
Nichts zu verlieren – neue CD
der Kölner Band „Erdmöbel“
geschrieben von Bernd Berke | 14. September 2005
Von Bernd Berke

Besser  kann’s  kaum  anfangen:  Schon  der  Titelsong  ist
eingängig, die Harmonie zum Refrain erinnert wahrlich an die
Beatles. Wer schafft das?

Immer noch ein Geheimtipp: Die Band heißt „Erdmöbel“ (also:
Sarg) und kommt aus Köln. „Für die nicht wissen wie“ ist das
sechste Album seit 1996. Musikalisch geben sie jeder Platte
eine andere Grundfarbe – von Elektronik-Rock über Chanson bis
zum 60er Jahre-Sound. Textlich bewegen sie sich auf einem
Niveau,  das  bei  uns  sonst  kaum  erreicht  wird.  Wenn  ein
Vergleich  sein  muss:  Sven  Regeners  lakonische  Poesie  für
„Element of Crime“, das wäre in etwa die gleiche Liga.

Der  Gründer  und  Songschreiber  von  „Erdmöbel“  heißt  Markus
Berges.  Er  singt  unverkennbar.  Sehr  entspannt,  lässig  und
zuweilen träge bis zur Trance. Titel wie „Nichts zu verlieren“
öder ein „Lied über gar nichts“ sind stimmungstypisch. Stets
melancholisch, nie verzweifelt. Das Richtige zum Abhängen und
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Nachsinnen. Trotzdem ist das meiste tanzbar.

Englisch passt in aller Regel besser zum Rock-Rhythmus. Doch
gerade  das  gelegentlich  Holprige  am  Deutschen  kann  enorme
Qualitäten entfalten, wenn es so phrasiert wird wie hier.
Nicht, immer flüssig geht’s voran, sondern zuweilen stockend –
und daher umso druckvoller, wenn der fein kalkulierte Wortstau
sich löst.

„Erdmöbel“ hat, wie schon der Bandname ahnen lässt, einen Hang
zur  höheren,  manchmal  morbiden  Schrulligkeit.  Beinahe
dadaistisch  wird  ein  offenbar  weitläufig  bedrucktes
Schlafgewand gepriesen: „Was ich an deinem Nachthemd schätze /
sind die orangenen Tennisplätze / im Wald der Wendehammer für
die Feuerwehr / das Binnenmeer…“ Gesungen klingt das wie die
schönste Liebeserklärung der Welt.

Als „Nah bei dir“ hört er sich abermals ganz unverbraucht an:
Burt Bacharachs sanft eindringlicher Klassiker „Close to You“,
in den 70ern ein Hit der Carpenters und auch von der jüngst
„wiederentdeckten“  Französin  Claudine  Longet  gecovert.  Von
solchen Traditions-Linien lebt die Musik. Und wie!

• Erdmöbel: „Für die nicht wissen wie“. CD bei tapeterecords /
Live am Freitag, 7. Oktober, im Dortmunder FZW.

Schräger  Poet  des  deutschen
Alltags  –  Der  Liedermacher
Funny  van  Dannen  und  seine
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neue CD „Nebelmaschine“
geschrieben von Bernd Berke | 14. September 2005
Von Bernd Berke

Mal klingt er heiser wie ein grimmiger Protestsänger aus den
1960er  Jahren,  mal  dröhnend  wie  ein  haltloser  Gitarren-
Schrammler am Lagerfeuer. Doch so leicht und billig lässt sich
der Liedermacher Funny van Dannen nicht einsortieren. Denn er
ist ein Phänomen ganz eigener Art.

Ist er nun melancholisch, romantisch, treuherzig, hinterrücks
ironisch oder abgründig absurd? Auch auf seiner mittlerweile
achten CD „Nebelmaschine“ mischen sich derlei Gefühlsfarben so
unverfroren wie bei keinem anderen Sänger.

In  seinen  schrägen  Songs  gibt’s  zuweilen  grausam  gereimte
Zeilenpaare.  Manchen  Einfall  könnte  man  für  einen  bloßen
Pennäler-Ulk  oder  eine  grenzdebile  Schaffe  irgendwo  im
Dunstkreis  zwischen  Heinz  Erhardt,  Mike  Krüger  und  Helge
Schneider  halten.  Im  Grunde  aber  ist  der  Mann  ein
sentimentaler Poet, der den deutschen Alltag immer wieder mit
sanfter Gewalt auf den Begriff bringt und dabei gelegentlich
sogar ganz neue Sinn- oder eben Unsinns-Horizonte aufreißt. Wo
er  frei  assoziiert  und  kluge  mit  bescheuerten  Gedanken
abenteuerlich verknüpft, da wächst kaum noch Gras.

Viele seiner Lieder haben das Zeug zum Klassiker. Von den
bisherigen Alben könnte man etliche Beispiele nennen: von „Gib
es zu, du warst beim Nana Mouskouri-Konzert“ bis „Als Willy
Brandt  Bundeskanzler  war“,  der  vielleicht  stimmigste  aller
Retro-Songs über die 70er Jahre. Auch auf der neuen CD (nicht
mehr solo, sondern mit Band eingespielt) finden sich solche
genialischen Würfe.

Beispielsweise „Infrastruktur“. Die Idee: Da setzen sich in
der sonst so grämlichen Jammerrepublik Deutschland auf einmal
ganz  viele  Leute  genüsslich  hin  und  freuen  sich  einfach
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gemeinsam über die heimische Infrastruktur. Die funktioniert
ja noch so einigermaßen. Vielstimmig ertönt der entsprechende
Jubel-Refrain.  Hinreißend!  Die  Melodie  ist  so  ungemein
eingängig wie beim Zitter-Gesang von den „Bodenunebenhelten“ –
die  imaginären  Schlaglöcher  lassen  selbst  starke  Stimmen
beben.

Ferner erfahren wir, dass der hehre Bundesadler früher mal ein
ganz  kaputter  Typ  war,  bis  er  in  Bonn  und  Berlin  groß
herauskam.  Wir  hören  Funny  van  Dannen  beim  vergeblichen
Versuch zu, einen deprimierten Freund mit einem Lied über
„Blutige  Halme“  (was  immer  das  sei)  aufzuheitern.
Herzzerreißend  die  Klage  des  Mannes,  der  sein  spezielles
Sammelalbum verloren hat – mit lauter „Fotos von Ohren“. Für
gehärtete  Gemüter  gibt’s  Tracks  wie  „Dingficker“  oder
„Hobbynutte“. Aber man vernimmt auch Träumereien vom Wahren,
Schönen, Guten wie „Gelingendes Leben“. Eine gewisse „Kaffee-
Hag-Gemütlichkeit“  hat  ein  Kritiker  solchen  Sachen  mal
bescheinigt. Da ist ‚was dran.

Hier  finden  sich  allerlei  treffliche  Balladen,  klappernde
Liedlein  im  nostalgischen  Western-Rhythmus  oder  gaaaanz
entspannte Songs im somnambulen Rumba-Stil. Das alles trägt
Funny  van  Dannen  betont  „uncool“  vor,  mit  dem  Mut  zu
vermeintlicher Spießigkeit und Banalität. Großer Sport!

Funny van Dannen: „Nebelmaschine“. CD bei Trikont.

_____________________________________________

Ehemaliger Holländer

Der  Sänger  und  Liedermacher  „Funny  van  Dannen“  heißt
bürgerlich Franz Josef Hagmanns. Er wurde 1958 in Tüddern
geboren.  Kurios:  Damals  gehörte  dieser  kleine  Ort  zu  den
Niederlanden, seit 1963 liegt er in NRW.

Erste Lieder soll „Funny“ mit 14 Jahren im südholländischen
Dialekt geschrieben haben. Später zog er nach Berlin, wurde



Werbegrafiker,  spielte  in  diversen  Punkbands  und  war  ein
Mitbegründer der legendären Gruppe „Lassie Singers“, aus der
später die ebenso starke Frauenband „Britta“ hervorging.

Inzwischen hat Funny van Dannen zuweilen prominente Abnehmer:
Er schrieb mehrere Titel für die „Toten Hosen“, und sein „Nana
Mouskouri“-Song wurde von Udo Lindenberg gecovert. Heute wohnt
der vierfache Vater (lauter Söhne) im denkbar szene-fernen
Berliner Bezirk Tempelhof. Noch so eine irgendwie sympathisch
„uncoole“ Entscheidung.

 

Kostbare  Momente  –  Die  Go-
Betweens mit starken Songs im
Kölner „Gloria“
geschrieben von Bernd Berke | 14. September 2005
Von Bernd Berke

Köln. Zwei Gitarren, Bass und Schlagzeug – die Ur-Besetzung
einer Rockband bleibt doch das Maß der Dinge.

Erst recht, wenn es sich um die Go-Betweens handelt. Im Kölner
„Gloria“  spielten  die  Australier  jetzt  einen  hinreißenden
Querschnitt durch ihre drei letzten Alben: „The Friends of
Rachel Worth“, „Bright Yellow Bright Orange“ und (frisch auf
dem Markt)„Oceans Apart“. Es war eines jener Konzerte, bei
denen man jeden Augenblick ausschlürfen möchte.

Die Frontleute Robert Foster und Grant McLennan sind seit den
frühen 80ern auf der Szene, anfangs gewaschen mit allen (auch
schmutzigen) Wassern von Punk und New Wave.

https://www.revierpassagen.de/85143/85143/20050603_1858
https://www.revierpassagen.de/85143/85143/20050603_1858
https://www.revierpassagen.de/85143/85143/20050603_1858


Foster ist spröde und zuweilen verschroben auf quasi britische
Art, McLennan hat ein sonnigeres Gemüt. Daraus und aus den
langen Jahren freundschaftlichen Zusammenraufens erwächst ein
kreatives  Spannungspotenzial  wie  einst  bei  Lennon  und
McCartney. Ein Vergleich, der kaum zu hoch greift. Es gibt
derzeit  keine  besseren  Songschreiber  als  die  beiden  aus
Brisbane.

Auch Neuschöpfungen wie „Darlinghurst Nights“ oder „Boundary
Rider“  sind  samtig  schimmernde,  manchmal  strahlende
Huldigungen an kostbare Momente. Verweile doch, du bist so
schön…

Die  Songs  treiben  lebensgierig  vorwärts  oder  driften
melancholisch seitwärts, manche sind so wunderbar einleuchtend
wie  Kinderlieder.  Und  eine  stärkere,  nervösere  Hymne  aufs
Stadtleben als „Here Comes a City“ gab’s schon lange nicht
mehr.

• Weiterer Termin: 6. Juni, Bielefeld („Forum“).

Gastspiel  bei  der
RuhrTriennale:  Suzanne  Vega
und ihre kostbaren Etüden der
Traurigkeit
geschrieben von Bernd Berke | 14. September 2005
Bernd Berke

Duisburg. Nebenan in Oberhausen rockten die betagten Rolling
Stones, gleichfalls nahebei in Essen legte der Rapper Eminem
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los  –  jeweils  vor  Zigtausenden.  Da  hieß  es:  Sich  fuchsig
durchschlängeln auf den Revier-Autobahnen, um rechtzeitig von
Dortmund bis zum Landschaftspark Duisburg-Nord zu gelangen.

Hier geht es intimer und erlesener zu, zumal es sich um eine
Veranstaltung  der  RuhrTriennale  handelt:  In  der  imposanten
Gießhalle tritt Suzanne Vega auf, die vielleicht kreativste
Songschreiberin der letzten Jahre. Als Gitarrist steht ihr der
Jazzer  Bill  Frisell  zur  Seite,  der  die  gesamte
angloamerikanische Abteilung des Triennale-Programms „Century
of  Songs“  betreut.  Die  Begleit-Band  wurde  eigens  für  die
beiden Auftritte am Freitag und gestern Abend in Duisburg
formiert.

Das schutzlose Kind schaut hervor

Das Programm, das in dieser Besetzung und Abfolge nie wieder
erklingen  wird,  haben  sie  in  gerade  mal  drei  Tagen
einstudiert. Ein Hauch von Exklusivität. Die 1959 geborene
Amerikanerin mit den apart rötlich schimmernden Haaren wirkt
noch immer mädchenhaft. Wie keine Zweite lässt sie hinter
einem zuweilen herben Gestus – das schutzlose Kind in sich
durchscheinen. Sie singt vorwiegend von allerlei Trennungen,
Einsamkeiten und Ängsten. Mit samtig-seidener Stimme trägt sie
verhaltene, kunstvoll in sich selbst versponnene Etüden der
Traurigkeit vor.

Derlei melancholische bis verzweifelte (und manchmal trotzige)
Gefühls-Nuancen  hat  Suzanne  Vega  auch  in  den  Schöpfungen
anderer Songwriter aufgespürt. Deren Lieder streut sie ins
eigene Schaffen ein, z. B. Bob Dylans „It’s alright, Ma“, dem
freilich in ihrer Interpretation die Schärfe des Originals
fehlt. Hierfür ist sie ebenso wenig gerüstet wie für „Mack the
Knife“ („Mackie Messer“, Brecht/Weill).

Viel lieber, weil vom Habitus her ungleich passender, hätte
man etwa Songs von Leonard Cohen (vielleicht gar „Suzanne“?!)
von ihren Lippen gehört. Doch Werke des Kanadiers stehen hier



nicht auf dem Zettel.

Große Momente mit „Erie Canal“ und „Behind Blue Eyes“

Hingegen entlockt sie „Behind Blue Eyes“ von Pete Townshend
(„The  Who“)  oder  dem  Kinderlied  „Erie  Canal“  ganz  neue,
schwebende Qualitäten. Es sind die leider etwas raren, ganz
großen Momente dieses Konzerts.

