New Romantic-Gründungsalbum „Scary Monsters“, ist genauso vorhanden wie sein Abschied, ein Remix seines 1975 zusammen mit John Lennon geschriebenen Klassikers  „Fame“ aus dem Jahr 1990. 

Der Rest von „Best of Bowie“ besteht aus einer Auswahl seiner besten Songs aus den 70er Jahren sowie den aktuelleren Songs „Thursday’s Child“ ( aus dem 99er-Album „Hours“) und „Slow Burn“ (von o.e. „Heathen“). Aus den 70ern fanden z.B. „Young Americans“, „Ziggy Stardust“, „Sound and Vision“ oder Bowies erster Hit in Deutschland, „Space Oddity“, den Weg auf die neue Kollektion. Eine besondere Freude wird die EMI den eingefleischten Fans damit machen, erstmals seit über zehn Jahren Bowies legendäre und sehr gesuchte deutsche Version seiner Berlin-Hommage „Heroes“ auf CD gepreßt zu haben. In auf sympathische Weise gebrochenen Deutsch und doch so eindringlich, singt der damals in der geteilten Stadt Lebende und Leidende: „Dann sind wir Helden, nur für einen Tag“!

Bowies größte Erfolge, gesammelt auf einer CD mit über 70 Minuten Spielzeit, ist ein Muß für alle Fans des Mannes, von dem der Musikexpress schrieb: „Wie kein anderer Rockstar seiner Generation hat er es verstanden, sich mit Anstand über all die Jahre an der Spitze zu halten. Wie er kann keiner seine Hüllen wechseln, ohne sein Gesicht zu verlieren.“ Dies hat er gerade in den 80er Jahren erneut bewiesen, denen auf „Best of Bowie“ in besonders ausführlicher Form gehuldigt wird. (Gesamtnote: 2)
Georg Danzer - „Sonne & Mond“
(Holger Stürenburg - 19. November 2002)
Einen besonderen Leckerbissen hat sich Georg Danzer für seine Freunde ausgedacht. Der aus Wien stammende Liederschreiber und Chansonnier stellte eine Doppel-CD mit 35 seiner Lieder zusammen, die mit unterschiedlichen Begleitbands bei verschiedenen Konzerten in Deutschland und Österreich „live“ mitgeschnitten wurden. Die Aufnahmen stammen aus den Jahren 1976 bis 2002, wobei natürlich neuere Kompositionen aus den letzten zehn Jahren im Vordergrund stehen. „Sonne und Mond“ (BMG-Ariola) ist Georg Danzers vierte Liveplatte nach „Danzer – Tournee 1979“ (1980), „Danzer – Direkt“ (1981) und „Echt Danzer“ (1991). Zwar nicht mehr so rockig wie die 80er-Doppel-LP und natürlich nicht so friedensbewegt und zeitkritisch wie „Direkt“, so ist „Sonne und Mond“ doch eine vielfältige, abwechslungsreiche Doppel-CD geworden, die die einzelnen Vorzüge des kauzigen Künstlers in gelungener Weise an den Tag legt. Der heute 56jährige Danzer ist seit über 30 Jahren erfolgreich im Geschäft und hat eine Vielzahl musikalischer Stationen durchlaufen, die ihn zu genau dem Unikum machen, das er heute darstellt. Er sang morbiden, typisch Wiener Chanson in den 70ern, politische Stellungnahmen zur Wörner/Kießling-Affäre oder gegen Todesstrafe und Atomkraft in den 80ern, schrieb romantische, sehr persönliche Balladen in den 90ern, rockte aber ab und zu auch ganz schön los und baute sogar Funk-, Rap- und Tekknoelemente in seine Musik ein, wenn auch immer mit einem deutlichen Augenzwinkern! Auf „Sonne und Mond“ stellt Danzer vor allem die Lieder seiner letzten beiden Studio-CDs vor, die unterschiedlicher nicht sein könnten: Während „Atemzüge“ (1999) sehr ruhig, still, in sich gekehrt wirkte, ab und zu aber auch viel zu betroffen und propagandistisch daher kam, zeigten die „13 schmutzigen Lieder“ vor einem Jahr einen deutlich verjüngten, frechen, absolut zynischen Georg Danzer, der mit gekonnter Ironie und herausragendem Wortwitz verschiedenste sexuelle Abarten aufs Korn nahm. Drei der 13 fanden im Konzertgewand den Weg auf „Sonne und Mond“. Da wäre z.B. „Sado Maso“, eine auf den Harmonien des Flohwalzers basierende Parodie auf die geheimsten Wünsche eines „Hofrat Dr. Müller“ oder die „Ballade vom versteckten Tschurifetzen“, ein anregender, offensiver Diskursbeitrag in Talking-Blues-Manier zum kleinen Stofftüchlein, das man im allgemeinen nach der Praktizierung des Geschlechtsverkehrs nutzt. Auch eher sarkastisch und bösartig formuliert sind ältere Beiträge auf „Sonne und Mond“, wie der nur vordergründig gemütliche Reggae „Suche nette Partnerin zum Bumsen“ (1999), eine ironische Abhandlung über Kontaktanzeigen in Schmuddelmagazinen, und der g’scherte Hip Hop „Doppelgänger“ (1986). Ansonsten überwiegen allerdings die stillen Selbstgespräche des Künstlers aus „Atemzüge“, die teils aufregend, spannend („Lang is her“, „Des is mei Frau“), teils aber auch zu weinerlich („A stummer Schrei“, „Mama, bitte wan ned“) geraten sind. Die auf „Atemzüge“ häufig praktizierte „Political Correctness“ parodiert Danzer jedoch in seinem „schmutzigen Lied“ „Eigentlich bin ich ein Schwein“, das im schnellen Rockarrangement den Weg auf „Sonne und Mond“ gefunden hat. Tief in die 70er blicken die typisch Wiener Rocker „Jö schau“ (1974) und „Ollas Leiwand“ (1975), die allerdings nicht im originalen Rock’n’Roll-Outfit dargeboten werden, sondern – wie nahezu alle Songs auf „Sonne und Mond“ – im minimalen akustischen Arrangement auf der Basis von Konzertgitarren. Begeleitet wurde Danzer von verschiedenen populären Landsleuten wie Austrorocker Ulli Bäer (git), Grand-Prix-Star Gary Lux (keys) oder Produzentenlegende Christian Kolonovits (key, pi). Zusammen mit dem kaum weniger legendären Wolfgang Ambros spielte er das Duett „Zwa wie mia zwa“ ein. Auch die Hits aus den 80er Jahren kommen im aktuellen, abgespeckten Gewand zum Zug: Der „Klane Bua im Winter“ (aus dem NDW-lastigen 82er-Album „Jetzt oder nie“) wird nicht mehr von Synthesizern überfrachtet, während „Weiße Pferde“ – Danzers größter kommerzieller Erfolg in der Bundesrepublik aus dem Jahr 1984 – nicht mehr so glatt und radiokompatibel klingt wie im Original. „Zehn kleine Fixer“, Danzers böse Abrechnung mit der Drogenproblematik aus dem Jahr 1979, und das ebenso zynisch formulierte „War das etwa Haschisch?“ (1977) sind aktuell wie eh und je. Zudem präsentiert Danzer betagte Balladen wie „In Deine Oam“ (1975), „Ane so wie di“ (1978) oder „Fort von Dir“ (1983), die jedoch in all den Jahren nichts von ihrer Intensität aus Aussagekraft eingebüßt haben. Auch auf den eingängigen Austropop aus dessen Hochzeiten Mitte der 80er wird natürlich auf „Sonne und Mond“ nicht verzichtet („Wann werden wir uns wiedersehen?“, 1987). Als Schmankerl obendrauf gibt es ganz zum Schluß der fast 150 Minuten Danzer-„live“ ein kleines „Historisches Tondokument“: Bei einem Konzert 1976 schnitt ein Fan mit einem laienhaften Diktiergerät das Lied „Karli“ unerlaubt mit. Dieses „Bootleg“ ist nun erstmals zu offiziellen CD-Ehren gekommen!

„Sonne und Mond“ beweist aufs Neue, daß Georg Danzer noch längst nicht zum alten Eisen gehört. Er ist ein vielfältiger Songschreiber mit einer einmaligen, mal nuschelnden, mal knarzigen, mal aufgesetzt schmierigen, mal lakonischen, aber immer eingängigen Stimme, die in der Lage ist, sowohl ernsten Liedern, als auch satirischen Beiträgen die richtige Note zu verleihen. Allerdings – und dies mag die persönliche Meinung des Rezensenten sein – sollte Georg Danzer künftig sein Augenmerk auf Parodie und Satire legen. Denn derartige „schmutzige Lieder“ – die 13 auf gleichnamiger CD zeigten es – stehen dem 56jährigen Allround-Künstler am Besten zu Gesicht! (Gesamtnote: 2)
Die Goldenen Zitronen - „Aussage gegen Aussage – Eine kritische Werkschau“
(Holger Stürenburg - 21./23. November 2002)
Die Zahl „18“ erfreut sich derzeit keiner großen Beliebtheit in diesem Lande. Zu groß waren die Worte einer gewissen Partei im vergangenen Bundestagswahlkampf, zu herbe die Enttäuschung danach, zu tiefgreifend die Blamage. Für die Goldenen Zitronen ist die Zahl „18“ jedoch durchaus ein Grund zu Freude und Zufriedenheit: Denn in diesem Jahr feierte die Hamburger Punkband ihr 18jähriges Bestehen, das mit einigen Konzerten und besonders mit der aktuellen Doppel-CD „Aussage gegen Aussage“ (Buback Tonträger) gehörig bejubelt wird.

1984/85 im Umfeld der Hamburger Hafenstraße gegründet, avancierten Sänger Schorsch Kamerun, Bassist Aldo Moro, Schlagzeuger Ale Sexfeind und Gitarrist Ted Gaier bald zu einer beliebten Konzertattraktion auf alternativen Stadtfesten und in unabhängigen Jugendzentren. Mit der – später verbotenen – Single „Am Tag, als Thomas Anders starb“, einer punkigen Parodie auf die gleichnamige Modern Talking-Frontschwuchtel, machten die Goldenen Zitronen bundesweit auf sich aufmerksam, zogen sich hysterischen Haß von „BRAVO“ und „BILD am Sonntag“ zu – und galten bald als hanseatische Antwort auf Ärzte und Tote Hosen, nur eben authentischer, echter und textlich schlicht intelligenter! Im Gegensatz zu ihren berühmten Kollegen aus Berlin bzw. Düsseldorf schauten die Zitronen niemals auf Hitparaden, Mainstream und Teenievermarktungsstrategien. Zudem ging ihre Musik schnell über die Einfallslosigkeit der drei üblichen Punkakkorde hinaus und es fehlten gottlob platte Parolen gegen „Bullenschweine“ oder das „Scheißsystem“, wie sonst im Punk nur allzu üblich. Ihre ersten Aufnahmen 1986/87 ließen sich allerdings noch eindeutig in die Punkschublade einordnen. Kurze, schnelle Hymnen wie „Porsche, Genscher, Hallo HSV“, „Man kann auch ohne Beine die Sportschau sehen“ oder „St. Pauli Boys“ klangen trotzdem sympathischer und ehrlicher als Ärzte u. Co, zumal auch keine Majorfirma dahinter stand und jeden einzelnen Akkord auf Vermarktbarkeit überprüfte. Witzig war die verrockte Gitarrenversion des Synthi-Klassikers „Forever Young“ geraten, bei der unter dem bezeichnenden Titel „Für immer Punk“ neben u.a. Frank Z von Abwärts, Anja Huwe von X mal Deutschland auch die Ärzte, die Toten Hosen und sogar Originalinterpret Marian Goldt von Alphaville für je eine Strophe zum Mikrophon griffen. Mit der Ode an das „Skinhead Mädchen“ brachen die Zitronen erstmals ein linkes Tabu: Bis dato galt es in linken Kreisen als ungehörig, seine Liebe zu einem ideologischen Gegner zu definieren. Kamerun und Co. taten dies trotzdem und lösten heftige Kontroversen in der meist durch tiefste Ernsthaftigkeit geprägten linken Szene aus. Auf dem zweiten Album, „Kampfstern Mallorca dockt an“ (1988), setzte die Sprengung des Drei-Akkorde-Rahmens endgültig ein. Es enthielt u.a. die trashige Schwulenode „Daniel“ oder die gelungene 68er-Parodie „Sommer der Liebe ´79“, in dem manch Nachgewachsener seine persönliche Revolution zehn Jahre danach ausrufen wollte – sehr zum Unverständnis des Großteils der Altersgenossen.

Inzwischen hatten „BRAVO“ und Co. die Goldenen Zitronen als mögliche Nachfolger der 1988 aufgelösten Ärzte entdeckt und der Funk-Punk-Boom tobte zehn Jahre nach der Neuen Deutschen Welle durch die BRD. Die Zitronen verließen daraufhin das auf eben diese Stilrichtung ausgerichtete Weserlabel und heuerten bei der Berliner Indiefirma „Vielklang“ an, da sie sich nicht auf das vom Mainstream gewünschte Rollenangebot „Grölende Jungs, kreischende Mädchen“ einlassen wollten. Das Album „F*** you“, erschienen im Frühsommer 1990, stellte den ersten realen Höhepunkt in der Karriere der erst kurzen Bandgeschichte dar. Phantastische Glamrockparodien mit philosophischen Texten („Die chinesische Schubkarre“) wechselten sich ab mit mehrschichtigen Liebesliedern („Leila“) oder Punkversuchen auf Französisch („L’Amour a trois“). Die drei Akkorde gehörten längst der Vergangenheit an! Historische Glanzleistung auf „F**** you“ war und ist das hypereingängige, wenn auch kompositorisch deutlich bei „Get it on“ von T. Rex abgekupferte „Alles was ich will, ist nur die Regierung stürzen“; die bezeichnende Hymne vieler kritischer Jugendlicher zur Wendezeit (selbst wenn ein JU-Funktionär, dem der Rezensent in jenen Tagen den provokativen Hymnus vorspielte, meinte: Eine Regierung zu stürzen, sei leicht; viel schwerer ist es, danach eine neue Regierung zu stellen!)

