
Genie  der  Selbstzerstörung:
Aus  dem  wilden  Leben  des
Drummers Ginger Baker
geschrieben von Frank Dietschreit | 19. Dezember 2013
Er ist wahrscheinlich der vielseitigste und einflussreichste
Drummer der Rock-Musik.

Seine Lehrer waren Jazz-Größen wie Max Roach und Art Blakey,
seine  Mentoren  Alexis  Korner  und  Graham  Bond.  Seine
musikalischen Meisterstücke hat er mit Supergruppen wie Cream
und  Blind  Faith  abgeliefert.  Er  hat  in  unzähligen  Bands
gespielt und mal in England oder Italien, mal in den USA,
Nigeria und Südafrika gelebt. Oft ist er schon wegen seiner
Drogensucht und Tabletten-Abhängigkeit für tot erklärt worden.
Doch auch wenn es stiller um diesen kauzigen Weltenbummler und
neugierigen  Multikulti-Musiker  geworden  ist:  Ginger  Baker
lebt.

Er ist noch immer angriffslustig und schlagkräftig wie eh und
je. In einem Interview hat er jüngst behauptet, die Rolling
Stones seien völlig unmusikalisch. Und als ihm die Fragen von
Jay  Bulger  auf  die  Nerven  gingen,  hat  er  dem  Regisseur
kurzerhand  mit  seinem  Gehstock  verprügelt  und  die  Nase
gebrochen. „Beware of Mr. Baker“ heißt der dokumentarische
Film, der jetzt in die Kinos kommt und Schlaglichter auf das
abenteuerliche  und  ereignisreiche  Leben  von  Ginger  Baker
wirft.
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Exzentrisch:
Schlagzeuger
Ginger  Baker  im
Januar  1970.  (©
NFP)

Jay  Bulger  hat  den  von  unzähligen  Abstürzen  und
Entziehungskuren schwer gezeichneten Musiker auf dessen Farm
in Südafrika besucht und mit Fragen gelöchert. Während der
zittrige Ginger Baker eher unwillig Einblicke in sein Leben
gewährt und immer wieder ätzende Kritik an den meisten seiner
Kollegen und Weggefährten übt, werden Fotos und Filmstücke
eingespielt,  Kommentare  seiner  Ex-Gattinnen  und  Kinder,
Konzertmitschnitte,  Reisedokumente,  Hasstiraden  und
Liebeserklärungen  von  Kollegen.

Ginger Baker hat mit allen gespielt, mit seinem furiosen und
variablen Spiel alle fasziniert und mit seinen Launen und
Gewaltausbrüchen alle schier in den Wahnsinn getrieben: Ob
Eric Clapton oder Jack Bruce, Steve Winwood, Carlos Santana
oder Charlie Watts, sie alle verneigen sich vor dem Ausnahme-
Drummer.  Aber  alle  auch  meiden  diesen  Derwisch  des
Schlagzeugs. Die (einmalige) Wiedervereinigung von Cream war
denn auch beileibe keine Herzensangelegenheit von Eric Clapton
und Jack Bruce: Es ging ganz schnöde ums liebe Geld. Ginger
Baker,  der  stets  über  seine  Verhältnisse  lebt  und  ein
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Pferdegestüt sein eigen nennt, war wieder einmal pleite und
benötigte dringend eine Finanzspritze.

Der zur Selbstzerstörung neigende Ginger Baker und der zur
Selbstverleugnung fähige Regisseur Jay Bulger sind ein ideales
Gespann.  Während  der  eine  meckert,  stellt  der  andere
hinterhältige  Fragen.  Beide  ringen  bis  zum  Nasenbruch
miteinander. Das Resultat ist eine hoch spannende, musikalisch
und filmisch gelungene Biografie.

(Ab 19. Dezember 2013 im Kino)

Trailer zum Film: http://www.youtube.com/watch?v=RkIiAkx4LtQ

Ruhrgebiets-Flamenco:  Rafael
Cortés  brilliert  in  der
Lichtburg Essen
geschrieben von Werner Häußner | 19. Dezember 2013

Rafael  Cortés  in  der
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Lichtburg  Essen.  Foto:
Hanns-Peter  Huester

Dieses  Konzert  ist  mehr  als  Tradition,  es  ist  Kult:
Alljährlich in der Vorweihnachtszeit kommt Rafael Cortés in
die Lichtburg.

Der Gitarrist, der sich nicht entscheiden will, wie weit er
Spanier, oder Essener ist, bringt Freunde mit und spielt einen
Abend in Essens größtem Kinosaal. Und der ist knallevoll: Im
Foyer wehen die harten Konsonanten des „Castellano“ durch den
Raum. In der Pause diskutieren die Stamm-Besucher, die sich an
jedes  Konzert  der  Jahre  zuvor  erinnern.  Spanier  und
Spanienfreunde mischen sich mit Menschen, die einfach Cortés‘
spezielle  Mischung  aus  Flamenco,  Jazz,  Rock  und  Latin-
Anklängen mögen.

Jugendliche  sind  wenige  darunter:  Cortés  passt  nicht  zum
Mainstream,  nicht  zu  lulligem  Wohlfühl-Pop,  nicht  zu
maschinell  stampfenden  Disco-Beats.  Er  spielt  einen
anspruchsvollen  Stil.  Seine  Mischung  aus  nachdenklichen
Balladen,  impulsiven  rhythmischen  Exzessen  und  klugen  wie
lebensfrohen Jazz-Elementen sperrt sich dem anstrengungslosen
Hören. Aber sie passt auch nicht in die Fesseln klischeehafter
Folklore oder in die Regeln des klassischen Flamencos, der oft
in der Nachahmung vergangener Größen erstarrt.

Sein Publikum jedoch fesselt er nach wenigen Akkorden: Er
spielt einige Motive an, erweitert sie zu einer schweifenden
Melodie,  spinnt  sie  meditativ  aus,  scheint  sich  im
Improvisieren  zu  verlieren  und  kehrt  dann  mit  impulsivem
Akkordschlag zu hartem Rhythmus und grellen Akkorden zurück.
Da kommen einem Bilder in den Sinn: Ein einsamer Gesang in
einer kargen Bergwelt. Melismen aus der Musik der Mauren und
Gitanos, die über eine ausgedörrte Ebene wehen. Liebesraunen
in  üppigen  Parks,  Trauergesänge  an  öden,  steinigen  Wegen.
Innere  Landschaften,  die  wenig  zu  tun  haben  mit  den
verkitschten Bildern iberischer Tourismus-Klischees, aber viel



mehr mit der Härte und dem Zauber der Landschaft Andalusiens.

Der Flamenco, den Cortés pflegt – und das ist eine seiner
ursprünglichen Wurzeln – hat zwar mit einer urwüchsigen Erotik
zu tun, aber noch viel mehr mit einem harten, kargen Leben,
mit existenziellem Leid, mit dem traurigen Gesang gebrochener
Hoffnungen, aber auch mit dem hochfahrenden Aufbegehren von
Menschen, die sich vom Schicksal nicht brechen lassen: Der
Stolz einer Schicht, die nach unten gedrückt wurde, aber ihren
Kopf hoch erhoben hält.

Cortés bleibt nicht im klassischen Flamenco stecken: Technisch
souverän und musikalisch tiefsinnig verbindet er Tradition und
Fortschritt. Für ihn sei es ein Glück gewesen, im Ruhrgebiet
aufgewachsen zu sein, sagte er einmal in einem Interview.
Nirgends sonst hätte er in seiner musikalischen Entwicklung
all die verschiedenen Einflüsse aufsaugen können, die seinen
Stil heute prägen.

Kreativer Mix musikalischer Kulturen

Da sind der unverfälschte Flamenco aus Granada, die „Alegría“
aus Cádiz, die balladesken Töne aus der andalusischen Musik,
die kraftvolle, schroffe Farruca. Da ist das Herkommen seiner
Familie:  Flamenco  seit  Generationen.  Da  sind  die  alten
Gitarristen wie sein Lehrer El Macareno. Aber da sind auch die
Einflüsse des Jazz und des modernen Rock. Die raffinierten und
tief  ausgeleuchteten  Harmonisierungen.  Und  der  Mix  der
musikalischen Kulturen. Cortés, immer neugierig, nimmt sie auf
– bis hin zum alten polnischen Tango, den er auf einer Tournee
durch das östliche Nachbarland zufällig im Radio hört.

Wie  ausgeprägt  der  Personalstil  des  weltweit  gefeierten
Gitarristen inzwischen geworden ist, lässt sich auf seiner
gerade  erschienenen  CD  „Cagiñí“  hören.  Einige  der  Stücke
spielte Cortés auch in der Lichtburg. Denn er kommt nicht
allein: Unter seinen Freunden auf der Bühne spielt Rafael
Cortés junior mit, die bekannten Gitarristen Juanfe Luengo und



Miguel  Sotelo  mit  seinem  markanten  Gesang.  Oder  Gonzalo
Cortés, der mit seinem „cante“ einen spröden, archaischen Ton
in das Konzert bringt.

Rafael  Cortés;  im
Vordergrund  die  Tänzerin
Rafaela  Escoz  Foto:  Hanns-
Peter Huester

David Bravo grundiert wie so oft den Rhythmus – mal kantig,
mal  geschmeidig.  Wieder  fasziniert  Rafaela  Escoz  mit  der
kühlen  Glut  ihres  Tanzes.  Ihre  hochvirtuose  Fußtechnik  im
rasanten  Konzertfinale  ist  nicht  genug  zu  bewundern,  vor
allem, weil zur eigenwilligen Musik von Rafael Cortés nicht
einfach  traditionelle  Schritte  zu  kombinieren  sind.  Miriam
Suárez von der Essener Band „A solas sin mi“ und Riccardo
Doppio bringen Pop-Anklänge ein, können aber nicht mit den
urwüchsigen,  aufgerauten  Stimmen  von  Rebecca  Carmona  und
Gonzalo Cortés konkurrieren. Als einzige Zugabe nach zwei wie
im Flug vergangenen Stunden reißt der Evergreen „Tico Tico“
mit irrsinnigem Tempo die Fans aus den Kinosesseln.

In der Region tritt Rafael Cortes am 20. Dezember wieder auf:
In  der  Essener  Erlöserkirche  spielt  er  bei  einem
Benefizkonzert zu Gunsten der Eggers-Stiftung. Mit dabei sind
die Sopranistin Richetta Manager und der Chor „Gospel & More“.
Am 2. Februar 2014 sind Cortés und seine Freunde im Scala-Club

http://asolassinmi.wordpress.com/
http://www.eggers-stiftung.de/die-stiftung/news-und-presse/detail/article/-65caff4301.html
http://www.scala-leverkusen.de/club/club_detail.php?id=40


in Leverkusen zu Gast, am 8. März 2014 kommen sie nach Mülheim
in den Ringlokschuppen.

Der große, gültige Augenblick
–  Fotoporträts  von  Anton
Corbijn in Bochum
geschrieben von Bernd Berke | 19. Dezember 2013

Der  Fotograf  Anton  Corbijn
in der Bochumer Ausstellung
–  zwischen  seinen  Porträts
von Ai Wei Wei (links) und
Damien Hirst. (Foto: © Lutz
Leitmann/Presseamt der Stadt
Bochum)

Fotos der weltweiten Prominenz sehen oft genug wie Klischees
oder  gar  wie  leblose  Charaktermasken  aus,  sie  bestätigen
vielfach das eh schon verfestigte Image. Nicht so bei Anton
Corbijn.

Der  mittlerweile  58jährige  Niederländer,  stets  rastlos
unterwegs,  weil  seine  phänomenalen  Fähigkeiten  auf  allen
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Kontinenten gefragt sind, bringt es zuwege, dass wir Gesichter
von  Popstars,  berühmten  Künstlern  und  sonstiger  Prominenz
(Spektrum von Mandela bis Kate Moss) auf einmal ganz anders
und wie neu sehen. Ganz so, als kämen sie jetzt, in diesem
Moment der Aufnahme und des Betrachtens, wahrhaft zu sich.
Davon  kann  man  sich  bis  zum  27.  Juli  in  der  Corbijn-
Ausstellung des Kunstmuseums Bochum überzeugen, die mit über
40 großformatigen Bildern aufwartet.

Anton Corbijn: Porträt des
Malers  Lucian  Freud
(Fotografie, London 2008 – ©
Anton Corbijn)

All  das  (sozusagen  selbstverständlich)  in  Schwarzweiß,
festgehalten  mit  einer  analogen  Hasselblad-Kamera,  nur  mit
vorhandenem Licht, ohne Stativ; also möglichst unverfälscht,
so weit dies irgend möglich ist.

Dieser seriöse ältere Herr mit dem Schnauzbart, das ist also
Paul McCartney, wie wir ihn wohl noch nie erblickt haben. Und
der 1996 abgelichtete Mann in Frauenkleidern, der keineswegs
lächerlich  wirkt,  heißt  Mick  Jagger.  Melancholische
Gesichtslandschaften  erzählen  vom  wechselhaften  Leben  eines
Johnny Cash, Tom Waits oder einer Patti Smith. Und schwingt
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nicht auch eine vitale Essenz ihrer Musik in diesen Bildern
mit?

In einem Film über Corbijns Arbeit, der ebenfalls in dieser
Ausstellung zu sehen ist, sagt Herbert Grönemeyer, so mancher
Rockstar versuche hernach so zu werden, wie er auf Corbijns
Bildern wirkt. Wenn es sich so verhält, dann kann man wohl von
außerordentlicher  Prägekraft  reden.  Vielleicht  haben  solche
Fotos sogar indirekt Einfluss auf die Geschichte der populären
Musik genommen.

Anton  Corbijn:  Porträt  der
britischen  Singer-
Songwriterin PJ Harvey („PJ
Harvey  –  New  Forest“  /  ©
Anton Corbijn)

Dabei  trumpft  Corbijn,  dessen  Laufbahn  einst  mit
eindrücklichen  Bildern  der  düster  umwölkten  Gruppe  „Joy
Division“  begonnen  hat,  keineswegs  willkürlich  auf.  Selbst
heftigere Gestik wirkt auf seinen Bildern nicht exaltiert,
sondern als notwendiger Ausdruck. Die bloße Pose lässt er
schon  gar  nicht  durchgehen,  allenfalls  greift  er  etwaige
Versteckwünsche just spielerisch auf, so etwas bei Jeff Koons,
der sich hinter einer etwas albernen Maske verbergen darf und
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daher umso kenntlicher zu werden scheint. Ähnliches gilt für
den  mindestens  ebenso  millionenschwer  gehandelten  Künstler
Damien Hirst, der seinen weiß gepuderten Kopf gleichsam als
Totenschädel herzeigt – ungefähr nach dem vielsagenden Motto
„Nicht ohne mein Markenzeichen“. Gerhard Richters markanter
Kopf ist derweil nur von hinten zu sehen – dies gemahnt an
allerletzte  Bilder  in  filmischen  Nachrufen,  wenn  jemand
buchstäblich  von  hinnen  geht.  Da  hebt  gewiss  schon  der
Nachruhm an, den auch der (2011 verstorbene) Maler Lucian
Freud in seinen nahezu jenseitigen Blick gefasst zu haben
schien, als Corbijn ihn im Profil porträtierte.

Sehr diesseitig, frontal und kolossal schaut einen hingegen
der chinesische Künstler und unbeugsame Dissident Ai Wei Wei
an. Er scheint vor Physis und Widerstandskraft zu strotzen.

Gänzlich anders gelagerter Fall: Den inzwischen des Dopings
überführten und aller großen Titel ledigen US-Radprofi Lance
Armstrong zeigt Corbijn bereits anno 2004 im bis zum Halse
stehenden Wasser, als würde der Sportler gleich ertrinken.
Darf  man  hier  von  Vision  sprechen?  Hat  Corbijn  etwa  vage
Anzeichen eines Niedergangs vorausgesehen? Wer weiß.

Ganz offenkundig gelingt es Anton Corbijn jedenfalls immer
wieder,  während  der  Porträt-Treffen  Atmosphären  und
Situationen  zu  schaffen,  in  denen  vordergründige
Zufälligkeiten  abgestreift  werden  und  etwas  Wesentliches,
Charakteristisches  hervortritt,  das  eben  auch  in  den
Fotografien aufscheint. Auf diese Weise wirken nicht wenige
Rock- und Kunststars wie Wahrzeichen ihrer selbst, gesehen im
bezeichnenden, gültigen Augenblick. Fühlbar wird so etwas wie
der  essentielle  „Stoff  des  Lebens“,  der  sich  auf  je  ganz
eigene Weise in Gesichter und Gesten eingezeichnet hat.

Nicht nur die Abgebildeten sehen aus, als wären sie nun ganz
bei  sich,  auch  der  Fotograf  bleibt  in  seiner  speziellen
Sehweise immerzu präsent. Es ist, als wäre alles auf einmal
da, alles zugleich. So sehen große und haltbare Momente aus.



Anton  Corbijn  –  Inwards  and  Onwards.  Fotoportäts.  Museum
Bochum, Kortumstraße 147 (Tel.: 0234/910-42 30). Noch bis 28.
Juli. Di-So 10-17, Mi 10-20 Uhr. Katalogheft 12,50 Euro.

(Ebenfalls jetzt im Bochumer Museum: die Ausstellung des aus
Israel stammenden Micha Laury).

Rock als Religion: „We will
rock you“ im Colosseum Essen
geschrieben von Werner Häußner | 19. Dezember 2013
Die Kultur ist implodiert – und „Globalsoft“ hat seine Chance
genutzt.  Für  einen  Moment  bekommt  die  Science-Fiction-
Geschichte,  in  die  sich  das  Musical  „We  will  rock  you“
kleidet, unheimliche Aktualität: Da erklärt in einer fernen
Zukunft ein Konzern jede „handgemachte“ Musik für „illegal“.

Auf  der  Bühne  stehen  Klone  des  hochgezüchteten
Einheitsgeschmacks und „moven“ mit automatenhaften Bewegungen.
Blonde  Mädels,  smarte  Jungs,  der  Quoten-Farbige.  Dahinter
verpixelte Figürchen aus irgendwelchen Teenie-Computerspielen.
Bunte Animation, unteres Ende der Primitivitäts-Skala. Das ist
die Welt von „Globalsoft“, wie sie sich im Essener Colosseum
präsentiert. Und für einen Moment fürchtet man sich vor dieser
Retorten-Welt, die gar nicht so ferne scheint wie in der Story
von Ben Elton.
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Bunte, neue, heile Welt: So
stellen  sich  die  letzten
selbständig  denkenden
Menschen  auf  Planet  iPad
ihre Welt nicht vor. Foto:
Nilz Böhme

Das Stück hat seit seiner Londoner Premiere im Mai 2002 einen
Siegeszug hinter sich, der – glaubt man den Statistiken im
Pressematerial – beispiellos ist. Dreizehn Millionen Besucher
weltweit, vier Millionen davon in Deutschland.

Vier Jahre lief „We will rock you“ in Köln, war in Berlin,
Basel, Wien, Zürich und Stuttgart zu sehen – und kommt nun bis
30. Juni nach Essen, lässt im Colosseum wieder einmal Musical-
Atmosphäre entstehen.

Ein derart erfolgreiches Stück hat ein Erfolgsgeheimnis. In
diesem Fall heißt es wohl „Queen“. 21 Songs der legendären
Band sind der Kern, um den sich die Geschichte rankt – und im
Gegensatz  zu  manch  anderem,  mühsam  zusammengestoppelten
Musical  funktioniert  die  Kombination  aus  Erzählstrang  und
Musik: Die Dramaturgie ist nicht zurechtgebogen, damit die
Lieder  passen.  Sondern  die  Nummern  fügen  sich  ein  in  das
Profil der Figuren, geben ihnen emotionale Substanz, teilen
dem Zuschauer etwas mit. Nur „Bohemian Rhapsody“, einer der
berühmtesten Queen-Titel, wird wie eine Zugabe „nachgeliefert“
und fällt aus der Handlung heraus.

Auch  die  Story  funktioniert  trotz  mancher  dramaturgischer
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Hastigkeiten.  Das  bunte  Punk-  und  Rock-Völkchen  der
„Bohemians“  beschwört  das  Lebensgefühl  der  siebziger  Jahre
herauf.  Dagegen  steht  der  krakenhafte  Konzern  mit  seiner
Massenkultur  aus  dem  Computer,  beherrscht  von  einer
raubtierhaften  Domina-Queen  und  einem  schmierig-mafiösen
Handlanger.

Individualität  gegen  Uniformität,  Gefühl  gegen  Geschäft,
Kreativität gegen Konformität: Das sind Botschaften, die den
gesetzten Herrschaften im Publikum gefallen dürften, die in
ihren jungen Jahren mit Gruppen wie Queen erwachsen wurden.
Und  die  das  Unbehagen  an  der  globalisierten  musikalischen
Retorte ansprechen.

Bunte  Verschwörung  der
Kreativen:  Die  „Bohemians“.
Foto: Nilz Böhme

Doch „We will rock you“ geht über solche kulturkritischen
Anflüge hinaus: Die Rockmusik wird stilisiert zum universalen,
befreienden Element, mit dem der Mensch zu sich selbst und die
Welt zum Heile findet. Sie gewinnt die Züge eines diesseitigen
Erlösungsmythos.

Da  ist  der  junge  Mann  (Galileo),  der  seine  wirr  im  Kopf
umherfliegenden Gedanken endlich auf den Begriff bringt. Da
ist die junge Frau (Scaramouche) – beide sind sie Außenseiter
–,  die  erkennt,  dass  Rebellion  ohne  Liebe  ziel-  und
wirkungslos bleibt. Da sind die magischen Instrumente: Die



letzte Gitarre auf Erden findet ihren Herrn am Eingang zum
verfallenen Wembley-Stadion – dem Ort zahlreicher legendärer
Konzerte – wie das Schwert in Wagners „Walküre“. Und aus dem
Genfer See taucht die goldene Statue von Freddy Mercury auf:
das  ultimative  Heilzeichen,  das  den  Sieg  der  Revolte
ankündigt.

Dass  Rockbands  wie  Queen  einst  selbst  zum  globalen
Musikgeschäft gehörten, spielt keine Rolle: Hier ist der Rock
als solcher universales Heilsmittel, Medium einer säkularen
Religion. Die Inszenierung, pardon, das „musical staging“ von
Ariane Phillips, setzt auch auf vertraute Zeichen: Am bitteren
Tiefpunkt der Geschichte, als alles vergebens scheint, zitiert
sie die „Pietà“ aus der christlichen Bildwelt.

So wirkt das Musical auf verschiedenen Ebenen, gibt den Queen-
Songs einen neuen Sinnzusammenhang, hebt sie über die bloße
Abfolge eines Konzerts hinaus. Das Staging lässt in Essen
keine Wünsche offen: Die Technik ist top, die sieben Musiker
der Band unter dem erfahrenen Jeff Frohner bringen den Queen-
Sound auf den Punkt über die Rampe (Sound Operator: Bettina
Hennes). Sie achten auch aufmerksam auf die Momente, in denen
die  Komposition  Anregungen  aus  der  Oper,  aus  opulenter
Filmmusik  oder  leicht  schrägen  Music-Hall-Schlagern
verarbeitet  und  sich  in  der  Wahl  der  Tonarten,  den
Modulationen  und  harmonischen  Entwicklungen  weit  über  die
simplen Strickmuster vieler Hits erhebt. Nur die spöttischen
Nummern, in denen die banale U-Musik der Globalsoft-Kiddies
abgespult und ironisch gebrochen wird („Radio Ga Ga“), hätten
ausgeprägter und ruhig etwas übertriebener kommen können.



Der  unsichere  Held:
Christopher  Brose  als
Galileo.  Foto:  Nilz
Böhme

Glaubwürdig auch die Darsteller: Christopher Brose hat als
Galileo nicht nur die ideale, geradlinige Mikro-Stimme mit
klarer Höhe, sondern changiert als Darsteller auch zwischen
der schüchternen Scheu des Außenseiters und der hartnäckigen
Hingabe eines Menschen, der sein Ziel zwar nicht immer kennt,
aber im Inneren erfühlt.

Die  Scaramouche  des  besuchten  Abends  war  die  in  Duisburg
geborene Jessica Kessler, in ihrer Jugend als Eiskunstläuferin
bekannt. Sie bringt einen schnoddrigen Charme in die Rolle,
der  ihr  mit  flotten  Sprüchen  über  manchen  Hänger  im
jugendlichen Selbstbewusstsein hinweghilft. Zwei sympathische
Typen,  die  aus  Menschlichkeit  und  Wahrheitsgefühl  heraus
rebellieren, und ihr Zweifel und Ängste nicht vertuschen.

Auf der anderen Seite stehen die perfekten Verkörperungen der
Klischees des Bösen, wie es das Märchen braucht: Marjolein
Teepen,  eine  erfahrene  Musical-Darstellerin,  „rockt“  als
Killer Queen mit einer durchsetzungsfähigen Stimme, aber auch
mit  knallharten  Methoden:  Ihrem  fiesen  Sicherheitschef
Khashoggi lässt sie einfach das Hirn löschen, als er versagt.



Martin Berger spielt und singt ihn souverän – ein Darsteller,
der  die  Rolle  aus  der  Kölner  Produktion  „drauf“  hat.  Ein
„Urgestein“ ist auch Léon van Leeuwenberg, der schon damals
den Bap gesungen hat.

Das Ensemble gibt der Show, was sie braucht: Tempo, Witz,
Präzision. Ben Eltons Musical ist ein Zeitgeiststück, das den
Rock zum Religionsersatz verklärt, aber auch eines, das uns
mit viel Humor und einer unterhaltsamen Story sagt: Lasst euch
nicht von euch selbst entfremden.

Info: http://www.wewillrockyou.de/

Am Mittwoch, 29. Mai, gibt es nach der Vorstellung (Beginn:
18.30 Uhr) im Foyer des Colosseum Theaters ein After-Show
Gratiskonzert. Für alle Fans ist die Band Night ab 22 Uhr
kostenlos zugänglich. Die Sänger und Musiker wollen mit Hits
aus Rock, Funk und Soul mit dem Publikum zusammen in den
Feiertag hineinfeiern.

Meilensteine  der  Popmusik
(30): The Beatles
geschrieben von Klaus Schürholz | 19. Dezember 2013
Progressiv  entwickelte  sich  die  Popmusik  des  Jahres  1967
sowieso – einen besonderen Kick hätte sie eigentlich gar nicht
nötig gehabt. Und dennoch kam er. Die beiden Genies, die einst
eng befreundet waren und sich jetzt langsam auseinanderlebten,
taten sich für ihr Meisterwerk doch noch einmal zusammen.

https://www.revierpassagen.de/17089/meilensteine-der-popmusik-30-the-beatles/20130415_1412
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John  Lennon  und  Paul  Mc  Cartney  stießen  die  immer  näher
herankommende Konkurrenz zurück in ein tiefes, dunkles Loch.
Die Beatles und ihre Plattenfirma hatten sich den genialen
Coup einiges kosten lassen. Für damalige Verhältnisse waren
die  Dimensionen  unvorstellbar:  Jeder  Song  ihrer  neuen  LP
sollte  eine  ganze  Woche  Aufnahmezeit  beanspruchen,  die
Produktionskosten  betrugen  umgerechnet  gigantische  115.000
Euro.

Und dann noch der (inszenierte?) Skandal, dass die BBC vorab
in den Besitz von Bändern gekommen war und diese natürlich
auch  gleich  spielte.  Der  weltweit  avisierte
Veröffentlichungstermin  (1.  Juni  1967)  musste  notgedrungen
vorverlegt werden. Das ganze Drumherum erzeugte bei den Fans
eine unvergleichliche Spannung, die sich in einem weltweiten
Run auf diese Superscheibe löste. Allein in den USA wurden in
der ersten Woche über eine Million Platten verkauft.

http://www.revierpassagen.de/17089/meilensteine-der-popmusik-30-the-beatles/20130415_1412/beatles


Zum Rekord passte das überaus aufwendige Cover, das in einer
Collage ca. 60 Köpfe der Zeitgeschichte zeigte, von Laurel and
Hardy  bis  Karl  Marx,  von  den  Rolling  Stones  bis  Marilyn
Monroe. Genauso vielfältig waren die Songs auf „Sgt. Pepper’s
Lonely Hearts Club Band“. Selbst der sonst eher kritische John
Lennon reagierte noch Jahre später euphorisch: „Sgt. Pepper
ist das ultimative Album. Es war der absolute Höhepunkt. Paul
und ich arbeiteten definitiv zusammen.“

Etwas  realistischer  sah  es  Produzent  George  Martin:  „Sgt.
Pepper war wohl in erster Linie Pauls Werk. John steuerte
lediglich drei Songs bei.“ Trotzdem, zwei der wohl stärksten
Titel entstanden in Gemeinschaftsarbeit: „With a little help
from my friends“ und „A day in the life“. Mit erst einmal 7
Millionen  verkaufter  Exemplare  wurde  die  LP  damals
Rekordhalter  –  bis  auf  weiteres.