Überhaupt  ist  Vegas  Sache  nicht  eine  Musik  des  Immer-
weiterVoranschreitens bis zum Ende der Welt, wie es einen etwa
bei Neil Young erfasst und mitnimmt. Vielmehr verwehen ihre
Refrains; zuweilen ins gänzlich Freie, manchmal in beinahe
tonlose Regentags-Resignation.

Den Schwerpunkt des Abends bilden Suzanne Vegas eigene Songs –
von  „Marlene  on  the  Wall“  über  „Penitent“,  „Gypsy“  und
„Caramel“ bis hin zu ihren größten Erfolgen „Tom’s Diner“ und
„Luka“.

Eigentlich sollten diese Kostbarkeiten im Zusammen- oder auch
Widerspel mit Bill Frisell gänzlich neu arrangiert werden.
Doch Frisell hat sich wohl freundlich gefügt, er tupft nur
sparsame  Arabesken  hinzu.  Aus  den  Wandlungsprozessen  wird
nahezu  nichts.  Offenbar  hat  sich  Suzanne  Vega  auf  nichts
Unerhörtes einlassen wollen.

Also bleiben ihre Texte und Noten weitgehend „unbeschädigt“.
Für sich betrachtet, sind sie ja auch ziemlich perfekt. Zudem
kann man ihr Beharren gut verstehen: Vega ist Vega, und die
Anderen sind eben die Anderen. Nur das sorgsam Ausgesuchte
kann sie sich anverwandeln. Das geht halt nicht in wenigen
Tagen.

 



Technik  kann  die  Tagträume
beflügeln  –  Werkschau  der
Multimedia-Künstlerin  Laurie
Anderson in Düsseldorf
geschrieben von Bernd Berke | 14. September 2005
Von Bernd Berke

Düsseldorf.  In  den  dezent  abgedunkelten  Räumen  des
Düsseldorfer Museums „kunst palast“ rumort es beständig aus
Lautsprechern.  Zudem  hängen  hier  etliche  Kopfhörer  zur
gefälligen  Selbstbedienung.  Dazwischen  flackern  Videos  in
Kabinetten. Ein medialer Overkill, der einen nur nervös macht?
Im Gegenteil: Diese Ausstellung wirkt kontemplativ.

Kein Wunder, dass man hier fast mehr zu hören als zu sehen
bekommt. Denn die 1947 in Chicago geborene Urheberin heißt
Laurie Anderson und hat als Musik-Performerin (Song-Erfolg: „O
Superman“) einige Berühmtheit am avantgardistischen Saum des
Pop-Sektors erlangt. Seit rund 30 Jahren regt sie sich auf der
Szene. Größen wie Peter Gabriel, Brian Eno oder Wim Wenders
haben bei gemeinsamen Projekten ihre innovative Kraft schätzen
gelernt.

Laurie Anderson äußert sich in zahllosen Medien-Mischungen:
Musik,  Filme,  Fotos,  Stimmen,  mit  Schriftzeichen  gefüllte
Räume,  Objekte,  Installationen  und  theatralische  Auftritte
gehören zum Arsenal.

Ihre besondere Stärke liegt nicht so sehr auf den einzelnen
Feldern, sondern vielmehr in der Kombinatorik, deren Alchemie
oft gespenstisehe Einblicke in unbewusste Bezirke eröffnet.
Eine Papageien-Figur plappert Worte und Satzfetzen daher, die
man sonst höchstens still zu denken wagt – „Unsinns“-Sedimente
des Lebens. Doch man lausche nur: Vielleicht kommt hier eine
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ungeahnte Wahrheit zum Vorschein.

Vielfach exponiert Anderson ihren Körper. So trommelt sie mit
den Händen an ihren Kopf, fängt die „Hirnschalentöne“ auf und
gibt sie verstärkt zum entsprechenden Videofilm wieder. Der
Mensch als schaurig verkabelter Automat, als Anhängsel der
Technik – oder als kreatives Wesen, das sich stets mutig in
neue Symbiosen begibt?

Die Geige ist ihr Lieblings-Instrument. Es mag formal für
Weiblichkeit  stehen,  was  die  Künstlerin  freilich  auch
ironisiert,  indem  sie  ihren  eigenen  männlichen  „Klon“
elektronisch erzeugt. Digital gerüstet, entlockt der Strich
mit  dem  Geigenbogen  einer  Computer-Festplatte  präparierte
Klänge der astralen Art.

Meditative Momente zuhauf: Auf einem Sockel liegt ein Kissen.
Der Besucher soll seinen Kopf darauf betten. Die sphärischen
Töne, die nun aus den Federn dringen, könnten seine Tagträume
beflügeln. Selbst ein unscheinbarer Tisch beginnt sanft zu
vibrieren, wenn man die Ellbogen darauf stützt.

Von  Laurie  Andersons  Qualitäten  als  technische  Tüftlerin
zeugen Planskizzen, die auch Performance-Situationen penibel
im Voraus kalkulieren. Die reiche Phantasie fußt auf solidem
Fundament.

museum kunst palast, Düsseldarf (Ehrenhof). Bis 19. Okt., di-
so 11-18 Uhr. Katalog 15 €

 



Mitten  hinein  in  ein
strahlendes Hier und Jetzt –
ein  aufregendes  Konzert  der
„Go-Betweens“ in Köln
geschrieben von Bernd Berke | 14. September 2005
Von Bernd Berke

Köln.  Also  gut,  lassen  wir  gleich  den  Superlativ-Hammer
niedersausen: Robert Forster und Grant McLennan sind das beste
Songschreiber-Duo seit den seligen Beatles-Zeiten von Lennon
und McCartney. Wie bitte? Wer? Nun, die beiden Australier
haben 1978 die Formation „The Go-Betweens“ gegründet, welche
sich  in  wechselnden  Besetzungen  schon  damals  heimlichen
Kultstatus sicherte.

Die zwei sind in den 90er Jahren getrennte Wege gegangen und
haben anno 2000 wieder zusammengefunden. Seither steht man mit
seinem Lob und Preis längst nicht mehr allein da. Die beiden
Frontleute (jeweils Gitarre und Vocals) sind enorm gereift,
doch nirgendwo erstarrt. Und eigentlich müssten ihre Ohrwurm-
Songs wie „Surfing Magazines“, „Caroline and I“, „Magic“ oder
„Make Her Day“ die Charts anführen.

Hochintelligent und auch textlich ausgefeilt

Schon jeder für sich hat exzellente Ideen, doch gemeinsam sind
sie so ziemlich unschlagbar. Vor einer treuen Gemeinde aus
ganz NRW gaben sie jetzt im Kölner Kulturzentrum „Kantine“ ein
wahrhaft hinreißendes Konzert, vornehmlich mit einem Mix aus
ihren  frischesten  CDs  „The  Friends  of  Rachel  Worth“  und
„Bright  Yellow  Bright  Orange“,  aber  auch  mit  aufpolierten
Klassikern  wie  „Bachelor  Kisses“.  Resultat:  reichlich  zwei
Stunden mit etlichen Glücksmomenten. Selbst nach vier Zugaben
hätte man am liebsten noch mehr Nachschlag bekommen.
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Bei dieser hochintelligenten, auch textlich ausgefeilten Pop-
Musik  mit  ihren  durchaus  eingängigen  Rhythmen  und  doch
subtilen Harmonien stehen gar manche Pate, die uns lieb und
wert sind: Bob Dylan muss genannt werden, aber auch Beach Boys
und Byrds und nicht zuletzt Lou Reed. Zwei Gitarren, Bass und
Schlagzeug. Mehr braucht man im Grunde seit jeher nicht. In
dieser  klassisch-aufrichtigen  Besetzung  treten  sie  an.  Der
schlaksige Forster ist ein skeptisch-intellektueller Typus mit
leicht  verschrobener  John-Cleese-Aura.  („Monty  Python“-Fans
wissen  Bescheid).  Er  sorgt  wohl  in  erster  Linie  fürs
Verhangene  in  Moll,  für  sanfte  Bruchlinien  und  exquisite
tonale Zwischenlagen.

Als Songschreiber kaum zu übertreffen

Das  allein  wäre  prächtig  genug.  Doch  nun  geschieht  das
Wunderbare: Sobald Forster zu Bedenklichkeit tendiert und zu
zögern droht, drängt ihn McLennan voran und immer voran –
mitten  hinein  in  ein  strahlendes  Hier  und  Jetzt.  Dann
erklingen  glasklare  Refrains  mit  fast  kindlich  anmutendem
Optimismus; Hymnen, die einem nicht wieder aus dem Kopf gehen.
Es ist keine blinde Zuversicht, die sich herrlich freie Luft
verschafft,  sie  ist  der  Traurigkeit,  dem  Zweifel  und  der
Düsternis abgewonnen. Mal betrübt, mal jubilierend – das volle
Leben.

Weiterer Termin: 15. Mai, Bielefeld („Forum“)

Bands, die von den „Scherben“
erben – sehenswerter Kinofilm
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„Der Traum ist aus“
geschrieben von Bernd Berke | 14. September 2005
Von Bernd Berke

Sie waren hart, sie waren politisch plakativ – und ihr Sänger
Rio Reiser hatte wohl mehr Charisma als zwei Grönemeyers oder
zwanzig Petrys: „Ton Steine Scherben“ war seit den späten
60ern eine der besten deutschen Rock-Bands. Viele haben sie
mit den Rolling Stones verglichen.

Thomas  Schuchs  Kinofilm  „Der  Traum  ist  aus“  verfolgt  in
etlichen  Konzertmitschnitten  und  Gesprächen  jene
Traditionslinie, die von den „Scherben“ ausgeht und sich bis
heute  fruchtbar  verzweigt.  Freilich  sind  auch  zeitbedingte
Brüche nicht zu übersehen. Heute brüllt keiner mehr mit dem
Furor des (1996 gestorbenen) Rio Reiser heftige Hass-Zeilen
wie „Macht kaputt, was euch kaputt macht“. Es waren damals
authentische Texte, doch Ehrlichkeit klingt heute anders.

Einige der stärksten deutschen Gruppen beziehen sich jetzt
mehr oder weniger deutlich aufs Vorbild. Teilweise gibt es
direkte personelle Verbindungen; andere hörten mit flatternden
Ohren und pochendem Puls den Power-Sound der Rebellion, den
sie  nicht  mehr  vergessen  haben.  Nachdenkliche  „Erben  der
Scherben“ (Untertitel des Films) kommen hier zu Wort: Leute
von „Element of Crime“, „Die Sterne“, „Tocotronic“, „Britta“,
„Dritte Wahl“, „Neues Glas“ usw.

Überwintern zwischen Hoffen und Bangen

Manche streben vor allem nach dem druckvollen Vortrag der
Vorläufer,  andere  hegen  zudem  noch  sozialistische  Rest-
Zuversicht,  wieder  andere  wähnen  sich  im  postmodernen
Niemandsland. Hier und da ist Resignation zu spüren, sozusagen
der Widerspenstigen Lähmung. Eine Szene also, die gleichsam
überwintert  zwischen  Hoffen  und  Bangen,  zwischen  innigem
Nachglühen und Anflügen von Blasiertheit.
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Das Zeit-Panorama beginnt mit dem radikalen 68er-Umfeld von
„Ton Steine Scherben“. Damals ging etwa ein wilder Linker
mitten in einer TV-Diskussion mit der Axt auf den Studiotisch
los. Da gab’s echte Scherben. Solche Anarchos hätten es Rio
Reiser & Co. nie verziehen, wenn die bei einer konventionellen
Plattenfîrma  Profit  gemacht  hätten.  (  Also  rockten  und
hungerten  die  Jungs  sich  anfangs  durch,  spielten  oft  für
Stullen.

Zeittypisch  auch  die  Landkommunen-Phase  der  „Scherben“  um
1977, ein freischwebendes Lebens-Experiment sowohl im Vorfeld
der  Grünen  als  auch  der  Punks.  Sexuelle  Libertinage  war
Inbegriffen.  Doch  mit  Schlüsselloch-Blicken  hält  sich  der
Regisseur nicht auf. Durch kluge Zusammenstellung gelingt es
ihm,  akute  Bruchlinien  im  linken  (Selbst)-Bewusstsein
aufzuspüren. Und die Songs im Film sind klasse, ob von Rio
selbst oder seinen „Nachfahren“. Gut, dass es eine Indigo-CD
mit dem Soundtrack gibt.

Ab heute in einigen Programmkinos, z. B. „Roxy“ in Dortmund
(22.45 Uhr).

Das  träufelnde  Gift  der
Bitterkeit  –  Der  Singer-
Songwriter  Vic  Chesnutt  im
Bochumer  „Bahnhof
Langendreer“
geschrieben von Bernd Berke | 14. September 2005
Von Bernd Berke
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Bochum. Im Live-Konzert finden viele Rockfans eine technische
Perfektion  wie  aus  dem  Plattenstudio  selbstverständlich.
Lebendig soll’s aber trotzdem wirken. Der Singer-Songwriter
Vic Chesnutt (35) aus Athens/Georgia (USA) durchbricht derlei
Erwartungen wie kein Anderer.

Beim  Start  seiner  Deutschland-Tournee  im  Bochumer  „Bahnhof
Langendreer“ spürt man vor allem anfangs, welch eine fragile
Angelegenheit ein solcher Auftritt sein kann. Chesnutt stimmt
einen fast tonlosen Singsang an und „schrammelt“, als spiele
er  nur  so  für  sich;  vielleicht  auf  einer  Veranda  unterm
Sternenhimmel, irgendwo weit draußen.