Obwohl – oder gerade weil? - die Goldenen Zitronen jeglicher Verlockungen von Industrie und Teeniepresse erfolgreich widerstanden hatten, folgte auf „F*** you“ ein Jahr später die CD „Punkrock“ als weiterer Klassiker intelligenter deutscher Rockmusik auf Punkbasis. Hier gab es hypertrophe Parodien auf die Boy-meets-Girl-Duette der 50er Jahre („Kleinigkeiten“), revolutionäre Gesänge („Kakteen“) oder sogar einen erneuten Tabubruch unter dem Titel „Heinrich Brinkmann“. In diesem textlastigen Talking-Blues erzählen die Zitronen die (imaginäre) Geschichte eines aus Bremen-Vegesack stammenden 68er-Mitläufers, der inzwischen über 40 ist und, obgleich die große Revolution längst gescheitert war, noch immer von vergangenen Zeiten schwärmt, die freie Liebe praktiziert – und sich damit extrem lächerlich macht! Auch dieser Song rief bei der dogmatischen Linken einiges Kopfschütteln hervor.

Die Aufnahmen der Goldenen Zitronen nach 1992 waren für traditionelle Ohren (ehrlich gesagt, auch für die des Rezensenten) sehr, sehr gewöhnungsbedürftig. Es gab keinen Punk und Rock’n’Roll mehr, sondern harten Hip Hop („80 Millionen Hooligans“); man kooperierte mit Szenegrößen wie EASY BUSINESS oder ERIC IQ GRAY („Die Bürger von Hoyerswerda) und verlegte sich auf ungewöhnlich anmutenden Sprechgesang zwischen Hip Hop und Franz Josef Degenhardt („0.30 Uhr, gleiches Ambiente“). Textlich drehte sich viel um die braunen Folgen der Wiedervereinigung; musikalisch wurde zunehmend mehr improvisiert, denn konventionell komponiert. Trotz größtenteils wohlwollender Kritiken in der Presse, hatten die Zitronen im Laufe der 90er Jahre doch einiges von dem augenzwinkernden revolutionären Charme ihrer Frühwerke verloren – dem 80erhörigen und –hörenden Rezensenten (und sicher nicht nur dem?!) fehlte zu vielen neueren Songs schlicht der Zugang. Nichtsdestotrotz ist es natürlich sehr interessant, auf vorliegender Doppel-CD „Aussage gegen Aussage“ die Entwicklung einer deutschen Band vom Drei-Akkorde-Punk über Glamrock-Parodien und Hip Hop hin zu Freejazz- und Elektronikspielereien, die oft sogar in der konsequenten Auflösung bestehender Songstrukturen enden, zu beobachten und nachzuvollziehen. Beglückwünschen wir also die Goldenen Zitronen zu ihrem 18. Geburtstag und freuen wir uns, daß bei der bislang unveröffentlichten Zugabe „Available Animal Style“ zwar textlich ganz schön gesponnen und mit Worten gespielt wird, man musikalisch jedoch wieder mal den Traditionalisten bedient. So schön, ohrwurmträchtig und eingängig kann ein linker Revolutionsaufruf klingen!

(Gesamtnote: 2plus)

Ulla Meinecke - „Die Luft ist rein“
(Holger Stürenburg - 26. November 2002)
Acht Jahre sind ins Land gezogen, seit ihr letztes Album erschien. Das Frauenmagazin „Woman“ spricht vom „Comeback des Jahres“, bundesweit schwärmt die Presse von aktuellen Liveauftritten von „Deutschlands erstem weiblichen Rockstar“. Sie habe ihr „Repertoire von allem instrumentalen Ballast befreit“ und ließe ihre Songs „allein kraft ihrer Stimme funkeln“. Was war geschehen? Ulla Meinecke, 49jährige Liederschreiberin aus Hessen mit ausgeprägter Liebe zu Berlin, veröffentlicht dieser Tage ihr zehntes Studioalbum „Die Luft ist rein“ (The Berliner/SPV), das bereits als „Meisterwerk“ („Woman“) gefeiert wird und eindeutig beweist, daß die sanfte, aber stets intensive Feministin auch im neuen Jahrtausend noch einiges zu sagen hat!

Vor 25 Jahren wurde Ulla Meinecke nach ihrem Umzug von Frankfurt/Main nach Hamburg von Udo Lindenberg entdeckt, der ihr erstes Album „Von toten Tigern und nassen Katzen“ produzierte. So klang sie wie eine weibliche Ausgabe des ewig pubertierenden Udo L., was sich 1978, auf ihrer zweiten LP „Meinecke Fuchs“ fortsetzte, auch wenn zunehmend mehr Eigenständigkeit in ihren Songs zu erkennen war. Sie trennte sich daraufhin von ihrem Mentor und dessen Panikrockern, zog nach Berlin und tat sich mit Herwig Mitteregger und anderen aufstrebenden Vertretern der neuen Berliner Szene zusammen. Erstes Ergebnis: Die LP „Überdosis Großstadt“, die mit der NDW-beeinflußten Single „Video“ die Künstlerin erstmals in einem größeren Umkreis bekannt machte. Wiederum in Zusammenarbeit mit Herwig Mitteregger entstand nur ein Jahr später das gehobene Rockalbum „Nächtelang“: Textlich düster, musikalisch verrockt, mit einer deutschen Bearbeitung von Tom Waits’ „Valentine’s Day“ als Höhepunkt, schien Ulla Meinecke kurz vor dem Durchbruch zu stehen. Dieser setzte 1983 auch tatsächlich ein: Das Album „Wenn schon nicht für immer, dann wenigstens für ewig“ wurde ein großer Erfolg in den Hitparaden; Ulla Meinecke wurde auf vielen Konzerttourneen durch immer größere Hallen bejubelt; sie ließ sich von den besten deutschen Studiomusikern wie Richard Wester (sax), Christian Evans (dr) oder Keyboard-Legende George Kochbeck begleiten. Während die sympathische Sängerin sämtliche Texte selbst schrieb, komponierten anerkannte Deutschrocker wie Mitteregger, Edo Zanki, Heiner Pudelko oder Rio Reiser eins zu eins die Musik dazu; immer wieder nahm sie sich zudem angloamerikanische Hits vor und übertrug sie einfühlsam, originalgetreu und doch stets eigenständig ins Deutsche. Eingängige Rocker wie „Nie wieder“, dunkle Chansons wie „Zauberformel“, Balladen wie „Feuer unterm Eis“ und besonders die leicht funkige „Tänzerin“ zählen noch heute zu den Sternstunden der inzwischen zur überzeugten Berlinerin gewordenen Rocksängerin. Obwohl sie mit ihren Songs vor allem Frauen ansprach, klang sie nie ideologisch verbiestert oder gar männerhassend wie manche ihrer Kolleginnen. Sie verband Kritik am männlichen Geschlecht stets mit einer gehörigen Portion Selbstironie; bekannte sich zu ihrer Rolle als Frau, ließ zwar oft in ihren Songs die Frau siegen, verlieh aber immer wieder auch dem Mann Oberwasser.

„Der Stolz italienischer Frauen“ war Ulla Meineckes Beitrag zum Deutschrock-Sommer 1985, in dem sie gemeinsam mit erfolgreichen Genre-Kollegen wie Herbert Grönemeyer, Wolf Maahn, BAP oder Heinz Rudolf Kunze die Zeitgeistspalten der Zeitungen genauso beherrschte wie die Feuilletons und Kulturseiten. Das Live-Doppelalbum „Kurz vor acht“ beschloß im Winter 1986 diesen erfolgreichen Teil ihrer Karriere. Zwei Jahre vergingen, bis 1988 „Erst mal gucken – dann mal sehen“ erschien; ein durchaus gelungenes Album, das jedoch im längst vom Deutschrock abgewendeten Zeitgeist seine Wirkung verfehlte. Die Massen blieben aus, trotz so schaurig-schöner Songs wie „Schlendern ist Luxus“ oder der Maurenbrecher-Komposition „Hafencafe’“, einer rüden Ballade, der Ulla Meinecke eine Menge sanften, weiblichen Charmes einhauchte. Einen besonderen Leckerbissen hatte Ulla Meinecke 1991 für ihre Fans parat: Das Album „Löwen“, das ausschließlich eingedeutschte Rock- und Popklassiker von u.a. Bruce Springsteen, Joe Jackson, Flash & the Pan oder Men at Work enthielt, die von Ulla Meinecke auf filigrane Art und Weise sprachlich bearbeitet wurden. Nach dem eher schwachen 94er-Album „An!“ entschloß sich Ulla Meinecke, vorerst keine Platten mehr aufzunehmen, sondern statt dessen mit minimaler Begleitung auf Tournee zu gehen. In den ausgehenden 90er Jahren gab sie so über 200 Konzerte in Deutschland, Österreich und der Schweiz, auf denen sie häufig bislang unveröffentlichte Songs vorstellte. Elf dieser liegen nun auf der neuen CD „Die Luft ist rein“ vor. Eine typische Ulla-Meinecke-CD, mit einer Mischung aus sanften, intensiven Balladen, hintergründig rockenden Up-Tempo-Nummern und einigen deutschen Versionen internationaler Chansons. Los geht’s mit dem „wundervoll leuchtenden, strahlenden, grauen und feuchten, schmutzigen Wintertag in Berlin“, einer der schönsten Oden auf die deutsche Hauptstadt aller Zeiten. Es folgen Geschlechterkämpfe („Wenn Du mich nicht verstehst“) und leicht politische Anspielungen („Nur Gerede“). Auf überzeugende Weise wird aus Suzanne Vega’s „Marlene on the Wall“ im Deutschen „Marlene an der Wand“. In „Wer will schon Becky Thatcher sein?“ singt sich Ulla Meinecke mitten in das Geschehen von Tom Sawyers und Huckleberry Finns Abenteuer hinein. Musikalisch wurde auf dem von Gareth Jones (Depeche Mode, Erasure, Boytronic) produzierten Album vollständig auf neumodische Computerspielereien und angesagte, meist nervtötende Rhythmen verzichtet. Anbiederungen an den Zeitgeist fanden weder textlich noch musikalisch statt. Trotz durchgehend elektronischer Instrumentierung wirken nahezu alle Songs akustisch, erdig, echt. Sanftheit und Zynismus schließen sich nicht aus, Eindringlichkeit und Stille harmonieren prächtig. Einer neuen Version der „Tänzerin“, noch dazu auf Englisch, hätte es jedoch nicht bedurft. Das Original, komponiert und arrangiert von Edo Zanki, ist einfach unschlagbar! Ansonsten ist jedoch zu sagen, daß eingangs erwähnte Pressestimmen von wegen „Comeback des Jahres“ etc. durchaus ins Schwarze treffen! (Gesamtnote: 2)
Slade - „Cum on, let’s Party“
(Holger Stürenburg - 28. November 2002)
2002 dürfte als das Jahr der großen Rückkehr vieler alter Stars aus den 70er und 80er Jahren in die Annalen eingehen. Künstler unterschiedlichster Stilrichtungen wie die Synthi-Heroen Soft Cell oder Boytronic, die Berliner Chansonlady Ulla Meinecke oder die NDW-Legende Fehlfarben haben in den vergangenen zwölf Monaten, oft nach acht, zehn, 15 Jahren Pause, erstmals wieder ein neues Album veröffentlicht - und dies zumeist mit Erfolg! Nun sind Slade an der Reihe, die Glamrock-Ikonen aus Wolverhampton/Großbritannien, die in den 70er Jahren sogar mehr Hitparadenerfolge feiern konnten als beispielsweise ABBA. Slade gelangen zehn (!) Nummer-1-Hits in ihrer Heimat; sie verblieben insgesamt 271 Wochen in den Hitlisten. Zwar sind von den Gründungsmitgliedern nur noch Gitarrist Dave Hill und Schlagzeuger Don Powell mit von der Partie. Mit ihrem neuen Sänger Steve Whalley, der zuvor u.a. mit Chuck Berry, Gerry Rafferty oder Barbara Dickson spielte, fanden die beiden jedoch einen kraftvollen Ersatz für Ex-Frontmann Noddy Holder, der der Band bereits 1988/89 ‚goodbye’ gesagt hatte. Ihr aktuelles Album „Cum on, let’s Party“ (EMI-Virgin) setzt genau dort an, wo Slade vor 15 Jahren mit „My oh My“ oder „Miszterious Miszter Jones“ aufgehört haben.

Schon 1966 fanden die ersten Auftritte von Slade statt, die sich zunächst jedoch „In Between“, später „Ambrose Slade“ und erst ab 1969 nur noch „Slade“ nannten. Der ehemalige Bassist von Eric Burdon’s Animals, Chas Chandler, entdeckte die Jungs, die in ihrer Heimatstadt als Lokalmatadore galten und auch schon durch Europa getingelt waren. Ein erfolgversprechendes neues Image stand bald fest: Phantasieuniformen, Stiefel mit gewaltigen Plateausohlen, auffällige Hosenträger und ein buntes T-Shirt/Jeans-Outfit. Dies wurde mit heftigem, stampfenden, schnellen Hardrock auf Rock’n’Roll- und Rhythm’n’Blues-Basis verbunden. Die ersten Hits ließen nicht lange auf sich warten und hießen „Coz I luv you“ (1971), „Take me back Home“ , „Mama we’re all crazee now“ (1972), „Cum on, feel the Noize“ , „Skweeze me, pleeze me“ (1973). Zu Weihnachten 1973 gab’s die rockige Hymne „Merry X-mas everybody“, die bis heute zu den Klassikern moderner Weihnachtslieder zählt und bis in die 80er Jahre hinein jährlich zum Christfest als Single veröffentlicht wurde. 1974 folgte die folkrockige Seefahrerballade „Far Far away“, die ebenfalls zu den besten Slade-Hits aller Zeiten gehört. 