Gruppen und Interpreten auf der ganzen Welt orientierten sich
an diesem neuen Maßstab. Psychodelic-Rock hieß wenig später
ein neuer Trend, u.a. auch zurückzuführen auf das Meisterwerk
der Beatles. Sie selbst koppelten keine einzige Single aus.
„Sgt. Pepper“ sollte jungfräulich zusammen bleiben, als das
erste ganz große Konzeptalbum der Rock-Geschichte.

Für die Beatles wurde es der absolute Höhepunkt ihrer Karriere
– gerade mal zwei Jahre vor der spektakulären Trennung. Diese
zeichnete  sich  schon  damals  ab.  John  war  nach  der  langen
Produktionsarbeit müde und wollte kein Studio mehr sehen. Doch
Abwechslung  war  nicht  in  Sicht.  Das,  was  John  und  Paul
vielleicht  wieder  zusammengeschweißt  hätte,  war  illusorisch
geworden, denn die neuen Songs ließen sich mit dem damaligen
Stand der Technik auf gar keinen Fall live reproduzieren. Also
gab es keine Rückkehr der Beatles auf die Bühne – diesem
Platz, an dem sie vielleicht wieder den Spaß gefunden hätten
gemeinsam zu musizieren, so wie nur wenige Jahre zuvor in
Liverpool oder Hamburg, als alles begann mit dieser frühen
Boygroup.



John,  Paul,  George  und  Ringo  waren  blutjung,  und  niemand
konnte Anfang der 60er vorhersehen, dass hier etwas Einmaliges
entstand: die Revolution der populären Musik. Was die vier
auslösten,  wurde  fast  über  Nacht  zu  einem  weltweiten,
gesellschaftlichen Phänomen. Bis zu diesem Zeitpunkt hatten
das ganze 20. Jahrhundert hindurch US-amerikanische Einflüsse,
vom Jazz bis hin zum Rock´n´Roll, die Popmusik dominiert.

Nun  tauchten  im  Gefolge  der  Beatles  unzählige  britische
Gruppen auf und stürmten die Hitparaden. Selbst die Rolling
Stones bekamen ihren Plattenvertrag bei Decca nur, weil man
dort die damals noch unbekannten Beatles einige Zeit zuvor
abgelehnt hatte und einen solchen Fehler nicht noch einmal
begehen wollte. Und viele andere, neue Formationen folgten.
Ängstlich und verschreckt sprach man in den USA schon von
einer britischen Invasion: The Kinks, The Hollies, Dave Clark
Five, Small Faces, The Who, Herman´s Hermits, Swinging Blue
Jeans,  Searchers,  Animals…die  Liste  ließe  sich  beliebig
weiterführen.  Für  all´  diese  Gruppen  hatten  die  Beatles
letztlich den Weg bereitet.

Bis heute wurden von der berühmtesten Band der Welt über eine
Milliarde Platten, Cassetten oder CDs verkauft. Die meisten
davon übrigens im Jahr 1980, als John Lennon am 8. Dezember
von  dem  damals  25-jährigen  David  Chapman  vor  seinem
Appartement in New Yorks Upper West Side erschossen wurde. Da
waren die Beatles schon zehn Jahre Geschichte. Die Hoffnung
von  Millionen  Fans  auf  eine  Wiedervereinigung  der  Beatles
hatte sich spätestens mit dem gewaltsamen Tod von John Lennon
zerschlagen.

Es  blieb  bei  der  letzten  gemeinsamen  Presseerklärung  der
Beatles vom 10. April 1970: „Der Frühling ist da, und Leeds
spielt morgen gegen Chelsea. Und Ringo, John, George und Paul
sind am Leben, wohlauf und voller Hoffnung. Die Welt dreht
sich weiter – so wie wir, und so wie ihr. Erst wenn sie
aufhört sich zu drehen…das wird der Zeitpunkt sein, sich zu
sorgen. Vorher nicht. Bis dahin sind die Beatles am Leben und



wohlauf. Und der Beat geht weiter, der Beat geht weiter …“

Beatles on dailymotion

_________________________________________

Die bisherigen “Meilensteine”:

Peter Gabriel (1), Creedence Clearwater Revival (2), Elton
John  (3),  The  Mamas  and  the  Papas  (4),  Jim  Croce  (5),
Foreigner (6), Santana (7), Dire Straits (8), Rod Stewart (9),
Pink Floyd (10), Earth, Wind & Fire (11), Joe Cocker (12), U 2
(13), Aretha Franklin (14), Rolling Stones (15), Queen (16),
Diana Ross (17), Neil Diamond (18), Fleetwood Mac (19), Simon
& Garfunkel (20), Bruce Springsteen (21), ABBA (22), The Kinks
(23), Michael Jackson (24), Bob Dylan (25), The Eagles (26),
The Who (27), Electric Light Orchestra (28), Prince (29)

 

Von  Goethe  bis  zum
Groschenheft:  Dem
Schriftsteller  Georg  Klein
zum 60. Geburtstag
geschrieben von Wolfgang Cziesla | 19. Dezember 2013
„Eigentlich bin ich der Meinung, dass alle, die mit dem Wort
arbeiten, irgendwie vom selben Fleisch sind“, antwortete der
Autor  während  der  diesjährigen  Leipziger  Buchmesse  seinem
Interviewpartner am Stand der Leipziger Volkszeitung. Georg
Klein wird heute (29. März) sechzig Jahre alt. Sein Verlag,
Rowohlt, hat zu diesem Anlass einen Band mit 77 seiner Texte

https://www.revierpassagen.de/16741/dem-schriftsteller-georg-klein-zum-60-geburtstag/20130329_2206
https://www.revierpassagen.de/16741/dem-schriftsteller-georg-klein-zum-60-geburtstag/20130329_2206
https://www.revierpassagen.de/16741/dem-schriftsteller-georg-klein-zum-60-geburtstag/20130329_2206
https://www.revierpassagen.de/16741/dem-schriftsteller-georg-klein-zum-60-geburtstag/20130329_2206


publiziert,  die  zuvor  größtenteils  in  Tageszeitungen
erschienen  waren.

Angesichts der in „Schund & Segen“ versammelten Textsorten lag
die Frage des Ressortleiters Kultur der LVZ, Peter Korfmacher,
nach  dem  Verhältnis  von  Journalismus  und  Schriftstellerei
nahe. Georg Klein reicht dem Journalisten die Hand, indem er
über den jeweiligen Redakteur, der ihn um einen Beitrag für
sein Blatt bittet, laut denkt: „Das ist auch so einer wie ich;
bloß ich habe mehr Freiheit. Dafür hat er ’ne feste Stelle –
also, es gleicht sich auch wieder ein bisschen aus.“

Zu  den  einfacheren,  nicht  allzu  viel  Mut  erfordernden
Freiheiten Georg Kleins gehört es, in einem Zeitungsartikel
auch mal „ich“ sagen zu dürfen, was angehenden Journalisten
meistens  schon  im  Praktikum  oder  Volontariat  ausgetrieben
wird. Der Journalist im Dienst sei zur Sachlichkeit und zur
emotionalen  Auskühlung  verpflichtet;  er  als  Schriftsteller
könne  auch  schon  mal  auf  die  emotionale  Tube  drücken,  so
Klein.

Die  77  von  ungefähr  360  über  einen  Zeitraum  von  fünfzehn
Jahren entstandenen „abverlangten“ Texte, die für das Buch
ausgewählt wurden, haben so unterschiedliche Gegenstände und
Personen  zum  Thema  wie  Rolf  Dieter  Brinkmann,  Raymond
Chandler,  Daphne  du  Maurier,  Umberto  Eco,  Michael  Ende,
William  Gaddis,  Heinrich  Heine,  Robert  A.  Heinlein,  Franz
Kafka, Michael Jackson, Mick Jagger, Stephen King, Wolfgang
Koeppen,  Ursula  Le  Guin,  Udo  Lindenberg,  Stanlisław  Lem,
Jonathan Littell, die Biene Maja, Märklin-Modelleisenbahnen,
Josefine  Mutzenbacher,  Edgar  Allan  Poe,  Gerhard  Schröder,
Gustav Schwab, Robert Louis Stevenson, Jules Verne oder das
alte Kinderspiel „Der Kaiser schickt seine Lakaien hinaus!“

Manche der Artikel waren bereits auf einer älteren, weiterhin
verfügbaren Website des Autors veröffentlicht; der hohe Anteil
an Science-Fiction-Autoren verdankt sich unter anderem einer
Serie der Neuen Zürcher Zeitung. Aber wie kam es dazu, dass



Klein auf diese unterschiedlichen Themen von den Zeitungen
angesprochen  wurde?  Weiterhin  am  LVZ-Stand  gibt  der  Autor
Auskunft: „Es entsteht auf der anderen Seite, also bei den
Redakteuren, ein Bild davon, wofür man Spezialist sein könnte.
Ich  wehre  mich  mit  Händen  und  Füßen  dagegen;  ich  will
überhaupt kein Spezialist sein. Aber es hat sich irgendwie
herauskristallisiert,  dass  ich  der  Spezialist  für  das
Zwielichtige oder für das nicht so ganz Koschere oder für das
Schundige oder Trashige bin. Das bin ich schon auch, aber ich
schreibe  auch  gern  über  Goethe,  und  nicht  nur  über  Udo
Lindenberg.“

Verlage, Medien und der Buchhandel benötigen Schubladen, doch
Georg Klein wäre nicht er selbst, erfüllte er lediglich die in
ihn gesetzten Erwartungen und hätte er nicht auch mit größeren
Überraschungen aufzuwarten. Der Volkssänger Heino etwa sei,
wie  Georg  Klein  und  sein  Interviewer  am  Messestand  der
Leipziger Volkszeitung übereinstimmend feststellen, „vermintes
Gelände“. Man könne nur entweder Heinos treue Anhängerschaft
verprellen oder sich unter Intellektuellen und solchen, die
sich dafür halten, lächerlich machen. Dass es etwas Drittes
gibt, ohne kompromisslerisch zu werden, beweist der Artikel
„Die Sehnsucht der Anderen“, der, ohne sich billig über „die
Stimme der Heimat“ zu mokieren, den Geschmack der Menschen
ernst nimmt, „die wir brauchen und schätzen“. Rumhacken wäre
schäbig.

Der  gleichermaßen  an  Arno  Schmidt  wie  an  Groschenheften
geschulte Schriftsteller wagt den jeweils frischen Ansatz oder
eine  Perspektivenverschiebung;  oft  findet  er  einen
unverbrauchten  Zugang  zu  seinem  Thema.  Die  vom  Markt
vorgegebenen  Formate,  wie  Ehrungen  zum  sechzigsten,
siebzigsten, achtzigsten Geburtstag oder auch Nachrufe, füllt
er kreativ, mitunter geradezu experimentell aus, wie etwa im
Vergleich des toten Stanlisław Lem mit dem Aussterben der
Mammuts. Die „Pietätsstarre auflösen“ nennt Georg Klein das im
Interview  mit  Tina  Mendelsohn  im  3sat-Forum  am  Leipziger



Buchmesse-Freitag.

Als Antwort auf die Literaturkanon-Debatte verteidigt er „das
wilde Lesen, das uns das richtige Buch im richtigen Moment in
den Schoß wirft.“ Er glaube, dass er schlechten Büchern oder
dem Fernsehen, das ja auch nicht immer den Ruf der Hochkultur
habe, unglaublich viel verdanke, sagt Georg Klein in dem vom
Sender 3sat aufgezeichneten Gespräch. Als Beispiel nennt er
Hildegard  Knefs  Schicksalsroman  „Das  Urteil“,  der  ihn  als
sechzehnjährigen, noch weichen Leser damals mit aller Vehemenz
getroffen habe. „Warum sollte ich hochnäsig verspotten, was
mir viel gegeben hat?“, fragt er in einem Interview in der
letzten  Ausgabe  der  Zeitung  für  Literatur  „Volltext“  (Nr.
1/2013).

Eine Sympathiebekundung für eine Politikerin mag den Leser von
„Schund & Segen“ gleichermaßen wie die Redaktion der „Berliner
Zeitung“ überrascht haben. „Wir kennen Angela Merkel nicht;
aber wir zweifeln nicht an ihrem Humor“, heißt es in seinem
Artikel  über  die  „Schutzpatronin  der  Verdrossenen“.  Humor?
Angela Merkel? „Ich habe mir gedacht: ich verkläre sie. Ich
verkläre sie zu dem, was sie vielleicht bestenfalls ist“, sagt
Georg  Klein  in  seinem  dritten  öffentlichen  Interview  am
Buchmesse-Freitag, diesmal im ARD-Forum im Gespräch mit Jörg
Schieke.

Zwei  Jahre  nach  der  Veröffentlichung  seines  Artikels  im
September  2009  hatte  Georg  Klein  die  Gelegenheit,  die
Kanzlerin  abseits  des  Medienzirkus  in  kleinem  Kreis
kennenzulernen, und fand, wie er bekennt, den vermuteten Humor
mehr  als  bestätigt:  „Die  Frau  ist  hinreißend  witzig.“
Geistreich, humorvoll – „Es ist ein Glück, Zeit mit ihr zu
verbringen.“

Neben ihrem Humor sind es vor allem Ausdauer und Redlichkeit,
was Georg Klein an der Kanzlerin schätzt – Tugenden, die auch
die seinen sind.



Georg  Klein  am  Buchmesse-
Stand  von  3sat  am
15.03.2013;  Foto:  W.  Cz.

Seinen Lesern gegenüber verhält er sich ebenso fair, wie er
den von ihm porträtierten Personen gerecht zu werden versucht.
Georg  Klein  fordert  die  Leser  oft  heraus;  seine  Sprache
verlangt meistens eine langsame, genaue Lektüre. Doch mag auch
die Handlung mancher seiner Romane rätselhaft sein, sie ist
nicht kryptisch in dem Sinne, dass ein Leser zum Verständnis
auf  Spezial-  oder  Geheimwissen,  das  nur  außerhalb  der
Buchdeckel  durch  aufwendige  Recherchen  zu  entdecken  wäre,
angewiesen ist.

Dieses  Irgendwie-vom-selben-Fleisch-Sein  in  der  eingangs
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zitierten mündlichen Antwort vor der laufenden LVZ-Kamera ist
etwas, was Georg Klein auch erfolgloseren Kollegen vermitteln
kann. Er, der zunächst zwanzig Jahre lang unbeachtet schrieb,
bevor er „entdeckt“ und spätestens durch die Verleihung des
Ingeborg-Bachmann-Preises 2000 einem größeren Publikum bekannt
wurde,  musste  zunächst  auch  Ablehnung  erfahren.
Verständnisvolle kollegiale Verbindlichkeit hat auch die von
ihm geleitete Schreibwerkstatt geprägt, an der teilzunehmen
ich das Glück hatte, damals im Mai 2004, als Georg Klein als
Poet in Residence an der Universität Essen gastierte.

Georg Kleins Kunst erschöpft sich freilich nicht in Fairness
und Verbindlichkeit, was auf Dauer bloß Langeweile produzieren
würde. Allen seinen Romanen unterliegt etwas Geheimnisvolles,
dem nicht so leicht auf die Spur zu kommen ist.

Das Bild bei den Zeitungsredaktionen, wofür Georg Klein ein
Spezialist  sein  könnte,  ist  ja  nicht  zuletzt  durch  seine
Romanveröffentlichungen entstanden. Der oft gelesene Hinweis
auf  das  „Spielen  mit  unterschiedlichen  Genres“  wie
Agentenroman („Libidissi“, 1998), Detektivgeschichte („Barbar
Rosa“, 2001), Horror- („Die Sonne scheint uns“, 2004) oder
Ärzteroman („Sünde Güte Blitz“, 2007) allein erklärt nicht das
Faszinosum seiner Prosa.

Einer der engsten Geistesverwandten könnte der Filmemacher und
Fotograf David Lynch sein, mit dem auch der Band „Schund &
Segen“  eröffnet  wird.  Das  Unerklärliche  und  Phantastische
durchwirkt sogar Georg Kleins autobiographischstes Werk, den
preisgekrönten „Roman unserer Kindheit“.

In seinen Dankesworten zum Preis der Leipziger Buchmesse 2010
bezog  der  Autor  nicht  nur  Jurorinnen,  Juroren,  Verleger,
Schriftsteller-Gattin  und  die  üblicherweise  Genannten  ein,
sondern er gedachte auch mit Dankbarkeit der Verstorbenen.
Einen Moment schien so etwas wie Sokrates‘ Daimonion spürbar
zu sein, eine Ahnung, dass die „Erste Wirklichkeit“, wie Georg
Klein sie in einem seiner Texte nennt und an die wir alle



„gnadenlos zu glauben haben“, nicht die einzige sein könnte.

Aber sei es eine Art Schutzgeist wie das koboldartige Wesen,
das in „Sünde Güte Blitz“ in die Geschicke der Romanfiguren
eingreift;  seien  es  die  Gesetze  des  Traums;  sei  es  ein
undurchschaubarer  Freak  wie  der,  der  sich  in  dem
„poetologischen  Versuch“  –  ein  gleichermaßen  ironisch  wie
ernsthaft wirkender Untertitel – dem Erzähler in „Die Hölle
der  Autoren“  aufdrängt  und  der  den  Eindruck  erweckt,  die
Erzählstoffe suchten sich ihren Autor, und nicht umgekehrt
(nachzulesen  auf  Georg  Kleins  älterer  Website);  oder  die
Ahnung  von  etwas  Vorformuliertem,  in  seiner  Form  bereits
Feststehenden, wie es im Text „Esperanza“, abgedruckt in der
in Münster erscheinenden Literaturzeitschrift „Am Erker“ (Nr.
50), durchscheint; sei es schließlich auch eine Substanz wie
die, an deren Einnahme Georg Klein sich in dem kurzen Text
„Mein  asiatisches  Gesicht“  erinnert,  der  2005  in  der  von
Thomas  Böhm  herausgegebenen  Anthologie  „Weltempfang“
erschienen ist – der heute zu ehrende Autor schreibt nie so,
dass  er  von  Esoterikern  und  Phantasten  leicht  vereinnahmt
werden könnte.

Bis im Herbst 2013 der angekündigte Roman „Die Zukunft des
Mars“ erscheint, gibt es auch an abgelegenen Eckchen unseres
Literaturplaneten noch viel von Georg Klein zu entdecken.

Georg Klein: „Schund & Segen. 77 abverlangte Texte.“ Rowohlt
Verlag, 432 Seiten; 22,95 Euro.

Meilensteine  der  Popmusik
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(29): Prince
geschrieben von Klaus Schürholz | 19. Dezember 2013
Das  Geschäft  war  härter  und  noch  körperlicher  geworden.
Genügte in den 50er- und 60er-Jahren ein Hüftwackeln von Elvis
(„The Pelvis“), oder ein unterstützendes Aufstöhnen von Tom
Jones („The Tiger“), so ging es jetzt (fast zwei Jahrzehnte
später) richtig zur Sache.

Michael  Jackson  prüfte  durch  Selbstbetastung,  mehrmals  pro
Song,  ob  denn  noch  alles  vorhanden  sei.  Hardrock-Gruppen
ließen reihenweise die Hosen runter, Madonnas Möpse rotierten
wie Pilotenaugen beim Sturzflug. Doch König der Geilheit war
eindeutig Prince. Nie zuvor wurde ein Mikro so systematisch
abgeleckt,  ein  Mikroständer  so  intensiv  betastet  und
abgerieben wie vom kleinen Scharfmacher aus Minneapolis. Dazu
ein  Stöhnen,  Ächzen,  Aufjaulen,  bis  hin  zu  schrillen,
ekstatischen  Schreien.  Ein  Haufen  verschreckter  Kritiker
vermutete sogleich den Kern etwaigen Talents in der Hose. Da
lagen sie gar nicht mal so falsch.

 

Der kleine Prince Rogers Nelson hatte
eine  musikalische  und  doch
disharmonische  Kindheit.  Sein  Vater
John, ein Jazzer, verließ die Familie,
als Prince gerade mal 10 Jahre alt war.
Als ein Stiefvater auftauchte, riss er
aus und flüchtete zum leiblichen Vater.
Dieser  konnte  seinem  Sohn  zwar
musikalisch  einiges  bieten,  ansonsten

verstanden sich die beiden dann doch nicht so wie erhofft.
Also pendelte Prince in Zukunft immer zwischen zwei Familien,
auf der Suche nach Wärme. Die fand der mittlerweile 16-jährige
im Keller einer Nachbarin. Zusammen mit deren Sohn schmückte
er  die  kahlen  Wände  mit  Kaninchenfellen  und  Spiegeln.  In
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dieser heimeligen Atmosphäre entstanden Songs am Fließband,
drei bis vier pro Tag. Prince hatte sich alle Instrumente
selbst beigebracht, über 27 insgesamt (!). Ansonsten war er
allein.  „Ich  hatte  nichts  um  mich  herum  –  nicht  einen
Menschen, als ich anfing zu schreiben. Ich vermied auch jeden
Kontakt zu Mädchen. So entstanden reine Phantasien, zumeist
sexueller Art.“

Ein kleiner örtlicher Studiobesitzer überließ ihm schließlich
für die Produktion eines Werbe-Jingles seine Technik. Prince,
die „One-Man-Band“, nutzte diese Chance und fertigte sogleich
Demobänder an. Sie brachten ihm, dem absoluten Newcomer, einen
phantastischen  Plattenvertrag  mit  dem  Plattenriesen  Warner
ein. Der gerade 18-jährige bekam völlige Freiheit als Künstler
und Produzent. Er bedankte sich und klotzte ran wie ein Profi.
Schnell  war  das  großzügig  bemessene  100.000-Dollar-Budget
überschritten, die Plattenbosse waren erstaunlicherweise nur
leicht irritiert. Sie setzten weiter auf  die zentralen Themen
ihres Rookies: Sex und Einsamkeit. Schon mit der nächsten
Scheibe wurden sie belohnt: Prince wurde der neue Dampfkocher
des Soul-Rocks.

Fünf Jahre später, 1984, wurde diese ganze Lebensgeschichte
noch einmal erzählt, vom Meister selbst. „Purple Rain“ war ein
autobiographischer  Film,  den  begeisterte  US-Kritiker  als
besten  Rockfilm  aller  Zeiten  feierten.  Prince  hatte  seine
Produktionsmethoden  nicht  geändert,  er  machte  alles  noch
genauso  wie  damals  im  Kaninchenfell-Keller.  Dazu  sein
damaliger Toningenieur vom „Sunset Sound“ in Los Angeles: „Bei
Prince ist nichts ’normal‘. Er macht seine Platten nicht wie
andere Kollegen. Er hat keine zeitliche Ordnung, plant keine
Einzel-Sets für bestimmte Zuspielungen. Er kommt einfach ins
Studio  mit  einem  fertigen  Song  im  Kopf,  nimmt  ihn  auf,
überspielt vielleicht ein paarmal, singt dazu, und mischt ihn
schließlich ab. Alles in einem Abwasch, vom Anfang bis zum
Schluss.“

„Purple Rain“, die Karriere von Prince in Film und Musik,



löste in den USA eine Hysterie aus, wie sie Ältere nur noch
von den Beatles kannten. Weit über 10 Millionen Platten konnte
er allein in den Staaten verkaufen, zusätzlich die Single-Hits
„When doves cry“, „Let’s go crazy“, „I would die for U“ und
„Take  me  with  U“.  „Purple  Rain“  wurde  Album  des  Jahres,
ausgezeichnet mit allen Orden, die das Showbiz in den USA zu
bieten hat: Platin mehrfach, Grammys, American Award und nicht
zuletzt einen Oscar für die beste Filmmusik. Das Publikum
raste, konnte nicht genug kriegen vom „Hexer“. In fünf Monaten
wurde er auf seiner US-Monster-Tour in 32 Städten von 1,7
Millionen Fans gefeiert.

„Außer der Musikalität habe ich noch eines von meinem Vater
geerbt:  Die  Sturheit!“  Eine  Eigenschaft,  die  das  Phänomen
Prince ermöglichte. Jahrelang feilte er an seinem genialen
Talent, pumpte er seinen Kopf voll mit träumerischen Songs.
Als er sie raus ließ, gab es keinen Widerstand, weder bei der
Industrie noch beim Konsumenten; denn Prince erwies sich in
jeder  Hinsicht  als  Ausnahme-Künstler,  als  der  wohl
innovativste  seiner  Zeit.

Prince on dailymotion

________________________________________________

Die bisherigen “Meilensteine”:

Peter Gabriel (1), Creedence Clearwater Revival (2), Elton
John  (3),  The  Mamas  and  the  Papas  (4),  Jim  Croce  (5),
Foreigner (6), Santana (7), Dire Straits (8), Rod Stewart (9),
Pink Floyd (10), Earth, Wind & Fire (11), Joe Cocker (12), U 2
(13), Aretha Franklin (14), Rolling Stones (15), Queen (16),
Diana Ross (17), Neil Diamond (18), Fleetwood Mac (19), Simon
& Garfunkel (20), Bruce Springsteen (21), ABBA (22), The Kinks
(23), Michael Jackson (24), Bob Dylan (25), The Eagles (26),
The Who (27), Electric Light Orchestra (28)



Meilensteine  der  Popmusik
(28):  Electric  Light
Orchestra
geschrieben von Klaus Schürholz | 19. Dezember 2013
Nach einem opulenten Mahl ein Digestif, der Meister hat sich
schließlich alle Mühe gegeben und nicht an Kalorien gespart.
Vom augenscheinlich schlichten Hors d’oeuvre, das einem schon
zum  ersten  Mal  ein  unfeines  Aufstoßen  entlockt,  über  die
schweren  Soßen  des  Hauptgerichts,  bis  hin  zum  bittersüßen
Dessert: Jeff Lynne hieß der Zuckerbäcker in der Rock-Musik
der 70-er Jahre.

Dabei sollte man – wie so oft – nicht nur das Äußere bewerten.
Der leicht introvertierte, bebrillte Lockenkopf konnte weder
die engelsgleiche Ausstrahlung eines Peter Frampton, noch die
Aura  eines  Freddy  Mercury  vorweisen.  Die  wahren  Abenteuer
hatte er im Kopf, und als er sie heraus ließ, kam ein Ohrwurm
nach  dem  anderen  auf  uns  zu.  Den  Einstieg  ins  Geschäft
verdankt Jeff Lynne dem Niedergang der ehemals erfolgreichen
britischen Formation „The Move“. 1971 war Roy Wood der einzig
Übriggebliebene, der unter diesem Namen noch weiterhin eine
Gruppe vortäuschte. Er entdeckte Seelenverwandtschaft bei Jeff
Lynne  und  engagierte  ihn  für  ein  neues  Projekt,  der  eher
schwulstige Name lautete: Electric Light Orchestra.
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Die beiden wollten weitermachen, wo die Beatles mit Songs wie
„Strawberry fields forever“ oder „I am the walrus“ aufgehört
hatten. Diesem Anspruch konnten sie jedoch nicht ganz gerecht
werden. Der schräg klingende Sound, unter anderem aus Geige
und Celli herausgepresst, klang bei wohlwollender Beurteilung
allenfalls  experimentell,  für  Popmusik  fast  schon
avantgardistisch. Trotzdem, oder gerade deswegen, scharte sich
eine kleine, treue Fangemeinde um die Gruppe und schob sie in
eine Schublade irgendwo in Richtung Klassik- oder Bombast-
Rock. Das und die Nähe zu Jeff Lynne wiederum, wurde dem immer
etwas querliegenden Roy Wood mit der Zeit zu eng. Er stieg
aus, und gründete eine neue, fröhliche Hitparadengruppe namens
„Wizzard“.