Man  fürchtet,  dieser  überaus  Empfindliche  könne  sich  im
nächsten  Moment  einer  namenlosen  Einsamkeit  überlassen  und
unvermittelt abbrechen. Kommt es zum Fiasko? Nein. Allmählich,
vielfach stockend, findet er ins Jetzt und zum Publikum.

Seine Frau Tina, für ihre ungeheure Langsamkeit berüchtigte
Bassistin, ist erkrankt. Also bleibt der Mann im Rollstuhl
(schwerer Verkehrsunfall im Suff mit 18 Jahren) heute auf sich
gestellt.

Seine  Konzerte  sind  nicht  etwa  „Reha-Maßnahmen“,  die  man
mitleidig und schonend besprechen müsste, sondern intensive
Ereignisse  von  ganz  eigener  Art.  Überregionale  Feuilletons
sind jüngst hellhörig geworden. Desgleichen Stars wie Madonna
oder  die  Smashing  Pumpkins,  die  Kompositionen  von  ihm
spielten. Als Songschreiber ist Chesnutt eine Größe und kann
längst aus breitem Repertoire schöpfen. In Bochum stimmt er
zerbrechliche  Kostbarkeiten  wie  „Betty  Lonely“,  „Westport
Ferry“ und „I Ain’t Crazy Enough“ an.

Allein  rollt  er  also  auf  die  Bühne,  zwei  Gitarren  (eine
elektrische,  eine  verstärkte  akustische)  und  eine
Mundharmonika  warten  in  Reichweite.  Chesnutt,  der  zuweilen
(zwischen verlegenem Charme und zynisch-obszönen Anwandlungen)
mit seinem Handicap kokettiert, schlägt die Saiten mit einem



Plektrum an, das auf eine Art Handschuh geklebt ist.

Daraus ergibt sich ein Stil, der etwa Bob Dylan manchen Impuls
verdanken mag, sich aber unverkennbar abhebt. Scheppernd und
schleppend  kommen  die  Akkorde.  Musik  der  tastenden
Ungewissheit  und  des  Zögerns,  mit  sprachlich  ausgefeilten,
zuweilen „rabenschwarzen“ Texten, vorgetragen mit gepresster,
brüchiger  Stimme,  die  sich  kaum  einmal  Luft  verschafft.
Träufelndes Gift der Verbitterung.

Und manchmal gibt’s Saiten-Hiebe wie wütende Attacken, als
bräche ein Hass auf alle Welt sich Bahn, der dann doch – von
sich  selbst  erschrocken  –  wieder  innehält.  Auf  den  CDs
verhüllen  Nachbearbeitung  und  Begleitbands  den  Rohzustand
dieser Musik, die sich jedoch in ungeahnt zartsinnige Sphären
untröstlicher  Melancholie  und  unstillbarer  Sehnsucht  zu
erheben vermag.

Jackie Leven: Die Geister des
Lebens beschwören
geschrieben von Bernd Berke | 14. September 2005
Von Bernd Berke

Bochum.  Schön  verrauchte  Club-Atmosphäre  in  der  Bochumer
„Zeche“,  lauter  Eingeweihte  sind  da:  „Single  Father“  ruft
einer. Alle wissen es zu deuten.

Gemeint ist der traurige Song vom allein erziehenden Mann. Ein
Thema, das wirklich nicht jeder besingt. Aber der Schotte
Jackie Leven tut’s.

Seine  voll  tönende,  von  Folk,  Blues  und  teils  bitterer
Lebenserfahrung  (zwei  gescheiterte  Ehen,  überwundene
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Heroinsucht)  gesättigte  Stimme  kommt  aus  einer  Brust  von
Pavarotti-Umfang. Wär’s nötig, so reichte sie wohl übers Meer.

Die harten, die messerscharf bedrohlichen Seiten des Lebens
sind  in  diesen  eisheißen  Liedern  ebenso  aufbewahrt  wie
schwebend poetische Seelenzustände am Rande der Trance. Auch
Levens  Gitarre  spricht  all  diese  Sprachen,  sie  wird  zum
lebendigen Wesen, das von Schwermut und Hoffnungen weiß.

Die meisten Songs stammen aus den neueren Alben „Forbidden
Songs  of  the  Dying  West“  und  „Defending  Ancient  Springs“
(etwa: Die uralten Quellen beschützen).

Das Alltägliche mit archaischen Wurzeln

Diese Musik ist von heute, handelt oft vom Alltäglichen, hat
jedoch  archaische  Wurzeln  und  einen  Hang  zu  Mysterien.
Manchmal  meint  man,  es  erschalle  aus  den  schottischen
Highlands  der  Ruf  eines  Ritters  oder  Zauberers,  der  die
Geister des Lebens beschwört. Eigentlich ist der Mann nicht
einzuordnen,  immerhin  passt  das  ihm  verliehene  Etikett
„Keltischer Soul“ ein wenig.

Es  sind  meist  die  alten  Geschichten  von  Verlust  und
Verzweiflung,  doch  sie  klingen  wie  ganz  neu  erzählt  und
leuchten unmittelbar ein: Schneidende Kälte von Verlassenheit
dringt wie ein Urschrei aus dem „Paris Blues“, und selten hört
man  eine  so  bezwingende  Version  eines  Pop-Klassikers  wie
diese: „You’ve Lost That Loving Feeling“ geht einem in Levens
Fassung  ungleich  tiefer  zu  Herzen  als  im  eher  seichten
Original.

Levens  Gefährtin  Deborah  Greenwood  (Gesang)  und  Michael
Cosgrave (Keyboards) gehören innig dazu. Im Grunde ist es
unfassbar,  dass  derlei  eindringliche  Musik  immer  noch  als
Geheimtipp gilt.



Marianne  Faithfull:  An  den
Bruchlinien des Lebens
geschrieben von Bernd Berke | 14. September 2005
Von Bernd Berke

Köln. Ganz in Schwarz gekleidet, betritt sie die Bühne. Seht
her,  eine  Dame!  Man  könnte  sie  sich  gut  in  einer
distinguierten Hotel-Lobby vorstellen, wartend. Doch schon die
Art, wie sie Mikrofon und Zigarette hält, lässt ahnen, dass
sie nicht „damenhaft“, sondern glühend, verlangend und oft
tragisch gelebt hat: Wir reden von Marianne Faithfull.

Die britische Sängerin, die jetzt im Kölner „E-Werk“ zumeist
Songs ihrer neuen CD „Vagabond Ways“ vorstellte, ist eine Frau
mit bitteren Erfahrungen. 1964, damals gerade 17 Jahre alt,
war sie die Freundin von Mick Jagger und wurde unter den rüden
„Rolling  Stones“  als  sexuelle  Trophäe  herumgereicht.  Immer
wieder verfiel sie seither der Drogensucht, doch sie kämpfte
sich auch daraus hervor. Sie gehört wohl zu jenen, die eher
vor Leidenschaft „verbrennen“ als sich zu bewahren.

All das klingt in ihrer rauchigen, brüchigen, oft aufgewühlten
Stimme mit. Wenn sie von den „Wilder Shores of Love“ (Wildere
Gestade der Liebe) erzählt, so ist bedrohliche Brandung zu
spüren; wenn sie „I Feel Guilt“ (Ich fühle Schuld) haucht, so
scheint sie tatsächlich tief verstrickt zu sein.

Die Begleitband arbeitet grundsolide und stellt sich ganz in
den Dienste der Sängerin. Wie einfach die Harmonien der Titel
auch  gelegentlich  klingen  mögen,  Marianne  Faithfull  macht
stets  das  Besondere,  von  Erfahrung  beglaubigte  und
Ungeglättete  daraus.
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Sie singt sozusagen an den Bruchlinien des Lebens entlang –
von  zerbrochener  Liebe,  geknickten  Flügeln  der  Hoffnung,
brüchiger  Welt  und  letztlich  auch  von  Fragmenten  jener
Freiheits-Wunschträume der 68er-Generation.

„Broken English“ heißt – gewiss nicht nur zufällig – einer
ihrer besten Songs. Und es gibt diese starken Momente zwischen
überfallartiger  Traurigkeit,  Aufbegehren,  Trotz,  Tapferkeit
und plötzlichem Triumph. Beispielsweise, wenn sie die Fäuste
ballt zu „Working Class Hero“.

Mit dem Publikum stellt sie sogleich eine vertraute, ja fast
schon intime Beziehung her. „We love you, dear!“ ruft einer
ihr spontan zu und spricht damit manchen aus der Seele. Ein
Konzert kann wie eine Affäre sein. Doch diese hier ist denn
doch ein wenig flüchtig, nicht unvergesslich. Dazu sind die
ganz und gar innigen Momente etwas zu rar. Etliche Feinheiten
ertrinken im Grundrauschen des Rock.

Gegen Schluss stimmt Marianne Faithfull den StonesKlassiker
„As  Tears  Go  By“  an.  Es  werden  nicht  die  letzten  Tränen
gewesen sein.

Der Drang zur Leinwand – Ex-
Beatle Paul McCartney stellt
in  Siegen  weltweit  erstmals
seine Gemälde vor
geschrieben von Bernd Berke | 14. September 2005
Von Bernd Berke
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Siegen. Gezeichnet hat Paul McCartney schon in den guten alten
Beatles-Zeiten. Als diese Ära längst vorbei war und Paul auf
die 40 zuging, sagte er sich: „Jetzt musst du noch mal was
Neues anfangen“. Also begann er zu malen. Das tut er nun seit
etwa 16 Jahren – „vor allem zu meinem eigenen Vergnügen“, wie
er gestern in Siegen verriet. Dort, in der vermeintlichen
Provinz, zeigt er weltweit erstmals seine Bilder.

Davon  wird  man  im  Siegerland  noch  sehr  lange  reden.  Der
Kollege Wolfgang Thomas aus der Siegener WR-Lokalredaktion,
seit rund 30 Jahren im Geschäft, kann sich nicht erinnern, je
auch  nur  annähernd  einen  solchen  (Medien)-Rummel  um  ein
örtliches Ereignis erlebt zu haben.

Entspannung an der Staffelei

Musikalische Fragen waren bei der gestrigen Pressekonferenz
zur Schau „Paul McCartney Paintings“ strikt unerwünscht, doch
der Ex-Beatle ließ immerhin wissen, daß es zwischen „sounds
and colours“, Tönen und Farben also, manche Entsprechungen
gebe. Er bekannte, beim Malen vom „spirit of freedom“ (Geist
der Freiheit) inspiriert zu werden – und den habe nun mal der
einstige  Mit-Beatle  John  Lennon  beispielhaft  verkörpert.
Allerdings: „Wenn ich male, höre ich nie Musik.“

Jedenfalls könne er sich an der Staffelei besser entspannen
als beim Komponieren, denn: „Vom Malen muß ich nicht leben“.
Auf  die  Frage,  ob  die  Präsentation  seiner  Öl-  und  Acryl-
Gemälde seinen musikalischen Weltruf mindern könne, meinte Sir
Paul: „Ich habe immer etwas riskiert; schon damals mit den
Beatles.“

Sei’s drum. Entspannung hin, Vergnügen her – als Maler will
Paul McCartney allemal ernstgenommen werden. Und damit kommen
wir  zur  Gretchen-Frage,  um  die  man  sich  auch  als
eingefleischter Beatles- oder McCartney-Fan nicht herumdrücken
sollte: Wie gut sind seine Bilder?

Auf einem sanften Trip



Nun ja. Paul McCartney, der vom Künstler Willem de Kooning in
seinem Maldrang bestärkt wurde, ist eben nicht von dessen
Schrot und Korn. Gelegentliche Abstecher in Quellformen der
Groteske  („Shock  Head“)  und  ins  Surreale  („White  Dream“)
können kaum verhehlen, daß hier keine ordnende (oder auch
kunstvoll  zerstörende)  Kraft  waltet,  sondern  ein  wohliges
Sich-Treibenlassen im Reich der Farben. Etliche Bilder haben
etwas Unentschlossenes, geradezu Verwaschenes. Farbskala und
Machart taugen oft eher für Plattencovcr oder Underground-
Comics als für eine Kunsthalle. Die Formen wirken vielfach
zerstoben,  aber  nicht  wirklich  explosiv.  Kunst  auf  einem
sanften Trip.

Paul McCartney liebt es, hier und da Farbschlieren nach Lust
und Laune dick aufzutragen, dann wieder kratzt er Spuren in
die  Leinwände.  Manchmal  sieht  man  auch  noch  die
Fingerabdrücke.  All  das  deutet  auf  tätig-frohe
Selbstverwirklichung nach dem Leitsatz: Einfach mal loslegen
und sehen, was daraus wird. Und so ist denn gewiß nicht alles
souverän gewollt an diesen Bildern, sondern sieht aus wie
nebenher unterlaufen: Passiert ist passiert. Mal so, mal so.

Anregung durch keltische Fundstücke

Bevor Paul seine Bildidee wahrmacht (Kritiker auf den Kopf
stellen und ringsum einrahmen), muß man rasch sagen, daß unter
den  75  Exponaten  auch  recht  achtbare  Werke  sind.  Die  von
keltischen Funden angeregten Arbeiten zählen dazu, aber auch
konzentriertere Stücke wie „Boxer Lips“ und „Chinaman“.

Überhaupt spürt man Wonne, Inbrunst und Passion, mit denen
Paul McCartney der Leinwand zu Leibe rückt. Auch wenn ihm
nicht alle künstlerischen Mittel zu Gebote stehen: Über bloße
Freizeitmalerei  ist  er  deutlich  hinaus.  Und  die  Siegener
dürfen sowieso mächtig stolz sein auf den Coup, diese Sachen
hergeholt zu haben.