Als jedoch in der zweiten Hälfte der 70er Jahre Punk und New Wave die britische Insel überschwemmten, hatten es Slade sehr schwer, ihren Mitklatsch-Rock im Londoner Cockneyakzent weiterhin unters Volk zu bringen. Single- und LP-Verkäufe gingen rapide zurück; die Band verzettelte sich mit musikalisch ambitionierteren Projekten. Erst die „New Wave of British Heavy Metal“, die 1981 als kurzzeitige Antwort auf den Maschinensound der Waver hervorkroch, lud Slade zu einem fundamentalen Comeback ein: „We’ll bring the House down“ brachte Slade erneut in die britischen Top 10. Als willkommene Abwechslung zu Synthipop und Neon-Disco blieben Slade weiterhin im Gespräch. Das 83er-Album „The Amazing Kamikaze Syndrom“ avancierte auch hierzulande zu einem immensen Erfolg; die daraus entnommenen Singles „My oh My“ (Winter 1983) und „Run Run away“ (Frühjahr 1984) gelten als die Rockklassiker des Orwell-Jahres schlechthin. Hymnische Mitgrölhymnen, mal balladesk („All join Hands“), mal treibend, schnell und rockig („Seven Year Bitch“), „Miszterious Miszter Jones“) sorgten dafür, daß Slade auch 1985/86 nicht in Vergessenheit gerieten. Doch 1987, nach ihrem Album „You Boyz make Big Noize“, war der zweite Frühling der Power-Rocker wieder beendet. Noddy Holder verließ die Band, der Rest machte in wesentlich geringerem Umfang als zuvor unter dem Namen „Slade II“ weiter. 1993 sorgte eine „C&A“-Werbung dafür, daß die Nachgeborenen auf Slade aufmerksam wurden. Die Bekleidungsmarkt-Kette unterlegte einen ihrer Werbefilme mit „Far Far away“, der folkigen Hitsingle aus dem Jahr 1974. Sowohl in Großbritannien als auch in Deutschland zog die wiederveröffentlichte Single in die Top 10 ein. Da die Fans nun immer lauter nach einer Rückkehr von Slade schrieen, formierte Gitarrist Dave Hill bald eine neue Gruppe um sich. Slade traten von nun an mit großem Erfolg auf verschiedenen Oldiefestivals vor bis zu 15.000 Zuschauern auf. Nur ein neues Album gab es nicht. Über zehn Jahre sollte es dauern, bis sich Hill, Powell und seine neuen Mitstreiter erneut ins Studio begaben, um auch mit aktuellen Aufnahmen zu glänzen. Diese liegen nun auf „Cum on, let’s Party“ geballt vor: Natürlich wird immer noch gerockt und gerollt was das Zeug hält, aber die neuen Kompositionen von Slade sind vielfältiger und vielschichtiger als je zuvor. Neben Status-Quo-ähnlichem Boogierock (Titelsong, „Johnny played the Guitar“, „I hear ya callin’“) enthält die CD dunklen amerikanischen Großstadtrock („Hold on to Love“, „Wild Nites“), neben eindringlichen Balladen in bester „My oh My“-Tradition („Take me Home“), an Huey Lewis und Co. abgelehntem Bluesrock („Red Hot“) und natürlich Slade-typischen Stampfern a la Carte („Black & White World“). Der anstehenden Weihnachtszeit huldigt die Band mit einer spritzigen Neuaufnahme von „Run, Run Rudolph“, während „Merry X-mas now!“ ihrem einstigen Weihnachtsklassiker „Merry X-mas everybody“ in nichts nachsteht. Als Bonuslied dient die aufgesetzt fröhliche, stilistisch unpassende Single „Some Exercise“, die im Sommer diesen Jahres vor allem in den Benelux-Ländern punkten konnte. Hierbei handelt es sich um ein erzkommerzielles Latino(!)stück, bei dem kaum zu erkennen ist, vom wem es stammt. Trotz dieser unnötigen Verbeugung vor dem Zeitgeist gilt für die zehn anderen Songs des neuen Albums einzig und alleine der Titel desselben: „Cum on, let’s Party“! (Gesamtnote: 2plus)
Konzert - Achim Reichel

28. November 2002 – Hamburg – Große Freiheit 36
(Holger Stürenburg - 29. November 2002)
Es war schon ein rechtes Wagnis, als der erfolgsverwöhnte Deutschrocker Achim Reichel im Frühjahr diesen Jahres kein weiteres Popalbum a´la „Oh Ha“ oder „Melancholie & Sturmflut“ veröffentlichte, sondern statt dessen einem Hobby frönte, mit dessen Ergebnis die offiziösen Hitparaden kaum zu erreichen sind: Zum zweiten Mal nach 1978 knüpfte sich der Ex-Rattle für ein vollständiges Album klassische Gedichte, Balladen und Mythen von Heinrich Heine, Johann-Wolfgang von Goethe, Eduard Mörike oder Theodor Storm vor, komponierte zu den Textvorlagen rockige, eingängige Melodien und verlieh den dunklen Reimen über Kobolde, versunkene Städte und mystische Vorgänge auf diese Weise eine völlig neue, zeitnahe Aussagekraft. 1978 hieß das hoch interessante Ergebnis „Regenballade“ und war durchgehend von Blues und Rock’n’Roll geprägt; 24 Jahre später erschien eine neuerliche Balladensammlung Reichels unter dem Titel „Wilder Wassermann“ (WEA) und war musikalisch mit einer intelligenten Mischung aus Rock, Pop und vor allem einer Menge Irish Folk unterlegt. Mit einem Programm, das hauptsächlich aus Liedern dieser beiden Alben bestand, begab sich Achim Reichel in diesen Tagen auf eine kleine Deutschlandtournee. Am vergangenen Donnerstag abend machte er in der Großen Freiheit 36 in seiner Heimatstadt Hamburg Station und feierte vor fast ausverkauftem Hause ein fundamentales Heimspiel!

Neben der konventionellen Rockbesetzung (Gitarre, Baß, Schlagzeug, Keyboard) kamen auch eine Menge traditioneller Folkinstrumente wie Mandoline, Ukulele, Akkordeon, Fiedel, alle möglichen „Kreuz- und Querflöten“ (Reichel) und sogar eine waschechte mittelalterliche Drehleier zum Einsatz. Rockiger, härter als auf dem Album huldigte Reichel untergegangenen Städten („Vieneta“, Text von Wilhelm Müller), Geistern und Kobolden („Der Erlkönig“;  von Goethe), dem von Heine beschriebenen letzten Kronprinzen von Babylon, „Besalzar“, und gab sogar die allbekannte „Loreley“ zum Besten („Ich weiß nicht, was soll es bedeuten...“), das im Ausland bekannteste deutsche Volkslied, für dessen Neuarrangement Reichel den ursprünglichen Walzertakt begradigte, um daraus eine eingängige Pop’n’Roll-Nummer zu erschaffen.

Erstmals seit fast 20 Jahren spielte der Rockstar aus St. Pauli an diesem Abend auch viele phantastische Songs des 78er-Albums „Regenballade“ ‚live’: So den stillen Titelsong mit einem Text von Ina Seidel, Detlev von Liliencrons „Trutz Blanke Hans“ im düsteren Gitarrengewand, Otto Ernst’s „Nis Randers“ als peitschenden Punk. Im Zugabenteil erklang zudem natürlich der legendäre „Herr von Ribbeck auf Ribbeck im Havelland“; wie schon auf Reichels 94er-Livealbum „Große Freiheit“ weniger ein Boogie Woogie wie im Original, als ein fröhlicher, antreibender Irish Folksong, garniert mit Akkordeon und Fiedel!

Über 2.500 nicht mehr ganz so junge Fans feierten den 58jährigen, der gerne mit dem Publikum kommunizierte, stets zu Scherzen aufgelegt war, aber allzu häufig selbstverliebt seine Gitarre drosch. Dies führte nicht nur dazu, daß vier Mal (!) eine Saite riß und Reichel mitten während eines Liedes sein Instrument wechseln mußte, sondern auch zu manchen unnötigen Längen im Konzert. Allerdings ist Reichel zugute zu halten, daß er bei diesem Tourprogramm, das weniger seine neueren, eher poppigen Songs beinhaltete, als den traditionellen Rock älteren Datums, erstmals seit Jahren mal wieder beweisen konnte, daß er nicht nur ein sehr guter Sänger und Komponist ist, sondern eben auch ein Meister an der Gitarre. Eine Tatsache, die in den letzten Jahren nicht immer so deutlich wurde. Übrigens hatten auch die gekonnt eingestreuten Reichel-Klassiker der Sorte „Kreuzworträtsel“, „Wahre Liebe“, „Fliegende Pferde“ oder „Steaks und Bier und Zigaretten“ ein neuartiges Folkarrangement verabreicht bekommen, so daß jegliche Radiotauglichkeit und Glätte der Studiooriginale einem erdigen, bodenständigen Pub-Charme gewichen ist. Zum Schluß stimmte Achim Reichel natürlich auch seine bislang größten kommerziellen Erfolge „Kuddel Daddel Du“ und „Aloha heja je“ an. Die Refrains wurden gerne von den begeisterten Zuhörern übernommen: „Was kann die Welt dafür, daß ich sie liebe – ich lieb sie nur wegen Dir!“ Als erste Zugabe kamen mit dem „Spieler“ Reichels genialische Großstadtdramen der frühen 80er zum Zuge, bevor uns ein gutgelaunter und zufriedener Künstler mit einer schnellen Version von Hans Albers’ „Auf der Reeperbahn nachts um halb eins“ nach rund zweieinhalb Stunden Laune machendem Rock, Folk, Boogie und Blues auf dieselbe entließ.

Die „Wilder Wassermann“-Tour zeigte deutlich, welche Art von Musik Achim Reichel tatsächlich machen möchte, wenn ihn seine Plattenfirma nur ließe: Keine seichten Popnummern mit banalem Text, sondern blues- oder neuerdings folkbetonten, schnörkellosen Rock mit hohem musikalischen wie textlichen Anspruch!

Udo Lindenberg

Wiederveröffentlichung des Telefunken-Katalogs 1971 bis 1982
(Holger Stürenburg - Anfang Dezember 2002)
Die erfolgreiche Karriere von Udo Lindenberg, dem eigentlichen Begründer der deutsch gesungenen Rockmusik, begann schon vor über 30 Jahren. Während der ersten Jahre seines musikalischen Schaffens als Solokünstler war er bei Telefunken/Decca (TelDec) unter Vertrag, jener legendären Firma im Hamburger Heußweg, die heutzutage längst EASTWEST heißt und seit kurzem in einem hochmodernen Bürogebäude in der Hafencity residiert. Zwischen 1971 und 1982 erschienen insgesamt 15 reguläre Udo-Alben bei Telefunken, die EASTWEST in diesen Tagen als neu abgemischte „Special Deluxe Edition“, oft mit lange verschollenen Raritäten angereichert, auf CD wiederveröffentlicht. Da die Songs von Udo Lindenberg von jeher kritisch, zeitnah, oft hochgradig politisch motiviert waren, kann durchaus gesagt werden, daß Udo in seinen Telefunken-Jahren die sozialliberale Ära aufs Korn nahm und musikalisch untermalte. Immer wieder tauchten maßgebliche Politiker jener Zeiten in den Texten auf – kaum war 1982 Kohl an die Macht gekommen, beendete Udo seine Zusammenarbeit mit TelDec und begann bei DGG/Polydor die zweite Phase seiner Karriere, in der er sich satirisch und gewitzt mit der erblühenden Kohl-Republik auseinandersetzte!

Für seine stets augenzwinkernden, selten belehrenden und kaum agitativen Songs erfand Udo Lindenberg häufig skurrile Phantasiefiguren wie den Rennfahrer „Riki Masorati“, den abgewrackten Fußballer „Bodo Ballermann“, den manischen Dirigenten „Votan Wahnwitz“, den sympathischen Außerirdischen „Gerhard Gösebrecht“ oder den Roboter „Gene Galaxo“. Er sang mit viel Einfühlungsvermögen Songs über Drogen, Alkohol, Sex und Liebe, Zukunftsängste, Kindheitsträume und blickte immer wieder ironisch, aber auch ehrfürchtig in die Vergangenheit zurück: Sei es als Neuinterpret deutscher Chansons der 20er und 30er Jahre oder als Übersetzer von Rock’n’Roll-Standards. Er förderte den Nachwuchs von Ulla Meinecke bis Pascal Kravetz so gut es ging, verlor nie den Kontakt zu seinen Fans, blieb sich trotz zeitweiliger Suchtprobleme stets selbst treu – auch in seinem politischen Engagement. Er ließ sich in keine Schublade pressen, legte sich mit Konservativen genauso an wie mit den Steinzeitsozialisten in der „DDR“; er gab dem „ZDF-Magazin“ genauso Interviews wie linken Szeneblättern.

Nach einem Englisch gesungenen Solodebüt 1970, erschien ein Jahr später Udos deutscher Einstand „Daumen im Wind“. Darauf war noch nicht viel vom späteren Panikrocker zu merken. Größtenteils ruhig, folkorientiert und akustisch singt Udo oft ellenlange Balladen vom Aussteigen (Titelsong), Science Fiction („Biochemon“) oder „Alkoholmädchen“. An manchen Texten merkte man frühzeitig, daß Udos Hinwendung zur Muttersprache durchaus vorteilhaft war. Allerdings fehlt der LP – trotz des Allzeit-Klassikers „Hoch im Norden“ – in vielerlei Hinsicht der Pep und die Kraft späterer Werke. Der rüde Charme eines Debütalbums macht einiges wett, dennoch mußte Udo noch viel an sich arbeiten – was er auch tat. Denn schon 1973 wandte sich Udo dem klassischen Rock mit vielfältigen Einflüssen aus der damals prächtig blühenden „Hamburger Szene“ zu: Elemente aus Ragtime, New Orleans, Blues und Swing fanden sich in seinen Kompositionen und Arrangements. Duselnde Hippieballaden gehörten der Vergangenheit an. Die legendäre „Andrea Doria“ gab die Richtung vor, wie von nun an musiziert werden sollte. Die LP beinhaltet klassischen Boogierock amerikanischer Prägung, sanfte Balladen und immer wieder Ausflüge in diverse Spielarten des Jazz. Kein Stil schien Udo fremd zu sein. Lyrisch auf hochwertigem Niveau drehen sich manche Songs um jugendliche Ausreißer („Er wollte nach London“) oder Konzertimpressionen („Boogie Woogie Mädchen“). Dazu: Respektlose Parodien auf die Kirche („Du heißt jetzt Jeremias“) und romantisierende Skizzierungen des Matrosenlebens („Nichts haut einen Seemann um“). Frühzeitig verschreibt sich Udo der deutsch/deutschen Problematik und schickt dem „Mädchen aus Ostberlin“ einen verliebten Gruß über die Mauer: „Wir wollen doch einfach nur zusammen sein!“.  Der „Special Deluxe Edition“ sind als Bonustracks die Singletitel „Tief im Süden“ und „Rock’n’Roll Band“ angehangen.