Nun  endlich  hatte  Jeff  Lynne  freie  Bahn.  Er  behielt  den
Gruppennamen  Electric  Light  Orchestra  bei,  den  die  Fans
inzwischen zu E.L.O. minimiert hatten. Zudem holte er sich
drei Musiker vom ehrwürdigen Londoner Sinfonieorchester und
überrollte mit einem einzigen Hit alles, was vielen bis dato
heilig war: Rock’n’Roll und Beethoven. Ihre mit klassischen
Orchesterinstrumenten  versetzte  Version  des  Chuck-Berry-
Klassikers  „Roll  over  Beethoven“  war  Startpunkt  einer
zehnjährigen Karriere. Und womit so manch skeptischer Kritiker
anfangs nicht rechnen wollte – bald konnte man diesen damals
spektakulären Sound auch live erleben. Die Konzerte von E.L.O.
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wurden  ebenso  aufgepeppt  wie  die  Musik.  Es  wurden  große
Volksfeste,  die  Karneval  zu  jeder  Jahreszeit  versprachen.
Einer der Höhepunkte war sicherlich ihre „Out of the Blue“-
Tour. Über den Musikern schwebte eine gigantische, fliegende
Untertasse,  die  durch  zahllose  Lichter  und  Laser-Effekte
erleuchtet wurde.

Das war Mitte der 70-er sicherlich auch eine Erleuchtung für
viele Rock-Fans, die mit E.L.O. bis dahin noch nicht so viel
anfangen konnten, denn immerhin ging die Doppel-LP „Out of the
Blue“  weltweit  mehr  als  zehn  Millionen  mal  über  die
Ladentische  und  wurde  somit  einer  der  ganz  großen
Verkaufserfolge der Rock-Geschichte. „Turn to stone“, „Sweet
talkin‘ woman“ und „Mr. Blue Sky“ waren die Hits des Albums,
allesamt produziert in nur drei Monaten 1977 in den Münchener
Musicland Studios. Dennoch, der echte E.L.O.-Fan kaufte keine
Single, sondern sparte, bis er sich die LP leisten konnte. Und
somit  ist  es  nicht  verwunderlich,  dass  eine  der
erfolgreichsten Formationen der Rock-Musik es nie schaffte,
eine internationale Single-Hitparade anzuführen.

So vieles kehrte über die Jahre immer mal wieder zurück. Nach
der neuen kam die alte Welle, nach Punk ging es wieder zurück
zum Gefühl. Und wenn wir irgendwann von der neuen Küche nicht
mehr satt werden sollten, dann wird der eine oder andere von
uns  vielleicht  auch  mal  wieder  bei  E.L.O.  einkehren.
Zubereitet  nach  alten  Rezepten:  die  bewährten  Dickmacher
genießen  –  ein  mehrgängiges  Schlemmer-Menü  in  gepflegter
Atmosphäre bei Chefkoch Jeff Lynne.

E.L.O. on youtube

__________________________________________________

Die bisherigen “Meilensteine”:

Peter Gabriel (1), Creedence Clearwater Revival (2), Elton
John  (3),  The  Mamas  and  the  Papas  (4),  Jim  Croce  (5),
Foreigner (6), Santana (7), Dire Straits (8), Rod Stewart (9),



Pink Floyd (10), Earth, Wind & Fire (11), Joe Cocker (12), U 2
(13), Aretha Franklin (14), Rolling Stones (15), Queen (16),
Diana Ross (17), Neil Diamond (18), Fleetwood Mac (19), Simon
& Garfunkel (20), Bruce Springsteen (21), ABBA (22), The Kinks
(23), Michael Jackson (24), Bob Dylan (25), The Eagles (26),
The Who (27)

„Unser  Song  für  Malmö“:
Allerwelts-Pop mit Geschwafel
geschrieben von Bernd Berke | 19. Dezember 2013
Warum  habe  ich  mir  das  angetan?  Was  den  Eurovision  Song
Contest anbelangt, bin ich auf dem Stand der Zeiten von Ralph
Siegel. All das Gemöhre um Lena Meyer-Landrut und Stefan Raab
habe ich nur aus großer Distanz verfolgt. Und nun plötzlich
das:  „Unser  Song  für  Malmö“  (ARD),  die  deutsche
Vorentscheidung für Europas angeblich bestes Stück Popmusik.

Ich wollte halt mal wieder sehen, wie das jetzt so läuft. Man
soll sich ja nicht ganz von der Gegenwart abkoppeln. Also
frisch hinein!

Siegerin  beim  deutschen
Vorentscheid:  Sängerin
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Natalie Horler von „Cascada“
(Foto: NDR/Willi Weber)

Mit Moderatorin Anke Engelke, die das „Event“ in Hannover
immerhin einigermaßen erträglich und mit ein paar humorigen
Einsprengseln  wie  nach  Drehbuch  präsentierte,  bin  ich  mir
einig: Man würde das Ganze lieber weiter Schlager-Grandprix
nennen – wie in der vielleicht tatsächlich besseren alten
Zeit. Aber was soll’s? Auch dieses Rad lässt sich nicht mehr
zurück drehen.

Angebliche Vielfalt

Zwar wurde immer wieder wortreich behauptet, wie vielfältig
die Musikrichtungen heute vertreten seien, doch hat sich hier
auf breiter Front ein meist wenig origineller Allerwelts-Pop
durchgesetzt,  der  sich  höchstens  noch  in  Styling-Details
unterscheidet. Wäre man überdies schlecht gelaunt, so würde
man  vielfach  ein  immergleiches  Gedudel  und  Gehampel
diagnostizieren. Und man würde argwöhnen, dass 80 Prozent der
Veranstaltung aus Getue, oberflächlicher Mache und technischer
Zurüstung bestehen. Ist es da nicht herzlich egal, wer den
Wettbewerb gewinnt?

Will man aber gerecht sein, so muss man feststellen, dass hier
fast durch die Bank Profis und keine Dilettanten am Werk sind.
Die  Anzahl  der  gut  geschulten  Stimmen  und  der  passablen
Instrumentalisten ist insgesamt recht beachtlich. Ob sie alle
ihr Talent ausschöpfen, ist eine ganz andere Frage.

Bayern waren zu originell

Auch  habe  ich  hin  und  wieder  doch  ein  wenig  aufgehorcht.
Beispielsweise bei Betty Dittrich, der gebürtigen Schwedin aus
Malmö.  Es  wäre  doch  hübsch  gewesen,  wenn  sie  Deutschland
ausgerechnet  in  Malmö  vertreten  hätte  –  noch  dazu  mit
„Lalala“, einem unbedarften, aber sympathischen Liedchen im
Retro-Stil,  als  wären  wir  wieder  in  den  Zeiten  von  Siw



Malmkvist  gelandet.  Einen  sehr  speziellen  Klang  brachte
LaBrassBanda  hervor,  jene  Formation  aus  dem  Chiemgau,  die
bayerische  Blasmusik  mit  Ska,  Mariachi  und  anderen
traditionellen oder modernen Stilelementen mixt. Aber ihr Lied
„Nackert“ war in diesem Umfeld wohl schon etwas zu originell.

Die  Radiohörer  von  neun  flotten  ARD-Stationen  fanden  das
bajuwarische Element zwar prima, doch das reichte nicht. Die
Experten-Jury  und  das  Votum  der  TV-Zuschauer  hievten
schließlich den Madonna-Verschnitt „Cascada“ (Sängerin Natalie
Horler) mit dem Song „Glorious“ auf Platz eins. Nun denn. Viel
Glück in Malmö am 18. Mai. Aber ich glaube nicht, dass sie
dort Bäume ausreißen werden.

In die Länge gestreckt

Die Sendung wirkte arg in die Länge gestreckt. Zur Einstimmung
und später erneut musste – natürlich – Lena Meyer-Landrut ran,
die in Hannover ein Heimspiel hatte. Jeder der 12 Konkurrenten
durfte sich zunächst in einem Image-Video vorstellen, bevor
die  Songs  vorgetragen  wurden.  Über  die  Videos  wollen  wir
lieber nicht allzu viele Worte verlieren. Wie sehr da mit
Geschwafel  Authentizität  und  Ehrlichkeit  beschworen  wurden,
das ging auf keine Kuhhaut – und deutete zuweilen eher aufs
Gegenteil hin. Ansonsten tobten sich mal wieder die ach so
coolen Designer kostspielig aus, ob bei schrillen Klamotten
oder  mit  gewittrigen  Beleuchtungseffekten.  Der  Effekt  ist
alles. Am Ende taten einem die Augen weh. Und die Ohren? Ach,
lassen wir das.

Lassen  wir  uns  übrigens  die  Titelfolge  beim  deutschen
Vorentscheid mal auf der Zunge zergehen: „Change“, „Little
Sister“, „Heart on the Line“, „The Righteous Ones“, „Craving“,
„Elevated“, „One Love“ und eben „Glorious“. Noch Fragen? Any
questions?

__________________________________________

Diese TV-Kritik ist zuerst hier erschienen: www.seniorbook.de



Meilensteine  der  Popmusik
(27): The Who
geschrieben von Klaus Schürholz | 19. Dezember 2013
„Things they do look awful cold, hope i die before i get old…“
(My Generation/1965)

Superlative schmücken die großen Pop- und Rockstars bis heute,
häufig  erfunden  und  benutzt  von  der  Industrie,  um  die
Schützlinge noch besser zu vermarkten. King of Rock´n´Roll,
King of Pop, Queen of Soul – die jeweils größte, wildeste und
auch berühmteste Rockband – das waren die gängigen Prädikate.
Eine Band aus dem Nordwestens Londons, die sich als erste Band
überhaupt einen 100 Watt-Verstärker bauen ließ (damals in den
60-ern eine kleine, technische Sensation) setzte da andere
Maßstäbe. Bei ihren Liveauftritten wurden neue Rekordwerte in
Phon  gemessen,  sie  firmierten  fortan  als  die  „lauteste
Rockband der Welt“: The Who.

Ende der 50-er kam in den Arbeitervierteln der britischen
Großstädte eine neue Jugendsubkultur auf. Die Mods (abgeleitet
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vom engl. „modernist“) versteckten ihre ärmliche Herkunft in
schicken  Designeranzügen  und  teurer  Markenkleidung.  Als
Wetterschutz für den Ausflug auf dem italienischen Motorroller
diente der Parka. Heftige Saufgelage und ständige Einnahme von
Amphetaminen  waren  Voraussetzungen  für  jedes  durchfeierte
Wochenende.  Dazu  kamen  regelmäßige  Prügeleien  mit  den
rivalisierenden Rockerbanden. Die Musik der Mods war schwarz,
ihr Leitspruch lautete: „der Schein bestimmt das Sein“. Die
musikalischen Helden kamen aus ihrer Mitte, und waren zu ihrer
Zeit  das  wohl  Abgefahrenste,  was  die  damals  brandneue
britische  Beatmusik  zu  bieten  hatte.

Schon  1962  kamen  Pete  Townshend,  Roger  Daltrey  und  John
Entwistle  zusammen,  ihre  Musik  klang  wie  eine  umfassende
Frustbewältigung  der  Nachkriegszeit  im  britischen
Kleinbürgertum. Dabei waren Sänger Roger Daltrey und Bassist
John  Entwistle  noch  zurückhaltend  in  ihrem  Auftritt.  Den
wahren Derwisch gab Gitarrist Pete Townshend auf der Bühne.
Schon zwei Jahre später stieß der kongeniale Drummer Keith
Moon zur Gruppe.

Von nun an endete fast jedes Konzert von The Who in einem
zelebrierten Wutausbruch. Angeblich wurden im Laufe der Jahre
über 3000 Gitarren auf der Bühne zerstört, dazu kamen etliche
Schlagzeugsets und sonstiges Equipment. Am Ende blieb oft nur
ein  rauchendes,  schwarzes  Loch  übrig.  Die  Abrissbirnen
Townshend und Moon stürzten die Band immer wieder in große
finanzielle Nöte, doch wie sagte ihr Kopf Pete Townshend dann:
„Die Kunst geht vor!“  Und vor der Kunst kam die Droge,
vorzugsweise als Alkohol. Das beförderte die Zerstörungswut
der beiden Protagonisten, die ihnen alsbald auch Sperrvermerke
von weltweiten Hotelketten eintrug. Die Drogen brachten den
eigentlich introvertierten, mit Selbstzweifeln kämpfenden Pete
Townshend an den Rand des Wahnsinns.

In diesen, für ihn schlimmsten Stunden, kreiert Pete Townshend
sein Meisterwerk. Die rührende Geschichte vom taubstummen und
blinden Flipperweltmeister Tommy Walker geht 1969 als erste



große  Rockoper  um  die  Welt.  Als  Platte,  Musical  und
schließlich auch als Film schreibt „Tommy“ Rockgeschichte, und
macht den Kopf von The Who zum Multimillionär. Die Folgen für
Pete Townshend sind katastrophal. Er driftet immer weiter ab
in den Drogensumpf, statt Befriedigung kamen neuer Druck und
alte Zweifel: „Ich war ein zutiefst verzweifelter Mann, saß
wie  ein  Arschloch  hinten  im  Fond  des  Mercedes  600,  trank
Cognac, diktierte Antworten auf Fanpost und hörte laut Musik.
Manchmal, damit klar wurde, dass ein dreckiger Rockstar im
Wagen saß und kein mächtiger Wirtschaftsboss, Diktator oder
Papst, ließ ich die Scheibe herunter und streckte meine Doc
Martens Stiefel raus.“ Als er 1978 vom plötzlichen Tod seines
Saufkumpels Keith Moon erfuhr, war auch sein Leben für einen
Moment am Ende. Der tiefe Schock ließ ihn trotzdem noch einmal
auf Tournee gehen, direkt nach dem Tod des Schlagzeugers und
Freundes.

Es begann ein langer Weg zu sich selbst, der bis heute noch
nicht  abgeschlossen  scheint.  Entzug  und  Therapie  dauerten
Jahrzehnte lang. Pete Townshend überlebte auch den Bassisten
John  Entwistle,  der  2002  nach  erhöhtem  Kokainkonsum  einem
Herzinfarkt erlag. Obwohl sich The Who vor 30 Jahren offiziell
trennten, gab es immer wieder Live-Comebacks und 2006 sogar
eine neue Studio-CD. Ganze Generationen von Punk-, New Wave-,
Hard Rock- und Brit-Popgruppen haben sich von der lautesten
Rockgruppe der Welt inspirieren lassen. Und die Superlative
bleiben letztlich für immer. Mag Paul McCartney vielleicht der
reichste  Rockmusiker  sein,  Elton  John  die  schönsten  Songs
geschrieben,  und  Rod  Stewart  die  hübschesten  Blondinen
abgeschleppt haben – für den mittlerweile fast tauben, 67-
jährigen Pete Townshend bleibt unbestritten ein Prädikat: er
ist der „durchgeknallteste“ Rockstar der Geschichte.

The Who on youtube

_________________________________________________________

Die bisherigen „Meilensteine“:



Peter Gabriel (1), Creedence Clearwater Revival (2), Elton
John  (3),  The  Mamas  and  the  Papas  (4),  Jim  Croce  (5),
Foreigner (6), Santana (7), Dire Straits (8), Rod Stewart (9),
Pink Floyd (10), Earth, Wind & Fire (11), Joe Cocker (12), U 2
(13), Aretha Franklin (14), Rolling Stones (15), Queen (16),
Diana Ross (17), Neil Diamond (18), Fleetwood Mac (19), Simon
& Garfunkel (20), Bruce Springsteen (21), ABBA (22), The Kinks
(23), Michael Jackson (24), Bob Dylan (25), The Eagles (26)

 

Als  der  Beat  auch  ins
Ruhrgebiet kam
geschrieben von Bernd Berke | 19. Dezember 2013
Ach ja, diese geschenktauglichen Generationenbücher! Da fühlt
man sich beim Lesen und Betrachten so heimelig aufgehoben.

Man  hört  von  Menschen,  die  mit  dem  selben  Zeitaroma
aufgewachsen sind und weitgehend ähnliche Erfahrungen gemacht
haben  wie  man  selbst.  Widersprüche  gibt’s  im  Leben  sonst
genug, hier aber erhält man rundum Bestätigung.

Nicht  nur  oberflächlich  lassen  sich  solche  Gemeinsamkeiten
ungefähr  seit  Mitte  der  50er  Jahre  vor  allem  an
populärkulturellen  Phänomenen  ablesen:  Man  huldigt  den
gleichen Moden, Musikvorlieben, Kultmarken, Reklamesprüchen,
lässigen Redensarten oder auch Fernsehfiguren.

Derlei  Bücher  heißen  dann  gern  mal  so:  „Mini,  Beat  und
Texashosen“. Unschwer zu erkennen, dass es sich um die 1960er
Jahre dreht. Der Titel klingt liebenswert, kurios und beinahe
schon putzig; Grundtenor ist der Seufzer all jener, die ein
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wenig in die Jahre gekommen sind: „Ach, weißt du noch…“ Und:
„War es nicht schön, obwohl alles viel bescheidener zuging als
heute?“

Noch näher fühlt sich das alles an, wenn der regionale Aspekt
hinzukommt. Also hatte die WAZ ihre Ruhrgebiets-Leserschaft
aufgerufen, sich an die 60er im Revier zu erinnern. Dortmund
kommt allerdings nur am Rande vor, denn die Stadt hat ja nie
zum Kernland der WAZ gehört.

Entstanden  ist  eine  streckenweise  interessante  und
aufschlussreiche  Materialsammlung  in  Text  und  Bildern,  ein
Heimatbuch  mit  vielen  kleinen  Impressionen  und  manchen
funkelnden Facetten. Auf tiefere Sondierungen oder analytische
Ansätze muss man hingegen verzichten.

Die  rund  80  Erinnerungs-Texte  ergeben  –  auf  wechselndem
Reflexionsniveau – dennoch ein Mosaik der Zeit. Gerade die
privaten  Fotos  aus  Partykellern,  von  Beatkonzerten,
Spielstraßen oder Autoausflügen bersten zuweilen geradezu vor
jener  neuen  Zeitstimmung,  die  sich  allmählich  neben  die
traditionell  geprägten  Lebensbereiche  schob  und  auch  das
Proletarische weit hinter sich lassen wollte.

Solch  ein  Buch  ist  im  Grunde  relativ  rasch  beisammen.
Lesertexte  auswählen,  ordnen,  redigieren,  illustrieren,
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Vorwort und Chronik hinzufügen – fertig ist die Laube. Wie
günstig  zudem,  dass  der  Klartext  Verlag  zum  WAZ-Imperium
gehört. Da bleibt gleich alles in der Familie.

Den bei weitem größten Raum nimmt das Anfangskapitel über
Musik ein. Etliche Geschichten ranken sich um drei zentrale
Daten: Auftritt der Rolling Stones in der Essener Grugahalle
(12.9.1965), Gastspiel der Beatles am selben Ort (25.6.1966)
und Internationale Essener Songtage (25. bis 29.9.1968) mit
Dutzenden Programmpunkten von Degenhardt bis Fugs, von Amon
Düül bis Frank Zappa. Übrigens: Nach einigen Vorgruppen haben
die Stones, wie sich ein Leser erinnert, im September 1965
angeblich  nur  18  Minuten  (!)  gespielt,  und  zwar  ziemlich
miserabel.

Es ist heute kaum noch vorstellbar, auf welche teils absurden
gesellschaftlichen  Widerstände  die  anfangs  so  genannte
„Beatmusik“  damals  traf.  Manche  Ko-Autoren  des  Bandes
vergolden freilich in der Rückschau selbst diese misslichen
Verhältnisse. Zitat: „Aber die tolle Rolling-Stones-Musik war
für die Eltern einfach nur ‚Negermusik’. Die 60er waren eine
Superzeit!“ Der Übergang hört sich arg abrupt an.

Die  weiteren,  nicht  immer  trennscharf  abgegrenzten  Kapitel
heißen Mode, Moral, Alltag und Auf Achse. Man spürt an vielen
Stellen, dass das Ruhrgebiet damals (vor Gründung der ersten
Hochschulen) zwar noch einigermaßen prosperierte, aber doch in
manchen  Belangen  sehr  provinziell  gewesen  ist.  Fotos  von
Studentendemos stammen denn auch aus Berlin, Frankfurt und
Hamburg,  nur  ein  Ostermarschbild  kommt  aus  Essen.  Manche
Essenzen des Zeitgeistes kamen im Revier nur sehr verdünnt und
verspätet an. Man kann sehr gut nachempfinden, dass damals
etwa  unter  Jugendlichen  in  Kamp-Lintfort  besonders  große
Sehnsucht  nach  London  aufkommen  musste.  Gerade  solche
ungeheuren Diskrepanzen machen einen Reiz dieses Buches aus.

„Mini, Beat und Texashosen“. Erinnerungen an die 60er Jahre im
Ruhrgebiet. Hrsg.: Rolf Potthoff, Achim Nöllenheidt. Klatext
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Verlag, Essen, 176 Seiten, 13,95 Euro.

Meilensteine  der  Popmusik
(26): The Eagles
geschrieben von Klaus Schürholz | 19. Dezember 2013
Spätestens mit den Beach Boys lernten auch Nicht-Amerikaner
das  gelobte  Land  kennen:  Kalifornien.  Die  Musik  der
amerikanischen Westküste hatte Einfluss auf vieles, was in den
60er  und  70er  Jahren  in  den  internationalen  Hitparaden
landete.

Die  Eagles  z.B.  mischten
kalifornischen  Surf-Sound  und
Country-Rock, schufen einen neuen
Standard,  an  dem  sich  die
Konkurrenz  die  Zähne  ausbeißen
sollte. Die ehemalige Begleitband
von Linda Ronstadt beschloss 1971,
sich  einfach  selbstständig  zu
machen.  Eine  gute  Entscheidung:
sie wurde eine der erfolgreichsten

Formationen der 70er. Unter den vier Gründungsmitgliedern war
kein einziger waschechter Kalifornier zu finden.

Doch Kalifornien ist überall. Genauso wie die anfangs banale
Themenauswahl; wie so oft in der Popgeschichte ging es um
Mädchen,  Autos  und  Rock’n‘Roll.  Bei  dieser  Belanglosigkeit
setzten auch die Kritiker der Eagles an, und davon gab es
reichlich in den USA. Es wurden regelrechte Kampagnen geführt,
gegen dieses, wie sie sagten, oberflächliche Gesäusel, zumeist
beherrscht  von  einer  Art  Verherrlichung  längst  vergangener
Cowboy-Romantik: Männer haben die Power, Frauen sind hübsches
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Beiwerk. Und schon jubelten die Patrioten, die in den Eagles
eine  treibende  Kraft  des  amerikanischen  Traumes  sahen:
Unschuld, Versuchung, Ernüchterung. Das Leben in Kalifornien
war plötzlich wieder sinnbildlich für eine ganze Nation.

Das Mediengezerre um ihre Musik interessierte die mittlerweile
fünf Eagles 1976 herzlich wenig. Erstens gab ihnen der Erfolg
recht, zweitens hingen sie schon fast neun Monate im Studio
rum,  mehr  oder  weniger  abgeschnitten  von  der  Außenwelt.
Geplant  war  ein  Album,  das  an  Perfektion  alles  bisher
Dagewesene  übertreffen  sollte.  Der  Gitarrist  Don  Felder
erklärte es so: „Das einzige Problem der Band ist, dass wir
einen so hohen Standard anlegen – an das, was wir spielen, an
die Texte, die wir schreiben, an unsere Bühnen-Show. Nach
einiger Zeit geht das jedem von uns auf die Nerven. Aber es
ist unser Ziel, das Beste daraus zu machen. Jeder kleinste
Teil einer Produktion wird immer und immer wieder verfeinert“.

Sänger  und  Gitarrist  Glenn  Frey  hat  es  einmal  mit  dem
Schreinern eines Tisches verglichen: „Du kloppst nicht einfach
ein  paar  Holzstücke  zusammen  und  schüttest  dann  den  Lack
drüber.  Es  dauert  seine  Zeit,  ihn  abzuschleifen  und  die
richtigen Beschläge zu finden, denn du baust ein Meisterstück.
Du versuchst, etwas zu schaffen – ein Zeichen seiner Zeit“.

Keine Frage, dass Don Henley, Glenn Frey, Don Felder, Joe
Walsh und Randy Meissner dieses Ziel damals erreicht haben.
Nach ihrem Meisterstück „Hotel California“ brauchten sie 1 1/2
Jahre Pause, so leergepumpt waren sie. Am meisten hatte sie
das Titelstück beansprucht. Es war von vornherein als Single
vorgesehen,  doch  veränderte  sich  das  Stück  im  Laufe  der
aufreibenden Produktionsarbeit so sehr, dass die Eagles beim
Abhören der letzten Mischung immer skeptischer wurden, und
eine  größere  Akzeptanz  dieses  Liedes  nicht  mehr
einkalkulierten.

Hier lagen sie dann doch einmal falsch, denn ihre Abrechnung
mit Sonne, Strand, Geld und ewiger Jugend, mit Flower Power



und Show-Business, mit Verführung und Verlogenheit, eben mit
ihrer Vorstellung des gelobten Landes Kalifornien, wurde für
die  Eagles  zum  größten  Erfolg  überhaupt.  Der  ganze
Song beschrieb von vorne bis hinten einen Alptraum – das Hotel
Kalifornien, das sich nur durch Ausweglosigkeit auszeichnet:
„Das Letzte, an das ich mich erinnern kann ist, dass ich den
Ausgang suchte. Ich musste einfach die Rückfahrkarte finden zu
dem Ort, wo ich eigentlich herkam. ‚Entspannen Sie sich‘ sagte
der  Nachtportier   ‚wir  haben  hier  nur  gelernt,  Gäste  zu
empfangen.  Sie  könnten  zwar  jederzeit  auschecken,  aber
wirklich abreisen können sie nie aus diesem Hotel California
…‘“

the Eagles on youtube

___________________________________________________________

Die vorherigen “Meilensteine”:

Peter Gabriel (1), Creedence Clearwater Revival (2), Elton
John  (3),  The  Mamas  and  the  Papas  (4),  Jim  Croce  (5),
Foreigner (6), Santana (7), Dire Straits (8), Rod Stewart (9),
Pink Floyd (10), Earth, Wind & Fire (11), Joe Cocker (12), U 2
(13), Aretha Franklin (14), Rolling Stones (15), Queen (16),
Diana Ross (17), Neil Diamond (18), Fleetwood Mac (19), Simon
& Garfunkel (20), Bruce Springsteen (21), ABBA (22), The Kinks
(23), Michael Jackson (24), Bob Dylan (25)

Der  massenkompatible  Krach
der  Republik:  „Die  Toten
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Hosen“ in Dortmund
geschrieben von Britta Langhoff | 19. Dezember 2013
Man  soll  seine  Rituale  ja  pflegen.  Zumal  in  der
Weihnachtszeit.  Wie  es  sich  für  eine  anständige  Familie
gehört, geht man Weihnachten zusammen in ein Konzert. Gut,
wenn  die  Herren  Söhne  so  groß  und  mit  vernünftigen
musikalischen Vorlieben ausgestattet sind, so dass man den
Ballast der Weihnachtsgans beim Krach der Republik mit den
Toten Hosen (kurz DTH) wegschwitzen kann.

Los ging es mit der bewährten Vorgruppe, den „Broilers“ aus
Düsseldorf und der Frage Tanzt Du noch einmal mit mir? Das
machen DTH-Fans mit dieser Band besonders gerne. Sie ließen
sich mitnehmen auf dem harten Weg zurück zum Beton. Sänger
Sammy  Amara  machte  direkt  klar:  Nicht  nur  die
Erwartungshaltung des Publikums an diesem Abend war eine hohe,
sondern auch die der Künstler. Schließlich war das Konzert am
27.12.12 eins der Konzerte, die schon zwei Wochen vor dem
offiziellen Vorverkauf über die Fanseite (aus)verkauft wurden,
so dass davon ausgegangen wurde, dass sich an diesem Abend
eine  eingefleischte,  langjährige  Fangemeinde  treffen
würde. Der irrsinnige Erfolg des Gassenhauers An Tagen wie
diesen – das Stück, welches es fast nicht aufs Album geschafft
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hätte – zog an anderen Abenden wohl reichlichst Leute an, die
sich vorher und auch jetzt nicht ernsthaft mit dem Phänomen
dieser Band beschäftigt hatten.