„Paul  McCartney  Paintings“.  Siegen,  Kunstforum  Lyz  (St.-



Johann-Str. 18). DerWeg dorthin ist bestens ausgeschildert.
1.Mai bis 25. Juli, Di-So 10-20 Uhr. Eintritt 12 DM, Katalog
39,50 DM, Plakat 12 DM.

Der  traumhaft  richtige
Tonfall  der  Sheryl  Crow  –
Konzert  in  der  Dortmunder
Westfalenhalle 2
geschrieben von Bernd Berke | 14. September 2005
Von Bernd Berke

Dortmund.  Auch  mit  jetzt  kürzeren  Haaren  sieht  die
Rockmusikerin Sheryl Crow so verdämmt gut aus, daß man ihr
statt einer Kritik am liebsten allerlei Komplimente darreichen
würde. Aber so geht’s natürlich nicht.

Nüchtern  also:  In  der  nicht  ganz  ausverkauften  Dortmunder
Westfalenhalle 2 lieferte sie mit ihrer Band ein hörenswertes
Konzert, dem freilich die geschliffene Dramaturgie fehlte. Auf
Länge gesehen, schien der Mix aus ihren drei bisherigen Alben
(„Tuesday  Night  Music  Club“,  „Sheryl  Crow“,  „The  Globe
Sessions“),  trotz  etlicher  starker  Titel,  von  Monotonie
bedroht. Vielleicht lag’s nur an der Reihenfolge. Jedenfalls
vermißte man ein wenig die Wechselspiele harter und sanfter
Songs,  jene  Steig-  und  Fallhöhen  der  Gefühle,  die  einen
mitreißen.

Sheryl Crow, aus einer Kleinstadt in Missouri stammend, geht
offenbar am liebsten immer die gleiche Straße entlang. Die
allerdings wurde einst von Bob Dylan gepflastert (der ihr
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seinen Song „Mississippi“ überließ) und hat sich noch stets
als Königsweg erwiesen. Damit ist die Ex- Background-Sängerin
Michael Jacksons (die längst selbst in höhere Grammypreis- und
Verkaufsregionen  vorgedrungen  ist)  von  Grund  auf  gut
unterwegs.

Auch trifft ihre Stimme traumhaft den richtigen Tonfall –
etwas aufgerauht, nicht gefällig, aber eingängig. Und wo sind
die jüngeren Männer aus der Garde der Sänger/Songwriter die
solchen  Frauen-ebenbürtig  wären:  Suzanne  Vega,  Michelle
Shocked,  Shawn  Colvin  –  oder  eben  Sheryl  Crow?  Ihre
Kompositionen wie „Leaving Las Vegas“, „My Favourite Mistake“,
„It don’t Hurt“ oder der Hit „All I Wanna Do“ gehören zum
besten Bestand der 90er.

Mit ein paar Brocken Deutsch gerüstet („Guten Abend – Danke
schön“), verzichtet Sheryl Crow auf Anbiederung beim Publikum,
sie  legt  alle  Energie  in  den  musikalischen  Vortrag.
Ausgesprochen  kraftvoll  gibt  sich  die  allzeit  grundsolide
InstrumentalBasis: zwei Gitarren, Baß, Keyboards/Synthesizer,
dazu ganz apart elektrisch verstärkte Violine und Cello. Aus
dieser  Gruppierung  könnte  man  mitunter  mehr  differenzierte
Varianten herausholen.

Manche Titel fräsen sich zum Schluß in scheppernde Krach-
Orgien hinein. Andere, in denen man geradezu schwelgt, brechen
unvermittelt ab, als habe Sheryl Crow die Lust verloren. Dabei
klingen doch die Anfänge der Songs und die Verläufe meist so
wunderschön entspannt…

Dem Gemäkel zum Trotz: Wer nicht da war, hat etwas versäumt.
Sheryl Crow ist zwar kein Rockgenie (wer wäre das heute auch
schon?);  sie  gehört  aber  zu  den  wenigen,  die  diese  Musik
lebendig halten. Wer bietet mehr?



Das Wahre ist einfach – Eric
Clapton  gastierte  in  der
ausverkauften  Dortmunder
Westfalenhalle
geschrieben von Bernd Berke | 14. September 2005
Von Bernd Berke

Dortmund. Oft ist das Einfache wirklich das Wahre: Ein Mann,
eine  Gitarre,  ein  Song.  Das  genügt.  Als  Eric  Clapton  im
Mittelteil seines Dortmunder Konzerts solo auf der Bühne sitzt
und auf der Akustik-Gitarre einen klaftertief geerdeten Blues
anstimmt,  sind  die  Menschen  im  ausverkauften  Rund  der
Westfalenhalle  1  spürbar  ergriffen.

„Verweile doch, du bist so schön“, möchte man mit Goethes
„Faust“  zu  solchen  Augenblicken  sagen.  Allerdings  mag  man
nicht alle Momente derart innig ins Herz schließen. Sicher:
„Slowhand“  Clapton  steht  eine  exzellente  Begleitband  zur
Seite,  zeitweise  sind  –  er  selbst  eingerechnet  –  vier
Gitarristen,  zwei  Keyboarder,  dreiköpfiger  Damenchor  und
Drummer gleichzeitig im Einsatz. Doch eben deshalb klingen
manche Kompositionen eine Spur zu pompös.

Wunderbar sanft schwingen sie anfangs ein, doch jeweils gegen
Schluß versteigt sich mancher Titel in nahezu symphonische
Aufgipfelungen.  Eine  gewisse  Pein  für  Blues-  und  Rock-
Puristen.

Doch  dieser  kleine  Einwand  schmälert  Claptons  formidable
Leistung  kaum.  Sobald  er  zu  seinen  unvergleichlichen  Soli
ansetzt, ist man eh hin und weg. Wo andere Gitarristen um halb
so  komplizierte  Läufe  ihr  Macho-Gehampel  veranstalten  und
schmerzhaft  das  Gesicht  verzerren,  steht  Clapton  just
entspannt  da  und  spielt  das  Ding  einfach  herunter.  Fast
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unglaublich.

Der Sound ist diesmal perfekt abgemischt

Mit den zwei neueren Titeln „My Father’s Eyes“ und „Pilgrim“
steigt er ein und hat das Publikum (auch ohne animierende
Ansagen) ziemlich schnell im Griff. Obgleich ein Weltstar wie
nur  wenige,  vermeidet  er  alle  Starallüren.  Sein  Auftritt
beginnt pünktlich, kann sich gut zwei Stunden lang ohne Pause
entfalten  und  bleibt  stets  unprätentiös.  Hier  muß  nichts
künstlich aufgemotzt werden.

Mehr noch: Claptons menschlich-musikalischer Kontakt zur Band
„stimmt“ aufs Haar, man merkt das an Blicken und Gesten. Und
auch der Draht zum Toningenieur muß bestens sein, denn der
Sound ist so perfekt abgemischt, daß man jeden einzelnen Ton
glasklar vernimmt. Vor ein paar Jahren, als Clapton zuletzt
hier gastierte, war das noch anders. Da wurde gelegentlich
wild übersteuert.

Der  Ablauf  ist  dramaturgisch  durchdacht  und  wohldosiert.
Zwischendurch  gönnt  uns  Clapton  immer  wieder  seine  Hits:
„Layla“,  „Tears  in  Heaven“,  „Cocaine“,  „Crossroads“  (aus
uralten „Cream“-Zeiten). Und bei „Wonderful Tonight“ schmelzen
die letzten Bedenken gegen etwaige Gefühlsduseleien dahin. Da
denkt man eben innig ans Liebste und schweigt fein still.
Nein,  die  Halle  hat  diesmal  nicht  „gekocht“,  wie  es  bei
heftigen Tanzorgien manchmal heißt. Aber sie hat sozusagen
sanft geglüht. Das ist mehr.

Und Claptons Singstimme? Die ist nun mal kein genuines Blues-
Organ, doch er hat auch hier das Optimum aus seiner Begabung
herausgeholt. Hin und wieder klingt er nun wirklich „schwarz“.
So soll es sein.



Sehnsucht nach Tralala – Zwei
neue  Schlager-Bücher  zur
Einstimmung  auf  den  „Grand
Prix“ mit Guildo Horn
geschrieben von Bernd Berke | 14. September 2005
Von Bernd Berke

Am nächsten Samstag gilt’s. Dann muß der „Meister“ Guildo Horn
beim „Grand Prix Eurovision de la Chanson“ zeigen, ob er in
der Champions League des Schlagers bestehen kann. Bevor wir
uns aber mit Nußecken zur Fernseh-Party rüsten, ist Besinnung
ratsam. Zwei neue Bücher sagen uns, was die Schlagerwelt im
Innersten zusammenhält.

Eine ganze Phalanx von Autoren hat die an kultverdächtigen
Abstrusitäten  so  reiche  Geschichte  des  „Grand  Prix“
nachgezeichnet – von 1956 bis 1997, also bis ins „Jahr eins
vor Guildo“. Unfeine Täuschung: Obwohl der Trierer, der uns
alle so schrecklich lieb hat, in den Texten überhaupt nicht
vorkommt, prangt sein Konterfei auf dem Titel. Man muß das
Eisenzeitig schmieden…

Inhaltlich  aber  ist  s  ein  gelungener  Band  mit  schrillen
Bildern  und  hilfreichen  Siegertabellen  seit  Anbeginn.  Der
sarkastische Titel „L’Allemagne deux points“ (Deutschland zwei
Punkte) deutet die Richtung an. Das eigene Nest wird freudig
beschmutzt.

Die Iren vorn, die Finnen hinten

Doch  auch  andere  Länder  entgehen  der  Ironie  nicht;
beispielsweise,  wenn  die  Daseinsfrage  erwogen  wird,  warum
Irland zuletzt auf Sieg nahezu abonniert war, während die
„Grand Prix“-verrückten Finnen noch nie einen vorderen Platz
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ergattern  konnten;  vielleicht,  weil  sich  deren  Titel  nur
stockend nachsingen lassen?

Das  Phänomen  des  Euro-Schlagerwettbewerbs  wird  von  allen
Seiten  beleuchtet.  Die  oft  schrulligen  Eigenheiten  der  am
großen Tralala beteiligten Nationen kommen ebenso respektlos
zur  Sprache  wie  die  Psychologie  eines  Ralph  Siegel,  des
bisherigen  Lordsiegelbewahrers  deutscher  Schlager-Seligkeit.
Die  Wandlungen  des  TV-Studio-Designs  seit  den  50er  Jahren
geben ebenso Auskunft über den Zeitgeist wie die Kleidung der
Stars und Sternchen. Wie etwa France Gall, Katja Ebstein oder
Mary Roos sich gaben – das sind Dokumente erster Güte!

Als Historiker wagen die Autoren auch eine Epocheneinteilung.
Die ganz große Zeit des „Grand Prix“ seien die Jahre von 1968
bis 1981 gewesen, als Oma, Eltern und Enkel oft noch gemeinsam
mitfieberten – und manche nach dem seichten Zeug ganz süchtig
wurden.

Da macht es „Ring Ring“ oder „Boom Boom“

Das Waterloo des deutschen Schlägers gab s im Jahre 1974, als
die Gruppe Abba just mit dem Titel „Waterloo“ gewann, während
Cindy & Bert („Sommermelodie“) auf dem letzten Rang landeten.
Nur Nicole konnte 1982 (mit „Ein bißchen Frieden“) die Scharte
als  Siegerin  auswetzen.  These:  Gerade  weil  das  Lied  so
provinziell  und  bieder  gewesen  sei,  habe  man  es  einer
Deutschen  gern  „abgekauft“.

Ansonsten  aber  hieß  es  meist  bedauernd  (oder  hämisch?):
„Deutschland  –  zwei  Punkte“.  Ganz  klar,  denn  mit
ausgeklügelten  internationalen  Titeln  wie  „Pump,  Pump“,
„Lalala“,„Ding-a-Dong“,  „Ring  Ring“,  „Boum  badaboum“,  „Boom
Boom“  und  „Boom-Bang-ABang“  konnte  man  nie  konkurrieren.
Goldrichtig also, daß sich Guildo Horn („PiepPiep Piep“) aufs
europaweit gängige Stammeln einstellt.

Italien, die Südsee und das Soziale



Ein  Mann  mit  dem  Pseudonym  André  Port  le  roi  zeichnet
verantwortlich für das Buch „Schlager lügen nicht“. Auch hier
grinst Guildo Horn auf dem Titel, der auf gerade mal zwei
Seiten als Scharlatan abgebügelt wird. Sich gierig an den
Trend, hängen und dann meckern, das haben wir gerne.

Der Autor vertieft den Grundkurs aus dem „Grand Prix“-Buch. In
manchmal  kurzschlüssiger  Weise  koppelt  er  die  bekanntesten
Trailer-Zeilen ah politische Phasen der letzten Jahrzehnte. Es
gibt  eben  die  typischen  Schläger  der  Adenauer-,  Brandt-
,Schmidt- oder Kohl-Ära.

Belustigt verfolgt man das stete Hin und Her zwischen rockigen
Akzenten  (Peter  Kraus,  Drafi  Deutscher)  und  Volkstümelei,
zwischen vorsichtiger Emanzipation (Gitte, Rita Pavone) und
Macho-Reaktion  (Günter  Gabriel).  Auch  wechselnde  Moden  der
Italien-, Südsee- und Sozial-Schlager (Udo Jürgens) plätschern
vorüber.