Ein Jahr später ging es in einen „Nostalgieclub“ (Songtitel) der 30er Jahre. Auf der LP „Ball Pompös“ huldigte Udo erstmals dem Chanson jener Umbruchphase; eine kraftvolle Rockversion von Friedrich Hollaenders „Ich bin von Kopf bis Fuß auf Liebe eingestellt“ spannt den Bogen von der Weimarer Republik in die BRD anno 1974. Der Musikmafiosi „Johny Controletti“ wuselte auf der LP herum wie auch der einstige Stargeiger „Rudi Ratlos“, der 1933 in Berlin der „schönste Geiger der Stadt“ war und nun zum Comeback ansetzte: „Er wurde aus dem Altersheim abgeholt / von diesen cleveren Businessleuten“. Zudem: Warnungen vor Drogen („Riskante Spiele“), erneut Tourneealltag („Honky Tonky Show“) und ein paar unter die Haut gehende Ballade („Leider nur ein Vakuum“, „Bitte keine Lovestory“). Also wieder mal: Udo at his Best, gesanglich unterstützt von hanseatischen Originalen wie Otto Waalkes, Hans Scheibner oder Inga Rumpf.

1975 folgte das muntere Rockalbum „Votan Wahnwitz“, das sich mit Dirigenten (Titelsong) und Opersängerinnen („Elli Pirelli“) beschäftigt und zudem wiederum einen phantastischen Zeitanalytiker Lindenberg zeigt: In „Daniels Zeitmaschine“ wird ein sehr düsteres Zukunftsbild gezeichnet („Sie schluckten brav ihr Rauscholin / das bekamen sie täglich vom Roboterregime“). Dagegen setzt Lindenberg vordergründig die Romantik und Spießigkeit seiner Kindheit in den 50er Jahren („Da war so viel los“) – um schlußendlich desillusioniert festzustellen, daß die einstigen Träume seiner Altersgenossen kaum in Erfüllung gegangen waren: „Und Fritz, der Cowboy, wurde nur / Manager bei der Müllabfuhr“. Neben dem feschen Tango „Der Malocher“ - ein Ruhrpottarbeiter steigt aus seinem öden Trott aus und hinterläßt seiner Frau: „Ich hau jetzt ab nach Paris / Da ist das Leben so süß / Da trink’ ich Sekt im Alcazar / und tanze Cha-Cha-Cha“ - und der ironischen Vampirgeschichte „0-Rhesus-Negativ“, sticht besonders „Das kann man ja auch mal so sehen“ hervor, ein brodelndes, eingängiges Gemisch aus wiegendem Rhythm’n’Blues, treibendem Big Band Jazz und heißen Bläsersätzen, arrangiert von Peter Herbolzheimers „Abhebe-Bläsercrew“. „Alles im Lot auf dem Riverboat“, einem matten Abklatsch der legendären „Andrea Doria“ – oder etwa einem ironischen Selbstzitat? -, hätte es jedoch nicht bedurft. Ansonsten: Wiederum ein musikalischer wie textlicher Höhepunkt des ersten großen Deutschrockers, dem wenige Monate nach Erscheinen der LP eine Goldene Schallplatte für 250.000 verkaufte Einheiten überreicht wurde.

Von der Presse eher negativ bewertet wurde „Gene Galaxo“. Es hieß, die 1976 erschienene LP sei ein „Selbstplagiat“. Der Rezensent sieht dies anders, denn „Gene Galaxo“ besticht durch eine Stilvielfalt, wie sie seit „Andrea Doria“-Tagen nur mehr selten vorkam. Neben klassischem Udo-Rock („Rock’n’Roller“, „Ich bin Rocker“, „Mädchen“), werden erstmals Reggae-Elemente dem „Paniksound“ hinzugefügt und arbeitet Udo bei „Gene Galaxo“ und „Liliputaner“ mit Elementen der Rockoper bzw. des Musicals. Besonders „Gene Galaxo“, die bissige Geschichte eines regimekritischen Sängers im Jahr 1990, der alle Angebote, sich vom Staat für dessen Zwecke einspannen zu lassen, zurückweist und deshalb erschossen und durch einen stets Lust und Laune verbreitenden Mutantenmusiker ersetzt wird, ist nach wie vor von brennender Aktualität. In der Ballade über die erst 14jährige „Nina“ huldigt Udo seinem unumgänglichen Lolita-Komplex (findet aber am Schluß zum moralischen Grundkonsens zurück, in dem er die 14jährige nach Hause schickt und meint: „Schade, daß Du noch nicht 16 bist!“), während er in „Bodo Ballermann“ einen tragikomischen Fußballhelden schildert und bei „Wenn ich 64 bin“ auf skurrile Weise einen Song der Beatles bearbeitet („When I’m sixtyfour“). Zwar nichts rasend neues, aber immerhin eine erneute Bestätigung für Udo Lindenbergs Stellung als deutscher Rockstar Nummer 1 in den 70er Jahren!

Auf „Sister King Kong“, Udos zweiter Stellungnahme im Jahre 1976, wurde es blasphemisch: Es ging um abstruse Erlebnisse in der Hölle („Rätselhaftes Bielefeld“) und Exorzismus („Der Teufel ist los“). Musikalisch wie textlich war Lindenberg jedoch hier wahrlich nicht viel Neues eingefallen; manche Wortspiele wirkten platt, wie es z.B. in „Emanuel Flippmann und die Randale-Söhne“ oder „Udo on the Rocks“ hörbar wird. Doch auch „Sister King Kong“ beinhaltet ein paar durchaus ansprechende Songs über aggressive Großstadtjugendliche („Satellit City Fighter“), durchgeknallte Schülerinnen („Jenny“) oder „Meine erste Liebe“, ein romantisches Duett mit Udos Neuentdeckung Ulla Meinecke, deren erste eigene Langspielplatte er 1977 produzierte. Mit „Rock’n’Roll Arena in Jena“ ist auf der LP eine weitere Auseinandersetzung mit der deutsch/deutschen Situation vorhanden – denn weiterhin weigerte sich die „Deutsche Desillusions Republik“ (Lindenberg über die „DDR“), dem aufmüpfigen Panikrocker eine Konzerttournee durch Ostdeutschland zu genehmigen.

„Panische Nächte“, ein Jahr später, ist stilistisch vielfältig, wirkt aber ab und zu wie eiligst zusammengeschustert, um vertragliche Pflichten zu erfüllen. Trotz dieses Mankos enthält die Zehn-Song-LP so wunderbare Lieder wie „Mister Nobody“, eine selbstironische Reflexion von Udos eigenem Rockstar-Dasein, die Ted-Herold-Hommage „Teddie“, mit der Udo dem einstigen Rock’n’Roll-Idol der frühen 60er ein fundamentales Comeback bescherte und die harsche Drogenkritik „Schneewittchen“, in der der Dealer als „Superschwein vom Kinderkillersyndikat“ gebrandmarkt wird, was an lyrischer Deutlichkeit wahrlich nichts zu wünschen übrigläßt. Unglücklich hingegen: „Der sizilianische Werwolf“, der Pausenfüller „Fliesenlied“ oder die Stuntman-Parodie „Cowboy“. Den Text zu „Sie ist vierzig“ hat übrigens erneut Udos Entdeckung Ulla Meinecke beigetragen.

Zu seiner gewohnten Radikalität und Musikalität fand Udo erst 1978 auf dem Konzeptalbum „Lindenbergs Rock Revue“ zurück, einer ausdrucksstarken Zeitreise von den Anfängen des Rock’n’Roll in den 50er Jahren über Beat und 68er-Revolte bis in die 70er Jahre. Udo hatte sich für dieses Projekt mit dem Schriftsteller und Filmemacher Horst Königstein zusammengetan und, mit diesem als Co-Texter, deutsche Bearbeitungen von Rock’n’Roll-Standards von Chuck Berry („Süße kleine 16“ / „Sweet little Sixteen“) oder Little Richard („Tutti Frutti“) geschrieben, 60er-Souklassikern von Eric Burdon („Verdammt wir müssen raus aus dem Dreck“ / „We’ve gotta get out of this Place“) oder Otis Redding („Ich sitz’ den ganzen Tag bei den Docks“ / „Sittin’ on the Dock of the Bay“) neues Leben eingehaucht und sich sogar an Kompositionen der Beatles („Reeperbahn“ / „Penny Lane“) und der Rolling Stones („Sympathie für den Teufel“ / „Sympathy for the Devil“) herangewagt – und dies mit Erfolg! „Keine Imitation, sondern eine Neuaufführung“ sollte diese vor Kreativität und Seele nur so strotzende LP darstellen, deren Arrangements mit vielen Bläsern und Chören wiederum von Peter Herbolzheimer übernommen wurden. Auch eher stille Balladen wie „Salty Dog“ von Procul Harum oder „Still Crazy after all these Years“ von Paul Simon (hier: „Immer noch verrückt nach all den Jahren“) haben Udo und sein Partner kongenial ins Deutsche transferiert. Eine von Königstein geschriebene, sehr ausführliche Betrachtung der Entstehungsgeschichte des Rock’n’Roll ist auch der CD-Neuauflage beigefügt. „Lindenbergs Rock Revue“ war nicht nur das Album, das auch den Rezensenten ein paar Jahre später dazu ermunterte, angloamerikanische Rockklassiker mit deutschen Texten zu versehen, sondern zudem der eindeutige Beleg dafür, daß sich Rock’n’Roll und deutsche Sprache – wenn man nur gekonnt formuliert – in Stimmung und Ausdruck hervorragend miteinander vertragen!

Kurz vor Weihnachten 1978 erschien die ambitionierte „Dröhnland-Symphonie“, die die hohe Qualität der „Rock Revue“ nahtlos fortsetzte, diesmal allerdings ausschließlich Eigenkompositionen enthielt. Lindenberg hatte acht phantastische neue Songs geschrieben. Alle diese acht (plus eine von Gitarrist Paul Vincent-Guinea komponierte, instrumentale „Dröhnland-Ouvertüre“) legen die gesamte Bandbreite von Udos Können an den Tag. Augenzwinkernde Parodien auf „Bett-Män“, einer von Menschenhand erschaffenen Kreatur, die lieber im Bett liegt, denn durch die Gegend zu fliegen, oder den Eskimo „Ole Pinguin“, dem es in der Kälte seines Iglus wesentlich besser gefällt, als in der scheinbar noch kälteren westlichen Industriegesellschaft, wechseln sich ab mit knalligem Hardrock („Höllenfahrt“) und schummrigen Balladen über Männlein („Na und?“) und Weiblein („Bis ans Ende der Welt“). In der satirischen Ode auf das Groupie „Angeilika aus Winsen an der Luhe“ wird erstmals in einem Rocksong der erzkonservative CDU-Politiker Alfred Dregger erwähnt, was wieder einmal Udos Respektlosigkeit vor Autoritätspersonen zeigt! Auch der Bundeskanzler jener Tage kommt auf der LP zum Zuge, dessen viel gelobter Pragmatismus von Udo frech als Opportunismus und Zeitgeist-Anbiederung interpretiert wird („Guten Tag, ich heiße Schmidt“). Der gelungenen LP folgte Anfang 1979 ein gigantisches Bühnenspektakel gleichen Titels, das von Theaterregisseur Peter Zadek inszeniert wurde und erstmals Rockshow und Theater miteinander verband. Drei Sattelschlepper, 25 Tonnen Anlage und zwei Dutzend Darsteller begleiteten Lindenberg und sein Panikorchester. Als Gäste fungierten Ulla Meinecke, Ingeburg Thomsen und Alt-Bluesröhre Eric Burdon. Die Höhepunkte dieser über zweistündigen „Märchen-Rock-Revue“ („Die Zeit“) wurden auf der Doppel-LP „Livehaftig“ festgehalten, die zum Weihnachtsgeschäft 1979 erschien und nun auf zwei CDs ebenfalls wiederveröffentlicht wurde. Zwar konnte die Mischung aus Hollywood-Revue, Gesellschaftskritik und Politsatire nur musikalisch und nicht visuell ins Wohnzimmer übertragen werden. Trotzdem zeigt das Doppelalbum einen phantastischen, aktiven Rockstar, der auf einen reichen Fundus von Hits zurückzugreifen in der Lage ist. Neben alten Hits („Andrea Doria“, „Rudi Ratlos“, „Jonny Controletti“ etc.) fanden vor allem Songs aus „Panische Nächte“, „Rock Revue“ und „Dröhnland-Symphonie“ den Weg auf die beiden LPs. Zusammen mit Gaststar Eric Burdon singt Udo seine Version von „We’ve gotta get out of this Place“ und liefert eine höllisch heiße Version von Chuck Berrys „Johnny B. Good“, während Eric Burdon im Bluesstandard „Hoochie Coochie Man“  solistisch beweisen darf, daß er und seine schwarze Stimme nichts an Intensität und Eindringlichkeit eingebüßt hatten. Die legendäre „Candy Jane“ – bislang nicht auf einem regulären Album erschienen – rundet ein hervorragendes Doppelalbum mit insgesamt 17 Liedern (inkl. eines Best-of-Medleys) ab. Noch 1979 war eine zweite „Rock Revue“ angesagt: Udo machte sich als „Detektiv“ (so der Titel des Albums) auf die Suche nach dem wahren Amerika, jenseits von Glitzer, Glamour und Turbokapitalismus. Hierfür tat er sich wiederum mit Horst Königstein zusammen und bearbeitete eine Menge amerikanischer Rockklassiker von z.B. Stevie Wonder („Es reicht gerade mal soeben zum Überleben“ / „Living for the City“), den Eagles („Desperado“), von Billy Joel („News York – State of mind“), Randy Newman („Baltimore“) oder Elton John („Goodbye, Norma Jean“). Zwar erkannten einige Kritiker eine gewisse „Überforderung“, dennoch ist „Der Detektiv“ als eines der hintergründigsten und ambitioniertesten Lindenberg-Alben der 70er zu bezeichnen – gerade, weil mit den Originalen hochkarätige Vorbilder im Raum standen, an denen sich manch anderer sicher die Zähne ausgebissen hätte, nur nicht Udo! Höhepunkte: Eine typisch nölige Udo-Fassung von „As Time goes by“ und die beißend bittere Nachtlebenparodie „Ich steh’ ja so auf Disco“, die heute, zu Zeiten von Michael Ammer und „Wollenberg“ aktueller ist, denn je!