Die Toten Hosen haben ein unglaubliches Jahr hinter sich. Ihr
Album Ballast der Republik stand wochenlang auf Platz 1 und
auch im Jahreschart halten sie die Spitzenposition. Da kann
man es nur mit Udo Lindenberg sagen „Hinterm Lebenswerk geht’s
weiter„! 30 Jahre Tote Hosen und so erfolgreich, aber auch so
massenkompatibel wie nie. Punk war nicht nur gestern, sondern
schon vorgestern. Schon lange sind die Hosen mehr eine Rock-
denn eine Punkband. Klarer, geradliniger Rock. Texte, die zum
Nachdenken anregen.

Es ist schon länger zu beobachten, dass die Fangemeinde der
Toten Hosen beständig wächst. Die alten, langjährigen Fans (so
wie ich) halten der Band die Treue und erkennen erleichtert
an, dass sie sich musikalisch weiter entwickelt und man auch
die neuen Stücke sehr schnell mag. Die neuen Fans (so wie
meine Söhne) finden gerade in den Texten Fragen wieder, die
sie bewegen und manchmal sogar Antworten darauf. Was natürlich
die Gefahr birgt, dass auch die Hosen-Konzerte, wenngleich
schon  seit  sehr  langem  in  großen  Hallen,  von  der
Wohnzimmertour  mal  abgesehen,  massenkompatibler  werden.

Nun, am Tag nach Weihnachten war alles, wie es immer ist, wenn
die Toten Hosen um diese Jahreszeit ein Konzert geben. Wenn
man davon absieht, dass es nach „You’ll never walk alone“
tatsächlich noch einen Zugabenblock gab. Auf nichts kann man
sich mehr verlassen.

Dass die Akustik in der Westfalenhalle nicht die Beste ist,
weiß  man  vorher.  Dass  die  Toten  Hosen  nicht  gerade  die
begnadetesten  Musiker  sind,  weiß  man  auch.  (Immerhin,  das
erspart einem wenigstens die Endlos-Soli, mit denen von ihrer
eigenen  Genialität  hingerissene  Musiker  gerne  auf  anderen
Konzerten nerven.) Darum geht es dem DTH-Fan nicht, ging es
nie. Es ging immer um Gemeinschaft, um über die Jahre hinweg



eingeübte  Rituale  wie  das  unvermeidliche  Stage  Diving  des
Frontmannes, um Ansagen und gemeinsam bekräftigte Aussagen wie
„Nazis raus“. Weil sie eben Freunde sind, ein bißchen auch
unsere.

Die  Toten  Hosen  haben  nach  über  30  Jahren  ein  riesiges
Repertoire  und  können  bei  der  Songauswahl  aus  dem  Vollen
schöpfen. Setlist-Studien der anderen Konzerte nutzen nichts,
jedes Konzert ist eine neue Wundertüte. Man weiß nie, was man
auf die Ohren kriegt. Für mich hätten es diesmal noch gerne
mehr Stücke aus dem neuen Album sein dürfen. Der Ballast der
Republik  ist  neben  den  ausgekoppelten  Singles  ein  absolut
hörenswertes Album, welches sich wirklich mit dem beschäftigt,
was dieses Land an Ballast mit sich rumschleppt.

Im  Konzert  ist  das  allerdings  nicht  so  gefragt.  Die
Erwartungshaltung des Publikums ist klar eine andere, zumal um
die Jahreszeit. Party will man feiern, Gassenhauer will man
gröhlen. Enttäuscht wurde die Konzertgemeinde nicht. Campino
und seine Mannen wissen, was ihr Publikum will und sie lassen
sich nicht lumpen. Ein illusorisches Feuerwerk zu Tagen wie
diesen, Alex, Wünsch Dir was, die Opel Gang. Das Bayern-Lied
mit ironischer Ansage ist natürlich gerade in Dortmund der
Brüller. Die Stimmung bis zum Schluss euphorisch, Pogen bis
beinahe der Arzt kommt, aber durch besonnene Security und
wohlgesetzte Breaks bleibt alles im Rahmen.

Die  ruhigeren  Stücke  sind  auf  ein  Minium
reduziert. Dafür singt Campino draußen vor der
Tür mittendrin in der Menge. So wird er bei
diesem  Lied,  welches  für  ihn  eine  späte
Aussöhnung mit seinem Vater ist, von der Menge
nicht nur bildlich getragen.

Was natürlich kurz vor Jahresende bei einem Hosen Konzert auch
nie fehlen darf: Auld lang syne in der rockigen Version. Sehr
speziell, aber sehr beliebt bei den Fans.
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Zwei Stücke vom Jubiläumsalbum „Die Geister, die wir riefen“
schafften es auch auf die große Bühne . Auf diesem Album
coverten  die  Toten  Hosen  Stücke  von  musikalischen
Weggefährten. Live gab es mit Heute hier, morgen dort den
Tribute to Hannes Wader und den Schrei nach Liebe, angekündigt
als  ein  Stück  einer  jungen  aufstrebenden  Berliner  Band,
verbunden  mit  der  Bitte,  dem  Stück  eine  Chance  zu  geben.
Unschwer  zu  erraten,  wie  die  Antwort  der  Ärzte  auf  diese
Ansage lauten dürfte.

In diesem Sinne: Irgendwann wird sie kommen. Die Zeit, in der
das Wünschen wieder hilft.

Meilensteine  der  Popmusik
(25): Bob Dylan
geschrieben von Klaus Schürholz | 19. Dezember 2013
In fünf Jahrzehnten gab er ein Rätsel nach dem anderen auf. Er
selbst ist ein einziges großes Rätsel. Hunderte von durchaus
talentierten  Journalisten  haben  es  immer  mal  wieder
versucht, Autoren und Filmproduzenten haben es ebenfalls nicht
vollständig durchdringen können – das Dickicht rund um eine
der einflussreichsten Figuren der Popgeschichte: Bob Dylan.
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Robert  Zimmerman  (so  sein
bürgerlicher  Name)  wird  bis
heute zu den großen Helden der
60er  gezählt,  die  damals  eine
neue  populäre  Kultur,  die
„Gegenkultur“  begründeten.
Popmusik  wurde  politisch,  mit
sozialkritischen Texten entstand
der  erste  Soundtrack  zum
Zeitalter des Kalten Krieges und
der  aufkommenden  US-
Bürgerrechtsbewegung.  Bob  Dylan

kann über so eine Einordnung nur lächeln, so wie er immer mal
wieder jede Kategorisierung strikt abgelehnt hat. Er selbst
sieht sich verwurzelt in den 50er Jahren, als er mit der Musik
von Bing Crosby und Elvis Presley aufwuchs, ohne Scheu vor
irgendwelchen Barrieren oder Klischees. Der junge Bobby lebte
auf dem Land, im verträumen Minnesota. Da liefen zuhause die
Radioshows mit Little Richard, Chuck Berry oder auch Buddy
Holly – seine ersten Vorbilder. Er war ein Teeny wie viele
andere, der auch bald in einer A-cappella-Band seine ersten
kleinen Auftritte bei Familienfeiern hatte. A cappella mit
dieser Stimme? Vielleicht ein erstes kleines Rätsel um seine
prägnante Stimme, die immer wieder Kritiker auf den Plan rief;
diese  warfen  ihm  vor,  die  krächzenden,  meckernden,  schwer
verständlichen Laute durchaus kalkuliert zu erzeugen.

Die  Karriere  des  Bob  Dylan  nahm  ihren  Lauf,  als  er  die
Folkmusic entdeckte. Die Songs von Woody Guthrie und Pete
Seeger lockten ihn in die Metropole. Genau vor 52 Jahren kam
er nach New York, tauchte ein in die Straßencafés und Folk-
Clubs von Greenwich Village. Seine konservativen Eltern hatten
ihren ersten Widerstand aufgegeben, setzten aber ein Limit von
nur einem Jahr. Sollte er in dieser Zeit keinen Erfolg haben,
drohte seine Rückkehr in die „Wildnis“, wie er seine Heimat
bezeichnete. Das Jahr reichte knapp – im Oktober 1961 bekam
Bob Dylan seinen ersten Plattenvertrag.

http://www.revierpassagen.de/14471/meilensteine-der-popmusik-25-bob-dylan/20121212_1641/bob-dylan


Schon für sein zweites Album schrieb er mit „Blowin´ in the
wind“ einen Song für die Ewigkeit. Spätestens das war der
Durchbruch für einen kommenden Superstar, der sich ab jetzt
immer mehr zu einem Egozentriker entwickelte. Für viele ein
weiteres Rätsel, warum dieser einfache Junge vom Land sich so
selbstverliebt gab und die Fachwelt immer öfter brüskierte.
Man rätselte: war es Arroganz, waren es die Drogen, oder war
es nur eine Masche? Auch dazu gab es nie eine eindeutige
Erklärung von Bob Dylan selbst. Er schien auch keine Rücksicht
auf die Erwartungshaltung seiner Fans zu nehmen. Legendär sein
Auftritt 1965 auf dem Newport-Festival, als er zum ersten Mal
zur Stromgitarre griff, ein Affront für alle Folk-Puristen.
Buh-Rufe  waren  das  Ergebnis,  auch  auf  der  darauffolgenden
Tournee durch Großbritannien. Bob Dylan ermunterte seine Band,
durch erhöhte Laustärke diese Unmutsäußerungen zu übertönen.
Rätselhaft  damals  dieser  Kampf  des  Künstlers  mit  seinem
Publikum.  Erst  viel  später  erkannte  man  –  es  war  die
Geburtsstunde  des  Country-Rock.

Eines der größten Rätsel um Bob Dylan rankt sich um einen
Motorradunfall  im  Jahr  1966.  Dieser  wurde  zum  größten
Einschnitt seiner noch jungen Karriere. Was damals wirklich
geschah, ist bis heute im Dunkeln. Eine lange Pause, in der er
sich komplett aus der Öffentlichkeit zurückzog, war die Folge.
Zurück blieben Gerüchte und Spekulationen. Zwei Jahre hörte
man gar nichts von ihm, insgesamt acht Jahre blieb er der
Bühne  fern.  Als  er  wieder  auftauchte  war  Bob  Dylan  eine
anderer – ein Countrysänger, der mit „John Wesley Harding“ und
„Nashville  Skyline“  zwei  seiner  erfolgreichsten  Alben
ablieferte.  Seine  Fangemeinde  wurde  immer  größer,  aber
auch immer wieder mal irritiert. Privat erfuhr man höchstens
im Nachhinein von seinen diversen Ehen, seinen Krisen bis hin
zu einem Alkoholproblem in späteren Jahren. Seine Hinwendung
zum Christentum hingegen zelebrierte er fast ausufernd auf
Platte und Bühne. Seine Rolle als „Preacherman“ war eindeutig.

In  jüngster  Zeit  hat  er  mal  von  „Transfiguration“



(Verwandlung)  gesprochen  und  sogar  behauptet,  er  wäre  gar
nicht er selbst – und gibt uns damit ein neues Rätsel auf.
Derweil läuft seit 1988 ununterbrochen seine „Never Ending
Tour“ mit ca. 100 Konzerten pro Jahr. Der Mann, der wie kaum
ein anderer die Musikwelt des 20. Jahrhunderts mit geprägt und
verändert hat, ist seit Jahren wöchentlich auf der Bühne zu
bestaunen. Mit 71 Jahren macht er immer noch „sein Ding“,
eigenwillig wie eh und je, dazu hochgeachtet weltweit. Nur wer
Bob Dylan wirklich ist – das wird wohl für immer ein Rätsel
bleiben.

Bob Dylan on youtube

__________________________________________________

Die vorherigen “Meilensteine”:

Peter Gabriel (1), Creedence Clearwater Revival (2), Elton
John  (3),  The  Mamas  and  the  Papas  (4),  Jim  Croce  (5),
Foreigner (6), Santana (7), Dire Straits (8), Rod Stewart (9),
Pink Floyd (10), Earth, Wind & Fire (11), Joe Cocker (12), U 2
(13), Aretha Franklin (14), Rolling Stones (15), Queen (16),
Diana Ross (17), Neil Diamond (18), Fleetwood Mac (19), Simon
& Garfunkel (20), Bruce Springsteen (21), ABBA (22), The Kinks
(23), Michael Jackson (24)

Meilensteine  der  Popmusik
(24): Michael Jackson
geschrieben von Klaus Schürholz | 19. Dezember 2013
„Michael Jackson hat die beste Tanzmusik aller Zeiten gemacht.
Er hat mich nicht nur inspiriert, sondern auch gezeigt, wie so
etwas  funktionieren  kann:  Sex,  klare  Rhythmen,  geile
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Arrangements. Michael war ohne Frage ein Lehrmeister.“ Der
Konkurrent  Prince  gab  dieses  überschwängliche  Kollegenlob
irgendwann einmal unaufgefordert von sich.

Dem Betroffenen müsste dieses noch mehr geschmeichelt haben,
als  einer  der  unzähligen  Grammys  in  seiner  Vitrine.  Laut
„Guinness  Buch  der  Rekorde“  ist  Michael  Jackson  der
erfolgreichste  Entertainer  aller  Zeiten.

Er war einer der wenigen Ausnahmekünstler, dessen Einmaligkeit
sich in der Musikgeschichte eindeutig festschreiben lässt. Es
ist zuerst natürlich die absolute Rekordzahl von weit über 100
Millionen  verkaufter  Exemplare  des  Albums  „Thriller“  bis
heute, knapp die Hälfte davon allein in den USA. Nie vorher
oder nachher konnte eine einzige Platte auch nur annähernd
diesen Umsatz erreichen, also eine Marke für die Ewigkeit.

Als diese Monsterscheibe heute vor genau 30 Jahren pünktlich
zum  Weihnachtsgeschäft  erschien,  reagierten  die  Kritiker
zuerst einigermaßen vorsichtig. Das Comeback des damals 24-
jährigen, ehemaligen Kinderstars lag gerade mal drei Jahre
zurück; man hatte kaum noch damit gerechnet. Insider, die sich
mit  der  Biografie  des  Michael  Jackson  beschäftigt  hatten,
zweifelten  am  Durchsetzungsvermögen  des  Künstlers.  Kein
Wunder, hatte doch der Familien-Tyrann, Vater Joe Jackson, den

http://www.revierpassagen.de/14223/meilensteine-der-popmusik-24-michael-jackson/20121130_1046/michael_jackson


kleinen fünfjährigen Michael und seine kaum älteren Brüder
Ende der 60er auf die Bühne geprügelt. Wenig später feierte
die Welt die wohl größte Kinderband der Popgeschichte: The
Jackson Five.

„Music and money“, beides hatte Daddy Joe fest im Griff. Auch
die Disziplin seiner Kleinen: wer nicht spurte, wurde handfest
überzeugt. So wuchs Michael ohne Kindheit auf, wurde durch
alle Medien gereicht – und rechtzeitig zum Stimmbruch wieder
fallengelassen.  Die  aufkommende  Langeweile  vertrieb  sich
Michael  mit  einem  aufwendigen  Zombiespiel.  Kaum  waren  die
letzten  Pickel  und  Pusteln  verflogen,  ließ  er  sich  von
Spezialisten die Locken glattziehen, die Knollennase und das
Kinn modellieren. Nicht immer gelang die Prozedur auf Anhieb,
ab und zu musste eine Zusatzrunde für weitere Korrekturen
eingelegt  werden.  Zudem  litt  er  an  einer  tückischen
Hautkrankheit, die seine Haut langsam bleichen ließ. So kam
es, dass im Laufe der Jahre aus dem quäkenden Bengel ein
verträumtes Beautymonster der anderen Dimension entstand.

Der ungeheure Drang zur Perfektion übertrug sich zum Glück
auch  auf  den  Künstler  Michael  Jackson.  Seine  Millionen
brauchte er eigentlich nur, um immer wieder neue Mauern gegen
die Außenwelt hochzuziehen. Seine Farm „Neverland“ wurde zum
geheimnisvollen Mythos. Gerüchte und Skandale vom sorglosen
Umgang  mit  Medikamenten,  bis  hin  zum  Vorwurf  des
Kindesmissbrauchs  begleiteten  das  äußerst  bizzare  und
geheimnisumwitterte Leben des „King of Pop“ bis zu seinem Tod
im  Juni  2009.  Diesen  Tod,  durch  eine  Überdosis  des
Narkosemittels  Propofol  herbeigeführt,  markierte  für  viele
Beobachter auch den Schlusspunkt einer großen Verzweiflung,
die  den  Künstler  seit  den  weltweit  aufsehenerregenden
Prozessen befallen hatte. Obwohl er am 13. Juni 2005 in allen
Anklagepunkten  von  einem  Geschworenengericht  einstimmig
freigesprochen wurde, hat er sich von diesen Strapazen nie
erholen können.

Ganz  anders  der  Künstler  Michael  –  dieser  war  stets  im



Dauertraining. Weltberühmte Choreographen waren begeistert von
dem  tänzerischen  Talent  des  allzeit  knabenhaft  wirkenden
Mannes.  Seine  Mitarbeiter  schätzten  seinen  absoluten
Professionalismus. Nie kam er unvorbereitet ins Studio, hatte
sich meist schon Stunden vorher warm gesungen. Diese absolut
berechnende  Perfektion  spiegelt  das  Meisterwerk  „Thriller“
Song für Song wider. Für „Billie Jean“ musste der Gast-Bassist
Louis Johnson (Johnson Brothers) seine ganze Gitarrensammlung
ausprobieren, bis ein japanisches Modell den richtigen Sound
brachte.  Der  wummernde  Bass  wurde  stilbildend.  Für  das
mittlerweile berühmte Gitarren-Solo von „Beat it“ bat man den
Eddie van Halen ins Studio. Der rockte ohne Honorar auf der
Platte, nur für die Ehre dabei gewesen zu sein. Auch sonst war
die Gästeliste lang und edel: Von Paul McCartney über den
Jazz-Veteranen  Tom  Scott  bis  zur  halben  Toto-Mannschaft.
„Thriller“ schrieb als Platte und Video Musikgeschichte und
markiert einen Wendepunkt in der Popmusik. Von nun an drängten
sich schwarze Interpreten in die Playlist von MTV, die zuvor
von weißen Künstlern bestimmt wurde. Und die Videos zu den
Songs  entwickelten  sich  zu  teilweise  künstlerisch
anspruchsvollen Kurzfilmen, die mit der Zeit zu einer eigenen
Gattung wurden.

Schließlich  und  endlich  war  „Thriller“  aber  auch  das
Meisterstück  eines  der  erfolgreichsten  Produzenten  der
Musikgeschichte: Quincy Jones. Dieser hatte damals schon über
30  Jahre  Höhen  und  Tiefen  des  Geschäftes  hinter  sich.  Er
erkannte schnell die neue Dimension, die sich hier aufgetan
hatte:  „Michael  Jackson  hat  uns  ganz  nach  oben  geführt  –
dorthin, wo wir eigentlich auch hingehören. Schwarze Musik
spielte  lange  Zeit  nur  die  zweite  Geige,  aber  sie  ist
schließlich der Ursprung der gesamten Popmusik. Michael hat es
geschafft, damit alle Seelen dieser Welt anzusprechen.“

Michael Jackson on youtube

____________________________________________



Die vorherigen “Meilensteine”:

Peter Gabriel (1), Creedence Clearwater Revival (2), Elton
John  (3),  The  Mamas  and  the  Papas  (4),  Jim  Croce  (5),
Foreigner (6), Santana (7), Dire Straits (8), Rod Stewart (9),
Pink Floyd (10), Earth, Wind & Fire (11), Joe Cocker (12), U 2
(13), Aretha Franklin (14), Rolling Stones (15), Queen (16),
Diana Ross (17), Neil Diamond (18), Fleetwood Mac (19), Simon
& Garfunkel (20), Bruce Springsteen (21), ABBA (22), The Kinks
(23)

Johnny Cash und seine Freunde
rocken das Theater in Bochum
geschrieben von Hans Hermann Pöpsel | 19. Dezember 2013
So bekommen die Bochumer ihr Schauspielhaus garantiert voll,
und  das  ist  auch  gut  so:  Johnny  Cash  und  seine  Freunde
musizieren fast so, wie es in Cashs legendären Fernseh-Shows
Ende der 60-er Jahre in den USA zu erleben war.

Das  Theater
als
Konzerthaus.
(Foto:  Stadt
Bochum)

„Well, you’re my Friend“ heißt die Nachfolge-Inszenierung der
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erfolgreichen Musikschau „A Tribute to Johnny Cash“, die seit
längerem in Bochum die Menschen begeistert. Diesmal wird auf
zwei  Ebenen  nachgespielt,  was  damals  in  den  Studos  des
Fernsehsenders entstand und jeden Samstag ausgestrahlt wurde.
Zum einen singen und tanzen die Darsteller und das Orchester
ungefähr so, wie man es seinerzeit sehen und hören konnte, zum
anderen werden in den gespielten Aufnahmepausen „Backstage“
die Konflikte deutlich gemacht, die Cash, seine Frau June
Carter und seine Freunde mit den Produzenten und einem Teil
der Zuschauer durchzustehen hatten – zum Beispiel beim ersten
schwarz-weißen  Duett  mit  Louis  Armstrong  oder  bei  den
deutlichen  Texten  über  Drogen  und  Sex.

Für die Theaterbesucher ist nicht immer klar, welcher Star der
damaligen Szene gerade imitiert wird – Bob Dylan oder Dennis
Hopper oder Liza Minelli oder einer der anderen amerikanischen
Künstler aus den verschiedensten Musikrichtungen – Jazz und
Rock, Blue-Grass, Folk und Country.

In Bochum kann man in dieser Show exzellente Musiker erleben,
sowohl in der Band als auch unter den Solisten. In erster
Linie ist das Thomas Anzenhofer, dessen Stimme dem Timbre des
älteren  Johnny  Cash  so  nahe  kommt,  dass  man  ihn  bei
geschlossenen  Augen  selbst  zu  hören  meint.  Aus  der
Solistengruppe muss man unbedingt die zierliche Gastsängerin
Linda Bockholt mit ihrer großen Soulstimme und Veronika Nickls
hohen  Sopran  hervorheben.  Thorsten  Kindermanns  musikalische
Leitung und seine eigenen Einlagen sind natürlich wesentlich
für den Erfolg. Inzwischen gab es schon vier Vorstellungen, in
denen  als  Besucher  offensichtlich  auch  „Wiederholungstäter“
saßen,  die  mit  Kreischen  und  Johlen  die  Atmosphäre  eines
echten Konzerts schufen. Warum auch nicht: Es ist ein echtes
Konzerterlebnis besonderer Güte. Der nächste Termin ist am 7.
Dezember.



Bochum,  Buddy  Holly  und
überhaupt: Als Wolfgang Welt
die  Treibsätze  seiner  Texte
zündete
geschrieben von Bernd Berke | 19. Dezember 2013
So einen gibt es nur in Bochum, also wird die Geschichte immer
wieder gern aufgegriffen, wenn es um Wolfgang Welt geht: Der
Mann ist Nachtportier im Schauspielhaus – u n d Autor des
hochmögenden Suhrkamp-Verlages, seit der berühmte Peter Handke
sich vor Jahren für ihn stark gemacht hat. So. Damit hätten
wir das hinter uns gebracht.

Fürsprecher  Handke  hat  jetzt  auch  ein
kurzes  Vorwort  zu  Welts  gesammelten
(vorwiegend journalistischen) Texten der
Jahre 1979 bis 2011 beigetragen.

Der Band führt vor allem in Wolfgang Welts Frühzeit zurück,
als  er  speziell  Rockmusik,  dann  aber  auch  Literatur  fürs
Ruhrgebiets-Szenemagazin  „Marabo“  besprochen  hat.  Später
ging’s auch in Blättern wie „Musikexpress“ zur Sache.

Man  erlebt  gleichsam  schreiberische  Fingerübungen,  zunächst
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vielfach noch unscheinbar oder gar unbedarft, gleichwohl schon
vehement meinungsfreudig, ja manchmal sogar eminent präpotent.

Ich bin beileibe weder Grönemeyer- noch Müller-Westernhagen-
Fan und gewiss auch kein Anhänger von Heinz Rudolf Kunze, doch
darf man diese Leute so beleidigend wie folgt abkanzeln?

„Was sich (…) Grönemeyer (…) hier geleistet hat, ist wie schon
bei seinem Debüt vor zwei Jahren unter aller Sau.“

Über  das  Lied  „Von  drüben“  von  Marius  Müller-Westernhagen
(„musikalisch  armseliges  Würstchen“):  „Dieses  Stück  Scheiße
ist an Erbärmlichkeit nicht zu übertreffen. (…) Hoffentlich
verliert Müller-Westernhagen bald seine Stimme.“

„Heinz  Rudolf  Kunze  ist  eine  Null.  Er  selber  weiß  es  am
besten.“

Ist da etwa ein Drecksack am Werk?

Das liest sich ganz so, als wolle da jemand die Kritisierten
ein für allemal „erledigen“ und weghaben. Es hat schon gewisse
Drecksack-Qualitäten, oder? Eigentlich kein Wunder, dass er
auch schon mal als „Aufsatz-Ayatollah“ bezeichnet worden ist.
Immerhin  hat  sich  Welt,  ausweislich  eines  viel  späteren
Textes, mit Grönemeyer nicht auf ewig zerstritten.

Auch  wenn  er  lobte  und  pries,  erging  sich  Wolfgang  Welt
(vielsagendes Power-Autorenkürzel „WoW“) vor allem in wuchtig
vorgetragenen  Gefühlsurteilen,  die  er  gar  nicht  großartig
begründen  mochte,  darin  fast  schon  einem  Reich-Ranicki
vergleichbar. Buddy Holly war und ist demnach der Abgott aller
populären  Musik.  Auch  eher  entlegene  Größen  wie  Phillip
Goodhand-Tait oder der Schlagersänger Willy Hagara gelten ihm
viel. Vom „Abschaum“ haben wir ja schon gehört. Übrigens: Auch
„Rockpalast“-Macher Peter Rüchel gehört zu den Schimpfierten,
wohingegen dessen zeitweiliger Mitstreiter Alan Bangs… Aber
lest selbst!



Ein häufig bemühtes, wahrlich dürftiges Hauptkriterium seiner
frühen Musikbesprechungen ist, dass Künstler mit über 30 zu
alt seien, um richtig zu rocken. Ach, du meine Güte! Auch ahnt
man  zunächst  nicht,  dass  einem  jemand  mit  abgegriffensten
Formulierungen wie „Kafka lässt grüßen“, „Ein Buch, aus dem
man viel lernen kann“ oder „Beide Scheiben waren weltweite
Hits“  je  etwas  Wissenswertes  mitzuteilen  haben  würde.
Vereinzelte  sprachliche  Unfälle  wie  diesen  hätte  das
Buchlektorat  nachträglich  korrigieren  sollen:  „Von  seinem
älteren Bruder hatte er bereits zuvor einige einfache Griffe
beibekommen gekriegt…“

Hässlichkeit, Melancholie und Würde des Reviers

Jetzt aber endlich das Positive! Und das ist viel mehr.

Irgendwann, zunächst beinahe unmerklich, sodann mit steigender
Frequenz, macht es in den assoziativ aufgeladenen Beiträgen
(„Ich  will  jetzt  schreiben,  was  mir  einfällt“)  sozusagen
„Klick“.  Es  beginnt  mit  Authentizität  signalisierenden
Bemerkungen: „Ich gebe zu, ich kann kaum verbalisieren, was
ich beim Anhören dieser Platte empfunden habe, dazu hat sie
mich viel zu sehr berührt.“ Auf einmal aber findet sich ein
ungeahnt neuer Ton, der einen mäandernd mitzieht, der sich
ganz eigen anhört. Und dieser Sound wird kräftiger! Es klingen
chaotisch  bewegte  Ruhrgebiets-Nächte  mit.  Die  Sätze  nehmen
wilde, sehnsüchtige Lebensfahrt auf, künden aber auch immer
wieder von Hässlichkeit, Melancholie und Würde des vergehenden
Reviers von einst.

Dabei zeigt sich unversehens: Buddy Holly und die Wilhelmshöhe
(ehemaliges  Zechenviertel  in  Bochum,  Welts  engere  Heimat
zwischen Maloche, Fußball und Suff) sind nicht sternenweit
voneinander entfernt, sind keineswegs unvereinbare Gegensätze.
Ich  bin  bestimmt  nicht  der  erste,  der  das  schreibt,  doch
Wahrheiten  darf  man  gelegentlich  wiederholen:  Bei  Wolfgang
Welt findet sich das Ruhrgebiet unversehens als Gelände der
weltweiten Bewegung im Gefolge des Rock’n’Roll wieder. Den



sinnhaltigen Kalauer von der „Welt-Literatur“ haben auch schon
andere losgelassen.