Übrigens  werden  die  Perlen  deutscher  Sehnsuchts-Lyrik
abgedruckt, Strophe für Strophe. Da hat man was fürs Leben.

„L’Allemagne  deux  points  –  Ein  Kniefall  dem  Grand  Prix“.
Ullstein.  Reihe  „Fun  Factory“.  160  Seiten.  22,90  DM  /
„Schläger  lügen  nicht“.  Klartext-Verlag,  Essen.  223  S.,
19,80DM.

Mit  Melodien  durch  die
Liebeswirren  gleiten  –
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Kinofilm  „On  connaît  la
chanson“ von Alain Resnais
geschrieben von Bernd Berke | 14. September 2005
Von Bernd Berke

Marc hat ganz gerötete Augen. Die Tränen fließen. Er schneuzt
sich in sein Taschentuch. Camille will mit ihrer Schwester
Odile  eine  Wohnung  besichtigen  und  erscheint  verfrüht  am
Treffpunkt. Sie glaubt, daß der Mann richtig weint – und schon
beginnt sie, sich in den offenbar empfindsamen Menschen zu
verlieben. Doch der Kerl erweist sich später als eiskalter
Immobilienmakler. Und das Taschentuch? Nun ja, eine simple
Erkältung.

Beileibe kein Einzelfall in Alain Resnais‘ Film „On connaît la
chanson“ (etwa: „Man kennt das Lied“). Jede Geste ist schon
ein  halbes  Mißverständnis  –  oder  eine  bewußte  Maskierung
wahrer Absichten und damit Quell des Unglücks.

Das Besondere an diesem Meisterwerk: Resnais verfremdet die
vielfach  verwobenen  Episoden  seines  Liebesreigens  sinnreich
und kunstvoll mit Musik. Mitten in den Szenen und Sätzen legt
er den männlichen und weiblichen Stadtneurotikern plötzlich
lippensynchron Schlager und Chansons in den Mund. Danach, als
sei nichts gewesen, reden die Leute weiter wie gehabt.

Die verwendeten Melodien kennt in Frankreich jedes Kind, und
auch für unsere Ohren klingt mancher Ton vertraut. Völlig
klar, daß ein solch spezifisch französischer Film im Original
mit deutschen Untertiteln ins Kino kommt. Was klingt wohl
zärtlicher: „Ich liebe die Mädchen“ oder „J’aime les filles“?

Tröstliche Floskeln des Liebeslebens

Hier  also  kann  es  sogar  geschehen,  daß  auf  einmal  Sylvie
Vartan oder France Gall einem verliebten Gockel ihre Stimmen
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leihen, daß eine Frau wie Charles Aznavour oder Gilbert Becaud
singt. Anfangs nimmt man solche gezielten Stimm-Brüche mit
leichtem  Stirnrunzeln  zur  Kenntnis.  Doch  die  Sache  geht
wundersam schwebeleicht auf.

Amüsiert vernimmt man die gelegentlich „trivialen“, zuweilen
aber  einfach  tröstlichen  Formeln  und  Floskeln  des
Gefühlslebens. Erhellend komisch sind die Kontraste zwischen
der Schwerkraft des Lebens, und dem Leichtsinn der Lieder. Und
man spürt: Sogar das Leiden an der Liebe ist manchmal zum
Lachen, aber kein Liebender ist als solcher lächerlich…

Die  Chemie  der  Beziehungen  gerät  jedenfalls  schön
durcheinander: Die anfangs erwähnte Camille (Agnes Jaoui), die
sich mit Stadtführungen durch Paris ihr Studiengeld verdient,
wird insgeheim von Marcs zerstreut-sensiblem Hilfsmakler Simon
(André Dussollier) angebetet. Der gibt sich als Hörspielautor
aus, weil das nicht so elend prosaisch klingt.

Wenn alle einander im Unklaren lassen

Camilles Schwester Odile (Sabine Azéma) begegnet derweil ihrer
alten,  längst  verheirateten  Jugendliebe  Nicolas  und  gerät
darob über ihren stets ermatteten Gatten Claude ins Grübeln:
„Meine Ehe ist nicht übel. Eigentlich ganz normal“, sinniert
Odile. Doch wie sehnsuchtsvoll sie dabei in unbestimmte Fernen
blickt! Und dann spitzt sie die Lippen zu einem Liebeslied,
das die laue Zufriedenheit vollends verneint.

Claude und Nicolas halten ihrerseits heimlich Ausschau nach
neuen Frauengeschichten. Bei jener Party, mit der Odile und
Claude am Ende ihre neue Wohnung einweihen, kulminieren und
kollabieren all diese Verhältnisse. So lange es nur irgend
ging, haben diese Menschen einander im Unklaren gelassen. Sie
haben  falsche  Berufe  erfunden  und  sich  falsche  Gefühle
angemaßt.  Aus  Angst  vor  dauerhafter  Verantwortung,  aus
Verstellungslust oder aus purer Depression.

Doch von derlei Erdenschwere spürt man kaum einen Hauch, so



charmant und elegant gleitet dieser Film daher.

Hossa und der tiefere Sinn –
Das Buch „Schlager, die wir
nie  vergessen“  deutet
populäres Sangesgut
geschrieben von Bernd Berke | 14. September 2005
Von Bernd Berke

Peter  Kraus  zählte  zu  den  zaghaften  Vorboten  sexueller
Freizügigkeit.  Freddy  Quinn  („Junge,  komm  bald  wieder“)
formulierte, wie später nur noch Heintje („Mama“), in wenigen
Zeilen die geballten Müttersorgen der Nation. Drafi Deutscher
(„Marmor, Stein und Eisen bricht“) stand – im Vorfeld des
rebellischen Jahres 1968 – für wachsende Aufruhrstimmung. Daß
sich aus prägnanten Liedern Zeitgeist pur destillieren läßt,
erfährt  man  in  dem  neuen  Buch  „Schlager,  die  wir  nie
vergessen“. Keine Schande, wenn man beim Lesen mitsummt.

Nicht weniger als 34 Autoren, darunter Koryphäen wie Eckhard
Henscheid, Robert Gernhardt und Brigitte Kronauer, machen sich
– in zumeist erhellenden Kurzbeiträgen – über 57 Interpreten
und  deren  markanteste  Titel  her.  Die  tönende  Chronik  der
Republik beginnt mit Rudi Schurickes Schmachtfetzen „Capri-
Fischer“ (Version von 1946) und reicht bis zu den Gruppen
„Ideal“ und „Trio“ (ihr Singsang „Da da da“ wird als Ausdruck
unbekümmerter Postmoderne gedeutet) sowie Herbert Grönemeyers
„Männer“-Song von 1984.

Wer sich nur lustig machen will…
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Es zeigt sich, daß ironischer Umgang mit dem Thema zwar ratsam
ist, daß aber jene Autoren die ergiebigsten Beiträge liefern,
die den Schlager bis zu einem gewissen Punkt halbwegs ernst
nehmen.  Wer  sich  von  vornherein  nur  lustig  machen  oder
kulturkritisch dozieren will, kann diesen Massenprodukten auch
nicht ablauschen, was in ihnen steckt. Selbst hinter einem
unscheinbaren  Ausruf  wie  „Hossa“  (Rex  Gildo  in  „Fiesta
Mexicana“) verbirgt sich ja zuweilen tragisches Geschick.

Gelegentlich wird allzu weit ausgeholt: Johannes John nennt
„Ein  Bett  im  Kornfeld“  von  Jürgen  Drews  (1976)  einen
Nachläufer  der  Anakreontik  (idyllisch-erotische
„Schäferlyrik“) des Rokoko, ja, er schlägt noch einen Haken
zum  mittelalterlichen  Dichter  Hartmann  von  Aue  und  dessen
Wortschöpfung  vom  „Verligen“,  das  die  Hauptbeschäftigung
amourös reger Faulpelze präzis bezeichnete. In der waghalsig
erreichten  Zielkurve  heißt  es  schließlich,  Drews  habe  mit
seinem  Lied  die  alte  Burschenherrlichkeit  bedient  und
neckisches  „Verbal-Petting“  betrieben.  Nun  ja.

Sozialpädagogisches Anliegen

Da leuchtet es schon eher ein, wenn Gus Backus („Da sprach der
alte Häuptling der Indianer“, 1961) als typische Figur der
Amerikanisierung und zugleich als deren bubenhafter Parodist
herauspräpariert  wird.  Nachvollziehbar  auch,  daß  Juliane
Werding („Am Tag, als Conny Gramer starb“, 1972) dem Schlager
mit „sozialpädagogischem Anliegen“ jene Bresche schlug, in die
dann  auch  Gitte  oder  Udo  Jürgens  springen  konnten.  Ganz
naheliegend ist es gar, das Schaffen von Nicole („Ein bißchen
Frieden“,  1982)  im  Zusammenhang  der  damals  erstarkten
Friedensbewegung gegen die NATO-Nachrüstung zu betrachten.

Wenn der Erfolg einer Daliah Lavi („Willst du mit mir gehn?“)
auch mit dem Willen zur Wiedergutmachung an den Juden erklärt
wird, spürt man ein gewisses Unbehagen – vielleicht deshalb,
weil etwas „dran“ ist? Freilich: Wencke Myhres „Beiß nicht
gleich in jeden Apfel“, das just 1966 zu Beginn der Großen



Koalition  zwischen  CDU  und  SPD  herauskam,  als  heimliche
Warnung  vor  dem  „Sozialismus“  zu  interpretieren,  erfordert
Phantasie. Und wer hätte gedacht, daß Peter Alexander mit
„Hier  ist  ein  Mensch“  (1970)  die  Fackel  der  ursprünglich
linken Utopie vom aufrechten Gang der Gattung weiter getragen
hat?

Vico Torrianis kleine Ferkelei

Eine Hoch-Zeit des deutschsprachigen Schlägers waren natürlich
die 50er Jahre. Damals wurde den Wirtschaftswunder-Deutschen
jede  Spielart  von  Fernweh  und  Exotik  angedient.  Caterina
Valente sang beispielsweise 1957 „Wo meine Sonne scheint“, und
wenn man dem Autor Dieter Bartetzko glaubt, so lenkte der Text
–  die  historische  Stunde  erkennend  –  ungute  deutsche
Eroberungs-Gelüste  ganz  geschickt  in  sozialverträgliche
Reiselust um.

Wie auch in der Reklame, so traten sexuelle Rollenklischees im
Schlager der 50er klar zutage. Zudem war auch das populäre
Sangesgut ausgesprochen prüde und verdruckst. Desto größer die
Freude nachfraglichen Enthüllens: Peter von Matt stellt klar,
daß es in Vico Torrianis so harmlos klingendem „Kalkutta liegt
am Ganges“ letztlich nur „um das Eine“ gegangen sei, gleichsam
hinter  vorgehaltener  Hand  sei  gar  von  einer  Erektion  die
verschämte Rede gewesen. Doch die kleine Ferkelei verbarg sich
hinter Jux-Wortspielen. Auf ähnliche Weise entsteht übrigens
auch große Dichtung.

„Schlager, die wir nie vergessen“. Verlag Reclam Leipzig. 292
Seiten. 19 DM.

 

 

 



Zeitreise in die Zauberwelt –
Bob  Wilson  inszeniert  „Time
Rocker“ im Hamburger Thalia-
Theater
geschrieben von Bernd Berke | 14. September 2005
Von Bernd Berke

Hamburg.  Die  vielen  Kamerateams  konnten  ihren  Sendern
erfolgreiche  Prominentensuche  melden:  Zur  Uraufführung  von
„Time Rocker“ in der Regie des texanischen Theaterzauberers
Bob Wilson gab es erheblichen Auftrieb im Thalia-Theater – von
etlichen  Bühnenchefs  oder  Schauspielern  (Mathieu  Carrière,
Ulrich Tukur) bis zum „Tagesschau“-Sprecher Wilhelm Wieben.
Sie alle waren hergepilgert, um gleichsam ein Sakrament in
Empfang zu nehmen.

Denn  Bob  Wilson  läßt  Theater  nicht  einfach  spielen,  er
zelebriert  es  als  Liturgie  wie  kein  anderer;  mit
atemberaubenden  Bilderfolgen  und  ungeheuren  Licht-
Erscheinungen. Nach „The Black Rider“ und „Alice“ war „Time
Rocker“ bereits seine dritte Hamburger Weihe-Handlung. Diesmal
hatte Lou Reed, seit seinen wilden Zeiten mit „The Velvet
Underground“ eine unumstößliche Größe der Rockszene, die Musik
geschrieben.

Kriminalstory führt ins Nirwana

In 31 Szenen mit 16 Songs schleusen uns Wilson, Reed und
Texter  Darryl  Pinckney  in  eine  ausgedehnte  Zeitreise  ein.
Anfangs geht’s zurück bis in die vorchristliche Ära, später
voraus in visionäre Zukunftswelten. Notdürftig verknüpft sind
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diese  Fahrten  durch  eine  Kriminalstory.  Priscilla
(herausragend auch als Sängerin: Annette Paulmann) und Nick
(Stefan Kurt, fernsehbekannt durch den „Schattenmann“) werden
in  seltsam  mechanisch  abschnurrenden  Slapstick-Szenen  von
Scotland  Yard  beschuldigt,  ihren  Herrn  und  Meister,  den
Erfinder Dr. Procopius (Hans Kremer), hingemeuchelt zu haben.
Dabei  ist  der  Mann  auf  Zeitreise  gegangen,  und  in  dieses
grenzenlose  Nirwana  zwischen  den  Epochen  flüchten  ihm  nun
Priscilla und Nick nach.