Im Bundestagswahljahr 1980 rief Udo ironisch die „Deutsche Panik Partei“ aus, drehte den größtenteils selbstfinanzierten Kinostreifen „Panische Zeiten“ und veröffentlichte als Filmmusik dazu ein gleichnamiges Album. Obwohl der Film bei den Kritikern fast vollends durchfiel, zeigte die LP erneut einen frechen, frischen und revolutionären Künstler, der mit Rockern wie „Die Heizer kommen“, „Raketen-Rocker“ und Balladen wie „Baby, wenn ich down bin“ oder „Leinwand“ wiederum bewies, daß er sein Handwerk versteht. Höhepunkt: Die knallige Rock/Punknummer „Du warst wie’n Erdbeben“ mit der göttlichen Textzeile „Viele Gesetze sind dazu da / Daß man sich nicht an sie hält!“ – treibend, anregend, anarchisch! Ruhigere Songs aus dem Detektivmilieu („Auf heißer Spur“, „Detektiv Coolmann“) und eine moderne – wenn auch sehr gewöhnungsbedürftige – Einspielung der „Deutschen Nationalhymne“ runden ein durchwegs gelungenes Album ab.

Eindeutig zu Udos besten Scheiben aller Zeiten zählt „Udopia“, des Panikers zeitnahe und bissige Stellungnahme zu NATO-Nachrüstung, Friedensbewegung und „Krefelder Appell“. Erschienen im Sommer 1981, gelang Udo ein reines Meisterwerk voller Ironie, Sarkasmus und politischem Engagement, mit so gelungenen Wortspielen und Slogans wie lange nicht mehr. Rockig, ab und zu in Richtung NDW blinzelnd, geht es um verwahrloste Jugendliche in der kalten Großstadtgesellschaft („Straßen-Fieber“), die realsatirischen Geschehnisse im Fürstentum Monaco („Mit dem Sakko nach Monakko“), einst verklemmte und heute stets dauergeile Callboys („Johnny Gigolo“) oder aufkeimende Ausländerfeindlichkeit („Ali“). Im „Affenstern“ rechnet Udo mit den zeitbestimmenden Personen der frühen 80er ab – von Ronald Reagan über Helmut Schmidt bis zu Papst Johannes Paul II. Mit einer schnellen, eingängigen Rockversion von „Kann denn Liebe Sünde sein?“ gibt es zudem eine weitere Hommage vor der deutschen Chansonkultur der 20er und 30er Jahre. Der witzige Synthijazz „Sandmännchen“ und die libertäre Ballade „Gegen die Strömung“ zählen zu den weiteren Höhepunkten des eigentlich durchgehend hochkarätigen Albums. Klassische Schlußpointe: „Grande Finale“ – ein radikal friedensbewegter Hymnus von historischer Dimension. Keine Betroffenheitsode, sondern lyrisch auf höchstem Niveau zwischen Angst und Zynismus („...am Tage als der Reagan kam / und die Vulkantanzschule übernahm...“) Auf der großen Deutschlandtournee zu „Udopia“ im Herbst 1981 wurde ein Teil der Live-Doppel-LP „Intensivstationen“ mitgeschnitten, die nun als Doppel-CD ebenfalls neu abgemischt auf den Markt kommt. Zehn Songs von „Intensivstationen“ stammen allerdings von der „Heizer“-Tour des Jahres 1980, die wiederum als Rockrevue mit Show- und Theaterelementen konzipiert war. Die aus New York stammende Rocksängerin Helen Schneider begleitete Udo bei den Konzerten; auf der Doppel-CD befindet sich das Duett „Baby, wenn ich down bin“ sowie Helens Soloerfolg „Jimmy“. Mit dem Panikorchester präsentierte Udo 1980 Liveversionen von Rockhits („Die Heizer kommen“, „Ich bin Rocker“, „Riskante Spiele“) neben Balladen („Bis ans Ende der Welt“, Lady Whiskey“, „Leider nur ein Vakuum“). Nach dem übermäßigen Erfolg der „Dröhnland“-Tour ein Jahr zuvor war Udo und den Seinen jedoch nicht viel Neues eingefallen, so daß der erste Teil von „Intensivstationen“ ausschließlich konventionellen Rock an den Tag bringt. Schnittig, aber nicht sehr innovativ. Auf der „Udopia“-Tour hingegen, klang Udo wesentlich frischer und aggressiver. Die Neue Deutsche Welle hatte einiges dazu beitragen, daß dem Urvater des deutschen Rock neue Kraft verliehen wurde. Über die Hälfte der Songs von „Udopia“ fanden den Weg von der Konzertbühne auf den zweiten Silberling von „Intensivstationen“. Zusätzlich gibt es die allererste Liveaufführung der futuristischen „Gene Galaxo“-Minirockoper aus dem Jahr 1976 und mit „Hungry Girl“ einen Beitrag von Inga Rumpf, die als Gaststar auf Udos 81er-Tour fungierte. Etwas seicht, aber textlich auf den Punkt treffend, war das als Kinderlied gedachte „Wozu sind Kriege da?“, das Udo aus der Sicht eines Zehnjährigen, allerdings ziemlich schmalzig und betroffenheitsheischend, intonierte. Nach dem Meilenstein „Udopia“ wurde Udos knapp ein Jahr später veröffentlichte letzte Telefunken-LP „Keule“ leider wenig beachtet und bis heute unterbewertet. Schade, denn die LP ist ein weiterer Knaller, zeigt Udo wiederum in lyrischer Höchstform und beinhaltet musikalisch so unterschiedliche Stilrichtungen wie gitarrenlastigen Hardrock und Heavy Metal („Urmensch“, „Zwischen Rhein und Aufruhr“, „Gesetz“) und leichten NDW-Anklängen („Körper“, „Phantom“, „Jacques Gelee“). Udo zieht Vergleiche zwischen dem kriegerischen Treiben der Höhlenmenschen und den Nachrüstungsvorhaben der angeblich höheren Kultur der Jetztzeit, veräppelt den aufkommenden Hedonismus und Modewahn und wettert immer wieder gegen „500 Milliarden für die Rüstung“, „Disco-Zombies“ und „Modepopperinnen“. Aktuell zur Fußball-WM im Sommer 1982 gab es die Single „Bei uns in Spanien“. Anarcholyrik steht neben sanften Liebestexten und harter politischer Realität. Schade, daß „Keule“ den kommerziellen Erfolg von „Udopia“ nicht wiederholen konnte. Es ist textlich genauso frisch, offensiv und zeitnah; allerdings fehlen die eingängigen Ohrwürmer und Generationshymnen wie „Grande Finale“ oder „Straßen-Fieber“. Nach „Keule“ beendete Udo Lindenberg seine erfolgreiche Zusammenarbeit mit TelDec. Viele schrieben ihn zu jenem Zeitpunkt ab und wünschten ihn aufs Altenteil. Doch schon „Odyssee“, Anfang 1983 Udos erste Scheibe bei DGG/Polydor, zeigte – besonders mit dem Top-5-Hit „Sonderzug nach Pankow“ – daß Udo noch längst nicht bereit war, sich vom Rock’n’Roll-Zirkus zurückzuziehen. Doch dies ist eine andere Geschichte!
TOTO - „Greatest Hits and more“
(Holger Stürenburg - 05./06. Dezember 2002)
...und noch eine Best-of, die man seinem/r Liebsten getrost unter den Weihnachtsbaum legen kann: „Greatest Hits and more“ von der amerikanischen Rockband TOTO! Nach dem hochgelobten Comeback-Album „Through the looking Glass“, das ausschließlich Coverversionen von Songs enthielt, von denen TOTO selbst beeinflußt wurden (u.a. von Bob Marley, Bob Dylan, Eric Burdon oder Elton John), und einer erfolgreichen Europatournee, veröffentlicht ihre frühere Firma SONY am 9. Dezember eine Drei-CD-Kompilation mit den bekanntesten Hits der letzten 25 Jahre, garniert mit einigen Raritäten und weniger bekannten Stücken im akustischen „Unplugged“-Gewand.

CD-1 beinhaltet 19 Songs aus der hitträchtigsten Phase von David Paich (key), Steve Lukather (git), Mike Pocaro (b) und Jeff Pocaro (dr). Los geht’s mit dem Debüt „Hold the Line“, einem wiegenden, typisch amerikanischen Ohrwurm, der schnell für Aufsehen sorgte. Fast alle TOTO-Mitglieder hatten sich vor ihrer Entscheidung, als eigenständige Band auftreten zu wollen, als Studiomusiker einen Namen gemacht. So schien es von Vornherein klar, daß es ihnen gelingen würde, ihr perfektes technisches Können, gepaart mit Spielfreude und kompositorischem Geschick, weltweit zu etablieren. Nach Funk-angehauchten Popsongs („99“), jazzigem Hochglanzpop („Georgy Porgy“) und dem düster/hardrockigen Album „Turn back“ (daraus wurde für „Greatest Hits and more“ die Ballade „If it’s the Last Night“ entnommen), folgte im Sommer 1982 der endgültige Durchbruch mit dem Album „TOTO – IV“, für das die Musiker ganze sechs Grammys einstecken konnten, die wichtigste Auszeichnung der US-Musikindustrie. „Rosanna“ (August 1982), „Africa“ (Herbst 1982) und „Make Believe“ (Frühjahr 1983) hießen die Singleauskoppelungen, die auch und gerade in unseren Breitengraden zu All-Zeit-Favoriten avancierten. Mit der besungenen „Rosanna“ sollen übrigens mehrere Bandmitglieder eine Affäre gehabt haben, so daß die Band beinahe zum Zeitpunkt ihres kreativen Höhepunkts gesprengt worden wäre. Derartige epische Rockballaden mit vertrackten Jazzeinsprengseln und unvergeßlichen Melodien gehören noch heute zum Programm eines jeden besseren Radiosenders; „Rosanna“ war neben Asia’s „Heat of the Moment“ der Rockklassiker des Sommers 1982. TOTO hatten mit ihrem romantischen Großstadtrock amerikanischer Prägung fast einen eigenständigen Stil kreiert, der von diversen Rockbands wie Journey, STYX oder Jefferson Airplane gnadenlos kopiert wurde. Zwei Jahre nach „TOTO – IV“ folgte das Album „Isolation“, das kommerziell enttäuschte, aber mit „Stranger in Town“ und „Holyanna“ zwei eingängige Pop/Rock-Nummern im für 1984 typischen, düsteren Synthiarrangement hervorbrachte. Zuvor komponierten TOTO für die Olympischen Sommerspiele 1984 in Los Angeles die gelungene Boxerhymne „Moodido" (The Match)“ und steuerten ein paar (eher langweilige) instrumentale Songs zur Filmmusik von „Dune – Der Wüstenplanet“ bei. Einige dieser lange gesuchten Schmankerln fanden jetzt den Weg auf „Greatest Hits and more“. Mit dem Album „Fahrenheit“ sollte 1986 musikalisch an „TOTO – IV“ angeschlossen werden, was aber, trotz gelungener, wenn auch recht softer Singles wie „I’ll be over you“ oder „Without your Love“, nicht so recht gelingen wollte. Somit beschlossen die Ur-TOTO’s Paich, Lukather und Pocaro, gewisse Umstrukturierungen vorzunehmen. Prompt fanden sie Anfang 1988 mit der durchgehend gelungenen LP „The Seventh One“ den Weg zurück an die Spitze der Hitparaden. „Stop loving you“, „Pamela” und “Mushanga” waren erneut drei romantisch rockende Singleknaller mit Ohrwurmgarantie, die CD-II von „Greatest Hits and more“ eröffnen. Auch drei Songs der ersten Best-of-Kompilation „Past to Present 1977 – 1990“ sind hier zu finden. Mit dem plötzlichen Tod von Schlagzeuger Jeff Pocaro im Spätsommer 1992 gab es jedoch eine Zäsur im Bandleben von TOTO. Das kurz vor Jeffs Tod veröffentlichte Album „Kingdom of Desire“ führte zu den Rockwurzeln zurück und verzichtete auf alles Klebrige und Süßliche, was sich zuletzt intensiv bei TOTO eingeschlichen hatte. Die dazugehörigen Konzerte wurden zu reinen Jeff-Pocaro-Erinnerungsshows, sein Part als Drummer wird bis heute von Simon Philips übernommen. Als sich Mitte der 90er Jahre Grunge und Alternative Rock etablierten und scheinbar kein Platz mehr bestand für traditionellen Stadionrock, büßten TOTO einiges von ihrem Superstar-Status ein. Obwohl sie in Europa weiterhin größere Hallen füllen konnten, mußten sie in ihrer Heimat USA bei Liveauftritten oft auf Clubs und Theater zurückgreifen. Folglich gingen die weiteren Alben „Tambu“ (1995) und „Mindfields“ (1999) vollkommen unter. Beiden wird auf „Greatest Hits and more“ mit insgesamt sechs Songs unverhältnismäßig viel Platz eingeräumt, obwohl mit dem Liebesschmachter „Melanie“ eigentlich nur ein amüsantes neueres Stück entstanden war. Der Rest ist schlichtweg einschläfernd. Alle hatten TOTO abgeschrieben und in eine müde Revival-Ecke gepackt, bis im Herbst diesen Jahres „Through the looking Glass“ auf den Markt kam; allerdings bei dem neuen Partner EMI, so daß auf „Greatest Hits and more“ kein Song daraus zu finden ist. Erstmals seit vielen Jahren konnten TOTO mit dieser CD Fans und Kritiker gleichermaßen von ihren Qualitäten überzeugen. Statt brandneuer Coversongs gibt es bei „Greatest Hits and more“ eine Bonus-CD, auf der akustische Fassungen von Hits wie „99“ oder „I won’t hold you back“ neben unbekannteren Nummern wie „You are the Flower“ oder „The Road goes on“ stehen.

Viele mögen TOTO als seelenlose Technokraten abgestempelt haben; oft wurde die weiche, zuckersüße Ausrichtung mancher Ballade kritisiert. Nicht immer zu Unrecht. Mit „Hold the Line”, “Rosanna” oder “Stop loving you” hat die Band jedoch einen wichtigen Beitrag zum Rockgeschehen der 70er und 80er Jahre geleistet, den man auf “Greatest Hits and more” nochmals - in sehr guter Klangqualität - nachvollziehen kann – auch wenn die neueren Songs aus den 90ern TOTO tatsächlich wie “die altmodischste Band der Welt” erscheinen lassen.