Wo anfangs noch Dilettantismus spürbar war, freilich oft schon
von wacher Neugier angetrieben, da zahlt sich nun außerdem die
zunehmende  Repertoire-Kenntnis  aus.  Welt  wird  erfahrener,
urteilsfähiger, wohl auch Zug um Zug geschmackssicherer.

Es ist frappierend zu sehen, in welchem Maße und wie schnell
sich dabei sein Stil zum Guten und manchmal Genialischen hin
verändert.  Als  jemand  vom  selben  Jahrgang,  der  etwa  zur
gleichen Zeit mit dem beruflichen Schreiben begonnen hat, muss
ich ihm erst recht Bewunderung zollen. Die Treibsätze seiner
besseren  Texte  hätte  man  gern  auch  mal  gezündet.  Von  den
Romanen („Peggy Sue“, „Der Tick“) erst gar nicht zu reden.

„It’s better to burn out…“

Einlässlich und mit Gespür für Gewichtungen hat sich Wolfgang
Welt  mit  Kultur-Gestalte(r)n  aus  der  Region  befasst.  Mit
Respekt werden Max von der Grüns Roman „Flächenbrand“ oder
Jürgen  Lodemanns  Theaterstück  „Ahnsberch“  besprochen,  mit
freundschaftlicher  Sympathie  wird  der  Dortmunder
Schriftsteller  Wolfgang  Körner  erwähnt.  Werner  Streletz
(Marl/Bochum),  damals  noch  am  Anfang  seines  literarischen
Schaffens stehend, erhält sogleich das Prädikat „beachtlich“.

Dass  Wolfgang  Welts  Lebensweg  zwischenzeitlich  auch  in
psychiatrische Behandlungen führte, könnte tatsächlich innigst
mit seiner wildwüchsigen Art des Schreibens zu tun haben und
den  Titel  der  Sammlung  beglaubigen:  „Ich  schrieb  mich
verrückt“. Alles hat seinen Preis. Doch wie sang jener (nicht
mehr ganz junge) Rockstar: „It’s better to burn out than it is
to rust…“

Neuerdings scheint Wolfgang Welt etwas ratlos und verloren um
die  alten  Themen  zu  kreisen,  ohne  ihnen  wesentlich  Neues
abzugewinnen. Ausdrücklich heißt es an einer Stelle, dass sein
Interesse  an  Musik  geschwunden  sei.  Da  ist  ein  Feuer



erloschen.  Und  das  kann  einen  ziemlich  traurig  machen.

Wolfgang Welt: „Ich schrieb mich verrückt“. Texte 1979-2011
(Hrsg. Martin Willems). Klartext Verlag, Essen. 358 Seiten.
19,95 €

P. S.: In einem lakonischen Interview am Schluss des Bandes
nennt  Wolfgang  Welt  den  Schriftsteller  Hermann  Lenz  als
Vorbild und äußert sich so zum Revier: „Weil ich illusionslos
bin, was das Ruhrgebiet anbetrifft. Ich finde, es ist ein
Haufen Scheiße.“

Ein  weiteres  Interview  mit  Wolfgang  Welt  (von
www.bochumschau.de)  findet  sich  hier.

Alltagsnicken  (4):  Kleiner
Mann auf großem Rad
geschrieben von Rudi Bernhardt | 19. Dezember 2013
Es kam mir dieser Tage unversehens in den Sinn, weil ein
Freund seinen Namen erwähnte: „Du hast ihn schon lange nicht
mehr  gesehen,  lebt  er  eigentlich  noch?“  Also  begann  ich
herumzufragen,  telefonierte,  wenn  ich  Zeit  hatte  und
versuchte,  bei  Bekannten  und  Freunden  Näheres  über  seinen
Verbleib zu erfahren.
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Was ich da erfuhr, war wirklich sehr erfreulich. Erstens, er
ist noch am Leben, zweitens, er hält mit Hilfe fürsorglicher
Umgebung die Kehle trocken, was ihm – wie man hört – sehr gut
tut und drittens ist er mit inzwischen 78 Jahren natürlich
nicht mehr gar so mobil, so dass ein Umzug in einen anderen
Stadtteil schon mal dafür sorgt, dass er frühere Plätze etwas
vernachlässigt. „Schön“, freue ich mich. Da hat etwas, da hat
jemand nach wie vor Bestand.

Denn wir liefen uns ständig in den vergangenen Jahrzehnten
über  den  Weg.  Mal  saß  er  bei  Großveranstaltungen  auf  dem
Gepäckträger  eines  Fahrrades,  dessen  Pedale  von  einem
stadtbekannten Juristen ehrgeizig getreten wurden, so dass das
Fahrzeug über die Strecke eines Jux-Rennens bewegt wurde, mal
tapste er sichtbar unsicher (weil vermutlich weinselig) durch
die Fußgängerzone, mal radelte er auf einem viel zu großen Rad
durch die Straßen und kaufte ein, was er so benötigte, mal saß
er traumverloren auf einer Bank, blinzelte in die Sonne und
hing Erinnerungen nach.

Ach ja, ich sollte noch erwähnen, wer das ist, dessen kleiner
Körper – so um die 1,65 Meter hoch – mir seit Jahrzehnten
stets auffällt, wer sich so bunt bekleidet, dass er gesehen
werden  muss  und  wessen  vorwitzige  Augen  unter  dem  Schirm
seines grellen Basecaps hervor blinzeln. Die Rede ist von
Brian Casser, der 1936 in Liverpool zur Welt kam, der eine
kurze Zeit aus seinem zerbrechlichen Körper derart viel Musik
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herausholte, dass er und seine Band fast am Weltruhm kratzten,
dessen  unterschiedliche  Formationen  auch  schon  mal  Eric
Clapton beherbergten, der eine Zeitlang in der „Maigret“-Serie
nahe am TV-Star war. Brian Casser, das ist der bürgerliche
Name von Casey Jones, „The Governors“ nannte sich die Band und
„Don’t Ha Ha“ war der bekannteste Hit der Truppe, die zu
Zeiten ihres Glanzes die „Beatles“ leichter Hand überglänzte,
was auch nicht schwierig war, weil die „Beatles“ ihren Glanz
noch vor sich hatten.

Wie gesagt, die Zeit währte nur kurz, der kleine Casey lebte
groß und intensiv, genoss alles, was er als Genuss empfand und
wurde immer mal wieder vom trunkenen Kopf auf trockene Füße
gestellt. Irgendwann landete er in Hessen, später folgte er
einem  Freund  und  Manager  nach  Unna  und  mengte  sich  ins
Stadtbild ein. Kaum jemand erkannte ihn auf der Straße, kaum
jemand  erinnerte  sich,  dass  das  Männlein  auf  dem  großen
Fahrrad einmal ein ganz Großer des Beat war. Nur eine fröhlich
Clique um den stadtbekannten Juristen, der selbst auch schon
ewige Zeiten ein stadtbekannter Musiker ist, gab Casey Jones
(es ist übrigens ganz bewusst der Name der Lokomotivführer-
Legende  aus  nordamerikanischen  Westernzeiten)  gebührende
Aufmerksamkeit. Weil sie alle zu würdigen wussten, wer er ist
und was er war gab es auch niemanden, der sich über ihn lustig
machte, lieber waren sie allesamt miteinander lustig.

Brian „Casey“ Casser wird hoffentlich – sobald es wieder warm
wird – in der Stadt zu sehen sein. Ich tippe mal, dass er sein
Fahrrad nicht mehr zu ausgedehnten Ausflügen nutzen, lieber zu
Fuß gehen wird. Aber farbwechselnd gekleidet wird er sein,
wenn er mit greller Kappe auf dem schütter behaarten Kopf in
die Sonne blinzelt und der alten Tage gedenkt.



Meilensteine  der  Popmusik
(23): The Kinks
geschrieben von Klaus Schürholz | 19. Dezember 2013
„Was  ist  unser  Leben  eigentlich  noch  wert?  Eine
Zweiraumwohnung im zweiten Stock, kein Einkommen, und draußen
versucht  der  Vermieter  reinzukommen,  um  die  fällige  Miete
einzutreiben. Wir sind eindeutig zweitklassig – Menschen, die
in der Sackkasse leben, und dort auch sterben werden…“ (Auszug
aus „Dead End Street“).

Ray Davies beobachtete seine Umgebung genau. Während die Songs
der  aufkommenden  Protestwelle  den  Generationenkonflikt
thematisierten,  politische  Auseinandersetzungen  und  Kriege
anprangerten, ja bisweilen sogar den Weltuntergang beschworen,
trieb  sich  Ray  Davies  in  der  Nachbarschaft  herum.  „Otto
Normalverbraucher“  lieferte  Davies  die  Themen  für  seine
zumeist bissigen, sozialkritischen Songs.

Er war eindeutig der Kopf der Kinks (engl. kinky „schrullig“,
„ausgeflippt“), neben den Beatles, den Rolling Stones und The
Who eine der erfolgreichsten Vertreter der „British Invasion“,
wie die US-Amerikaner damals die Beatwelle aus Großbritannien
nannten. Als die Kinks 1963 im Norden von London zusammenkamen
war auch schon Dave, der jüngere Bruder von Ray Davies, mit
von  der  Partie.  Beide  kann  man  auch  unter  „schwierige
Charaktere“ einordnen, ihr kompliziertes Verhältnis sollte die
ganze Bandgeschichte mit beeinflussen. Doch erst einmal ließen
sie es krachen. Ihre dritte Single brachte den Durchbruch und
wird von den Rockwissenschaftlern als die Sternstunde des Hard
Rock  gefeiert:  Bei  „You  really  got  me“  mit  dem  markanten
Gitarrenriff, hält sich bis heute hartnäckig das Gerücht, dass
der Studiomusiker Jimmy Page damals den Strom aus der Gitarre
ließ… Jahre später erhob Page mit seiner Band Led Zeppelin den
Hard Rock zur weltweiten Glaubensgemeinschaft. Doch das ist
eine andere Geschichte.
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Ray Davies indes wurde langsam zum Kultautor, zu einem der
besten  Songwriter  seiner  Zeit.  Aber  er  war  auch  ein
„Schwieriger“, wie sein Bruder. Ein Streit auf offener Bühne
führte  zur  Eskalation  während  einer  US-Tour.  Da  auch  die
dortige Bühnengewerkschaft involviert war, gab es erst einmal
ein vierjähriges Auftrittverbot in den USA. Damit war die
Karriere in den Staaten erst einmal erledigt. Aber auch im
aufkommenden  Wettbewerb  um  die  erfolgreichsten  Konzeptalben
konnten die Kinks seltsamerweise nicht besonders punkten.

Mitentscheidend  für  den,  im  Vergleich  zu  anderen
„Supergruppen“, begrenzten wirtschaftlichen Erfolg, waren wohl
die eher unscheinbare Gesamtperformance der Gruppe, und die
ständigen, internen Dissonanzen. Relativ häufig wechselte die
Besatzung, nur die Brüder blieben. Als sich 1970 mit „Lola“
der größte kommerzielle Erfolg einstellte, wendete sich manch´
langjähriger  Fan  ab  –  nur  kurzfristig,  denn  über  die
Jahrzehnte  hielt  sich  der  exzellente  Ruf  dieser  Band.

Ob nun Punker oder Britpoper, sie alle respektierten the Kinks
als  stilprägend.  Von  den  Brüdern  Gallagher  (Oasis)  bis
Wolfgang Niedecken (BAP) – auch bei prominenten Musikern gibt
es bis heute genug Verehrer des genialen Songschreibers Ray
Davies;  so  wie  es  Davies  selbst  in  einem  seiner  Songs
ausdrückte:  „a  well  respected  man“.

Ray Davies‘ Beobachtungen in der Nachbarschaft machten auch
vor der Verwandtschaft nicht halt. Für viele der wohl schönste
Song der Kinks ist die lyrische Rockballade „Waterloo Sunset“
aus dem Jahr 1967. Als Hauptpersonen agierten seine Schwester
Julie und  sein Neffe Terry, die sich jeden Abend am Bahnhof
Waterloo Station trafen. Sie spielten damals nur im Kopf des
Dichters  ein  Paar,  das  im  Sonnenuntergang,  in  den
Menschenströmen der Rushhour, gemeinsam vom Auswandern in die
neue Welt träumte. Eine Analogie, die Ray Davies für sich
selbst auch immer in Anspruch nahm: den Traum vom Aufbruch in
eine vermeintlich bessere Welt.



THE KINKS on dailymotion

__________________________________________________________

Die vorherigen “Meilensteine”:

Peter Gabriel (1), Creedence Clearwater Revival (2), Elton
John  (3),  The  Mamas  and  the  Papas  (4),  Jim  Croce  (5),
Foreigner (6), Santana (7), Dire Straits (8), Rod Stewart (9),
Pink Floyd (10), Earth, Wind & Fire (11), Joe Cocker (12), U 2
(13), Aretha Franklin (14), Rolling Stones (15), Queen (16),
Diana Ross (17), Neil Diamond (18), Fleetwood Mac (19), Simon
& Garfunkel (20), Bruce Springsteen (21), ABBA (22)

Meilensteine  der  Popmusik
(22): ABBA
geschrieben von Klaus Schürholz | 19. Dezember 2013
Die alten Helden… sie hatten die 50- und 60er Jahre inhaliert,
sich manchmal daran verschluckt, und dann wieder ausgespuckt;
diese Helden waren frustriert. Beatles am Ende – Hendrix,
Joplin, Morrison…alle tot – und Flowerpower? Wenn´s hoch kam,
verblassten die Blümchen gerade auf der Wohnzimmertapete. Und
auf einmal waren die 70-er da.

http://www.dailymotion.com/video/xjt8h_the-kinks-waterloo-sunset_music
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Süßlicher  Phillysound  verklebte
Hitparaden  und  Gehörgänge,  und
am  Horizont  drohte  schon
unheilvoll  ein  bevorstehender
Disco-Tsunami.  Für  die  echten
Freaks  schien  die  Zeit
stehengeblieben.  Die  alten
Dylan-  und  Animals-Platten
wurden geschont, in Zukunft nur
noch nass abgespielt, man musste

vorsorgen. Diejenigen, die früher Toleranz predigten, wirkten
plötzlich verkniffen, schmallippig, intolerant. Da kamen ihnen
die  vier  Schweden  gerade  recht.  In  ABBA  sahen  viele
exemplarisch den Niedergang der abendländischen Kultur, wie
später z. B. bei Boney M. oder auch Modern Talking. Allein
schon diese Vergleiche gehören zu den großen Ungerechtigkeiten
dieser Popwelt, denn die Karriere von Abba erstreckte sich
über  fast  zehn  Jahre  und  wurde  eigentlich  nie  (wie  viele
Kritiker es gerne gesehen hätten) zur Masche.

ABBA stieß Mitte der 70-er in eine große Lücke, hinterlassen
von vorwiegend britischen Gruppen, die mittlerweile erfolglos
waren  oder  schon  gar  nicht  mehr  existierten.  Diese  Leere
füllten sie aus bis zum Überlaufen. All´ das war nach den
ersten Liedchen im Happysound à la „Waterloo“ überhaupt nicht
abzusehen. Doch der Gesang von Agneta und Annifrid entwickelte
sich immer perfekter, die Kompositionen von Björn und Benny
erreichten schließlich Weltklasseniveau.

Nun war Schweden schon damals nicht die Welt, erst recht nicht
in  der  Popmusik.  Drüben  in  den  Staaten  aber  warteten
mittlerweile Millionen Fans auf ABBA. Die vier aber hatten
einen Riesenbammel vor diesem Land. Man war sich einig, die
USA nicht zu betreten, bevor man nicht ganz oben stehen würde:
No 1 in den Hitlisten Amerikas. Heimlich hofften sie noch,
dieses Ziel zu verfehlen, doch ihr Album „Arrival“, das Ende
1976 erschien, machte ihnen dann doch einen dicken Strich
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durch  diese  Rechnung.  Es  wurde  ein  wahres  Superalbum  mit
mehreren  Singles  und  einigen  weiteren  Songs,  die  allesamt
ebenfalls  Hits  geworden  wären,  hätte  man  sie  denn  auch
ausgekoppelt. Während „Knowing me, knowing you“ hier in Europa
überall den Spitzenplatz belegte, stürzten sich die Amerikaner
auf die „Dancing Queen“. Es wurde dann die erste Nummer 1 für
ABBA in den USA. Dass es auch ihr einziger Tophit drüben
blieb,  lag  wohl  daran,  dass  sie  ihrem  Versprechen,  sich
endlich  den  Amerikanern  zu  zeigen,  nur  sehr  widerwillig
nachkamen. Obwohl sie in den Staaten eine wahre ABBA-Mania
auslösten, waren ihre Vorurteile diesem Land gegenüber doch so
groß, dass ihr Aufenthalt dort nur sehr kurz ausfiel.

Trotzdem sollte es noch Jahre und einige Hits lang dauern, bis
die  ersten  Unstimmigkeiten  und  Trennungsgerüchte
durchsickerten. 1983 dann, auch nach den privaten Trennungen,
die ersten Solo-Projekte, die alle vier mit mehr oder weniger
Erfolg für sich durchgezogen haben. Ein leibhaftiges Comeback
war den Fans indes nicht vergönnt, obwohl eine „geschäftliche“
Trennung nie offiziell ausgesprochen wurde. Doch die Musik von
ABBA feierte über die Jahrzehnte hinweg immer mal wieder ein
Comeback. Allein der weltweite Erfolg von Musical und Film
„Mamma Mia!“ zeigte die ungebrochene Zuneigung der Fans. Die
ausgefeilten  Arrangements  und  die  absolut  perfekten
Produktionen der Songs von ABBA macht ihre Musik so zeitlos,
dass  sich  bis  heute  unzählige  Weltstars  aus  den
verschiedensten  Genres  zu  ABBA-Fans  bekennen.  Auf  dieser
Fanmeile stehen z.B. Gene Simmons (Kiss), Beth Ditto (Gossip),
Bruce Springsteen oder auch Pete Townshend (The Who). Mit ca.
370 Millionen verkaufter Tonträgern gehört ABBA bis heute zu
den erfolgreichsten Bands der Popgeschichte.

ABBA on clipfish

http://www.clipfish.de/musikvideos/video/2962007/abba-knowing-me-knowing-you/


Meilensteine  der  Popmusik
(21): Bruce Springsteen
geschrieben von Klaus Schürholz | 19. Dezember 2013
Eine Mischung aus Elvis und James Dean, mit der Botschaft des
jungen, zornigen Bob Dylan. Ein PR-Zombie – oder doch die
„Zukunft  des  Rock’n’Roll“?  So  nämlich  hatte  ihn  ein  US-
Kritiker hochgelobt, und seinen Spruch flugs für 50.000 US-
Dollar an die Platten-Company verscherbelt. Wer war dieser
neue Rebell Mitte der 70er?

Bruce  Springsteen  ist  irisch-
italienischer Abstammung und kam in New
Jersey  zur  Welt.  Er  wuchs  auf  im
spießigen Mief des US-Kleinbürgertums.
Da  waren  die  ungeliebten
Sonntagsausflüge mit der Familie, und
die  Bewunderung  für  Vaters
Achtzylinder. Die Schule war ein Graus.
Viel  später  zog  Bruce  in  einem  Song

ganz kurz Bilanz: „Von einer 2 1/2 Minuten-Single lernte ich
mehr als von all´ meinen Lehrern …“ Diese Single war damals
von den Beatles, und wurde so etwas wie ein Lebensmotto für
Bruce Springsteen: „Twist and shout!“

Aber vorher kam noch die erste heimliche Liebe – unten am
Fluss. Immer, wenn Bruce, der Teenie, dann spät nach Hause
kam, warteten in der Küche noch die Eltern. Bruce hatte sich
schon  vorsorglich  seine  etwas  zu  langen  Haare  hinter  den
Kragen gesteckt, denn er wusste, dass sein Vater ihn, wie
immer, ansprechen würde: „Was denkst du eigentlich, was du aus
deinem Leben machst?“

Dann kam eines Tages der Musterungsbescheid. Bruce wurde nicht
genommen. Nur seine Freunde flogen nach Vietnam. Einige kamen
zurück, viele blieben dort. Fast 20 Jahre später besang Bruce
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Springsteen dieses Leben. Sein Leben und das vieler Amerikaner
dieser Generation. Und wir fragten uns: Ist er nun ein Patriot
oder ein Revoluzzer?

„Born in the USA“ zeigte schon auf dem Cover Flagge: Stars and
Stripes, dazu Blue Jeans, Boots und Baseball-Cap. Willkommen
im Schlaraffenland. Doch die Songs klärten auf: über die neue
Depression, die Wunden des Vietnam-Krieges, Arbeitslosigkeit
und  die  Not  der  armen  Farmer  des  weiten  Westens.  Seine
Abrechnung ließ keinen aus, weder Eltern, noch Politiker. Und
auch die alten Freunde nicht, die mittlerweile angepasst deren
Plätze übernommen hatten. Amerikas Jugend war begeistert und
zog tausendfach mit Sternenbanner in seine Konzerte, die wie
eine Mischung aus feierlicher Messe und ausgelassener Party
zelebriert  wurden.  Dass  seine  Botschaft  nicht  nur  rein
amerikanisch  war,  bemerkte  man  bei  seinen  weltweiten
Konzerterfolgen.

Diese LP mit allein sieben Single-Hits hat Bruce Springsteen
zum Weltstar gemacht. Und hier – außerhalb der USA – wurde das
Urteil dann auch objektiver. Er ist beides: Patriot und auch
ein wenig Revolutionär, in erster Linie aber Rock‘ n‘ Roller !
Für  seine  eingeschworenen  Fans  ist  es  bis  heute  noch
einfacher:  Bruce  hat  immer  Recht.  Er  ist  „der  Boss“.

Bruce Springsteen on vimeo

Meilensteine  der  Popmusik
(20): Simon & Garfunkel
geschrieben von Klaus Schürholz | 19. Dezember 2013
Der Jahresanfang 1970 brachte ein neues Album der Superlative.
Simon & Garfunkel sollten ihre gemeinsame Erfolgskarriere mit
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„Bridge over troubled water“ krönen – und gleichzeitig auch
beenden.

Die beiden Schulfreunde aus dem New Yorker Stadtteil Queens
machten in den 60-er Jahren den Folkrock weltweit populär. Sie
wurden  zum  erfolgreichsten  Duo  seit  den  legendären  Everly
Brothers. Was die Öffentlichkeit nicht bemerkte: Die Beziehung
der beiden war von Anfang an mit Spannungen belegt. Spätestens
bei der Produktion zu „Bridge over troubled water“ kamen diese
ziemlich heftig zum Ausbruch. Der Kopf der beiden, Songwriter
Paul Simon, packte 1972 über ihre letzte gemeinsame Studio-LP
aus: „Es war kein Spaß damals zusammen zu arbeiten, es war
Knochenarbeit. Art sagte, dass er diese Platte eigentlich gar
nicht machen wollte – ich musste trotzdem da durch, wusste
aber, dass es, nach diesen persönlichen Reibungen, mit uns
einfach nicht mehr weitergehen konnte …“

Während der Aufnahmen war Art Garfunkel schon intensiv mit
seinem Film „Catch 22“ beschäftigt, so dass bei einigen Songs
Paul Simon solo zu hören ist. Ein Simon & Garfunkel-Album
also… und dennoch kein richtiges. Die Trennung war hier schon
eigentlich perfekt, aber der Krach ging trotzdem weiter. Paul
Simon hatte für das Album ein Stück geschrieben mit dem Titel
„Cuba si, Nixon no“. Der damals hochbrisante politische Inhalt
war dem Kollegen Garfunkel zu heiß, er lehnte ab. Die Retour-
Kutsche kam prompt: Einen neu aufgenommenen Bach-Coral, den
Art  Garfunkel  favorisierte,  schmiss  Paul  Simon  aus  der
Produktion. So blieben statt der zwölf vorgesehenen Lieder nur
elf übrig.
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Ein Wunder, dass in diesem Chaos der Animositäten und Intrigen
eine der schönsten und erfolgreichsten LP’s der Pop-Geschichte
entstand. Die Bilanz: Hits wie „The Boxer“, „El condor pasa“,
und „Cecilia“. Weit über 10 Millionen verkaufte LP’s, noch
einmal so viele Singles. Dafür gab es insgesamt 6 Grammys. Das
lag natürlich auch am Titelsong, der damals stündlich in den
US-Radiostationen  zu  hören  war.  Doch  auch  um  diesen
Gesangspart gab es damals Streitigkeiten. Art Garfunkel sollte
ihn übernehmen, wollte erst nicht, sang dann aber trotzdem.
Seltsamerweise so intensiv und so schön, wie wohl vorher und
nachher  nie  wieder.  So  hatte  er  entscheidenden  Anteil  am
weltweiten Erfolg dieses Liedes, das Paul Simon komponiert
hatte. Dieser wiederum gab später zu, wie neidisch er auf
diesen Erfolg seines ehemaligen Partners war. Wenn bei den
wenigen Malen, die Simon & Garfunkel noch live auftraten, „The
bridge“ erklang und Paul Simon den Hauptscheinwerfer verließ,
dann  tobte  das  Volk  zum  Gesang  von  Art  Garfunkel.  Im
Hintergrund wurde Paul dann eifersüchtig: „Das ist mein Lied,
Mann,  vielen  Dank.  Ich  habe  dieses  Lied  geschrieben!“
Spätestens  dann  versteht  man  diesen  kleinen,  und  doch  so
großen  Poeten  Paul  Simon,  der  in  den  Jahren  danach  als
Künstler bewiesen hat, dass Art Garfunkel eigentlich nur die
Nummer  Zwei  war.  Heute,  nach  vielen  Jahren  und  einer
 Versöhnung mit Garfunkel hat Simon schon zugeben müssen, dass
seine Stimme die Höhen von „The bridge“ wohl nicht so sauber
gemeistert hätten wie die von Art Garfunkel.

Paul  Simons  Soloplatten  machten  ihn  später  zu  einem  der
bedeutendsten  Rock-Poeten  seiner  Zeit.  Ein  Amerikaner,  der
seiner  Heimat  in  tiefer  Zuneigung,  doch  teilweise  sehr
kritisch  begleitete.  Zudem  ein  prominenter  Fürsprecher  der
Worldmusic,  dessen  Ruhm  auch  als  70-jähriger  immer  noch
Bestand hat.

Simon & Garfunkel on Dailymotion

_____________________________________________________

http://www.dailymotion.com/video/x3mpo7_simon-and-garfunkel-bridge-over-tro_music


Die vorherigen “Meilensteine”:

Peter Gabriel (1), Creedence Clearwater Revival (2), Elton
John  (3),  The  Mamas  and  the  Papas  (4),  Jim  Croce  (5),
Foreigner (6), Santana (7), Dire Straits (8), Rod Stewart (9),
Pink Floyd (10), Earth, Wind & Fire (11), Joe Cocker (12), U 2
(13), Aretha Franklin (14), Rolling Stones (15), Queen (16),
Diana Ross (17), Neil Diamond (18), Fleetwood Mac (19)

Meilensteine  der  Popmusik
(19): Fleetwood Mac
geschrieben von Klaus Schürholz | 19. Dezember 2013
Die Firma Fleetwood Mac war ein reines Saison-Geschäft. Ihr
Personal  wechselte  ständig,  wie  Baumwollpflücker  in  den
Südstaaten.  Seit  der  Gründung  1967  holten  sich  fast  ein
Dutzend Mitarbeiterinnen und Mitarbeiter den Dienstausweis bei
dieser Firma.

Alles begann in Großbritannien, und am Anfang war der Blues.
Sie schrubbten ihn zuerst bei „John Mayall’s Bluesbreakers“:
John McVie, Mick Fleetwood und nicht zuletzt Peter Green, der
bei den Bluesbreakers immerhin der Nachfolger von Eric Clapton
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war. Doch vom autoritären Bluesmann John Mayall weiß man, dass
er  über  kurz  oder  lang  fast  jeden  seiner  Mitspieler
vergraulte. Die meisten waren sowieso besser als der Meister.
So  entstand  auch  dankenswerterweise  Fleetwood  Mac.  Sie
orientierten sich stark an großen US-Blueslegenden, und waren
schnell die beste und erfolgreichste Bluesband im Land.