Und  schon  hat  die  Inszenierung  ihren  ersten  ganz  großen
magischen Moment. Wenn die Zeitmaschine in Form eines weißen
Fisches  erscheint  und  vor  blauem  Breitwand-Hintergrund
davonsegelt, glaubt man sich versetzt ins Zauberreich.

Kurz darauf wandert ein kleines weißes Haus über die dunkle
Bühne  –  und  man  sieht  gleichzeitig,  wie  sich  jemand  die
überlangen,  phosphoreszierend  grünen  Fingernägel  abbeißt.
Bewegliche Steine, tanzende Würfel, leuchtende Altäre, alles
gibt’s in diesen taumelnden Welten. Rätselvolles Theater mit
Charisma.

Es ist, als ob Wilson ein wunderschönes großes Bilderbuch
umblättere. Und wo sind wir Zuschauer nicht überall gewesen!
In  einen  altägyptischen  Tempel  sind  wir  geraten,  in  eine
chinesische Opiumhöhle, zwischen drei mannstolle Studentinnen
(„Klick mich an, ich bin deine Maus“) oder in eine Badeanstalt
der Zukunft, wo nackte Körper schwerelos schweben.

Ein Stuhl stürzt minutenlang um

In all diesen seherischen Szenen entfaltet sich der typische
Wilson-Stil der Verlangsamung. Wenn etwa ein Stuhl umstürzt,
so sieht man diesen Vorgang in einer mehrminütigen, enorm
spannungsgeladenen Zeitlupe. Überhaupt wird „Time Rocker“ zu
einer Meditation über das Zeitempfinden, aber auch über das
Geisterhafte  des  menschlichen  Körpers  in  einer  technisch
entgrenzten Zukunft.



Der  Zusammenhang  ergibt  sich  nicht  wie  sonst  im  Theater,
sondern  eher  wie  im  Traum  oder  wie  in  einer  betörenden
Kunstausstellung. Nur daß man hier keinen Rundgang unternimmt,
sondern die Bilder an einem vorbeigezogen oder – wie seltene
Schätze – gehoben werden.

Von bezwingender Kraft und Einprägsamkeit ist auch Lou Reeds
Musik. Schönes Wechselspiel: Mal lassen sich die Töne von und
in den Bildern treiben, mal peitschen see die Szenen voran.

Termine: 16., 17., 18., 19. Juni. Karten: 040 / 32 26 66.

Wenn die Kindfrau mit ihren
Verehrern  singt  –  Gerhart
Hauptmanns „Und Pippa tanzt“
als Rockoper in Wuppertal
geschrieben von Bernd Berke | 14. September 2005
Von Bernd Berke

Wuppertal. Niemand ist vollkommen: Neben Klassikern wie „Die
Weber“ und „Die Ratten“ hat Gerhart Hauptmann auch ziemlich
verquaste  Texte  auf  dem  Kerbholz;  zum  Beispiel  sein
theatralisches  Glashütten-Märchen  „Und  Pippa  tanzt“
(Uraufführung 1906). Daraus hat man jetzt beim Wuppertaler
Schauspiel eine Rock-Oper gestrickt.

Um sich von der bedrohlich flammenden Faszination durch die
damals 17jährige Schauspielerin Ida Orloff „freizuschreiben“,
hat der 43jährige Ehemann seine wunde Seele dramatisch in
mehrere  Männerfiguren  aufgespalten,  die  allesamt  von  der

https://www.revierpassagen.de/95502/wenn-die-kindfrau-mit-ihren-verehrern-singt-gerhart-hauptmanns-und-pippa-tanzt-als-rockoper-in-wuppertal/19960610_1203
https://www.revierpassagen.de/95502/wenn-die-kindfrau-mit-ihren-verehrern-singt-gerhart-hauptmanns-und-pippa-tanzt-als-rockoper-in-wuppertal/19960610_1203
https://www.revierpassagen.de/95502/wenn-die-kindfrau-mit-ihren-verehrern-singt-gerhart-hauptmanns-und-pippa-tanzt-als-rockoper-in-wuppertal/19960610_1203
https://www.revierpassagen.de/95502/wenn-die-kindfrau-mit-ihren-verehrern-singt-gerhart-hauptmanns-und-pippa-tanzt-als-rockoper-in-wuppertal/19960610_1203


Kindfrau und Tänzerin Pippa magisch angezogen werden. Vier
Seelen  wohnen,  ach,  in  seiner  Brust:  ein  bürgerlicher
Genußmensch  (Glashüttendirektor),  ein  tierisches  Triebwesen
(Glasbläser  Huhn),  ein  junger  Schwärmer  aus  treudeutschem
Geiste (Wandergesell Hellriegel) und ein mystischer Zauberer
(Dr. Wann).

Alles drängt nur noch bebend zum Licht

In  Hauptmanns  Männer-Phantasien  ist  Pippa,  Mädchen  aus
Venedig,  die  wahlweise  als  verlockendes  „Vögelchen“,
„Schmetterling“  oder  „Motte“  bezeichnet  wird,  nur
Projektionsfläche  aller  möglichen  erotischen  und
künstlerischen Begierden. Daraus erwächst ein symbolistisches
Gewoge, das keine Menschen, sondern stets nur Prinzipien und
Traumbilder zueinander treibt.

Nur die derbe Eingangsszene in einer Schenke, wo Pippas Vater
wegen  Falschspiels  erstochen  wird,  gibt  sich  noch
naturalistisch. Danach wird’s wolkig, und alles drängt nur
noch bebend zum Licht, endet aber finster. Kein idealer Stoff
für  rockmusikalische  Zubereitung.  Doch  auf  Hauptmann-Texten
lasten  keine  hinderlichen  Rechte  mehr,  man  kann  praktisch
alles mit ihnen anstellen. Und irgendwann müssen sich die
Beteiligten auch gesagt haben: Zum Deibel mit Hauptmann, wir
machen unser eigenes Ding!

Dann aber hätten Texter Gerold Theobalt und Gastregisseur Tom
Mega,  der  manchen  als  Kultrockstar  gilt,  das  Stück  auch
konsequent durch den Wolf drehen sollen. So schleichen sich
jedoch – nicht nur gesanglich – viele schiefe Tonlagen ein,
denn  manchmal  nimmt  man  das  Märchen  für  bare  Münze,  dann
wieder weiß man offenbar nicht so recht…

Schlichte Farbdramaturgie: Die begehrte Pippa (bestürzend naiv
und geheimnislos wirkend: Franziska Becker) kommt ganz in Rot
daher, ihre Verehrer schwarz oder weiß, gelegentlich bläulich
angestrahlt:  schlesisch-nördliche  Kälte,  die  sich  nach



italienischer Hitze in Literatur und Liebe sehnt. „Brenne,
zünd‘  an,  loder  auf“,  heißt  es  dann  brünstig  im  Text.
Dämonisch röhrt solche Zeilen der alte Huhn (Bernd Kuschmann),
der schließlich Pippa mit ins Verderben reißt.

Die Reimqualität der Songs erhebt sich nicht allzu weit übers
„Herz-Schmerz“ oder „Not-Tod“-Schema. Bekanntlich gibt’s gute
Rockmusik  mit  simplen  Texten,  doch  hier  wird  die  akute
Wortschwäche oft nur noch grell ausgestellt.

Dem „Tanz“-Titel zum Trotz wirkt die Aufführung hüftsteif und
ungeschickt  Die  Bühne  (Oliver  Kostecka)  ist  unpraktisch
vollgestellt,  Figuren,  die  gerade  nichts  von  sich  geben,
drucksen herum. Die beherzten Griffe zu den Gesangsmikros –
zumal vom Sterbelager aus – sorgen für unfreiwillige Komik.

Die  Musikstücke  selbst,  komponiert  von  Otto  Beatus  und
dargeboten von den Lokalmatadoren „Das Pferd“, sind kreuzbrav,
die Melodie-Linien oft bis zur Selbstverleugnung einfach. Das
ist auch gut so, denn nicht alle Schauspieler können singen.

Bis zum Saisonende durchgehend im Schauspielhaus Wuppertal.
Karten: 0202/563-4444.

 

Bob Dylan und die Phantasie
vom  Jungsein  –  Auftritt  in
Dortmund  vor  kleinerem
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Publikum
geschrieben von Bernd Berke | 14. September 2005
Von Bernd Berke

Dortmund. Bob Dylan war hier, doch die ganz große Zugnummer
ist er nicht mehr. Bei den vorigen Dortmunder Gastspielen,
1978  und  1987,  konnte  Dylan  noch  das  weite  Rund  der
Westfalenhalle 1 buchen. Diesmal mußte er sich mit der Halle 2
begnügen. Die Folk- und Rocklegende auf dem Abstellgleis?

Der mittlerweile 55jährige gilt als launisch. An einem Abend
spielt  er  genial,  am  nächsten  vielleicht  lustlos  und
miserabel. Man wußte also nicht so recht, was man in Dortmund
zu erwarten hatte. Doch dann durften die Auguren aufatmen.
Erste Anzeichen der günstigen Stimmung: Dylan und seine Band
begannen  mit  einer  vergleichsweise  moderaten  halbstündigen
Verspätung, und der Meister, der vorab jegliches Fotografieren
untersagt hatte, war optimistisch hell gekleidet.

Ohne Ansage zur musikalischen Sache

Dylan mag keine Ansagen, keine verbale Zwiesprache mit den
Zuschauern. Vielleicht will er sich ja nur nicht anbiedern.
Jedenfalls ging es ansatzlos zur musikalischen Sache, und zwar
so, als wolle man den Stones etwas streitig machen: laut,
treibend, wummernd. Anfangs klangen einige Gitarren-Ausflüge
noch etwas quallig und breiig aus den Boxen. Kein grandios
entfesselter, sondern mit Mühsal beladener Krach. Da ließ sich
auch technisch gegensteuern. Vor allem aber: Als hätte Dylan
abwarten wollen, ob er die „richtige“ Sorte von Publikum vor
sich habe, steigerte er sich samt Gefolge zusehends. Immer
druckvoller  wurde  sein  nasaler  Sprechgesang,  immer
transparenter  die  Untermalung.

Klassisch schlanke Rock-Besetzung

Die Begleiter gingen tief mit hinein in seine Songs, loteten
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unverhoffte  Melodie-Linien  aus,  verliehen  dem  berühmten
Frontmann Fassung und Freiheitsraum zugleich. Da zeigte es
sich wieder: Die klassisch schlanke Rock-Besetzung mit Lead-
und Rhythmusgitarre, Baß und Drums ermöglicht die spontane
Verständigung und damit das kompakteste Gruppenspiel.

Im  ersten  Teil  des  zweistündigen  Konzerts  (wahrlich  die
Pflichtlänge für 60 DM Eintritt) setzte nur „Señor“ einen
sanfteren Akzent, Klassiker wie „All along the Watchtower“
wurden hingegen durch den Bluesrock-Wolf gedreht. Jubel kam
auf,  als  die  Einheizer-Phase  beendet  war  und  Dylan  sich
anschickte, das kollektive Gemüt zu streicheln. Im Mittelteil
wurden die E-Gitarren beiseite gestellt. Für „Tangled up in
Blue“ kam erstmals die Harmonika zum Einsatz – altgedienten
Dylan-Fans ein Signal des Echten, das niemals vergehen möge.
Es  folgte  eine  der  schönsten  Passagen:  ein  wohlig
ausschwingendes  „It’s  all  over  now,  Baby  Blue“,  das
wunderweiche  Wellen  warf.

So selig wurde es erst wieder bei den Zugaben, für die sich
Dylan besondere Kostbarkeiten aufgespart hatte: „Stuck inside
the Mobile with the Memphis Blues Again“ „Rainy Day Women“ und
„Knockin‘ on Heaven’s Door“.

Doch eine Song-Zeile war den Fans (die wenigsten noch in der
Maienblüte) die größte Labsal: „I was so much older then, I’m
younger than that now.“ Damals war ich viel älter, jetzt bin
ich jünger.“ Genau das wollten die meisten von Dylan bekommen:
Nahrung für die Phantasie, daß ihre Jugend stetig wiederkehrt.

Musik  mit  tiefen  Wurzeln  –
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Michelle  Shocked  in  der
Essener „Zeche Carl“
geschrieben von Bernd Berke | 14. September 2005
Von Bernd Berke

Essen.  Manchmal  singt  sie  glockenrein  und  mädchenhaft  wie
einst Joan Baez, dann wieder schwillt ihre Stimme an wie die
einer  Janis  Joplin.  Die  Texanerin  Michelle  Shocked,  jeder
musikalischen  Festlegung  abhold,  ist  nach  wie  vor  ein
Geheimtipp. Sie hat aber eine treue Gemeinde um sich geschart.
So auch jetzt in der Essener „Zeche Carl“.

Ihre Songs sind keine künstlichen Produkte. Wenn sie einen
Refrain wie „I’ve come a long way“ singt, glaubt man ihr den
langen Weg, den Staub auf den Stiefeln. Und wenn sie jenen
„Cotton-eyed  Joe“  hochleben  läßt,  fühlt  man  sich  auf  ein
ländliches Fest in den südlichen US-Staaten versetzt.

Sie hat viel zu erzählen. Oft spricht sie sich in die Anfänge
der Lieder hinein, oder sie unterbricht mittendrin den Fluß
einer Melodie, berichtet von persönlichen Dingen, breitet ihr
Leben vor dem Publikum aus.