(Gesamtnote: 2minus)
Howard Carpendale - „Mit viel Gefühl – die größten Erfolge“
(Holger Stürenburg - 06./07. Dezember 2002)
Der aus Südafrika stammende Howard Carpendale (56) ist aus der deutschen Schlager- und Popszene nicht wegzudenken. Seit Ende der 60er Jahre hatte er unzählige Hits, erhielt 13 Goldene Schallplatten und gab eine Unzahl von Konzerten in meist ausverkauften Hallen. Nach eher banalen Anfängen („Das schöne Mädchen von Seite 1“, 1970) und dem schnellen Absturz kurz darauf, produzierte Carpendale ab 1974 seine Songs selbst und feierte große Erfolge mit gehobenem Schlager der Sorte „Tür an Tür mit Alice“ (1976), „Dann geh doch“ (1977), „Nachts, wenn alles schläft“ (1979), „Es geht um mehr“ (1980), „Wer von uns“, „Wem“ (1982), „Morgen früh wirst Du geh’n“ (1982) oder „Samstag Nacht“ (1984). Ab 1984 integrierte er Gospel („Joshua“, 1984), Rock- („Herzschlag der Nacht“, 1985) oder sogar Jazzelemente („Lady Cool“, 1985) in seine Songs, die er meist zusammen mit seinem langjährigen Gitarristen und musikalischen Direktor Joachim Horn-Bernges schrieb. Doch spätestens 1987 hatte der leidenschaftliche Golfspieler und begeisterte Hobbyrennfahrer vom Schlager die Nase endgültig voll. Ihm schwebte vor, für den deutschsprachigen Raum so etwas zu sein wie es Neil Diamond oder Elton John für den Rest der Welt darstellen: Eine Mischung aus Entertainer und Geschichtenerzähler mit anspruchsvollen Kompositionen zwischen Pop und Rock, nicht belehrend-ideologisch, aber auch nicht seicht und aussagelos. So klangen manche Carpendale-Lieder nach 1987 mal wie Falco („Laura Jane“), er coverte Bob Seger auf Deutsch („The Ring“) und huldigte in englischer Sprache der New-Romantic-Bewegung („Wishing“ (1987), „One more Dance in Blue“ (1989)). Zur Dekadenwende lief sein Vertrag bei der EMI-Electrola aus und er unterschrieb 1990 bei der Hamburger (heute Berliner) Polydor. Von nun an sang er endgültig keine Schlager mehr, sondern zumeist gitarrenlastigen Pop/Rock mit starken Melodien und einfühlsamen, treffenden Texten.

Dieser Periode gedenkt Polydor nun mit der soeben erschienenen Koppelung „Mit viel Gefühl – Die größten Erfolge“. Ausschließlich zwei alte Schlager der EMI-Jahre haben es auf die 17-Song-CD geschafft: Das unvermeidliche „Ti amo“ (1977) und die 84er-Rückkehrhymne „Hello Again!“. Die anderen 15 Lieder entstammen ausschließlich den Jahren 1991 bis 2001, einer zwar musikalisch hochwertigen, aber kommerziell nicht sehr einträglichen Phase. Dennoch – oder gerade deshalb – lohnt sich ein Blick auf Howard Carpendales Werkschau aus den 90er Jahren. Da gibt es z.B. das dunkle Synthiepos „Vielleicht niemals“ aus seinem Polydor-Einstand „Ganz nah“ oder den munteren Westcoast-Rocker „Mit viel, viel Herz“ – weitaus näher bei Vorbildern wie Bob Seger oder Elton John, als bei Rex Gildo oder Tony Marshall. Sanft gesellschaftskritisch wird’s bei der Ballade „Willkommen auf der Titanic“, augenzwinkernd-leger im abgeklärten Gitarrenpopper „Kein Typ für eine Nacht“. Carpendale begab sich 1992 in Bluesgefilde („Das nennt man Blues“), rockte 1998 „Mit Dir verschwend’ ich meine Zeit (am liebsten)“, coverte 1992 Willie Nelson („To all the Girls I’ve loved before“ / „Du bist nicht mehr wie sonst zu mir“) und vor einem Jahr sogar Teenieschwarm Ronan Keating („Life is a Rollercoaster“ / „Ruf mich an“). Dazu beinhaltet „Mit viel Gefühl“ den rockigen Titelsong von Carpendales letztem Studioalbum „Alles O.K.“ und natürlich ein paar typische Balladen – ruhige, gänsehauterzeugende Popperlen wie „Ohne Dich“, „Sorry“ oder „Hey, versuch’s noch mal mit mir“. Mit dem klischeehaften Countryverschnitt „Verdammt lange Tour“ und dem etwas mährigen Duett mit Kim Harding, „Du bist die Antwort für mich“, sind eigentlich nur zwei wirklich miese Nummern auf der CD enthalten. Schade ist jedoch, daß Howards Wet-Wet-Wet-Berabeitung „Überall ist Liebe“ („Love is all around“) und die peppige 95er-Single „It’s not over“ fehlen!

Alles in allem ist „Mit viel Gefühl – Die größten Erfolge“ eine interessante Sammlung mit Songs des anderen, „erwachsenen“ Howard Carpendale, der es längst nicht mehr nötig hat, auf kurzzeitigen Hitparadenerfolg zu schielen, sondern statt dessen intelligente Rock/Popsongs für die Ewigkeit schreibt – ob diese nun die Top 10 stürmen oder nicht! Für 2003 ist übrigens ein neues Studioalbum und im Herbst umfangreiche Deutschlandtournee geplant. Der Vorverkauf hat begonnen! (Gesamtnote: 2plus)
Nachruf – Hans Hartz
(Holger Stürenburg - 08. Dezember 2002)
„Die weißen Tauben sind müde, sie fliegen lange schon nicht mehr...“. Wer kennt sie nicht, diese unter die Haut gehende Rockballade aus den Boomzeiten der deutschen Friedensbewegung Anfang der 80er Jahre? Gesungen hatte sie damals, mit seiner unverwechselbaren, heiseren Stimme, der aus Husum stammende Sozialpädagoge und vormalige Frontmann der AOR-Rockband „Lake“, Hans Hartz. Nach seinem Auftritt mit den „weißen Tauben“ in der braven „ZDF-Hitparade“ zur Jahreswende 1982/83 avancierte der stets gefaßt und intellektuell wirkende Brillenträger schnell zum neuen Stern am deutschen Liedermacher-Himmel. Zusammen mit seinem Partner Christoph Busse komponierte und textete Hartz engagierte Umweltballaden, Rock gegen Turbokapitalismus und Ellenbogengesellschaft, grazile Anti-Kriegslieder – niemals mit erhobenem Zeigefinger, stets unpathetisch, erdverbunden und heimattreu. Obgleich Hartz zeitweise mit der linksradikalen „Friedensliste“ sympathisierte, waren seine Texte immer wieder von patriotischen Gedanken und nationalen Tönen durchzogen. Nach dem Top-20-Hit „Die weißen Tauben sind müde“ folgten 1983 mit „Nur Steine leben lang“ und „95 Tage“ weitere höchst erfolgreiche Singles; das Debütalbum „Sturm“ erklomm die Hitparaden, dicht gefolgt von der im Sommer 1983 veröffentlichten LP „Gnadenlos“. Eine erste Solotournee im April gleichen Jahres zeigte einen sympathischen Rockmusiker in schweißtreibenden Shows. Musikalisch zwischen Pianoballade, trockenem Blues und eingängigem Rock wurde Hans Hartz ein wichtiger Teil der einst blühenden Deutschrockszene der mittleren 80er, auch wenn ihm der große Durchbruch in die Sphären eines Peter Maffay oder Herbert Grönemeyer stets verwehrt blieb.

In den ersten Februartagen 1984 erschien sein kreatives Meisterwerk „MorgenGrauen“, das sämtliche Themen des damals herrschenden Zeitgeistes gekonnt aufspießte und sanft, zerbrechlich, nur selten ironisch, aufarbeitete: Sekten („Wohin willst Du gehen“), Neonazismus („Einer ist mehr als genug“), Jugendgewalt („Die Stunde der Kindergang“), Politikverdrossenheit („Was machen die Politiker?“), Waldsterben („Vor meinem Fenster steht ein Baum“), daneben aber auch Geschichten einsamer Männer („Wie ein hungriger Wolf in der Nacht“) und deftiger Draufgänger („Hemmungslos“). Ein Jahr später enttäuschte jedoch die „Neuland Suite“, ein in seiner Gänze von Busse komponiertes Konzeptalbum über eine visionäre Endzeitreise, bei dem u.a. Udo Lindenberg und Nazareth-Sänger Dan McCafferty mitwirkten. Langsam ging es nun bergab mit Hans Hartz; handgemachter deutscher Rock war in der zweiten Hälfte der 80er allgemein wenig angesagt. Mit der munterem 87er-Popnummer „Verrückt nach Dir“ konnte Hans Hartz nur noch die Eingeweihten begeistern. Als sich er sich 1989 zudem von Christoph Busse trennte, die Plattenfirma wechselte und auf seinem Album „Halt mich fest“ einerseits mit seichtem Schlager, andererseits mit Dancefloor-Elementen sympathisierte, blieben die Fans weg und die CD lag wie Blei in den Regalen.

In den 90er Jahren zog Hans Hartz nach Frankfurt/Main, gründete dort einen eigenen Musikverlag und meldete sich nur kurz, dafür aber heftig mit der – allerdings auf Englisch gesungenen – „Becks“-Werbung „Sail away“ in der Öffentlichkeit zurück. Die mediterrane Ballade befand sich 1991/92 wochenlang auf Rang 2 der Singlehitparaden. 2001 kündigte er im Hamburger „Alstermagazin“ ein neues Album an, das jedoch nie in einem Plattenladen auftauchte und größtenteils über das Internet vertrieben wurde. Ein durchschlagender Erfolg wurde „Echt Hartzig“ nicht mehr. Der Musiker und Sänger starb am 5. Dezember 2002 nach kurzer, schwerer Krankheit in seiner Wahlheimat Frankfurt am Main. Für seine Fans gilt jedoch weiterhin ein Song aus „MorgenGrauen“: „Ich lebe noch / mitten unter Euch / und wenn es nicht so wäre / dann packt mich bei der Ehre / Ich lebe noch“. Wenn auch nicht mehr auf dieser Welt, so doch in den Herzen seiner vielen Fans!

Konzert - Manfred Mann’s Earth Band

Hamburg – 12. Dezember 2002 – Fabrik
(Holger Stürenburg - 13. Dezember 2002)
Alle Jahre wieder... spielt Manfred Mann in der Fabrik! Fast auf den Tag genau zwölf Monate nach seinem letzten Auftritt dort, zog es den Keyboardzauberer und seine Earth Band erneut nach Hamburg-Altona. Diesem Ereignis dürften die gleichen rund 600 Fans beigewohnt haben wie im letzten Jahr – auch die Setlist hatte sich kaum verändert – aber ein Konzert des inzwischen 62jährigen Mike Lubowitz (wie Mann in Wirklichkeit heißt) ist dennoch immer wieder etwas ganz besonderes!

In den letzten zehn Jahren hatte es (außer einiger sehr erfolgreicher Best-of-Koppelungen) nur zwei reguläre Alben von Manfred Mann’s Earth Band gegeben: „Soft Vengeance“ (1997) und das grandiose Livedoppelalbum „Mann alive“, zwei Jahre später. Chris Thompson, der in den 70er und 80er Jahren mit seiner eindringlichen Stimme einiges zum Hitstatus vieler EB-Songs beigetragen hatte, ist schon seit 1996 nicht mehr mit von der Partie, weil er sich auf seine Solokarriere konzentrieren wollte, die vor einem Jahr das hervorragende Hardrockalbum „Won’t lie down“ hervorbrachte. Statt seiner ist seit rund zehn Jahren der farbige Noel McCalla dabei, der die Vocals sämtlicher Songs, die einst mit Thompson eingespielt wurden, übernahm. Dabei wurden kaum Qualitätsunterschiede deutlich. Trotzdem war McCalla – wie übrigens auch Bassist Steve Kinch und Schlagzeuger Pete May – nur Beiwerk. Den Hauptteil der Show zelebrierten die beiden Ur-Mitglieder der Earth Band, Mick Rogers an der Gitarre und natürlich Professor Manfred Mann an einer Vielzahl von Keyboards, Synthis und Minimoogs.

Unaufgeregt begann das über zweistündige Konzert kurz nach 21.00 Uhr mit der treibenden Rockballade „Shelter from the Storm“ aus „Soft Vengeance“. Ein paar ruhige Nummern folgten; die Band schien sich erst mal warm spielen zu müssen, bevor mit „Martha’s Madman“ und „Angels at my Gate“ – zwei bei näherem Hinhören ziemlich vertrackten Nummern – der Hitreigen begann. Jeder Song wurde durch gekonnte, manchmal aber zu ausführliche und weitgespannte Soli von Rogers und Mann entsprechend ausgeschlachtet. Wie zwei Streithähne wirkten die beiden Profis, wenn der eine dem anderen beweisen wollte, doch selbst die schieferen, aggressiveren, spannenderen Töne seinem jeweiligen Instrument entlocken zu können. Dem sympathischen McCalla blieb häufig nichts anderes übrig, als sich während derartiger „Hahnenkämpfe“ von der Bühne zu schleichen. Im Sinne der 80er gerockt wurde mit Bob Dylans „Don’t kill it, Carol“ und einer geradezu phantastischen neuen Version von Springsteens „Dancing on the Dark“, die noch auf keinem Mann-Album veröffentlicht wurde. Das Gefühl der selbstzerstörerischen Großstadteinsamkeit hatte schon Springsteen hervorragend ausgedrückt – bei der Earth Band kam diese Stimmung noch authentischer rüber. Mick Rogers durfte bei „Father of Day – Father of Night“, einer weiteren Hymne von his Bobness, den Hauptgesang übernehmen, nur wenn Manfred, der angespannt, manchmal etwas selbstverliebt, hinter den Keyboardtürmen schuftete, auch mal seine Stimme erheben durfte, entfuhr es manchem Altfan: „Singen kann er immer noch nicht!“. Braucht er auch nicht zu können, denn seine Stimme, sein Ausdrucksmittel sind und bleiben die Tasteninstrumente jeglicher Art!

Mit Bob Marleys betroffen-kritischem „Redemption Song“, dargeboten in einer akustischen Version, die – so des Rezensenten Begleiter – „auf dem NATO-Gipfel 1982 sicher für Furore gesorgt hätte“, und einer rockigen, gottlob nicht allzu glatten Version von Stings „Demolition Man“ huldigte die Earth Band ihren Hitzeiten Anfang der 80er, als sie mit Alben wie „Chance“  (1980), „Somewhere in Africa“ (1982) oder „Criminal Tango“ (1986) zu den weltweit ganz Großen im Rockgeschäft gehörten. Dies ist leider – zumindest in kommerzieller Hinsicht – Vergangenheit. Aber Manfred sagt, ihm sei es „schlichtweg egal“, wo er, seine Band und seine Musik in der Musikszene der heutigen Zeit zwischen Dancefloor, Tekkno und Hip Hop eingeordnet würden. Das wichtigste für ihn sei das gnadenlose und endlose Live-Spielen. Daß dies alles andere in den Schatten stellen kann, bewiesen er und seine Freunde an diesem Abend auf ein Neues!