Zeitweilig wurden drei Gitarristen beschäftigt, die Klassiker
wie „Black magic woman“, „Man of the world“, „Oh well“ oder
den großen Instrumentalhit „Albatross“ ablieferten. Als der
Gitarrist, Komponist und Kopf der Gruppe Peter Green 1969
ausstieg, endete auch die erste große Karriere von Fleetwood
Mac.  Der  zweite  Gitarrist  Jeremy  Spencer  rückte  nach  und
verpasste der Gruppe eine neue Richtung. Diese ging ganz grob
zum Rock’n’Roll der 50-er zurück. Das wollte aber nun wirklich
keiner  mehr  hören  –  damals,  am  Anfang  der  noch
orientierungslosen 70-er Jahre. Spencer packte seine Gitarre
wieder ein. Das war während einer US-Tournee 1971.

Der  Rest  der  Gruppe  blieb  ganz  einfach  drüben,  und  Mick
Fleetwood  –  nun  der  unumschränkte  Bandboss  –  plante  den
Neuaufbau.  Fest  integriert  war  mittlerweile  John  McVie’s
Ehefrau Christine, die als Christine Perfect mit ihrer Band
„Chicken Shack“ auch schon eine respektable Karriere vorweisen
konnte. Dazu gesellte sich der eine oder andere amerikanische
Musiker,  wie  zum  Beispiel  Bob  Welch.  Open  House  also  bei
Fleetwood Mac, und genauso hörten sich auch ihre Platten an.
Ein  Durcheinander  von  verschiedenen  Musikstilen,  lieblos
produziert, ohne den richtigen Druck.

Der  renommierte  Produzent  Keith  Olsen  konnte  schließlich
helfen.  Er  brachte  die  Gruppe  mit  dem  kalifornischen  Duo
Stevie  Nicks  und  Lindsey  Buckingham  zusammen.  Dieses
Liebespaar ließ es endlich knistern, im Studio und auf der
Bühne. Die jungen US-Fans hielten Fleetwood Mac schon längst
für eine einheimische Band, und irgendwie waren sie es ja auch
mittlerweile. Zumal sich der Songwriter Lindsey Buckingham zum
„künstlerischen Leiter“ durchgeboxt hatte. Er formte aus der



ehemalig  britischen  Bluesband  eine  stramme,  amerikanische
Westcoastband.

Schon die erste LP in neuer Besetzung wurde ein Renner und
bekam  Platin.  Doch  Erfolg  und  ständiges  Beisammensein  auf
Tourneen  hatten  einen  katastrophalen  Einfluss  auf  das
Privatleben der Bandmitglieder. Lindsey und Stevie trennten
sich nach immerhin acht Jahren, und auch das Ehepaar McVie
reichte die Scheidung ein. Die Presse war voll mit Andeutungen
und Vermutungen, wer es mit wem trieb bei der Firma Fleetwood
Mac. Das Spektrum reichte von berühmten Rockkollegen bis zum
Beleuchter.  In  diesem  Gerüchtesumpf  entstand  eine  der
erfolgreichsten LPs der Rock-Geschichte: ‚Rumours‘ (Gerüchte).
„Es war eine Art Extrakt aus den Tagebüchern unseres damaligen
Lebens“, beschrieb John McVie später diese Arbeit. Die Platte
des Jahres 1977 belegte 31 Wochen die Spitze der US-LP-Charts
und  lieferte  vier  Top-Hits:  „Go  your  own  way“,  „Dreams“,
„Don’t stop“ und „You make loving fun“. Fünf Grammys waren
fast  selbstverständlich,  und  dazu  eine  Monster-Welttournee,
die  alles  zuvor  Gebotene  in  den  Schatten  stellte.  In  der
theatralischen Aufführung waren die herbe Schönheit Christine
McVie und die elfenhafte Stevie Nicks eindeutig Mittelpunkt.

Dieser  Kraftakt  der  70-er  ließ  sich  nie  mehr  auch  nur
annähernd  wiederholen.  Der  überwältigende  Erfolg  gab  den
einzelnen „Mac’s“ aber Zeit, Freiraum und die nötigen Dollars
für  die  jeweiligen  Solo-Projekte.  Mit  über  40  Millionen
verkaufter Exemplare von „Rumors“ konnte man sich langsam auf
den  Ruhestand  vorbereiten.  Und  schließlich  warteten  wieder
neue Mitarbeiter auf eine vorübergehende Anstellung bei der
berühmten Firma Fleetwood Mac.

Fleetwood Mac on youtube



Meilensteine  der  Popmusik
(18): Neil Diamond
geschrieben von Klaus Schürholz | 19. Dezember 2013
„Schulterlanges  Haar,  perlenbestickte  Jeans-Kombination,
überbreiter, mit silbernen Nägeln beschlagener Gürtel – so
stand er vor seiner Gemeinde: der Meister. Davor ein Publikum,
das ihm reihenweise wie überreife Pflaumen vor die Füße fiel.“
So sah es damals eine amerikanische Künstlerzeitschrift.

Damals, das war der August 1972 in Los Angeles, Kalifornien.
An insgesamt zehn schwülen Sommerabenden im legendären „Greek
Theatre“ erlebten tausende von Fans eine Show, die vieles
bisher Gesehene und Erlebte in den Schatten stellte. Alle
Abende waren komplett ausverkauft, und sie halfen, dass Neil
Diamond zu einem Superstar der 70-er wurde. Sein Livealbum
„Hot August Night“, stand über ein halbes Jahr an der Spitze
der US-Charts, damals ein neuer Rekord.

Bei den meisten Open-Air-Konzerten stellte sich bis zu diesem
Meilenstein nur eine wichtige Frage: ist es auch wirklich laut
genug? Gerade mal eine Handvoll Tonmeister beschäftigte sich
zu  dieser  Zeit  professionell  damit,  das  gesamte  Klangbild
einer  Gruppe  einigermaßen  transparent  abzumischen.
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„Soundmixing“ nannte man diese Innovation. Und man bekam auch
schon ein erstes Gespür für Showeffekte – mal heller, mal
dunkler, je nach Song auch ein paar farbige Spots. Dazu ganz
gern  trübe  Nebelschwaden  aus  einer  scheppernden
Trockeneismaschine.  Künstler  in  karierten  Baumwollhemden,
Gitarre  klimpernd  vor  400.000  bedröhnten  Hippies  auf  der
Matschwiese von Woodstock – das war einmal. Die Leute wollten
nunmehr etwas sehen für ihr Geld.

Ein  Pop-Konzert  wie  eine  Broadway-Show.  Vorhang  auf  zum
„Opening“. Auf der Bühne exzellente Musiker in klassischer
Rock-Besetzung,  ein  Chor,  dazu  als  Begleitung  ein  richtig
großes Orchester, sogar mit Streichern. Der Star des Abends
musste  ein  Entertainer  sein,  der  nicht  nur  singen  kann,
sondern  der  auch  „Theater  spielt“;  der  mit  dem  Publikum
spricht, sich völlig verausgabt, schweißnass bis zum großen
Finale. Die Dramaturgie musste stimmen. Genau so sollte es
geschehen, damals in L.A. Eineinhalb Stunden bot Neil Diamond
alles, was er so drauf hatte. Die lauten und die leisen Töne,
eine Mischung aus Prediger und Paradiesvogel. Die Bühne war
vollgestopft  mit  Musikern  und  Technik,  die  allesamt  einen
Sound  ablieferten,  der  teilweise  die  Studioproduktionen
übertraf. Ob der Künstler wohl damals ahnte, dass dieses hier
schon der absolute Höhepunkt seiner Karriere war? Wohl kaum,
denn der ehemalige Biologie- und Chemiestudent war zeitlebens
auf der Suche nach Anerkennung.

Es  begann  in  der  Kindheit.  Bedingt  durch  häufigen
Schulwechsel, war der kleine Neil gezwungen, sich immer wieder
vor neuen Mitschülern zu beweisen. In Brooklyn brauchte man
dazu  entweder  ein  Messer  in  der  Tasche,  oder  ein
außerordentliches Talent. Die Gitarre beförderte dieses Talent
zu Tage. Die ersten Songs bekamen die Schüler der Erasmus-
High-School zu hören. Spätestens auf der Uni kam dann die
Überlegung, ob ein Leben als Mediziner Dr. Diamond in der
Vorstadt Anerkennung genug böte. Ein klares „nein“ war die
Antwort, und die Show-Branche damit der einzige Ausweg. Für



schlappe  35  Dollar  erwarb  Neil  Diamond  ein  altes  Piano,
mietete sich einen Probenraum, und komponierte, was das Zeug
hielt.  Einige  Musikverlage  zeigten  sogar  Interesse,  und
kauften seine Songs für ihre Künstler. Selbst auftreten und
singen durfte er nur am Abend in den Clubs und Cafés von
Greenwich Village. Eine Dame namens Ellie Greenwich und ihr
Gatte  Jeff  Barry,  ein  damals  sehr  erfolgreiches
Autorengespann, sie entdeckten den jungen Neil Diamond, ohne
zu wissen, was für eine Konkurrenz sie sich da heranzüchteten.
Schon nach kurzer Zeit bekam er Anerkennung als Komponist.
„I´m a believer“, das er für the Monkees schrieb, wurde ein
Welthit. Über Nacht wurde Neil Diamond zum Geheimtipp und
wenig später selbst zum Star. Es war die Stunde der Singer-
Songwriter, Selfmademen, die alle Fäden in einer Hand hielten.

Zwischendurch  flippte  er  regelmäßig  aus,  der  mittlerweile
große Künstler. Er suchte immer wieder nach Fluchtwegen aus
diesem Popzirkus, immer auf der Suche nach Größerem, weit weg
vom  schnöden  Tingeltangel.  Als  er  nach  seinen  heißen
Augustnächten  im  „Greek  Theatre“  von  L.A.  bei  einem
Plattenriesen  für  5  Millionen  Dollar  einen  Plattenvertrag
unterschrieb, war er für einen Moment der absolute König der
Popmusik. Doch was tut dieses Genie? Es nimmt für ein Jahr
klassischen Klavierunterricht. „Ich träume nicht davon, George
Gershwin zu sein; ich denke eher an Beethoven, soviel glaube
ich nämlich musikalisch leisten zu können“. Da hatte er sich
aber sehr weit aus dem Fenster gelehnt…zu weit. Sein erstes
Großprojekt  in  dieser  Richtung,  einen  Filmsoundtrack,
bezeichnete  die  Kritik  als  „ungenießbare  Moviebrühe“.

Und dann noch sein Debüt als Filmstar, 1980 in „The Jazz-
Singers“ – die Kritiker kugelten sich vor Lachen; obwohl diese
Reaktion im Nachhinein wirklich stark überzogen war. Der immer
leicht blasiert und arrogant wirkende Neil Diamond hatte im
Feuilleton  wenig  Freunde.  Ergebnis:  die  Orientierung  war
endgültig  futsch,  die  vernachlässigte  Plattenkarriere  schon
längst im Eimer.



Was bleibt ist die Gitarre und das Meer von Fans – Fans, die
Neil Diamond bis heute die Treue halten. Nur sie allein haben
ihn zu einem der begehrtesten Livekünstler und Entertainer
gemacht. Sie rufen ihm zu: „Hey, Du bist nicht Mozart und
nicht Bogart. Du bist Neil Diamond – einzigartig… komm‘, spiel
uns einen deiner schönsten Songs“.

Neil Diamond on dailymotion

Meilensteine  der  Popmusik
(17): Diana Ross
geschrieben von Klaus Schürholz | 19. Dezember 2013
„Ob nun sexy, damenhaft, verspielt, Soul oder Blues – Dianas
Anziehungskraft  überbrückt  Generationen,  und  die
verschiedensten  musikalischen  Geschmäcker.“  So  schrieben  es
Musikkritiker, und Diana Ross ist schon immer ein Liebling der
Fachpresse gewesen. Vor allen Dingen, wenn man die Damen und
Herren  zu  ihren  pompösen  und  aufwendigen  Galavorstellungen
einlud. Da konnte man immer wieder gerne am Champagnerkorken
schnuppern. Aber so verlor Lady Diana auch immer mehr den
Kontakt zur Basis, zu all den Fans, die sich ihre Flitter-
Flatter-Konzerte nicht mehr leisten konnten. An den Hitparaden
sollte sie es erkennen. Dort ging es abwärts mit Diana Ross,
in der zweiten Hälfte der 70-er Jahre.
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In solch brenzligen Situationen war es
schon  immer  ratsam,  sich  in  der
aktuellen  Szene  umzuschauen.  Das
heißeste Produktions- und Autoren-Team
des Jahre 1980 hieß zweifellos „Chic-
Productions“.  Die  Macher:  Bernard
Edwards und Nile Rodgers. Mit ihrer
Gruppe  „Chic“  und  ähnlichen
Produktionen  für  andere  Künstler
räumten sie damals in den Discotheken

der Welt ab.

Die mittlerweile 36-jährige Diana Ross entschloss sich, noch
einmal  auf  die  Kids  zuzugehen  und  engagierte  Edwards  und
Rodgers, für sie eine LP zu schreiben und zu produzieren. Vom
Ergebnis der fertigen Produktion war die Grand-Dame allerdings
überhaupt nicht angetan. Sie fühlte sich wie ein Gaststar auf
einem neuen „Chic“-Album. Sie schickte die fertigen Bänder an
die  Produzenten  zurück,  mit  genauen  Anweisungen,  wie  die
einzelnen Songs neu abgemischt werden sollten. Nun aber waren
die beiden Produzenten sauer. Der Form halber machten sie
kleine, kaum hörbare Veränderungen, und das Ganze ging zurück,
mit der wohl nicht ganz ernst gemeinten Bemerkung, falls es
der Künstlerin immer noch nicht gefallen sollte, könne sie das
Ganze  doch  einfach  selbst  abmischen.  Edwards  und  Rodgers
lachten sich eins. Das sollte ihnen aber schnell vergehen.

Frau Ross schnappte sich nämlich einen Produktionsassistenten
und nahm sich Titel für Titel selbst vor, bis ihr Stimmchen
nicht mehr im Hintergrund trällerte, sondern ganz weit vorn.
Das ganze Album nannte sie schlicht „Diana“ und es wurde,
überaus mutig, mitten in das Sommerloch 1980 geworfen.

Bernard Edwards und Nile Rodgers, die gehörnten Produzenten,
waren  schockiert.  So  etwas  war  ihnen  noch  nie  passiert.
Stocksauer und wütend riefen sie beim Plattenboss von Motown
Berry  Gordy  an.  Der  konnte  sie  nach  langem  Hin  und  Her
beruhigen, riet den beiden, sich die Platte doch erst einmal
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anzuhören, sie sei riesig geworden. Diesen Eindruck hatten
auch die Fans. Es wurde das erfolgreichste Solo-Album für
Diana Ross überhaupt. Und mit der Single „Upside down“ hatte
sie  auch  mal  wieder  einen  Welthit,  der  bis  heute  zu  den
absoluten Disco-Knüllern gehört.

So konnte man den ganzen Wirbel hinter den Kulissen schnell
vergessen, denn Diana Ross war ihrem Prinzip treu geblieben:
„Bevor ich überhaupt irgendeinen Song singe, muss ich mich
total mit ihm identifizieren. Erst wenn ich voll zufrieden
bin, entsteht dann diese Kommunikation mit dem Publikum. Erst
dann bekommen die Leute, was sie letztendlich wollen …“

Diana Ross on dailymotion

___________________________________________

Die bisherigen “Meilensteine”:

Peter Gabriel (1), Creedence Clearwater Revival (2), Elton
John  (3),  The  Mamas  and  the  Papas  (4),  Jim  Croce  (5),
Foreigner (6), Santana (7), Dire Straits (8), Rod Stewart (9),
Pink Floyd (10), Earth, Wind & Fire (11), Joe Cocker (12), U 2
(13), Aretha Franklin (14), Rolling Stones (15), Queen (16)

Meilensteine  der  Popmusik
(16): Queen
geschrieben von Klaus Schürholz | 19. Dezember 2013
Klamauk, Anarchie, Chaos und Witz – das waren die üblichen
Ingredienzien für einen Film der legendären US-Komiker „The
Marx Brothers“ aus den 30ern. Er gehört bis heute zu den
großen Lachorgien der Filmgeschichte. Den Titel dieses Films
lieh sich eine britische Rockgruppe 40 Jahre später (1975) für
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ihre damals aktuelle LP aus: „A night at the opera“. Die
Gruppe nannte sich respektlos Queen – und hatte nicht einmal
fünf Jahre Karriere auf dem Buckel.

Von  den  Fans  wurde  sie  gerade
als neue britische Rockhoffnung
gefeiert,  da  hatte  sie  die
professionellen  Musikkritiker
auch schon ins Visier genommen.
Man konstatierte u.a.: Die Band
hat  zu  viel  Kopf  –  zu  wenig
Bauch. Immerhin konnte Gitarrist
Brian May einen Doktortitel in
Astronomie  vorweisen,  Drummer
Roger  Taylor  einen  solchen  in
Biologie. Sänger Freddie Mercury

hatte  Grafik  und  Design  studiert  und  mit  Auszeichnung
abgeschlossen. Das war den Rock-Fachleuten einfach zu viel
Intelligenz auf einmal. Musikalisch sprach man sogar von einer
billigen Led-Zeppelin-Kopie. Und man schoss sich auf den Kopf
der Gruppe ein: Sänger Freddie Mercury wurde als homophile
Rock-Diva bespöttelt. Dass sie damals über einen der besten
britischen Rocksänger herfielen, merkten viele erst später.

Queen  war  zwar  die  Band,  aber  zwei  Bandmitglieder  ragten
dennoch heraus. Zum einen der Gitarrist Brian May, der mit
seiner  Gitarre  alle  Stimmungen  abbilden  konnte,  von  wild
kreischend bis zärtlich flüsternd. Und Freddie Mercury, der
mit  seinen  Stimmen-Collagen  die  gesamte  Produktion  von  „A
night at the opera“ geradezu vollständig einnahm. Bis zu 180
Mal vervielfältigte er seine Stimme im „Overdub“-Verfahren,
eine  aufwendige  und  zeitraubende  Geschichte,  für  die  ein
neuzeitlicher Computer in der Gegenwart nur wenige Minuten
benötigen würde.

Der Spagat zwischen Klassik und Rock schien bei „A night at
the opera““ zum ersten Mal so richtig geglückt. „U“ und „E“
gaben sich die Hand. Vor allen Dingen der letzte Song der LP,
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das  sechs  Minuten  lange  „Bohemian  Rhapsody“,  wurde  zum
Höhepunkt  dieses  Rocktheaters.  Das  erkannten  Band  und
Plattenbosse schon frühzeitig; doch wer sollte diese (über-
)lange Single im Radio spielen? Und wie und wo konnte man
diesen Titel eventuell kürzen? Natürlich konnte und wollte man
das Werk nicht beschneiden. Also wurde „Bo Rhap“ (so nannte es
die Band kurz) dann doch in Originallänge veröffentlicht. Das
Ganze mit einem riesigen PR-Aufwand. Dazu gehörte u.a. ein
Promotionfilmchen, der das Zeitalter der Videoclips um ein
paar  Jahre  vorwegnahm.  Es  war  ein  Rockklassiker  für  die
Ewigkeit entstanden.

Das  Gesamtergebnis  war  überwältigend  und  bedeutete  den
endgültigen  Startpunkt  der  Welt-Karriere  für  Queen.  Der
elegante, pompöse und dramatische „Opernabend“ machte zudem
Freddie  Mercury  zur  neuen  Kult-Figur,  und  für  seine  Fans
letztlich unsterblich.

QUEEN auf youtube

Meilensteine  der  Popmusik
(15): The Rolling Stones
geschrieben von Klaus Schürholz | 19. Dezember 2013
Nur wenige Bands haben ihre Gefühle so offen bloßgelegt, waren
so widerspenstig, und doch so ehrlich wie die Rolling Stones.
Für sie gab es keine Tabuzonen. Den Grundsatz, nur nichts
Persönliches in die Pop-Musik einzubringen, warfen sie einfach
über den Haufen. Seit nunmehr 50 Jahren auf der Bühne und bis
heute: „shocking“ um (fast) jeden Preis.
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Im April 1966 mussten die Feministinnen daran glauben. Die
Aussagen  des  Albums  „Aftermath“  trieben  die  engagierte
Weiblichkeit  zur  Weißglut.  Auf  einen  Punkt:  Männer  sind
Männer, und Frauen sind Sex-Objekte. Alles „under my thumb“,
unter meinen männlichen Daumen…

Die  Stones  als  chauvinistische  Frauenhasser?  Der  hämische,
rachsüchtige Tonfall ist laut Mick Jagger ganz und gar nicht
politisch gemeint. Das ist nur die Art, wie die Stones über
die  Sachen  reden,  die  sie  beschäftigen.  Wer  so  die  Texte
Stones-mäßig  interpretierte,  der  begriff  schnell,  dass  die
Feministinnen nur oberflächlich zugehört hatten – ja, sogar
den Fünf eigentlich hätten dankbar sein müssen. Ihr Angriff
richtete sich nämlich gegen die hirnlosen Miezen, die wie
Katzen  schnurren.  Gegen  den  modischen  Disco-Darling,  die
neurotischen, reichen Töchter.

Die  Beatles  saßen  zur  gleichen  Zeit  (1966)  im  Studio  und
spielten ihre neue Single „Paperback Writer“ ein. Mitten in
den Aufnahmen schickten sie ihren Road-Manager los um die neue
Stones-LP zu kaufen, die sie dann gemeinsam durchhörten. Man
witterte  die  mächtig  heraufziehende  Konkurrenz.  Für  viele
Fachleute war „Aftermath“ die Antwort auf die damals aktuelle
Beatles-LP „Rubber Soul“. Doch die Stimmungen dieser beiden
Platten trennten Welten.

Die  Rolling  Stones  hatten  einen  neuen  sozialkritischen
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Höhepunkt erreicht. Zwei aufreibende US-Tourneen hatten ihr
Amerika-Bild gründlich verändert. Aus dem riesigen, einsamen
Land  wurde  ein  Chrom-  und  Drogen-Dschungel.  Trotzdem
produzierten  sie  weiter  in  Hollywood,  entdeckten  die
technischen  Möglichkeiten  der  dortigen  Studios.

„Aftermath“ brachte nicht nur zum ersten Mal ausschließlich
Songmaterial von Mick Jagger und Keith Richards, sondern war
auch  –  man  höre  und  staune  –  ihre  erste  Stereo-Platte.
Vielleicht der wirkliche Startpunkt einer Weltkarriere, die
bis  heute  anhält.  Der  musikalische  Durchbruch  für  die
Stones kam mit großer Bandbreite: das zarte „Lady Jane“, das
düstere „Mother´s little helper“, das hymnische „Out of time“,
oder auch die modische Sitar auf „Paint it black“ (nur auf US-
Album) – die damals übermächtigen Beatles hatten endlich einen
gleichwertigen Gegenpart gefunden.

The Rolling Stones on youtube

_______________________________________________________

Die bisherigen “Meilensteine”:

Peter Gabriel (1), Creedence Clearwater Revival (2), Elton
John  (3),  The  Mamas  and  the  Papas  (4),  Jim  Croce  (5),
Foreigner (6), Santana (7), Dire Straits (8), Rod Stewart (9),
Pink Floyd (10), Earth, Wind & Fire (11), Joe Cocker (12), U 2
(13), Aretha Franklin (14)

Sie  waren  eigentlich  schon
immer  da:  Ein  halbes
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Jahrhundert „Stones“
geschrieben von Rudi Bernhardt | 19. Dezember 2013
Ja,  sie  waren  eigentlich  schon  immer  da,  sie  waren  das
musikalische Inventar ganzer Generationen, sie oder eigentlich
wohl mehr ihre anhängenden Fans, ihre Follower durch die sich
wandelnden Zeiten, begingen schon zahllose Jubiläen und heute
haben wir wieder eines, an das wir uns erinnern: Heute, genau
vor 50 Jahren, traten „The Rollin‘ Stones“ (damals noch ohne
„g“) zum ersten Mal öffentlich unter diesem Namen auf – im
Marquee-Club in London.

Bei  realistischer  Rückschau  wurde  die  Premiere  von  Mick
Jagger, Keith Richards, Brian Jones, Dick Taylor, Ian Stewart
und Tony Chapman ganz und gar nicht mit huldvollem Staunen
aufgenommen, ja sogar Buh-Rufe sollen vernommen worden sein.
Das  Publikum,  das  noch  nicht  ahnen  konnte,  gerade  einem
Jahrhundert-Ereignis  beizuwohnen,  hätte  lieber  mehr
lupenreinen Blues zu sich genommen, wie ihn Alexis Korner, der
eigentlich der Star des Abends sein sollte, von sich gab – und
sie riefen nach dieser Musik. Hingegen fand Keith Richards in
verklärender Erinnerung , dass die junge Truppe ganz prima
aufgenommen worden war – so jedenfalls berichtete er es mal
autobiografisch.

Nun haben schon viele sich über die „Stones“ ausgelassen,
haben in den zurückliegenden 50 Jahren mannigfaltige Details
beleuchtet,  die  sie  fachmännisch  und  –fraulich  aus  ebenso
mannigfaltigen  Blickwinkeln  betrachtet  hatten.  Ich  mag
eigentlich nur so ein bisschen damaligen Zeitgeist spiegeln,
in meinen Erinnerungen baden und erzählen, dass es uns dann
und  wann  ähnlich  ging,  den  „Stones“  und  mir  (und  vielen,
vielen  anderen),  obwohl  gutes  Essen  und  eine  lebenslange
Abstinenz von härteren Drugs mein Gesicht nicht so plastisch
plissierten  wie  das  von  Keith  Richards,  dessen  Neigung,
gemeinsam  mit  seinem  Kumpel  Mick  Jagger  zur  absoluten
Dauerwurst des Rock werden zu wollen, mich hoffen macht, noch
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ein paar Jährchen durchhalten zu können, mit dem Rhythmus der
„Stones“.

Diese  und  einige  andere
Stones-Platten  gehören  in
jede  vernünftige  Sammlung.
(Foto: Bernd Berke)

Es ist eigentlich gleichgültig, was mir ins Gehör gelangt, ob
„Jumpin‘ Jack Flash“ oder „As Tears go by“, ob „Little Red
Rooster“  oder  „Get  off  of  my  Cloud“  und  natürlich
„Satisfaction“  –  in  mir  nährt  sich  immer  mal  wieder  der
Verdacht, dass ich jeden Titel, den sie je eingespielt haben,
zumindest  erkenne,  vielleicht  sogar  kenne.  Dabei  sind  sie
alle, und damit sei von mir Laien eine jede der zahlreichen
„Stones“-Formationen gemeint, die Hinterhof-Combo geblieben,
die sie einst waren, die einhämmernde Truppe, die, von Mick
Jaggers Rumpelstilzchen-Hüpfen angetrieben, selbst meine Füße
zum Wippen zwingen und die bisweilen auch mal die Töne trifft,
die gemeint waren, als sie den Song schufen.

Gern erinnere ich mich an eine Skizze, die ein wesentlich
kundigerer Mensch als ich verbalisiert hat, an dessen Namen
ich mich aber nicht erinnern kann. Er beschrieb Keith Richards
als die heimliche Seele der „Stones“, dessen Spiel erstaunlich
viel Ännäherung an die gewünschte Melodie schaffe. Es fehlte
ihnen  vom  ersten  Tag  an  die  filigrane  Experimentierfreude
ihrer  Kurz-Zeitgenossen,  der  „Beatles“,  was  sie  aber
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keineswegs zu den viel beschriebenen Gegnern machte, die eine
gern  gepflegte  Fama  sich  bastelte.  Die  Musiker  tauschten
(gegen Geld, versteht sich) dann und wann sogar hitverdächtige
Titel untereinander.