Im braunen bodenlangen Kleid steht sie zwischen ihren beiden
Begleitmusikern, eine schneeweiße E-Gitarre umgeschnallt, die
sie hingebungsvoll handhabt. Sie wirkt zugleich verletzlich
und doch „bodenständig“, kraftvoll, erdnah. Tatsächlich haben
ihre Kompositionen tiefe Wurzeln im Blues und im Country-
Genre.  Doch  Michelle  Shocked  verwandelt  sich  etliche
Stilrichtungen an – vom Folk wie aus den 70er Jahren bis hin
zu Anklängen an den ruppig-rauhen Lou Reed.

Erstaunliche Furcht auf offener Bühne

Ihre  besten  Songs  aber  klingen  einfach  wie  Kinderlieder,
gebaut aus wenigen einprägsamen Riffs: Aber sie kann eben auch
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entspannt  swingen,  schmerzhaften  Blues  von  ganz  unten
heraufholen oder Rocknummern wahrhaftig „rollen“ lassen. So
soll es sein. Auf eine solche Reise gehen wir mit.

Erstaunlich, daß sie ihrer eigenen Wirkung so wenig sicher zu
sein scheint. Obwohl Songs wie „Anchorage“, „Homestead“ oder
das  wunderbar  schwebende  „5  a.m.  in  Amsterdam“  reichlich
bejubelt werden, fürchtet sie plötzlich, „daß ich hier eure
ganze Zeit vergeude“. Sie hoffe nur, haucht sie verlegen ins
Mikro,  daß  ihr  Auftritt  „irgend  einen  Sinn“  habe.  Wie
untröstlich  sich  das  anhört!

Doch wie um ihre eigenen Ängste zu bekämpfen, legt sie gleich
darauf  noch  beherzter  los.  Und  dann  scheppern  die  zwei
Gitarren  mit  dem  Baß  so  grandios,  daß  keiner  die  Drums
vermißt.

Vielleicht hat ihr Selbstbewußtsein unter dem Streit mit der
Plattenfirma gelitten. Den Bossen war sie nicht kommerziell
genug – und sie erhielt Studioverbot. Nun kann sie ihre auf
eigene Faust aufgenommene CD „Kind Hearted Woman“ lediglich
bei den Konzerten verkaufen. Das Elend einer Kreativen.

Segen von oben – „Pink Floyd“
im Müngersdorfer Stadion
geschrieben von Bernd Berke | 14. September 2005
Von Bernd Berke

Köln. Sind dies Töne vom Anbeginn der Schöpfung oder aus der
Zukunft? Es puckert, wummert, wabert und vibriert – und ist
doch pralle Gegenwart in einer lauen Sommernacht am Rhein:
„Pink Floyd“ spielt im ausverkauften Müngersdorfer Stadion.
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Die  leicht  ergrauten  Herren  David  Gilmour  (Gitarre),  Nick
Mason  (Drums)  und  Richard  Wright  (Keyboard),  verstärkt  um
einige  exzellente  Begleitmusiker  und  drei  gesangsstarke
Tanzgirls, sind natürlich nicht einfach eine Rock-Band. „Pink
Floyd“ läßt sich mal wieder – von ganzen Heerscharen hinter
den Kulissen – überaus machtvoll in Szene setzen. Ihr Auftritt
gleicht einer gigantischen Liturgie, dementsprechend ergriffen
nehmen die 65.000 Leute ihn entgegen. So gesehen, könnten die
vielen Wunderkerzen und Feuerzeuge eigentlich die ganze Zeit
über leuchten. Die Musik richtet sich gar nicht unmittelbar
ans Publikum, sie schwebt von hoch oben auf die Zuhörer herab,
als sei sie eine Segnung.

Die Gruppe und ihre ausufernden Gerätschaften sind in einer
riesigen  Bühnen-Muschel  geborgen,  in  deren  Zentrum  eine
Scheibe wie das Auge eines höheren Wesens starrt – sie wird
zur Projektionsfläche für allerlei wahnwitzige Video-Schnipsel
und  gleichsam  interplanetarisches  Flackern,  dazu  schießen
Batterien von Laserkanonen ihre grellbunten Ladungen in den
Himmel.

Am  Schluß  des  Konzerts  senkt  sich  der  Lichtkreis  wie  ein
Heiligenschein über die Musiker. Sie servieren (immerhin von
21 Uhr bis kurz vor Mitternacht) eine ausgetüftelte Mischung
aus  alten  Songs  und  aus  ihrer  neuen  Platte  „The  Division
Bell“. Droht der Spannungsbogen einmal wirklich abzuflachen,
werfen sie sogleich einen Klassiker in die Bresche.

Kühle Kontrolle über die Technik

Gipfel im zweiten Teil des Konzerts: „Wish You Were Here“,
dessen Anfangs-Akkorde wundersam durch die Nacht gleiten und
dann volltönend anschwellen. Und dann selbstverständlich jene
Hymne aus „The Wall“, mit der unsterblichen Zeile „We don’t
need no Education“ (Wir brauchen keine Erziehung) sowie der
barschen Aufforderung an die Lehrer, die Kinder endlich in
Ruhe zu lassen. Neben uns springen Eltern mit ihren Teenager-
Kids auf und singen lauthals den antiautoritären Text mit. Wir



kennen keine Generationen mehr, nur noch Rockfans.

Im Grunde spielt „Pink Floyd“ einen einzigen, endlosen Titel,
in dem man das gleichmäßige Ein- und Ausatmen der Zeit spürt.
Sie  sind  sich  –  bis  hin  zu  den  neuesten  Songs  –  treu
geblieben, sind nur immer mehr gewachsen und angeschwollen.
Die Geburt der Musik aus dem Geist der Elektronik haben sie
schon in ihren LSD-durchtränkten Anfängen (um 1967) vollzogen.
Was  seither  kam,  war  eigentlich  eher  Angleichung  an  neue
technische Möglichkeiten. Das hat sie wohl auch interessant
gemacht für die nicht ganz unbekannte Wolfsburger Autofirma,
die  ihr  meistverkauftes  Modell  nach  einer  noblen  Sportart
benennt. Diese Firma sponsert die Tournee und darf sich im
Gegenzug werblich am Image von „Pink Floyd“ laben. Erstrebter
gemeinsamer Nenner ist wohl die kühle Kontrolle über komplexe
Technik und eben jene erwähnte Dauerhaftigkeit des populären
Seins.

Weit  weniger  unter  Kontrolle  waren  die  Anfahrtswege  zum
Stadion.  Endlose  Staus  rund  um  die  Stadt,  danach  ein
Parkplatz-Chaos  sondergleichen  –  die  Polizei  hatte
offensichtlich vor dem Ansturm kapituliert. Tausende von Fans
erreichten das Ziel ihrer Wünsche erst nach Konzertbeginn. In
Dortmund klappt so etwas in der Regel weitaus besser. Und
vermutlich  auch  in  Gelsenkirchen,  wo  „Pink  Floyd“  am  23.
August „auf Schalke“ spielen wird.

Schlachtrufe gegen den grauen
Alltag – „Die Toten Hosen“ in
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der Dortmunder Westfalenhalle
geschrieben von Bernd Berke | 14. September 2005
Von Bernd Berke

Dortmund.  Nebenan  in  der  kleinen  Halle  2  mühten  sich  die
Grufties von „Black Sabbath“ um Hardrock-Stimmungsmache. Damit
gab’s in der ausverkauften großen Arena gar keine Probleme.
Denn dort spielten zeitgleich „Die Toten Hosen“. Wer neulich
gedacht hatte, Herbert Grönemeyer habe das Dortmunder Publikum
schon auf höchste Touren gebracht, der hatte nur die furiose
Düsseldorfer Radau-Band noch nicht erlebt.

Die meisten „Hosen“-Titel haben kaum widerstehliche Refrains,
so  recht  zum  Mitgrölen.  Ganz  gleich,  ob  es  um  fröhliches
Drauflosleben, Radikal-Klamauk oder um Warnungen vor Neonazis
geht,  es  sind  fast  immer  Schlachtruf-Gesänge,  eingängige
Mutmacher wie „Komm mit uns“ oder „Wir sind bereit“.

Die Bewegungen im Publikum gleichen denen in der Südkurve von
Borussia Dortmund. Mit stoßweise gereckten Fäusten werden die
lustvollen Remmidemmi-Hymnen begleitet. Noch ’ne Parallele zum
BVB: Schon lange vor dem Konzert ist rund um die Halle alles
mit Bierdosen und Flaschen übersät. Die hochgeistigen „Hosen“
feiern  ja  auch  diverse  Getränke  –  mit  Gassenhauern  wie
„Eisgekühlter Bommerlunder“ und „Altbier“.

Wer Alben und Songs mit lockenden Titeln wie „Kauf mich!“,
„Reich & Sexy“ oder „Wünsch DIR was“ versieht, zielt ins Herz
der Leute, die mit Fernsehen und Werbung aufgewachsen sind.
Unterlegt mit angepunktem Hardrock, ist das eine unschlagbare
Mixtur fürs Massenvergnügen. Zumal, wenn das Ganze noch ein
wenig parodierend aufgemischt wird. Besonders gut funktioniert
das. wenn Klassiker wie „Azzuro“ oder „Guantanamera“ verrockt
werden.

Allein schon die physische Leistung…
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Wenn  der  Bühnenvorhang  aufgeht,  hängen  einige  Skelette
überlebensgroß  von  der  Decke  herab.  Dazu  paßt  eines  der
Highlights,  die  kleine  Horrorshow  von  „Hier  kommt  Axel“.
Sänger Campino & Co. starten ihren Dortmunder Auftritt aber
gleich ganz steil mit „Wünsch DIR was“.

Allein die physische Leistung ist erstaunlich. Gegen neun Uhr
geht’s (nach der Allerwelts-Vorgruppe „Jingo de Lunch“) los –
und es dauert mit vielen Zugaben bis weit nach elf. Über die
volle Distanz toben die „Toten Hosen“ herum wie Springteufel.
Auch die Gitarrencrew (Breite Breitkopf, Kuddel) und Bassist
Andi Meurer sausen ständig die Podeste rauf und runter. Gegen
Schluß taucht die Band (bis auf Drummer Wölli Münchhausen) gar
plötzlich  auf  einem  der  obersten  Ränge  auf,  mitten  im
Publikum. Fast zwangsläufig bei derlei Bühnensport, daß die
Leute zwischendurch zwei- bis dreimal ganz leicht aus dem
rhythmischen Tritt kommen. Was soll’s.

Neben der parodistischen haben die „Toten Hosen“ auch eine
pädagogische  Ader.  Nach  dem  Lied  „Sascha…ein  aufrechter
Deutscher“  kommt  aus  dem  Hallenrund  der  vielstimmige  Ruf
„Nazis ‚raus“. Campino prompt: „Das war die beste Stelle des
Abends, und sie kam von euch“. Doch er verfügt auch über die
nötige Frechheit, um sich über Konkurrenten wie Grönemeyer
lustig zu machen. Jemand, bei dem das Publikum so mächtig
mitgeht, darf sogar das.

 

Und da singen alle: „Gib mir
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mein Herz zurück…“ – Herbert
Grönemeyer in der Dortmunder
Westfalenhalle
geschrieben von Bernd Berke | 14. September 2005
Von Bernd Berke

Dortmund. Der Mann muß sein Dortmunder Publikum gar nicht erst
erobern,  er  „hat’s“  vom  ersten  Moment  an.  Für  Herbert
Grönemeyer  sind  Konzerte  im  Ruhrgebiet  Heimspiele.  die  er
notfalls mit gebremster Kraft gewinnen könnte. Doch in der
ausverkauften Westfalenhalle macht er keine halben Sachen.

Kaum hat er mit seiner Band zwei, drei Lieder gespielt, sind
die Zuschauer schon mit Leib und Seele dabei. Wo andere Stars
eine  gewisse  An-  und  Aufwärmphase  brauchen,  schafft’s
Grönemeyer ohne Vorgruppe und gleichsam aus dem Stand. Ein
Phänomen. Dabei steigt er in der Dortmunder Arena, „diesem
Riesenteil“ (Grönemeyer) gar nicht mal mit seinen allseits
bekannten Hits ein, sondern mit neueren Stücken wie „Fisch im
Netz“  oder  „Grönland“,  einem  Song,  der  dafür  wirbt,  die
Ostdeutschen wenn schon nicht zu lieben, so doch wenigstens zu
respektieren.

Mehr als nur ein „singender Flugblattverteiler“

Auch wenn er die Rechtsradikalen zur Hölle wünscht oder den
ganzen deutschen Spuk am liebsten zertanzen möchte, ist er
mehr als nur ein „singender Flugblattverteiler“. Mit derlei
Botschaften  erzielt  er  vermutlich  mehr  Wirkung  als  alle
Politiker  zusammen,  denn  sie  sind  in  mitreißenden,  strikt
gitarrenorientierten  „Geradeaus-Rock“  verpackt.  Es  ist  dies
eine  unsterbliche  Variante  der  Popmusik,  allen  ehrgeizigen
Experimenten und Auswüchsen zum Trotz.

Grönemeyers Band besteht zwar nicht aus Genies, jedoch aus
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exzellenten Fachkräften, die sich mit fadem Mainstream nicht
zufrieden  geben  und  trotzdem  eingängig  bleiben.  Zudem  ist
„Herbie“ im Live-Konzert noch besser als auf Platten. Man
fragt sich erstaunt, woher er seine immense Wirkung nimmt. Er
hat  ja  kein  besonderes  Outfit  und  will  auch  nicht  mit
Ausstattungs-Exzessen, eitlem Stargehabe oder Bühnen-Akrobatik
imponieren.  Alles  hat  Normalmaß.  Vielleicht  liegt’s  gerade
daran:  daß  er  keinerlei  Umwege  nimmt,  nichts  vorgaukelt,
gleich ganz da ist. Und natürlich kann er auch etwas: Mit
seiner  kehligen  Stimme  treibt  er.  die  schnelleren  Titel
energisch voran und verleiht den Balladen, bei denen er allein
am Piano sitzt, den nötigen Schmelz.