Gegen Ende der Show mußten natürlich die drei allergrößten Hits der Earth Band folgen. Keinen dieser hatten Mann oder Rogers selbst geschrieben. Viel eher hatten sie bereits vor rund 30 Jahren eher mittelmäßigen Kompositionen anderer durch exzessiven Keyboardeinsatz und außergewöhnliche Gitarrenriffs eine neuartige, nicht zu kopierende, spezielle Note verliehen – die aus Fremdkompositionen originale Manfred-Mann-Songs machten! „Blinded by the Light“, ein Frühwerk Springsteens, avancierte zu einem knalligen Stadionrocker und “Davy’s on the Road again”, einst geschrieben von Robbie Robertson und John Simon von „The Band“, wurde erst durch das knackige Arrangement der Earth Band zu einem unvergänglichen Welthit. Die 600 Fans, größtenteils eingefleischte Mann-Anhänger seit Jahrtausenden, übernahmen bei den drei „Greatest Hits“ gerne den Leadgesang – man sah den Musikern die Freude im Gesicht geschrieben an, daß so betagte Lieder noch zu solcher Begeisterung führen können. Ein kräftiger Eskimo namens „Quinn“ ließ Earth Band und Fans gleichermaßen nochmals rund zehn Minuten erbeben – bevor nach 130 Minuten auch die beste Show zu Ende gehen mußte. Rundum glückliche Musiker verließen die kleine Bühne der gemütlichen Fabrik; ebenso strahlende Gesichter sah man im Publikum, das sich, trotz klirrender Kälte draußen, freudig und positiv gestimmt aus der Halle schlängelte!

Figurines - „The Detour“
(Holger Stürenburg - 16. Dezember 2002)
Dänemark galt stets als recht pop-armes Land. Die heute Jazz singende Ex-Chanteuse Gitte Haenning kam von dort; die New Romantic-Eintagsfliege Laid Back („Sunshine Reggae“) oder die legendäre Party-Rock-Band Shu-Bi-Dua ebenfalls. Ansonsten vernahm man recht wenig wirklich gute Popmusik aus unserem nördlichen Nachbarland. Dies könnte sich jetzt ändern: Eine junge Band namens Figurines – Durchschnittsalter: 20 – setzt von Aalborg/DK an, den Rest Europas zu erobern. Christian Vaarning Hjelm (voc, git), Claus S. Johansen (git), Andreas Toft (b) und der Schlagzeuger Kristian haben 1998 in dem kleinen Örtchen Vestbjerg eine Band ausgerufen, nachdem sie einige Zeit lang nur so zum Spaß zusammen Gitarre gespielt hatten. Bald darauf traten sie häufig in der nächstgrößeren Stadt Aalborg auf und spielten Anfang 2001 ihre erste Demo-CD „The Detour“ mit fünf Songs ein.

Musikalisch sehen sich die vier sympathischen Dänen von aktuellen amerikanischen Indierock-Bands wie Built to Spill, Modest Mouse oder Pavement beeinflußt. Der stets 80er Jahre-hörende und –hörige Rezensent erkennt zudem deutliche Blicke auf die frühen bis mittleren Cure zu ihrer „Disintegration“-Phase. Auch ähnelt Christians Stimme in Höhe und Tonlage tatsächlich der des noch frischen Robert Smiths ohne Drogen und Depressionen. Neuzeitliche, stets etwas „schief“ wirkende Alternative-Klänge sind in den Songs der Figurines genauso zu finden, wie düster-romantische Klangkaskaden, die in den 80ern ihren Ursprung hatten.

Mit „The Detour“ wurden die Figurines beim kleinen dänischen Independentlabel Morningside Records vorstellig, das sich von nun an um die Vermarktung derselben kümmerte und versucht, die Band auch außerhalb der Landesgrenzen zu etablieren.

„The Detour“ zeigt eine junge, intelligent agierende und mit instrumentalem Können beseelte Band, die zwar noch nicht – wie im Presseinfo behauptet – ihren eigenen Stil gefunden hat, sich aber auf dem besten Wege zu diesem Status befindet. Daß die Alternative-Einflüsse nicht nerven und die Cure-mäßige Depression nicht niederdrückt, zeigt, daß die Figurines bereits jetzt soviel Eigenständigkeit ihren Vorlieben und Vorbildern zufügen, um an eine weiterreichende Karriere denken zu können. Die Tatsache, daß alle Bandmitglieder vor Beginn ihrer Zeit als Figurines Gitarre gespielt haben, ist der Grund für dieses Instrument als stete Basis aller Kompositionen. Epische Depressivoballaden wie „Celebrate the Deeds“ oder „The Detour“ wechseln sich ab mit schnellen Songs („Bright“), und vertrackten Kompositionen („Building up a Spint“) – alles auf der Grundlage schrammelnder, eindringlicher Gitarren. Im Frühjahr 2003 werden die Figurines ihre erste offizielle CD veröffentlichen, die ebenfalls bei Morningside Records erscheint und neben Neueinspielungen der „Detour“-Songs auch eine Menge brandneuer Stücke enthalten wird. Dem zuvor wagten die Figurines erstmals den Sprung nach Deutschland und begaben sich Anfang Dezember auf eine ausgiebige Promotiontour dort. Am 13. Dezember traten sie bei „Ingo’s Plattenkiste“ in Hamburg auf, einem stadtweit bekannten Zweite-Hand-Geschäft für Vinyl, CD, DVD und Videos, das am 21. Dezember sein 20jähriges Bestehen feiert und in Spezialistenkreisen durchaus Kultstatus besitzt. Fast monatlich geben die Besitzer des Ladens, Dagmar Komazek und ihr Sohn Daniel Böhner, in Zusammenarbeit mit der Firma www.skand-all.dk, Nachwuchsbands aus dem Norden die Chance für einen kleinen Auftritt zur Mittagszeit, wenn die Studenten der nahegelegenen Universität Pause haben. So auch am vergangenen Freitag. Die vier Figurines wirkten allesamt sympathisch; Schüchternheit verband sich mit typisch skandinavischer Coolness. Ihre Instrumente beherrschten alle vier wie aus dem ff, allerdings haperte es noch bei der Bühnenpräsentation und der Kontaktaufnahme zum Publikum. Die Band spielte fehlerlos und inspiriert ihre Songs, schaute aber weder die Zuhörer an, noch versuchte sie eine Kommunikation. Das musikalische Können der Vier ist jedoch die beste Grundlage für ein weiteres Vorankommen. Allerdings werden es die Figurines schwer haben, sich zwischen Las Ketchup, Shaggy und Dancefloor-Vergewaltigungen von 80er-Klassikern in den Hitparaden zu etablieren. Dafür sind sie zu gut, zu melodiös und zu rockig. Erfolgen bei Rockfans, Gothics und Spezialisten jenseits des Mainstreams sollte jedoch nichts entgegenstehen! Weitere Infos über die Figurines sowie die CD „The Detour“ gibt es bei www.morningsiderecords.dk
INXS - „Definitive INXS“
(Holger Stürenburg - 18. Dezember 2002)
Vor zehn, 15 Jahren zählten die Australier INXS zur Crème de la Crème der internationalen Rockszene. Ihre rhythmusbetonten Songs zwischen Funk, Rock und New Wave sprachen sowohl Popfreunde an, die sonst eher konventionelle Klänge hörten, als auch Independent-Fetischisten und Smiths- oder Waterboys-Fans. Die Alben „Kick“ (1987) und „X“ (1990) befanden sich in allen wichtigen Popnationen wochenlang auf den höchsten Rängen der Hitparaden; keine Disconacht kam ohne Fetzer wie „Devil Inside“, „Mystify“ oder „Suicide Blonde“ aus. Wer sich damals als INXS-Fan bekannte, dem standen viele Türen offen. Auch der Rezensent mochte Ende der 80er Jahre die Band um Michael Hutchence (voc) und die Gebrüder Andrew (key), Jon (dr) und Tim Farris (git). So freute er sich sehr, daß ten Years after zum Weihnachtsgeschäft 2002 die Best-of-Kompilation „Definitive INXS“ (Universal/Mercury) auf den Markt gekommen ist. Kurz nach Erhalt des Rezensionsexemplars und dem Schieben desselben in den CD-Spieler folgte schnell der große Schock: „Mein Gott, ist das langweilig!“, entfuhr es dem Ex-Fan. Ununterbrochen vernahm man in den letzten Jahren die These, die Popmusik der 80er sei schlichtweg grausig gewesen. Der Rezensent widersprach stets vehement – aber „Definitive INXS“ zeigt, daß, zumindest oberflächlich betrachtet, durchaus etwas Wahres daran sein könnte!

Derweil hatte alles so schön angefangen. Michael Hutchence und die Farris-Brüder gründeten 1977 in Perth, zusammen mit dem Saxophonisten und zweiten Gitarristen Kirk Pengilly und dem Bassisten Garry Gary Beers, die Band INXS, die in ihrer Heimat Australien schon 1982, nach nur zwei LPs, Superstarstatus erreichen konnte. Mit dem Album „The Swing“ und besonders der daraus entnommenen, wiegenden, eingängigen New Romantic-Single „Original Sin“, die übrigens von Discolegende Nile Rodgers produziert wurde, wagten INXS im Frühsommer 1984 den Sprung nach Europa – und galten hierzulande bald als kommende Rocksensation, die vor allem Spezialisten zusagte, denen die Duranies oder Spandau Ballet einfach zu poppig und zu simpel waren. Ende 1985 folgte „Listen like Thieves“, ein Album, auf dem Hutchence und Co. sich langsam von New Romantic und gitarrenlastigem Waverock entfernten und zunehmend tanzbaren, funkigen Klängen auf fetten Rhythmusteppichen huldigten. „What you need“ wurde zum Hit und findet sich – neben dem Titelsong – auch auf „Definitive INXS“. Doch warum hat es z.B. „This Time“, die wirklich gelungene, düster rockende erste Single aus „...Thieves“ nicht auf die aktuelle Koppelung geschafft? Auch „Kiss the Dirt (Falling down the Mountain)“ hätte durchaus eine Erinnerung verdient! Im Herbst 1987 avancierten INXS mit der LP „Kick“ und mindestens fünf daraus ausgekoppelten Singles endgültig zu Superstars, die inzwischen auch von den ganz Jungen verehrt wurden – und auch so klangen! Hutchence präsentierte sich als Sexsymbol und Partyhengst – nur die Musik hatte extrem gelitten. Offenbar erst 15 Jahre später scheint auch der extremste 80er-Fan (wie der Rezensent einer ist) zu merken, wie blutleer und kommerzialistisch Discostomper der Sorte „Need you Tonight“ oder „Devil Inside“ doch eigentlich sind. 1990 wurde dieser Weg mit der LP „X“ konsequent fortgesetzt: Weinerliche Balladen („By my Side“) standen neben heutzutage ziemlich seltsam anmutenden Rockversuchen à la „Disappear“ oder „Bitter Tears“. Das kam an – wirkt aber nur zehn Jahre später merkwürdig altbacken und kreativitätslos. 1992 folgte – nach dem schon damals scheußlichen Livealbum „Live Baby Live“ – ein wiederum interessanteres Werk namens „Welcome to wherever you are“, das teilweise die Band runderneuert zeigte. Neben gewohntem Funkrockmischmasch enthielt die in vier verschiedenen Versionen erhältliche CD auch rauhen Gitarrensound wie „Heaven sent“ (ebenfalls nicht langweilig genug, um auf „Definitive INXS“ seinen Platz gefunden zu haben) und – dies muß man Hutchence und den Seinen zu Gute halten – eine der schönsten Liebesballaden der doch so öden und mainstreamisierten 90er. „Beautiful Girl“, jene auf perlendem Piano basierende, antreibende, aufregende Komposition, besitzt schlicht alles, was ein perfekter Popsong benötigt, um ein solcher zu sein: Eine einfühlsame Melodie mit romantischem Text über eine ebensolche Stimmung - Hoffnungslosigkeit, gepaart mit Freude und Sehnsucht.

Nach 1992 war die Hitzeit von INXS vorüber. Sie verzettelten sich mit weiterhin eher rockorientierten Alben wie „Full Moon, Dirty Hearts“ (1993) oder „Elegantly Wasted“ (1997), bevor Michael Hutchence am 22. September 1997 tot in einem Hotelzimmer aufgefunden wurde. Es kursierten nun die wildesten Gerüchte ob seines Ablebens – aber mit ihrem Frontmann waren auch INXS gestorben. Versuche mit neuen Sängern scheiterten; das Kapitel dürfte beendet sein. Im Zuge des allgegenwärtigen 80er-Revivals sah sich INXS’s frühere Firma nun genötigt, nochmals alles angeblich „Definitive“ der einstigen australischen Rockhoffnung zu kompilieren und den Fans zum Kaufe anzubieten. Die besten, kreativsten INXS-Songs sind auf „Definitive INXS“ allerdings kaum zu finden, statt dessen offenbar das, was sich einst am meisten verkauft hat. Schade, daß diese CD tatsächlich einen Beweis für manche Mißstände im 80er-Pop darstellt – Songs wie „Original Sin“, „Listen like Thieves“  oder besonders „Beautiful Girl“ sind Klassiker für die Ewigkeit, aber der Rest?