Ich vermute, dass es diese urwüchsige Authentizität ist, die
sie  so  überlebensfähig  im  schnellebigsten  Metier  überhaupt
macht. Die alten Herren liefern über Jahre hinweg aufregende
Bühnenshows  ab  und  entlocken  den  Kehlen  ihres  stets
gemischtaltrigen  Publikums  immer  wieder  jauchzende
Begeisterung,  mögen  die  Stücke  auch  noch  so  tradiert
erscheinen.  Die  Eltern  hörten  sie  in  jungen  Jahren,  die
Kindern hörten sie, inzwischen auch die Enkel. Das Entzücken
kennt keine Altersbeschränkung. Von so manchem Vater, der mit
Tochter und deren aktuellem Freund einen Auftritt der „Stones“
besuchte, hörte ich, dass seine tuschelnd geäußerte Frage vor
der Ticket-Kontrolle gelautet habe: „Wo kriege ich denn hier
noch einen Joint her?“ Wollte vorglühen, ehe er textsicher
jedes Lied in tontreffender „Stone“-Manier mitsingt.

Ja,  sie  waren  eigentlich  immer  da.  Es  fällt  schwer,  sich
Zeiten vorzustellen, da es keine „Stones“ mehr auf der Bühne
geben  könnte,  da  die  beiden  ewigen  Frontmänner  ihre
zerschlissenen Antlitze nicht mehr ans Mikrofon halten und aus
Leibeskräften „Satisfaction“ brüllen.

Es war schon ein besonderer Tag, der vor 50 Jahren, als der
unaufhaltsame  Aufstieg  der  „Stones“  begann  und  in  einen
anscheinend unendlichen Gipfelaufenthalt mündete.

Meilensteine  der  Popmusik

https://www.revierpassagen.de/10148/meilensteine-der-popmusik-14-aretha-franklin/20120702_1652


(14): Aretha Franklin
geschrieben von Klaus Schürholz | 19. Dezember 2013
„Ein Song muss davon handeln, was man selbst erlebt hat oder
auch noch erleben könnte. Nur dann ist er gut. Wenn mir etwas
fremd ist, dann kann ich gar nichts hineinlegen, denn Soul
bedeutet  ja  Leben  –  Leben,  wie  es  wirklich  ist“.  Aretha
Franklin sagte es mit ganz schlichten Worten.

Das wirkliche Leben hat natürlich noch viele andere Gesichter.
Der reiche Farmbesitzer aus den Südstaaten sah es anders als
seine schwarzen Baumwollpflücker mit einem 14-Stunden-Tag. Die
Villa  im  kalifornischen  Malibu  mit  Meerblick  bietet  eine
andere Aussicht als das Ghetto am Rande von Detroit-City. Dort
wuchs sie auf, die kleine Aretha mit ihren vier Geschwistern,
und gehörte schon zu den Privilegierten. Papa war nämlich C.
L. Franklin, ein überregional bekannter Prediger mit einem
berühmten Gospel-Chor. Töchterchen Aretha durfte schon früh
mitmachen,  und  erfuhr  so,  wie  man  sich  das   Leben  als
Schwarzer  vorzustellen  hat:  fromm  und  gottesfürchtig.  Dass
sich bei der Gospelmusik besonders bei jüngeren Leuten auch
andere  Gefühle  regen,  davon  wollten  konservative  Baptisten
allerdings  nichts  wissen.  Kirchenmusik  zum  Lob  Gottes  und
nicht für Hitparaden und Tanzschuppen.
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Der weißen Musik-Mafia war das gerade recht. Sie hatte sich
schon  jahrzehntelang  bei  schwarzer  Musik  bedient.  Dixie,
Swing, Rhythm & Blues – alles wurde abgeguckt, glattgebügelt,
und mit weißen Topstars wurde aus der „Negermusik“ der eine
oder andere Tagesschlager. Doch spätestens seit James Dean und
Elvis der weißen Jugend klipp und klar gezeigt hatten, wo’s
lang geht, brodelte es auch unter den jungen Schwarzen. Einige
von ihnen, die es unter großen Schwierigkeiten versucht hatten
in  die  fast  ausschließlich  weiße  Musikwelt  einzudringen,
gingen bei den Franklins ein und aus: Sam Cook und Mahalia
Jackson  zum  Beispiel.  Sie  machten  der  18-jährigen  Aretha
Franklin Mut und schufen die Verbindung zu einer Plattenfirma.

Dort saß schon damals so etwas wie eine graue Eminenz: John
Hammond. In einer langen Karriere war er Entdecker von Billy
Holliday, Bob Dylan, oder auch später von Bruce Springsteen.
Mit Aretha Franklin sollte Mr. Hammond nicht so viel Glück
haben. Denn ihre Produzenten zwängten sie in ein süßliches
Big-Band-Kostüm. Nichts für die schwarze Seele, die gewohnt
war, mit ihren vier Oktaven mal kernig aufzuschreien. Das
erlaubten sich zwischenzeitlich schon andere Kollegen wie Otis
Redding, Wilson Pickett, oder auch James Brown; so intensiv
und auch aggressiv, dass die Seele anfing zu kochen, und den
Weißen Angst und Bange wurde.

Atlantic hieß die größte Plattenfirma, die den Mut hatte, all´
das rauszulassen, was Schwarze wirklich fühlten. Dort bekam
Aretha  Franklin  nun  auch  eine  Chance.  In  einem  Studio  in
Manhattan setzte man sie an ein Klavier und sagte: „Mädchen,
nun sing mal wie damals in der Kirche“. ‚I never loved a man‘,
so hießen LP und Single, und machten Aretha Franklin auf einen

Schlag zur ‚Queen of Soul‘. Obwohl viele Sängerinnen diesen
oder ähnliche Titel immer mal wieder für sich beanspruchten,
nur Aretha Franklin ist es für viele bis auf den heutigen Tag
geblieben. Zurückzuführen sicherlich auch auf ihren größten
Hit, den Otis Redding für sie schrieb. In zweieinhalb Minuten
gab sie der farbigen Jugend Amerikas das zurück, auf was die



meisten ihrer Vorfahren verzichten mussten: Selbstwertgefühl,
Anerkennung, Menschenwürde und Stolz – ein Leben mit Soul und
‚Respect‘.

ARETHA FRANKLIN on Dailymotion

____________________________________

Die bisherigen „Meilensteine“:

Peter Gabriel (1), Creedence Clearwater Revival (2), Elton
John  (3),  The  Mamas  and  the  Papas  (4),  Jim  Croce  (5),
Foreigner (6), Santana (7), Dire Straits (8), Rod Stewart (9),
Pink Floyd (10), Earth, Wind & Fire (11), Joe Cocker (12), U 2
(13)

 

Ein  ziemlich  persönlicher
Glückwunsch  nachträglich:
Paul McCartney wurde 70
geschrieben von Rudi Bernhardt | 19. Dezember 2013
Da  anscheinend  niemand  ein  paar  Wörter  darüber  verlieren
möchte, dass Sir Paul McCartney würdevoll das 70. Lebensjahr
vollendet hat (dachte, da würden sich rudelweise die Erinnerer
drauf stürzen), will ich einige Minuten des Tages danach dazu
nutzen,  dem  Paule  einige  Zeilen  zu  widmen,  weil  er  stark
mitgeholfen hat, meinen Lebensrhythmus zu schlagen, den Beat
meiner  jeweiligen  Abschnitte  zu  bestimmen,  ihnen  lustvoll,
nachdenklich oder offensiv den Takt zu geben.

Die ersten Kontakte mit den vier Herren, die sich in Liverpool
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einst  zur  später  erfolgsreichsten  Musikgruppe  aller  Zeiten
zusammenschlossen, krähte mir ein handliches Transistorradio
unter der Bettdecke ins Ohr. Ich wusste zwar nicht, wer da
spielte und sang, mir fiel nur auf, dass da etwas mehr sein
musste als dieses einsilbige „Yeah, Yeah, Yeah“ und erstmal
recht sonorer Schlagzeughintergrund. Also hörte ich genauer
hin, nachdem ich mich am nächsten Tage auf dem Schulhof danach
erkundigte, wer das denn sei und erfuhr, dass diese Gruppe
„Beatles“  hieß,  wenn  der  Name  im  Transistorradio  genannt
wurde.

Mit Hilfe des Zufalls
arrangierte Begegnung
der  Genies.  (Foto:
Bernd  Berke)

Einige Zeit, viele Erfolge dieser vier Herren aus Liverpool
später saß ich mit meinem Freund Willi Winkelmann in dessen
Zimmer  und  hörte  andächtig  bis  sprachlos  „Revolver“  und
alsbald auch „Sgt. Pepper‘s Lonely Hearts Club Band“ rauf und
runter, bis ich mit den Texten eins war. Um bald darauf das
jähe Ende der Formation meiner Jugend mitgeteilt zu bekommen.

Und weiter ging Paul mit mir, machte mich wie viele andere
immer wieder auf sich und seine Musik aufmerksam, erinnerte
mich und viele andere immer wieder daran, dass er und John
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Lennon  eine  ganze  Epoche  inspiriert  hatten.  „Tug  of  War“
beispielsweise zerrte meine latente Abneigung gegen manches
Zeitgeistgeplärre (ich nehme da noch viele andere, stets gute
Musikanten  aus)  fort  und  weckte  wieder  auf,  dass  ich
genießerisch  wahrnahm:  Ja,  die  Alten  können  es  noch.

Was einen wie Paul McCartney für mich so wesentlich machte,
war das Vermögen dieses Musikers, immer mal wieder etwas zu
veröffentlichen, was lang wirkte und noch länger in Erinnerung
blieb. Für seinen Freund John Lennon gilt im Übrigen dasselbe.
50 Jahre musizierte er immer wieder solch großartige Klänge,
dass ich begeistert hinhören mochte und mir bisweilen kaufte,
damit ich noch häufiger hinhören konnte.

Dieser  Teil  der  Begleitmusik  meines  Lebens  war  und  ist
prägend, ebenso wie Bach, Beethoven, Mahler, Charly Parker
oder John Coltrane. Deshalb mag ich ihm auf diesem Wege zum
70.  Geburtstag  gratulieren.  Wir  hatten  eben  geile  Zeiten
zusammen, Paul!

„Noh all dänne Jahre“ – das
Abschlußkonzert  der
Ruhrfestspiele mit BAP
geschrieben von Britta Langhoff | 19. Dezember 2013

Das war ja mal ein Open Air, wie es im Buche
steht. Es regnete, ach was, es schüttete in
Recklinghausen  wie  aus  Kübeln  beim
Abschlußkonzert  der  Ruhrfestspiele.  Trotzdem
kann man nicht sagen, dass das Konzert ins
Wasser gefallen wäre. Der guten Laune der gut
5000 Besucher des BAP-Konzerts tat das Wetter
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und die verschlammte Konzertwiese keinen Abbruch. „Gibt ja
schließlich kein schlecht‘ Wetter…“ mit dieser Mütter-Weisheit
eröffnete Wolfgang Niedecken – auf die Minute pünktlich wie
immer – den Abend.

Zwei Stunden lang (mehr war städtischer Vorgaben wegen nicht
drin)  rockten  die  fünf  BAP-Musiker,  verstärkt  von  der
großartigen Geigerin Anne de Wolff, den Hügel. „Sonx“ aus dem
sehr gelungenen, neuen Album „Halv su wild“, das textlich und
musikalisch ausgefeilt an frühere Zeiten der Band anknüpft,
wechselten sich ab mit den bewährten Gassenhauern. Wenngleich
diese Stücke seit einigen Jahren neu arrangiert daherkommen,
waren es erwartungsgemäß Lieder wie „Do kanns zaubere“ oder
„Kristallnaach“, die beim Publikum die größte Resonanz fanden.
Ganz zu schweigen von „Verdamp lang her“, dem als Mitgröhllied
verkannten  Song  mit  dem  eigentlich  todtraurigen  Text.  So
endete  der  Abend  und  mit  ihm  die  Ruhrfestspiele  für  die
meisten  Anwesenden  inclusive  Band  mit  dem  Gefühl  „et  war
schön, et war jood, am Engk vielleicht doch bissje zu koot“.

Wer  jedoch  über  Jahrzehnte  BAP-Konzerte  besucht,  mit  den
speziellen Ritualen und Abläufen dieser Gruppe aufgewachsen
und vertraut ist, bleibt jedoch mit der Frage zurück „Wirklich
alles halv su wild“? Die diesjährige Tournee besteht neben
einigen Zusatzkonzerten bei Festivals aus Nachholterminen für
die Tour, welche letzten Herbst aufgrund des Schlaganfalls von
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Wolfgang Niedecken abgesagt wurde. Wer nicht nur „aff un zu“
zufällig auf BAP-Konzerten landet, merkt eindeutig, es ist
„Vill passiert sickher“ und leider fast „Nix wie bessher“.

Die Band rettet sich im Laufe eines Konzerts mit auffällig
vielen Soli über die Zeit, den zugegeben guten Musikern, die
Niedecken in den lezten 25 Jahren um sich geschart hat, wird
ein weit größerer Raum als sonst gegeben. Es ist spürbar, dass
es ohne deren Unterstützung nicht wirklich gut gehen würde. Es
werden kaum noch Balladen gespielt, welche immer einen großen
Teil der Bühnenpräsenz des Wolfgang Niedecken ausmachten. Die
musikalische Leitung der „Kapelle“, wie Niedecken sein BAP
immer  nannte,  hat  er  abgegeben,  das  regelt  alles  Helmut
Krumminga, sein äußerst begabter Gitarrist. Und die Rituale,
die  sich  im  Laufe  von  Jahrzehnten  aufgebaut  haben?  In
Recklinghausen war von ihnen kaum etwas zu sehen, in Münster
vor  einem  Monat  nur  ansatzweise.  Natürlich  kann  das  ein
gangbarer Weg sein, BAP noch einige Jahre auftreten zu lassen.
Aber auch Wolfgang Niedecken muss es sich gefallen lassen,
dass man ihm die Frage, ob „Noh all dänne Johre“ nicht auch er
„zu alt ist, um auf sich selber reinzufallen“ gleichfalls
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stellt. Die Vorstellung, dass ausgerechnet Niedecken, dessen
Stimme  in  diesem  Land  durchaus  Gewicht  hat,  eines  Tages
entzaubert da steht und sagt „Hätt ich datt bloss paar Daach
fröher jewoss“ ist schlicht nicht schön.

Aber wahrscheinlich kann er gar nicht anders. Nicht umsonst
wohl hat er sich als einzige Ballade, die er alleine vorträgt,
das alte „Für ’ne Moment“ ausgesucht:
„All ming Jedanke, all ming Jeföhle
hann ich – sulang ich denke kann –
immer noch ussjelääf oder erdraare,
en unserer eijne Sprooch.“

Nicht immer machen „Sonx“ unverwundbar, wenn Niedecken das
auch  noch  so  sehr  beschwört.  Wünschen  wir  ihm,  dass  der
Hoffnungsschimmer, der sich derzeit zeigt, wirklich „funkelnd
zeigt, wo’s langgeht“.

Meilensteine  der  Popmusik
(13): U 2
geschrieben von Klaus Schürholz | 19. Dezember 2013
In den felsigen Wüsten Kaliforniens, wo sonst keine andere
Pflanze überlebt, dort wächst ein Riesen-Kaktus: die Joshua
Palmlilie,  eine  Agavenart.  Wie  ein  großer,  einsamer
Stachelbaum war die irische Rockgruppe U 2 ein gewichtiger
Teil der 80er Rock-Szene. Schon damals so etwas wie ein Dino:
geradlinig, verlässlich, glaubwürdig – das schätzten Fans, die
von immer neuen, wechselnden Trends nichts hören wollten.
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Kopf, Vordenker und Prediger der U2-Gemeinde war und ist Paul
Hewson, den alle nur Bono nennen. Zitat: „Ich erinnere mich an
eine Sendung von BBC ‚Top fo the Pops‘, in der eine Band
namens ‚Middle Of The Road‘ auftrat und den Song ‚Chirpy,
chirpy, cheep, cheep‘ sang. Ich war etwa elf Jahre alt und
dachte ‚Wow!‘- das ist nun wirklich Pop. Man singt einfach
sowas und wird auch noch dafür bezahlt.“

In diesem speziellen Fall half sogar die Schule weiter. Mit
ein paar Schulfreunden durfte man das Geschichtszimmer für
Bandproben benutzen. Die Jungs spielten alles, was ihnen zu
Ohren kam, von Rolling Stones bis Bay City Rollers. Die erste
Gage kam, als sie mit ihrer wilden Popmixtur in Pubs und Clubs
rund um Dublin auftraten. Bono half zudem tagsüber bei einer
Tankstelle aus. „Wenn es U 2 nicht gegeben hätte, wäre ich
schlicht  und  einfach  arbeitslos.  Ich  habe  nichts  anderes
gelernt als Musik“. Also musste die Karriere endlich mal in
Schwung kommen.

Bei einem Talent-Wettbewerb im Frühjahr 1978 gewannen sie 500
britische Pfund und einen Vorspieltermin bei einer kleinen
Plattenfirma. Ihre erste Platte wurde auf Anhieb Spitzenreiter
in Irland – aber: sie war auch nur dort erhältlich. Eine
größere Plattenfirma wurde auf sie aufmerksam und schleppte
sie nach Großbritannien. U 2 wurde ganz langsam zur Kultband.
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Das  sprach  sich  europaweit  herum,  der  Ruf  ging  bis  nach
Amerika. Der große Bruce Springsteen stornierte extra einen
Rückflug, um U 2 live in London zu sehen. Das war 1981 und die
Irland-Rocker  sollten  noch  einige  prominente  Fans
dazugewinnen,  von  Muhammed  Ali  bis  zum  südafrikanischen
Bischof Desmond Tutu.

Mitte  1987  waren  U  2  auf  dem  absoluten  Höhepunkt  ihrer
Laufbahn angelangt. Das lang erwartete neue Album THE JOSHUA
TREE wurde weltweit die Rock-LP des Jahres. Monatelang hatten
sich Bono, der Gitarrist David Evans (genannt The Edge), Adam
Clayton und Larry Mullen in ihre „Burg“ zurückgezogen. So
nannten  sie  das  „Windmill  Lane  Studio“  in  Dublin.  Hier
entstanden  mit  ihren  Lieblings-Produzenten  Brian  Eno  und
Daniel Lanois Superhits wie „With or without you“, „I still
haven’t  found  what  l’m  looking  for“  oder  auch  „Where  the
streets have no name“, ein Song über Bonos Afrika-Eindrücke.
Ihr 6. Album hatten sie Greg Carroll gewidmet. Ihr ehemaliger
Chef-Roadie war ein Jahr zuvor – gerade 26 Jahre alt – bei
einem Motorradunfall ums Leben gekommen.

U2 und alles drum herum war eine einzige Familie, ohne große
Skandale oder Streitigkeiten. So drehte man auch nach einigen
Millionen Plattenverkäufen und nach der Verleihung des Grammy
für  die  beste  LP  des  Jahres  nicht  durch.  Man  blieb  brav
zusammen und fing nach dem Riesenerfolg von „Joshua Tree“
sogar mit neuen Experimenten an. Die brachten ähnliche Erfolge
bis weit in die Neuzeit, aber vor allem Befriedigung für Bono,
den prominenten Weltenbürger: „Ich bin gefesselt von Grenzen,
nationalen  Grenzen,  physikalischen  Grenzen,  spirituellen
Grenzen. Von all´ diesen Dingen findet man Beispiele in den
Songs von U 2.“

U 2 on Dailymotion

_____________________________________

Die bisherigen „Meilensteine“:



Peter Gabriel (1), Creedence Clearwater Revival (2), Elton
John  (3),  The  Mamas  and  the  Papas  (4),  Jim  Croce  (5),
Foreigner (6), Santana (7), Dire Straits (8), Rod Stewart (9),
Pink Floyd (10), Earth, Wind & Fire (11), Joe Cocker (12)

Meilensteine  der  Popmusik
(12): Joe Cocker
geschrieben von Klaus Schürholz | 19. Dezember 2013
Wenn  heutzutage  U2  oder  Madonna  eine  Tournee  in  Angriff
nehmen, wird alles im Vorfeld generalstabsmäßig geplant. Die
Bühnen werden immer größer, Light-Shows immer gewaltiger, der
Sound noch perfekter, Lautsprechertürme wachsen ins Endlose.
Einen Flop kann sich heute keiner mehr leisten. Die Tourneen
der Superstars sind mittlerweile durchweg Riesenerfolge – fast
schon Erfolge mit Garantie. Das war einmal ganz anders, als
Manager  und  Konzertveranstalter  noch  unerfahrener,  Künstler

noch unbedarfter waren.

Der Engländer JOE COCKER wurde eines der ersten Opfer dieser
Naivität.  Im  August  1969  gehörte  er  noch  zu  den  neuen
Superstars auf der Wiese von Woodstock. Die Amerikaner waren
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hellauf begeistert. Sie konnten kaum glauben, dass eine derart
schwarze Rhythm & Blues-Stimme aus Europa kam. COCKER selbst,
dem einfachen Klempner aus Sheffield, wurde der Rummel um ihn
alsbald zu viel. Er zog sich zurück, löste seine englische
Band auf, und flog erst am 11. März 1970 – also über ein
halbes Jahr später – wieder in die USA. In Los Angeles wollte
er in aller Ruhe Songs und Musiker suchen. Für den kommenden
Sommer  plante  er  einige  kleine  Auftritte.  Doch  seine
amerikanischen Manager waren hier ganz anderer Meinung. Schon
einen Tag nach seiner Ankunft in L.A. standen sie vor seiner
Tür.  Sie  hatten  einen  Vertrag  über  eine  ganze  US-Tournee
mitgebracht. Unter der Androhung, dass nicht nur sie, sondern
auch  die  Musiker-Gewerkschaften  und  vor  allen  Dingen  die
Einwanderer-Behörde sauer wären, wenn er nicht unterschreiben
würde, willigte JOE COCKER schließlich ein. Der unglaubliche
Nervenkitzel bei der ganzen Aktion: Die Tournee sollte schon
acht Tage später in Detroit starten. Und JOE COCKER stand noch
ohne Begleitband da.

 

Am nächsten Tag erreicht ihn dann ein Anruf von Leon Russell.
Der wohl begehrteste Studiomusiker seiner Zeit hatte von den
Problemen gehört, und bot sich an eine Band zusammenzustellen.
Es schien so, als wäre jetzt der erste Profi am Werk, denn
Russell  brauchte  nur  einen  Tag  und  eine  gepfefferte
Telefonrechnung,  dann  hatte  er  zehn  Topmusiker  beisammen.
Immerhin elf Chorsänger und -Sängerinnen kamen später hinzu.
Der Wettlauf mit der Zeit begann. Tag und Nacht wurde geprobt
bis das Programm stand. Die ganze Crew umfasste mittlerweile
außer den Musikern, Sound-Technikern, Roadies, Managern, auch
Ehefrauen, Freundinnen, dazugehörige Kinder und sogar Hunde.
Als einer auf die Idee kam, die ganze Tournee auch noch zu
filmen, zählte man incl. Kameramännern 43 Leute. Für die ganze
Meute stand ein Flugzeug mit der Aufschrift „Cocker-Power“
bereit.

 



Am 19. März ging es los. In 56 Tagen flog man 48 Städte an.
Den  ganzen  Zirkus  nannte  man  „JOE  COCKER  –  Mad  Dogs  And
Englishmen“. Tournee, Film und Doppel-Album wurden zum Knüller
des Jahres. Am Ende waren alle erschöpft, aber letztlich doch
zufrieden. Das aus dem Nichts entstandene Spektakel hatte sich
wohl für fast alle Teilnehmer gelohnt – nur für JOE COCKER
selbst nicht. Nach Abzug aller Unkosten wurde er mit lumpigen
862 Dollar abgespeist. Er tauchte bei seinen Eltern unter,
bekam anschließend einen Nervenzusammenbruch. Man hatte den
einfachen Kerl aus Sheffield aufs Kreuz gelegt.

 

Eineinhalb Jahre lang trampte er ziellos durch Großbritannien,
soff und spritzte sich fast zu Tode. Wie ein Magnet zog es ihn
dann doch wieder nach Los Angeles, wo einige Manager darauf
warteten, ihn erst einmal aus dem Sumpf zu ziehen, um kurz
darauf den Junkie wieder enttäuscht fallen zu lassen. Erst
Jahre später (1982 ) bekam er noch einmal eine Chance. Er hat
sie genutzt, und feierte ein grandioses Comeback. Ein Erfolg,
der bis heute anhält.

Joe Cocker on youtube

Meilensteine  der  Popmusik
(11): Earth, Wind & Fire
geschrieben von Klaus Schürholz | 19. Dezember 2013
Monoton hämmerte eine neue Welle…in den Discos dieser Welt
begann das Zeitalter der Plastikmusik aus den Einwegstudios
Italiens  und  Hollands.  Die  Lage  schien  aussichtslos  für
diejenigen, die beides suchten: Abwechslung für Ohren  u n
d  Beine. Aber da gab es ja noch die fröhlich-bunte Truppe aus
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Los Angeles. Maurice White, ein ehemaliger Profi-Jazz-Drummer,
hatte Erfahrung genug, um Anfang der 70er seine eigene Band zu
gründen. Der Hobby-Astrologe fand auch schnell einen Namen für
sein neues Musikkonzept. In den Daten für sein Sternzeichen
Schütze waren alle Elemente aufgeführt, außer Feuer. Aus Luft
wurde Wind und fertig war „Earth, Wind & Fire“.

Sie machten anfangs seichten Popjazz, nichts für die Charts.
Das merkte auch der Meister selbst, und jonglierte solange mit
dem Personal herum, bis die Mischung stimmte. Die bestand aus
Gospel, Jazz, Funk und Rock. Für manchen Kritiker war diese
Sauce  zu  dick,  andere  feierten  White  als  wahrhaftigen
Geschichtsschreiber der schwarzen Seele. Da wurden historische
Bögen gespannt zwischen ägyptischen Pharaonentempeln und den
Ghettos  der  US-Großstädte.  Solche  Interpretationsversuche
gefielen Maurice White, er selbst war ein tief spiritueller
Mensch, der sich lange im mittleren Osten zu Studien aufhielt,
und  seine  Gruppe  stets  aufforderte  sich  vegetarisch  zu
ernähren. Die Fans merkten von all dem wenig. Für sie war
Earth, Wind & Fire die perfekte Tanzmaschine der 70er. Was
vielleicht Pink Floyd in der Rockmusik, das wurde E, W & F im
Soulgeschäft:  Ein  audio-visuelles  Großereignis.  Bei  ihren
ausgefeilten  Bühnenshows  lieferten  sie  regelmäßig
pyrotechnische Lichtorgien ab, die durch trickreiche Einfälle
unterbrochen wurden. Mal schwebte der Gitarrist drei Meter
über der Bühne, ein anderes Mal drehte sich der Drummer auf
einem Podest um die eigene Achse.
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Als Mitte 1979 die LP „I am“ erschien, waren die mittlerweile
neun Leute von Earth, Wind & Fire schon fast am Ende ihrer
langen Erfolgskarriere. Das Ergebnis war gerade so, wie man
ihre  Musik  liebte.  Ein  cooler  Knack-Bass,  der  scheinbar
versuchte jeden Song zu zerhacken, peitschende Bläsersätze, um
die sie von Produzenten auf der ganzen Welt beneidet wurden.
Darüber  lagen  drei  klebrige  Falsettstimmchen,  manchmal  wie
etwas zu dünn aufgetragener Tortenguss. Die Bandbreite auf „I
am“  reichte  vom  Tanzfetzer  „Boogie  Wonderland“  bis  zum
triefenden  Lovesong.  „After  the  love  has  gone“  hieß  eine
dieser Traumballaden, die all diejenigen einfing, die sonst
mit Earth, Wind & Fire nicht so viel anfangen konnten.

Danach folgte der Abstieg auf Raten. Zum einen strebte fast
jedes  Gruppenmitglied  ein  eigenes  Soloprojekt  an.  Am
erfolgreichsten auch hier der Macher Maurice White mit seinen
vielen  christlichen  Produktionen,  und  natürlich  Mitsänger
Philip Bailey, dem mit „Easy lover“ im Duett mit Phil Collins
ein Welthit gelang. Zum anderen begann Earth, Wind & Fire –
zum  Schrecken  aller  Fans  –  mit  neuen  Experimenten.  Das
„Handgemachte“ wurde immer mehr durch Computer ersetzt, man
wollte wohl dem aktuellen Trend nachjagen. Doch das konnten
neue Künstler weitaus besser, so dass die Leute von Earth,
Wind & Fire nach ein paar letzten Disco-Hits nur noch ein
mitleidiges Lächeln ernteten.

Earth, Wind & Fire on dailymotion

Meilensteine  der  Popmusik
(10): Pink Floyd
geschrieben von Klaus Schürholz | 19. Dezember 2013
„Underground“ war  d e r  Nährboden für die Popmusik der
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„swingin´  sixties“.  Etliche  Interpreten  und  Gruppen  wurden
dort  erst  einmal  Kult,  bevor  sie  dann  in  den  Hitparaden
auftauchten.  Für  Plattenmillionäre  gab  es  natürlich  keinen
Platz mehr im Underground. Dafür tauchten sie jetzt vermehrt
im Kulturteil seriöser Wochenmagazine auf.

Pink Floyd on YouTube

Diese berichteten auch von dem Millionenaufwand und der coolen
Strategie, mit der im März 1973 die dunkle Seite des Mondes
beleuchtet wird. Als „Dark side of the moon“ der ehemaligen
Undergroundband Pink Floyd erscheint, wird gleichzeitig auch
schon  der  Riesenaufwand  für  das  ganze  Projekt  bilanziert.
Allein das bestechende und doch schlichte Cover ist von der
Gruppe aus acht verschiedenen Vorschlägen ausgesucht worden.
Ein  lichtbrechendes  Prisma  gewann,  und  es  sollte  in
naturalistischer  Form  auch  auf  der  Innenseite  abgebildet
werden. Zu diesem Zweck flogen ein Designer und ein Fotograf
extra  in  das  nächtliche  Ägypten,  um  eine  Pyramide  bei
Mondschein  einzufangen.  Derweil  hockte  die  Gruppe  bei  den
Aufnahme-Sessions in den damals schon legendären Abbey-Road-
Studios. An den Reglern saß übrigens ein Ton-Ingenieur namens
Alan  Parsons,  der  nebenbei  sicherlich  schon  ein  eigenes
Projekt im Kopf hatte.

Die Mitglieder von Pink Floyd zeigten sich noch als Gruppe.
Sie  schrieben  und  musizierten  zusammen,  der  schwelende
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Konflikt zwischen den Köpfen David Gilmour und Roger Waters
wurde noch nicht öffentlich ausgetragen. Der eine Name stand
für  Musik,  der  andere  mehr  für  Show.  Beides  hatte  zur
immerwährenden, kollektiven Bewusstseinserweiterung bei Fans
auf der ganzen Welt geführt. Hardcore-Fans der ersten Stunde
erinnerten sich noch an die Namensgeber: Die beiden Blues-
Männer Pink Anderson und Floyd Council aus Georgia. Blues war
auch die Masche von Pink Floyd Mitte der 60er. Sie schrubbten
ihn  im  Londoner  Ufo-Club,  ziemlich  laut  und  leider  auch
ziemlich  schlecht.  Zugleich  aber  auch  so  schlecht  und
abgedreht, dass sie zu kleinen Helden der damaligen Subkultur
wurden. Der eigentliche Kopf der Band, Syd Barrett, drehte
wenig später ganz ab. Nach ersten kleinen Singleerfolgen in
den Pop-Charts verschwand er erst einmal in der Psychiatrie.
Der  Rest  machte  weiter,  setzte  auf  das  große  „Joint-
Adventure“, und nahm die Hippies mit auf die Reise. Die Live-
Happenings  von  Pink  Floyd  wurden  zu  technischen
Großereignissen, zu ganz neuen Hör- und Seherlebnissen.

Der Bassist Roger Waters begann zwischenzeitlich das Schicksal
des einstigen Mitspielers Syd Barrett aufzuarbeiten. Bei dem
Vergleich der „dunklen Seite des Mondes“ mit der dunklen Seite
des Menschen, beschäftigte er sich auch mit der Frage, was
einen sensiblen Menschen so alles in den Wahnsinn treiben
kann.

In der weltweiten Fan-Kommune von Pink Floyd fehlte indes eine
Gruppe,  die  mit  langhaarigen,  bärtigen  und  Pfeifchen
rauchenden Hippies der Sixties nichts mehr am Hut hatte: Es
fehlten die neuen Teenies der 70er. Auch diese sollten von
„Dark side of the moon“ eingefangen werden. Das versuchte man
mit  altbekannten,  psychedelischen  und  antikapitalistischen
Botschaften zu ganz neuen, populären und damit eingängigen
Synthesizerklängen.  Mutig  griff  man  den  Emporkömmling  und
neuen Superstar Elton John an, der sein „Money“ gerade in
einen  Fußballclub  investiert  hatte.  Pink  Floyd  gab  dem
Kollegen eine eigene Lebensweisheit mit auf den Weg: „Geld ist



nur ein Furz.“ Andererseits wollten sie den Kindern in dem
Song  „Time“  etwas  von  Vergänglichkeit  erzählen:  „Jugend
verschwendet Zeit, sie wartet auf einen, der die Richtung
vorgibt. Das Leben liegt vor dir, doch eines Tages stellst du
fest, dass zehn Jahre vergangen sind, und du den Startschuss
verpasst hast.“ Die Teenies streckten dazu die Wunderkerzen in
die Höhe, und bemerkten nicht, dass sie am Ende des Songs
ebenfalls älter geworden waren. Denn die „Zeit“ verging und
machte „Dark side of the moon“ zum Rockdenkmal. Weit über 50
Millionen Menschen auf der ganzen Welt wollten die Platte bis
heute kaufen. Und es werden täglich mehr. In den US-LP-Charts
war sie 773 Wochen am Stück vertreten. Das sind weit über 14
Jahre – Weltrekord!

Meilensteine  der  Popmusik
(9): Rod Stewart
geschrieben von Klaus Schürholz | 19. Dezember 2013
Den Hüftschwung von Elvis, die Grazie eines John Travolta,
eine Ausstrahlung fast schon wie Michael Jackson, die blonde
Mähne trug er schon Jahrzehnte vor John Bon Jovi, nur die
Stimme war und ist unverwechselbar.
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Rod Stewart hatte für all das Zeit genug, um es intensiv zu
üben. Vom Skiffle zur Folkmusik, vom Blues dann endlich zum
Rock. Der Anfang einer Karriere im Schnelldurchgang: Von Long
John  Baldry  auf  einem  Bahnsteig  Mundharmonika  blasend
entdeckt, spielte er mit Brian Auger, Julie Driscoll und Jeff
Beck, bis ihn schließlich Ron Wood zu den Faces holte. Zwei
Plattenverträge hatte der 23-jährige plötzlich in der Tasche.
Einen für die Gruppe, den anderen als Solist. So ausgestattet,
galt es weiter am Image zu basteln. Zuerst musste man dem
Publikum beim Vortrag etwas zeigen, und zwar mehr als nur den
Rücken. Diese Haltung bevorzugte Rod, der Schüchterne, bei
seinen ersten Auftritten, er traute sich nicht, dem Publikum
in die Augen zu schauen.  Als er sich zum ersten Mal umdrehte
und  sich  dem  Publikum  zeigte,  ging  auch  gleich  der
Schweinehund  mit  ihm  durch.

Wer einen seiner Auftritte in den 70ern miterleben konnte,
hatte  es  ganz  schnell  begriffen:  Die  ersten  Reihen  waren
preislich  reserviert;  für  die  Freier  mit  ihren  Miezen,
eingelullt  in  einen  Hauch  von  teurem  Schlangenleder  und
süßlichem  Parfüm.  Hie  und  da  noch  ein  erfolgreicher
Gebrauchtwagenhändler, dahinter dann der kreischende Mob. Den
kleinen Mädchen zeigte Rody in hautengen Satinhosen, was ein
echter  Kerl  ist.  Das  Motto  des  Gesamtkunstwerks:
Trinkfestigkeit,  Weibergeschichten  und  Fußball.  Draußen  vor
der Halle standen die verschreckten Eltern und sammelten ihre
verstörten Kleinen wieder auf. Mindestens 15 Jahre Erziehung
waren so im Eimer, nur die Mutter fragte leise: „Hat er auch
‚Sailing‘ gesungen?“ So hatte Rod Stewart die Generationen
wieder im Griff.

Als  er  1971  seine  LP  „Every  picture  tells  a  story“
veröffentlichte, war das alles noch nicht so vorherzusehen.
Rod Stewart nahm eine Handvoll guter Musiker (unter anderem
seine Gruppe Faces) mit ins Studio und schrie sich die Seele
aus  dem  Leib.  Und  auch  seine  Kumpels  prügelten  ihre
Instrumente, als ob es ihre letzte Chance wäre. „Every picture



tells a story“ brachte Rod Stewart überraschend die erste
Nummer 1. Zudem auch noch mit der Single „Maggie May“, die
eigentlich nur als B-Seite vorgesehen war, und als Notlösung
für  diese  LP  galt.  Das  Ganze  passierte  sogar  im
Schlaraffenland  Amerika.  Dort  hatte  man  gerade  den  Rock
entdeckt.

Wenn  er  auch  heute,  in  die  Jahre  gekommen,  die  speckigen
Hüften im Maß-Sakko versteckt, möchte man ihm ab und zu immer
mal wieder kräftig und aufmunternd auf die Schultern schlagen:
„Hey, alter Knabe, lass´die Fisimatenten…die 60er sind noch
nicht ganz tot, sie leben … noch eine Runde!“

ROD STEWART on dailymotion

Meilensteine  der  Popmusik
(8): Dire Straits
geschrieben von Klaus Schürholz | 19. Dezember 2013
An  einem  lauen  Sommerabend  entspannt  auf  der  Veranda  im
Schaukelstuhl  kauernd,  auf  den  Knien  sanft  die  Gitarre
streichelnd, dazu einen zumeist banalen Text zu einer sanften
Melodie vor sich hin nuschelnd. Ganz zurückgenommen, geradezu
„laid back“ (wenn man es englisch ausdrückt) hatte J.J. Cale
aus Oklahoma Anfang der 70er seine kleine Karriere begonnen.
Viele berühmte Zupfkollegen beneideten ihn um diese lässige
Spielweise. Genauso lässig war die Person von Cale. Er hasste
das Drumherum des Showbiz, mied Plattenstudios und Promotion-
Auftritte. Seine Lieblingsbühne waren die heimische Veranda,
oder die Kneipe nebenan. Diese Art des „Laid Back“ weltweit in
die  Charts  zu  bringen,  blieb  einem  ebenso  unscheinbaren
Gitarristen aus Großbritannien vorbehalten.
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Der ehemalige Lokaljournalist und Teilzeit-Englischlehrer Mark
Knopfler war Mitglied einer kleinen Musiker-Kommune im Süden
von  London.  Die  Vorzeichen  für  einen  auch  nur  kleinen
kommerziellen Erfolg waren in einer Punk- und New-Wave-Welt
nicht unbedingt gut. Folglich nannte man sich Dire Straits
(etwa: unwahrscheinlich knapp bei Kasse, absolute Pleite). 120
Pfund für Demo-Bänder waren trotzdem noch übrig. Gut angelegt
die  Kohle,  denn  ein  DJ  der  BBC  spielte  die  Newcomer
wöchentlich  in  seiner  Radio-Show.  Schließlich  wurde  ein
Talent-Scout auf die Straits aufmerksam. Zunächst konnten sie
sich als Liveband beweisen, zum Beispiel im Vorprogramm von
den „Talking Heads“, „Climax Blues Band“ oder auch „Styx“.

Ihre erste Single erschien im Mai 1978, vier Wochen später die
Debüt-LP.  Beide  bekamen  beachtliche  Kritiken,  doch  die
Verkäufe blieben erst einmal im Keller. Zum Glück blieben die
Dire Straits nicht ewig ein Geheimtipp. Viel Promotion und vor
allem  Mundpropaganda  bewirkten  nach  einem  halben  Jahr  den
Aufstieg in die Spitzenregionen der europäischen Hitparaden.
Nun mussten auch die US-Plattenbosse ran. Diese hatten sich
lange genug gegen diese konventionelle, so gar nicht modische
Musik, wehren können. Sie täuschten sich, das Verkaufsergebnis
ergab: Platin.

Mark Knopfler und seine Dire Straits bekamen von all dem recht
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wenig  mit,  sie  arbeiteten  auf  den  Bahamas  schon  am  neuen
Album. Dieses musste jetzt natürlich noch etwas zurückgehalten
werden, wurde aber – wie alle nachfolgenden – ebenfalls zum
Millionenseller.

Der kleine schmächtige Endzwanziger mit dem leicht blassen,
und doch warmen Organ wurde zum neuen Gitarren-Gott. Viele
berühmte Kollegen, die schon zwei Jahrzehnte Rockzirkus auf
dem  Buckel  hatten,  zollten  ihm  Anerkennung.  Der  sensible
Künstler  war  kein  Motiv  für  Abziehbilder  oder  für  die
Hochglanz-Presse, mit seinen wunderschönen Melodien und seinem
perfekten Handwerk führte er viele Verirrte wieder heim.

 Dire Straits auf YouTube

Meilensteine  der  Popmusik
(7): Santana
geschrieben von Klaus Schürholz | 19. Dezember 2013
José  Santana  hatte  sieben  Kinder.  Diese  musste  der
mexikanische  Mariachi-Musiker  durchfüttern.  Für  Taschengeld
reichte es nicht. Die Kleinen halfen sich selbst und lernten
von der Musik des Vaters. So bearbeitete sein Sohn Carlos
schon  mit  fünf  eine  Violine.  Zehn  Jahre  später  sang  und
spielte  er  für  US-Touristen  in  Bars  und  Bordellen  im
mexikanischen Grenzstädtchen Tijuana. Im Gegensatz zu vielen
anderen Mexikanern schaffte die Familie Santana den Weg ins
Paradies. Das Paradies lag natürlich in Kalifornien, und in
San Francisco steppte gerade der Hippie. Das war Mitte der
60er, Sohn Carlos stieß gerade rechtzeitig hinzu, denn in der
bunten  Multikulti-Szene  war  noch  Platz  für  die  Abteilung
„Latin“. Carlos Santana machte einen kurzen Umweg über eine
Blues-Band, bis er sein 7-Mann-Feuerwerk Santana gründete.
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In einer Zeit, in der der universale 4-Mann-Sound (2 Gitarren,
Bass,  Schlagzeug)  das  Hitparadeneinerlei  beherrschte,  wurde
Santana  zur  Sensation.  Zwei  lateinamerikanische  Conga-  und
Timbales-Spieler  hämmerten  die  Zuhörer  schwindelig.
Afrikanische und lateinamerikanische Percussion, zusammen mit
harter Rock-Musik, das war neu im Geschäft. Das registrierten
auch die Veranstalter von Woodstock. Sie engagierten Santana,
allerdings ohne Gage. Die Newcomer wurden neben Joe Cocker zur
absoluten Entdeckung des Festivals. Der Einsatz hatte sich
gelohnt. Schon ihre Debüt-LP wurde zum Millionenseller. Der
absolute Knaller kam aber mit dem Nachfolger „Abraxas“ (Name
für altägyptischen Gotteskult). Songs wie Peter Greens „Black
Magic Woman“ (im Original von Fleetwood Mac/1968), die Latin-
Hymne „Oye Como Va“ (im Original von Tito Puente), und nicht
zuletzt  das  von  Carlos  selbst  komponierte  und  geradezu
zelebrierte „Samba Pa Ti“ wurden zu Klassikern.

Äußerlich lag das Album voll im Trend. Der war natürlich was
für  die  Augen  und  nannte  sich  „Cover  Art“.  Diese  neue
künstlerische  Gestaltung  einer  Plattenhülle  hatte  für
 „Abraxas“ der Hamburger Mati Klarwein vorgenommen. Er zeigte
hier einen Ausschnitt aus seinem Gemälde „Annonciation“.  Der
Künstler pflegte, nach eigenem Bekunden völlig drogenfrei, die
psychedelische Kunst. Das Kunstwerk zeigt eine Collage aus
indianischen, afrikanischen und asiatischen Motiven, mit einem
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nackten, weiblichen Engel im Zentrum. Die kahle Schöne hat
Schwingen wie ein Adler, und reitet auf einer Conga durchs
Bild. In diesem bunten Hippietraum deutete sich schon die neue
Leidenschaft  des  Carlos  Santana  an.  Meditative  Reisen  zum
indischen  Guru  Sri  Chinmoy  veränderten  den  schnauzbärtigen
Lockenkopf. Carlos ließ sich die Haare schneiden, ernährte
sich fortan makrobiotisch, und schritt nur noch in weißen
Gewändern umher. Und auch von seinen alten Kumpels und der
knackigen  Karnevalsmusik  entfernte  er  sich  immer  mehr.
„Fusion“ wurde seine neue Liebe. Eine Mischung aus Jazz, Rock
und  einem  Schuss  Blues.  Der  kommerzielle  Erfolg  war  eher
bescheiden, doch für Gitarren-Freaks spielte Carlos sowieso in
der ersten Liga. Er selbst versuchte später oft an alte Zeiten
anzuknüpfen. Erst 1999 gelang ihm ein phänomenales Comeback.
Ein Jahr später erhielt er für „Supernatural“ insgesamt 8
Grammys.

Den Anfang machte er aber 1970, auf dem ersten, ganz großen
Höhepunkt  seiner  Karriere,  als  er  der  LP  Abraxas  ein
abgewandeltes Zitat aus Hermann Hesses „Demian“ voranstellte:
„Wir  standen  davor  und  froren  innerlich  vor  lauter
Anstrengung.  Wir  befragten  das  Gemälde,  beschimpften  es,
liebten es, beteten es an. Wir nannten es Mutter, Hure und
Schlampe, nannten es unsere Geliebte, nannten es ABRAXAS…“

Samba pa ti – SANTANA

Vorherige  Folgen  der  Serie:  Peter  Gabriel  (1),  Creedence
Clearwater Revival (2), Elton John (3), The Mamas and the
Papas (4), Jim Croce (5), Foreigner (6)

 



Meilensteine  der  Popmusik
(6): Foreigner
geschrieben von Klaus Schürholz | 19. Dezember 2013
Ein  nordatlantisches  Bündnis  der  zwei  führenden  Rock-
Großmächte wäre in den 60er Jahren unvorstellbar gewesen. Die
Rockszene war damals ein Kampfschauplatz, begleitet von der
dazugehörigen Kriegsberichterstattung. Kaum hatten die Beatles
Amerika erobert, rückten etliche Gruppen von der Insel nach.
Die US-Presse begleitete die „britische Invasion“ mit großer
Sorge, Patrioten forderten einen Gegenschlag. Der kam dann
auch prompt, und geballt, z.B. mit Flowerpower, Psychedelic
und den Retortenclowns „The Monkees“.

Mit der Zeit verhärteten sich die Fronten, und die Stellungen
waren  mehr  oder  weniger  eindeutig  auszumachen.  Die  Briten
hatten mit Deep Purple, Pink Floyd und Led Zeppelin den Rock
als stärkste Waffe, die Amerikaner konterten mit Blackmusic:
Soul,  Phillysound,  Disco  und  Funk  (alles  unter  der  Marke
„R&B“). Die Grenzen waren eigentlich klar markiert, und doch
gab es immer wieder Überläufer. Zum Beispiel den Londoner Mick
Jones. Dieser hatte schon mit George Harrison, Peter Frampton
und anderen Größen getingelt, und sich jetzt in New York als
Manager einer Plattenfirma niedergelassen. Bei Studioarbeiten
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(u.a. für lan Hunter) freundete sich Jones mit zwei weiteren
Briten, und zusätzlich zwei Amerikanern an. Man beschloss, es
doch  mal  als  Gruppe  zu  versuchen.  Mick  Jones  hatte
zwischenzeitlich ein paar Songs der relativ unbekannten US-
Gruppe „Black Sheep“ gehört. Er mochte die Stimme des Sängers
und fragte nach, ob er seinen Arbeitsplatz wechseln wolle. Das
Angebot stimmte, und Sänger Lou Gramm machte die Quote der
neuen  Rock-Gruppe  ausgeglichen:  3  Briten  trafen  auf  3
Amerikaner. So oder so gesehen waren die sechs untereinander
Ausländer, und folglich nannte man sich schlicht: Foreigner.

Schon  im  Gründungsjahr  1976  unterschrieben  sie  einen
Plattenvertrag und gingen mit 20 fertigen Songs ins Studio –
Professionalismus von Anfang an. Gleich die erste LP schlug
voll ein. Mit über 4 Millionen verkaufter Exemplare und drei
Hit-Singles  (darunter  der  Klassiker  „Cold  as  ice“)  war
Foreigner aus dem Stand etabliert. Als großer Organisator und
heimlicher  Kopf  stellte  sich  bald  Mick  Jones  heraus;  der
Sänger Lou Gramm wurde sein Gegenpart und optischer Frontmann
der  Band.  Beide  versuchten,  den  britisch-amerikanischen
Rocksound im Gleichgewicht zu halten. Es war eine ständige
Schaukelpartie,  vor  allen  Dingen  bei  den  nächsten  LPs.
Kritiker warnten schon vor dem Untergang im Synthesizer-Sumpf,
einer Stilrichtung, die damals vor allen Dingen in den USA
sehr erfolgreich war. Mick Jones und Lou Gramm schienen die
Gefahr erkannt zu haben und schrumpften ihr Projekt diesmal zu
einer echten Rockformation.

Ihr viertes Album wurde nur noch zu viert eingespielt und hieß
schlicht „4“. Es wurde ihr mit Abstand erfolgreichstes, mit
weit über sechs Millionen Verkäufen allein in den USA. Zehn
Wochen  stand  „4“  an  der  Spitze  der  US-LP-Charts.  Der
erfolgreichste Song aus dieser LP war „Waiting for a girl like
you“.  Eine  Traumballade,  die  einen  seltsamen  US-Rekord
aufstellte:  Es  wurde  die  erfolgreichste  Nummer  2  der
Hitparaden-Geschichte.  Ganze  zehn  Wochen  stand  die  Single
dort, ohne es ganz nach oben zu schaffen (dort stand damals



Olivia  Newton-Johns  „Physical“  wie  eine  eins).  Die  so
umstrittene  Synthesizer-Arbeit  hatte  man  auf  „4“  übrigens
einem Fachmann der Extraklasse überlassen, dem Experimental-
Rocker  Thomas  Dolby.  Ansonsten  kehrte  der  geradlinige,
schnörkellose Rock zurück. Zu hören bei weiteren Welthits wie
„Jukebox Hero“ oder „Urgent“. Für letztere Aufnahme holte man
sich sogar die Motown-Legende Jr. Walker ins Studio. Er blies
ein flippiges Saxophonsolo, das man dem älteren Herrn so gar
nicht mehr zugetraut hatte.

Foreigner  blieb  noch  für  ein  paar  Jahre  eine  der
erfolgreichsten Rockbands, bis sich die Köpfe Jones und Gramm
immer  mehr  „auseinandermusizierten“,  und  die  beiden  sich
schließlich regelrecht anfeindeten. Da brach er wieder auf,
der britisch-amerikanische Rock-Konflikt, der in einer müden
Solo-Karriere des Lou Gramm und der vorläufigen Trennung von
Foreigner gipfelte. Waiting For A Girl Like You – Foreigner

 

Vorherige  Folgen  der  Serie:  Peter  Gabriel  (1),  Creedence
Clearwater Revival (2), Elton John (3), The Mamas and the
Papas (4), Jim Croce (5)

Meilensteine  der  Popmusik
(5): Jim Croce
geschrieben von Klaus Schürholz | 19. Dezember 2013
Was hatten sie schon gebracht, die 60er? Hatten sie die Welt
verändert, diese Handvoll Protestsongs, die blumigen Parolen,
wie z.B. „make love not war“? Alles tauchte irgendwann unter
in den großen Drogensumpf. Und der Krieg ging erst einmal
weiter. Die Vereinigten Staaten von Amerika verschleuderten
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135  Milliarden  Dollar  für  diesen  sinnlosen  Krieg.  Viel
schlimmer noch, 3 Millionen Kriegsopfer, darunter 56.000 tote
GIs,  waren  die  bedrückende  Bilanz  eines  Horror-Trips  in
Vietnam.  Wer  wollte  in  diesen  Tagen  schon  die  Lieder  der
Heimat  hören?  Die  Songs,  die  den  Geist  der  Gründerzeit
beschworen – die erzählten von den unbegrenzten Weiten des
Landes,  den  unbegrenzten  Abenteuern,  den  unbegrenzten
Möglichkeiten seinen Mann zu stehen, der unbegrenzten Liebe
zur Heimat. Die Geduld der Nation hatte Grenzen, Anfang der
70er Jahre. Jim Croce aus Pennsylvania bekam sie zu spüren,
diese vorerst letzte, große Depression.

Er war ein einfacher Mensch vom Land, der die Dinge nahm, wie
sie kamen. Und mit 18 kam erst einmal die erste Gitarre auf
ihn zu, sogar eine 12-saitige. Ein paar Jahre später spielte
er schon ganz passabel, und nebenbei hatte er schon so viele
Berufe ausgeübt, dass er damit ein ganzes Arbeitsamt hätte
beschäftigen  können:  Trucker,  Autowäscher,  im  Steinbruch
Steine kloppen, um sich herum erkannte er nur Proletarier.
Danach vermittelte er kleinen Radiostationen Werbespots, und
wenn Not am Mann war sprang er auch mal selbst ein. Über
dieses wahrhaftige und doch so andere Amerika konnte Jim Croce
wunderschöne Lieder schreiben, fast schon moderne Folklore,
die  aber  keiner  hören  wollte.  Immer  wieder  versuchte  Jim
Croce, seine Songs an den Mann zu bringen. Er zog sogar in die
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von ihm so ungeliebte Metropole New York, tingelte durch die
Clubs,  um  dann  wieder  frustriert,  gänzlich  ohne
Selbstvertrauen, aufs Land zurück zu ziehen. Kurz bevor der
schnauzbärtige  Jim  Croce  die  Brocken  endgültig  hinwerfen
wollte, kam doch noch ein Plattenvertrag zustande. „You don’t
mess around with Jim“ hieß der trotzige Titel dieser LP, und
die Kritiker überschlugen sich plötzlich. Auf einmal schien
alles nur auf diese bodenständige Musik gewartet zu haben. Der
Zeitgeist hatte mal wieder zugeschlagen, diesmal profitierte
Croce  davon.  Seine  Lieder  aus  der  Welt  der  Arbeiter  und
Bauern,  seine  schlichten  und  auch  melodiösen  Liebeslieder,
unterstützten  ein  gerade  wieder  neu  entstehendes
Selbstwertgefühl der Amerikaner. Jim Croce selbst blieb nur
ein  Jahr,  um  die  Zeit  als  Superstar  auszukosten.  Am  20.
September 1973 kam er bei einem Flugzeugabsturz ums Leben. Er
war gerade 30 Jahre alt.

Heute kann man sagen, dass kaum ein anderer Künstler eine
solch´ große Lücke in den USA hinterlassen hat. Auch wenn
Superstars  wie  Paul  Simon,  Billy  Joel  oder  auch  Bruce
Springsteen  in  den  folgenden  Jahren  immer  wieder  versucht
haben  die  amerikanische  Identität  neu  zu  definieren,  die
einfache Mentalität des Otto-Normal-Amerikaners aus den Weiten
des mittleren Westens trafen am besten die schlichten Songs
des Jim Croce. Mit seinen persönlichen Erfahrungen können sich
auch  heutzutage  noch  viele  Amerikaner  identifizieren:  Der
tägliche  Arbeitskampf,  der  Trott,  die  Selbstzweifel,  die
Unfähigkeit  Gefühle  auszudrücken.  Immer  wieder  wird  der
„amerikanische  Traum“  von  Jim  Croce  in  Frage  gestellt.
Besonders am Beispiel der großen Metropole, am Stolz Ihrer
Einwohner. Was bedeutet es schon, dieses ‚Big Apple‘ New York:
„Namenlose Gesichter in der Nacht – die Straßen sind zwar
voll, doch alles sieht so fremd aus. Ein Jahr habe ich hier
gelebt  und  wurde  nie  heimisch.  Ich  dachte,  hier  groß
rauszukommen. Furchtbar schnell musste ich viel lernen; aber
es waren keine schönen Dinge, und es ist schon so lange her,
dass ich mich einfach nur wohlfühlen konnte. All´ das ist der



Grund, warum New York nie mein Zuhause sein wird“.

You don´t mess around with Jim – Jim Croce