(Gesamtnote: 3minus)
Konzert – Extrabreit

Hamburg – LOGO – 30.12.2002 
(Holger Stürenburg – 30/31.12.2002)
Eigentlich hatten sich Extrabreit vor vier Jahren aus dem Rockbusiness verabschiedet. Fast 20 Jahre lang waren die Hagener „on the Road“; sie zählten (obwohl stilistisch kaum passend) zu den Ikonen der Neuen Deutschen Welle und veröffentlichten auch in den 90ern ein paar ganz passable Deutschrock-CDs, inkl. gelungener Duette mit Hildegard Knef oder Harald Juhnke. Am 19. September 1998 gaben die Jungs um Kai Hawaii (voc) und Stefan Kleinkrieg (git) ein letztes umjubeltes Konzert in ihrer Heimatstadt Hagen, bei dem sie fast drei Stunden lang nochmals ihre größten Hits zelebrierten. Unter dem Titel „Live – Das letzte Gefecht“ wurde ein Radiomitschnitt des historischen Ereignisses im vergangenen Herbst sogar als Doppel-CD bei SPV veröffentlicht. Nun wollen es „die Breiten“ – wie sie von ihren Freunden genannt werden - doch noch mal wissen: Zum Jahresende 2002 hieß das Motto „Silvester vorfeiern“: Nach einem Auftritt in Osnabrück, war einen Tag später, am 30. Dezember 2002, die Freie und Hansestadt Hamburg dran. Die Fans, kaum sie die frohe Kunde vernommen hatten, eilten zu den Vorverkaufsstellen und sorgten schon Wochen vor dem Konzert dafür, daß das Wörtchen „Ausverkauft“ an den Türen des kleinen Clubs LOGO am Grindelberg prangte. Fest steht, daß der Club tatsächlich falsch gewählt war; die Breiten hätten das drei- bis vierfache an Kapazität füllen können. Aber in der Altonaer Fabrik spielte zur gleichen Zeit Lindenberg-Gitarrero Hannes Bauer und nächstgrößere Clubs waren ebenfalls anderweitig belegt, so daß offenbar nur das LOGO übrig blieb. Siedend heiß waren Temperatur und Stimmung, als kurz nach neun die fünf Phantastischen ihre große Rückkehr feierten. Was folgte, war ein bunter Strauß bekannter Melodien aus zwei Dekaden Extrabreit; fast alle Hits, garniert mit Songs, die zuvor selten den Weg von der Platte auf die Bühne gefunden hatten.

Extrabreit waren eine von ganz wenigen Bands, die es schafften, den Zeitgeist der 80er Jahre zwischen Kohl-Wende, Konsumrausch und Technisierungsängsten zu parodieren und zeitgleich Teil dessen zu sein. Sie führten in Songs wie „Glück & Geld“ oder „Kleptomanie“ den sanften Hedonismus, die positive Dekadenz der frühen Kohl-Jahre ad absurdum – und wurden doch von den unpolitischen Teenies jener Tage geliebt und verehrt. Viele der Extrabreit-Hymnen, die besonders durch ihre stets intelligenten, oft sarkastischen, aber nie vulgären Texte bestachen, sind noch heute aktuell. So forderte der Hamburger Politiker Ronald B. Schill im vergangenen Bürgerschaftswahlkampf die „schnellstmögliche Aufstockung auf 10.000 Polizeibeamte“ – Extrabreit sangen voller Schreck schon 1982: „Polizisten werden jeden Tag und jeden Monat immer mehr“. Und geradezu tagesaktuell in Anbetracht der Ereignisse um das „Klonbaby“ der Raelianer-Sekte: „Der Führer schenkt den Klonen eine Stadt“; an diesem Abend seit über 15 Jahren zum ersten Mal wieder „live“ aufgeführt. Obwohl sich überzeugt zur Punkszene zählend (wenn auch von Puristen geschmäht), so gingen Extrabreit bei ihren Kompositionen stets weit über die berüchtigten drei Akkorde des traditionellen Punkrock hinaus. Zwar versprühten auch ihre kurz-schnell-lauten Eineinhalbminutenhymnen wie „Annemarie“, „Lottokönig“, „Sturzflug“ oder „Extrabreit“ unendlich viel Charme – so richtig gut wurde die Band aber immer erst dann, wenn sie musikalische Konventionen sprengte. So geschehen etwa bei „Der Präsident ist tot“, mehr ein Hörfilm, denn ein Lied, ohne richtige Melodie und Struktur, entstanden kurz nach dem Attentat auf Ronald Reagan am 30. März 1981 – eine Art gesungene Nachrichtensendung, brennend, zynisch, unter die Haut gehend – und stets so real wirkend. Oder „Junge, wir können so heiß sein“, eine Verliererballade, die sich erst in der Nähe der knisternden Stille von Lou Reed’s „Walk on a Wild Side“ aufhält, um sich innerhalb kürzester Zeit zu einem gnadenlosen Hardrocker hochzudrehen. Die vier Musiker, die Sänger Kai Hawaii instrumental begleiten – er hat übrigens trotz jahrelangen Breit-Seins inkl. schwerster Heroinabhängigkeit in den ausgehenden 80ern nichts von seiner Aggressivität und Intonationskraft verloren – sind wahrlich keine Drei-Akkorde-Schrammler, sondern Könner an ihren Instrumenten. Gitarrist Stefan Kleinkrieg entlockte seiner Gitarre die wildesten Töne, manche Althits bekamen neuartige Reggaearrangements verliehen, andere ein Collegerock-Intro a’la Ugly Kid Joe. Also war die Show tatsächlich alles andere als ein müdes Herunternudeln betagter Hits. In den 90ern wurden Extrabreit musikalisch härter, entfernten sich von Punk und Rock’n’Roll, öffneten sich sacht Grunge- und Alternativeklängen und hatten sogar einen waschechten Heavy-Metal-Rap im Programm – „Baby, ich sinke“, von Hawaii mit leichtem Augenzwinkern auch im LOGO präsentiert. Die neueren Texte waren eher philosophisch, „sophisticated“, nicht mehr zeitnah, -kritisch, -bezogen, erinnerten häufig mehr an Chansons, denn an Rock. Mit „Nichts ist für immer“, „Jeden Tag – Jede Nacht“ und „Endlose See“ (im Zugabenteil) gedachte die Band im LOGO auch ihrer erwachsenen Phase. Gegen Ende wurde nach einer guten Mischung alter wie neuer Rockhymnen das Tanzbein geschwungen: „Lottokönig“, „Hurra, hurra, die Schule brennt“ – und natürlich „Flieger, grüß mir die Sonne“, ein Schlager der 30er Jahre im frechen Rock’n’Roll-Gewand, der jedoch nicht 1980 – als ihn Extrabreit erstmalig aufnahmen – zum realen Überflieger geworden war, sondern erst genau zehn Jahre später, in einem recht fragwürdigen Remix – der jedoch für die Wiederentdeckung der Neuen Deutsche Welle ten Years after und das damit verbundene Überleben von Extrabreit verantwortlich war.

Die Band, allein voran die Urmitglieder Hawaii und Kleinkrieg, konnte den Jubel um ihre Person kaum glauben. Fassungslos stürmten sie von einer Zugabe zur nächsten. Sogar als der Vorhang bereits zugezogen und die Tonbandmusik eingeschaltet war, bestiegen die „phantastischen Fünf“ nochmals die kleine Bühne des LOGO, um in kaum mehr als 60 Sekunden ihren „Sturzflug“ abzuhandeln.

2002 war das Jahr der intellektuellen Wiederentdeckung der Neuen Deutschen Welle und ihrer Folgen; nicht durch Dancefloor-hörige Nachgeborene (von denen Kollege Kunze kürzlich behauptete, nichts sei so erbärmlich wie sie!), sondern durch ihre eigenen Protagonisten. Der „Doku-Roman“ „Verschwende Deine Jugend“ von Frank Teipel ließ die inzwischen 40, 45 Jahre alten (Ex-)Musiker ihre Vergangenheit neu erleben und mit ironischer Distanz analysieren; Fehlfarben kamen mit einem grandiosen neuen Album; D.A.F. traten erstmals seit 1986 (zunächst mit alten Hits) im Vorfeld der Berliner Loveparade wieder „live“ auf. Schlußendlich feierten Extrabreit ihr Comeback auf den Konzertbühnen kurz vor Ende des Jahres. Dies kann wahrlich nur das Beste für 2003 bedeuten, zumal Kai Hawaii seinen Hamburger Fans versprach, „bald, sogar sehr bald“ wiederzukommen!

Mo (Günter Mokesch) - „Leicht verstimmte Liebeslieder – Live“
(Holger Stürenburg – 31.12.2002)
Zum ersten Mal mit dem damals 26jährigen Mo alias Günter Mokesch konfrontiert wurde der Rezensent im legendären Sommer 1985. Soeben war die LP „Der Erzengel Novotny“ erschienen, und Mo & the Gangsters of Love zählten zu den absoluten Geheimtips des prächtig blühenden Austropop. Der „Musikexpress“ bescheinigte dem ehemaligen Mitglied der Wiener Anarchorock-Combo Hallucination Company, er habe „Potential wie kein Zweiter in der Alpenrepublik“ - tatsächlich war die Musik von Mo und seinen Liebesgangstern einfach echter, dekadenter, bizarrer, verworrener und auch moderner als alles zwischen Ambros, Danzer, Fendrich und was Mitte der 80er sonst noch so von Österreich nach Deutschland geschwappt war. Der „Erzengel Novotny“ beinhaltet eine faszinierende Mischung aus frischem, angesagten New Wave-Rock in englischer Sprache, kleinen Hörfilmen, dramaturgisch perfekt inszenierten Rockdramen und allerlei krudem, morbiden Humor, wie er offenbar nur im tiefsten Wien möglich ist. Der zersägte, zersägende Blues „Donna“, das gekreischte, kreischende Liebeslied „Mein süßer Engel“ und das eingängige Iggy-Pop-Cover „Du bist wie ich“ („Pumpin’ for Jill“) zählen noch heute zu den Sternstunden österreichischer Popmusik. Drei Jahre später sang Mo auf der LP „Face of Love“ ausschließlich Englisch und spielte tanzbaren, radiotauglichen Wavepop, der in seinen besten Momenten an ABC, Duran Duran oder die Jeremy Days erinnerte, in seinen schwächsten leider auch an den 1987/88 die Popwelt blamierenden Rick Astley und dessen Artgenossen. Mit dem Ohrwurm „Send me Roses“ wurden Mo & the Gangsters of Love sogar in der BR Deutschland, auch jenseits von Eingeweihtenkreisen, bekannt und beliebt.

15 Jahre sind seitdem vergangen und Günter Mokesch ist immer noch da. Zwar hat er seine internationalen Popambitionen inzwischen aufgegeben, aber aus der österreichischen Kabarettszene ist der morbide Charmeur auch 2003 nicht wegzudenken. Anfang Mai letzten Jahres trat er, zusammen mit dem Pianisten Peter Uwira, im Radiokulturhaus des ORF in Wien auf und stellte sein aktuelles Chanson/Kabarett/ Kleinkunstprogramm „Leicht verstimmte Liebeslieder“ vor, das vor kurzem von Radio Österreich auf CD veröffentlicht wurde. Die CD zeigt, daß Mo nichts von seinem gesanglichen Können und seinem augenzwinkernden Zynismus verloren hat. Zwar nicht ganz so böse und „schmutzig“ wie Kollege Danzer zuletzt, aber immer noch wesentlich frecher und satirischer als alle neueren Sachen von Ambros oder Fendrich, singt sich Mo durch die Untiefen des Liebeslebens.

Auf die Idee für dieses Programm kam Mo laut eigener Aussage, als er vor ein paar Jahren seiner damaligen – dies betont er: damaligen – Freundin das Lied „Wunderbar“ schrieb. Darum herum konzipierte er ein interessantes, kurzweiliges Programm, bestehend aus Gedichten, Balladen, Satire und Chanson, meist in Hochdeutsch, ab und zu aber auch im geschertesten Wienerisch, das für bundesdeutsche Ohren recht fremd klingen dürfte, aber dennoch interessant ist. Mo phantasiert über irrsinnige Vorstellungen („Udo Jürgens kriegt graue Haare“ / „Andre Heller geht zur FPÖ und bekommt das Kulturressort“ etc.), um danach (nur scheinbar?) traurig festzustellen: „Des is ois net woahr!“. Er huldigt der virtuellen Freundin „Barbara“ und diskutiert herrschaftsfrei die tiefere Bedeutung des Wortes „Rhabarber“: Dies ist kein ägyptischer Gott, sondern nur ein saures Kompott“. Einen der vielen Höhepunkte stellen die „Spittelberger Hurenlieder“ dar: Eine Strophe des Talking-Blues hat vier Zeilen und endet jeweils mit einem schmutzigen Wort – bevor dies jedoch auszusprechen gewagt wird, hakt sich Pianist Uriwa ein und führt mit einem absolut politisch korrekten Wort die halbseidene Intention des vorigen Verses ad absurdum. Ein textliches Highlight, das wie die meisten Beiträge von Mo selbst geschrieben wurde; andere Texte stammen von Thomas Frank und Ernst J. Schmidlechner. Zudem verbeugt sich Mo vor dem eigentlichen Begründer des Austropop: In einer schnittigen Version packen er und Uriwa Georg Kreislers Legende „Gemma Taubenvergiften im Park“ aus. Zum Schluß karikiert er – teils mit Original-Louis-Armstrong-Geknödel – „What a Wonderful World“ als „What a horrible World“. Musikalisch findet das Ganze übrigens zwischen Pianoballade, frechem Popsong, Weaner Lied und Chanson statt; manchmal – gottlob nur sehr selten – werden allerdings auch Purple-Schulz-Untiefen erreicht.

Als im Studio aufgenommene Bonuslieder gibt es die, den Rezensenten irgendwie an Barry Manilow erinnernde Ballade „Wenn ich Du wär“ und das besonders von seinem Text her schöne Liebeslied „November“ (bei dem wohl Billy Joel „Just the Way you are“ Pate stand); tolle Kompositionen, deren Arrangements allerdings noch verdammt nach Demo klingen und daher nochmals mit Band eingespielt werden sollten.

Auch fast 20 Jahre nach dem „Erzengel Novotny“ beweist Günter Mokesch mit CD und Programm „Liebeslieder – leicht verstimmt“, daß mit ihm weiterhin zu rechnen ist. Charmant, erheiternd, oft satirisch und ironisch hat der einstige New Romantic-Held seinen Platz gefunden; zwar fern von Pop, aber dafür mittendrin im tiefsten Wiener Lied, Chanson- und Kabarettbereich – und dies steht ihm noch besser zu Gesicht!

Die CD „Leicht verstimmte Liebeslied – Live“ von Mo ist erhältlich im ORF-Shop oder unter www.mo-music.com
(Gesamtnote: 2plus)
alle Texte geschrieben von Holger Stürenburg zwischen Januar und Dezember 2002

außer „CD – Rosenstolz“ und „Konzert – Rosenstolz“ – geschrieben von Holger Stürenburg und Jennifer Minnich im Herbst 2002 (alle Texte sind hinterlegt bei RA Gisa Pahl, Hamburg)
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