Der nötige Schuß Sentimentalität

Grönemeyer wird nie wirklich kitschig. Aber er verwendet doch
jene Bruchteile von Sentimentalität, die nun mal dazu gehören,
um aus einer bloßen „Nummer“ ein richtiges Lied zu machen. Man
ist  tatsächlich  ergriffen,  wenn  er  seine  Liebes-Erlärungen
(„Laß  mich  nicht  mehr  los“)  oder  auch  seine  Beziehungs-
Widerrufe („Kein Verlust“, „Ich geb‘ ; nichts mehr“) vorträgt.
Da  kreisen  und  kribbeln  wohl  tatsächlich  jene  kleinen
„Flugzeuge  im  Bauch“.

Als eine Art Medley kommen in der Mitte des gut zweistündigen
Konzerts die Ohrwürmer wie „Männer“ und natürlich das Lied
über sein geliebtes Bochum. Spätestens jetzt spielt es gar
keine Rolle mehr, daß man manchmal nur Textfetzen versteht.
Die Fans können eh alles auswendig mitsingen; dann und wann
überläßt Grönemeyer ihnen für ein paar Zeilen ganz seinen
Part. „Gib mir mein Herz zurück“, singen Tausende mit. Jaja,
die alten Liebes-Wunden, die jede(r) mit sich herumträgt. Hier
finden sie Ausdruck.

Überhaupt, das Publikum: Grönemeyer, der auch schon mal ein
Bad in der Menge nimmt, scheint selbst überwältigt von dieser
Begeisterung, die sich in allen möglichen Formen äußert: vom
dröhnenden  Sport-Schlachtruf  „Jetzt  geht’s  los“  bis  zur



fröhlichen Menschen-Welle „la ola“, vom Wunderkerzenglanz bis
zum tosenden Trampeln. Man muß das erlebt haben…

 

Singselig  und  sturzvital  –
die „Kinks“ in Dortmund
geschrieben von Bernd Berke | 14. September 2005
Von Bernd Berke

Dortmund. Da kommt er, solo mit Gitarre: Ray Davies (49). Er
stimmt gleich den Song „A Well Respected Man“ an. Ist ja auch
wahr: Seit 30 Jahren ist er mit seinen „Kinks“ auf der Szene.
Das ist mehr als respektabel.

Davies beginnt in der nicht ganz ausverkauften Westfalenhalle
II mit einem Medley bejahrter Erfolgstitel, das Sommerstück
„Sunny Afternoon“ natürlich inklusive. Ray Davies reißt diese
Hits nur kurz an. Vielleicht hat er sie sich leid gespielt.
Aber  sie  gehören  halt  nicht  nur  dazu,  sondern  sind  auch
nachher  Kern  des  Programms  –  und  der  Mann  freut  sich
ersichtlich, sein Publikum mit solchen Erinnerungen in den
Griff zu bekommen.

Seit 30 Jahren im Rock-Geschäft

Um 30 Jahre unverdrossen in Sachen Rock unterwegs zu sein,
braucht man zweierlei: Besessenheit, aber auch so etwas wie
Disziplin, um nicht irgendwann abzusacken. Ray Davies genießt
es jedenfalls immer noch, wenn die alten Refrains mitgesungen
werden. Oft hält er sein Mikrofon in die vorderen Reihen, so
als sollten alle beteiligt sein.
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Nach  dem  nostalgischen  Einstieg  kommt  die  Band  hinzu,
natürlich nicht mehr die Ur-Formation. Aber Rays Bruder Dave
Davies („Death of a Clown“) ist immer noch dabei. Die zwei
sind seit Jahrzehnten aufeinander eingespielt, so daß der Rest
der Gruppe – Jim Rodford, lan Gibbons und Bob Henrit – völlig
zurücktritt  und  dienende  Funktionen  übernimmt.  Sie  rollen
sozusagen den Sound-Teppich für Ray Davies aus.

Manche Metaller ins Abseits gespielt

„Give the people what they want“ scheint man sich – einem
Plattentitel folgend – gedacht zu haben: Man präsentiert sich
eineinhalb  Stunden  lang  vornehmlich  als  Hardrock-Band,  die
jene  singselige  „Rockpalast-Stimmung“  bedient.  Energisch
spielt man tatsächlich noch so manche Jüngelchen aus Heavy-
Formationen ins Abseits. Dies den Scherzkeksen ins Stammbuch,
die  behaupten,  zu  den  „Kinks“  könnten  nur  noch  Leute  mit
Rheumadecken hingehen. Zugegeben, im Publikum sind angegraute
Jahrgänge in der Mehrheit. Aber was heißt das schon.

Melodische Feinheiten und die zum Teil kritischen Texte gehen
ziemlich unter. Die Leute hören, zumal in einer Samstagnacht,
eben lieber solche „Kracher“ wie „You Really Got Me“, „All Day
and All of the Night“, „Low Budget“ oder „Phobia“. Die sind
aus dem Urstoff des Rock, hämmernd, treibend, fordernd, im
Grunde immer optimistisch. Ein sturzvitaler Song wie „Till the
End of the Day“ kann einen aufmöbeln für einen ganzen Tag.

Doch das Beste des Abends war sicherlich die furiose Hymne der
Widerspenstigen: „I’m not Like Ev’rybody Else“ („Ich bin nicht
wie jeder andere“). Man sang’s im Hallenchore mit. Naja, ein
Widerspruch  ist’s  schon,  massenhaft  ganz  anders  sein  zu
wollen. Aber Schwamm drüber. Schön war es doch.

Ärgerlich  nur  die  langweilige  Vorgruppe  „Katrina  and  the
Waves“. Ein Lied klingt wie das andere, und alle wie eins. Die
werden bis in alle Ewigkeit Vorgruppe bleiben.



Chaot der Rockmusik – Zum Tod
von Frank Zappa
geschrieben von Bernd Berke | 14. September 2005
Von Bernd Berke

Das Poster, das den verzottelten Kerl auf der Toilette zeigte,
hing fast überall, wo man rebellisch gestimmt war. Es war eine
Ikone  der  60er  Jahre.  Und  der  Titel  seines  ersten  Albums
„Freak  out“  (etwa:  Brich  aus!)  wurde  zum  Schlachtruf  der
Aufsässigen. Der Rockmusiker Frank Zappa, Symbolfigur einer
ganzen Generation und Inbegriff des Underground, ist tot. Mit
nur 52 Jahren starb er an Prostatakrebs.

Erst gestern früh wurde die traurige Nachricht bekannt, und
die Agenturen verbreiteten sie mit dem Dringlichkeits-Vermerk
„Vorrang“. Zappa starb bereits am Samstag in Los Angeles, am
Sonntag wurde er schon im engsten Kreise von Freunden und
Angehörigen beigesetzt. Seine Familie, Frau und vier Kinder,
teilte  lapidar  mit,  er  sei  nun  „zu  seiner  letzten  Reise
aufgebrochen“. Vielleicht ist er ja nun in jener anderen Welt
auf Tournee und logiert in einem jener „200 Motels“, die er
einst besang und im Film zeigte.

„Kein Akkord ist häßlich genug…“

„Kein Akkord ist häßlich genug, um all die Scheußlichkeiten zu
kommentieren, die von _ der Regierung in unserem Namen verübt
werden“, befand Zappa zur Zeit des Vietnam-Krieges. Er soll
schon als kleiner Junge gegen seines Vaters Arbeit in der
Rüstungsindustrie protestiert haben, indem er tagelang eine
Gasmaske trug. Mag das auch fromme Freak-Legende sein, so
hielt sich Zappa später doch an die Sache mit den Akkorden.
Keiner  (außer  vielleicht  Jimi  Hendrix  konnte  der  Bühnen-
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Elektronik so nervenzerfetzende Kreischtöne entlocken und so
chaotisch erscheinende Klang-Collagen basteln wie Zappa.

Impulse aus neuer E-Musik und Free Jazz

Das ging nur, wenn man andere künstlerische Fixpunkte hatte
als lediglich die Rockmusik. Bei Zappa waren es Komponisten
moderner E-Musik wie Strawinsky, John Cage und Edgar Varese,
aber auch der Free Jazz. Ob man ihn bei solchen Grenzgängen
zwischen den musikalischen Welten für ein Genie oder einen
Scharlatan hielt, war ihm letztlich schnurz. So viel Sarkasmus
wie seine Kritiker brachte er allemal auf. Übrigens hat er bis
zuletzt  verbissen  gearbeitet  und  gegen  seine  Krankheit
angekämpft:  Im  Frühjahr  ’94  wird  die  kurz  vor  seinem  Tod
fertiggestellte Platte „Civilization: Phase III“ erscheinen.

Symbolische Massaker auf der Bühne

Berühmt wurde der am 21. Dezember 1940 in Baltimore/Maryland
(USA)  als  Sohn  sizilianischer  Einwanderer  geborene  Zappa
anfangs vor allem als Provokateur von speziellen Gnaden. Da
ließ  er  von  der  Bühne  herab  Stofftiere  ins  Publikum
ejakulieren, verübte symbolische Massaker an Baby-Puppen und
lieferte  obszöne  Songtexte  ab,  in  denen  schmutzige  „Four-
Letter-Words“ reihenweise vorkamen. Wäre er tatsächlich in den
Wahlkampf um die US-Präsidentschaft gezogen, wie er es einmal
vorhatte, man hätte Amerika nicht wiedererkannt. Jedenfalls
machten die rabiaten Auftritte ihn und seine Band „The Mothers
of Invention“ zu Kultfiguren. Daß musikalisch eine ganze Menge
Originalität dahinter steckte, merkten anfangs nur wenige.

Vermarktung – nicht ohne Zynismus

Doch auch der wildeste Freak kommt in die Jahre und möchte
noch ein wenig abkassieren. So wurde Zappa in den 80er Jahren
zum zynisch-gewieften Vermarkter. Auch seine Kinder spannte er
ein. Kaum konnten sie singen, mußten sie vors Mikro, kaum
konnten sie etwas kritzeln, gab es die Motive auf T-Shirt in
Zappas Postversand. Und manchmal verstieg er sich in seiner



Provokationslust auch ins Unsägliche, etwa indem er Spezial-
KZ’s empfahl, um lasche Musiker auf Vordermann zu bringen…

Irgendwie  hatte  Grace  Slick,  die  Sängerin  von  „Jefferson
Airplane“ wohl schon recht, als sie mal über Zappa sagte: „Er
ist das intelligenteste Arschloch, das ich je getroffen habe.“
Zappa selbst hätte gegen solche Sätze in seinem Nachruf wohl
nichts einzuwenden gehabt.

 

Neil  Young  am  Rhein:  Rock
unter dem Regenbogen
geschrieben von Bernd Berke | 14. September 2005
Von Bernd Berke

Köln. Manchmal gibt es in Rockkonzerten überirdische Momente.
So auch im Kölner „Tanzbrunnen“ am Ufer des Rheins, als Neil
Young den alten Hit „Helpless“ anstimmt. Just bei den ersten
Takten zieht ein prachtvoller Regenbogen über der Open-air-
Szenerie auf. Da geht ein ergriffenes Raunen durchs Publikum.

Doch Neil Young ist durchaus von dieser Welt. Das drückt er
schon mit seiner Kleidung aus. Im karierten Hemd tritt er in
Köln auf. Derlei äußere Schlichtheit ist allemal sympathischer
als  die  Eskapaden  der  Glamour-Boys  des  Rock.  Worauf  es
ankommt:  Musikalisch  ist  er  den  allermeisten  turmhoch
überlegen.  Keiner  außer  Bob  Dylan  (aber  der  wirkt  heute
ausgebrannt)  hat  ein  ähnlich  breites  Repertoire  so  guter
Songs, keiner bleibt sich auch im ständigen Stilwandel so
treu. kaum einer ist mit und ohne Verstärker gleich stark.

Die Vielzahl seiner Lieder hat nur einen winzigen Nachteil:
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Beim Live-Konzert wird es immer ein paar Dutzend Songs geben,
die man auch noch gern gehört hätte. Doch den ganzen Neil
Young wird man an einem Abend nie erleben – immer „nur“ den,
der  spontan  beschließt,  was  er  spielt  und  wie  er  es
interpretiert.

In Köln bringt er kaum aktuelle Stücke, die Reise führt weit
zurück  in  die  Vergangenheit  Stationen  sind  Klassiker  wie
„Needle  and  the  Damage  Done“  „Southern  Man“  und  „Like  a
Hurricane“. Spätestens bei einer neueren Nummer wie „Love to
burn“, die er seinerzeit mit „Crazy Horse“ einspielte, fällt
auf, daß „Booker T. & the MG’S“, mit denen er jetzt auf Tour
ist,  nicht  ganz  die  aggressive  Schärfe  der  Plattenversion
erreichen.

Young & Co. liefern zwei pausenlose Stunden lang verdammt
ehrliche Arbeit ab. Auf Distanz verliert sich ein Teil der
Wirkung. Erst wenn man sich der Bühne nähert und sieht, wie
Neil Young sich in jeden Ton und jeden Griff „hineinkniet“,
springt der Funke über. Dann kann diese Musik fast so etwas
wie Heimat und Bleibe sein. Und zugleich – wunderbares Paradox
– eine Musik, die wie kaum eine andere zum Aufbruch, zum
Immer-weiter-Gehen anstiftet. Das alles läßt sich nicht auf
einen  fest  umrissenen  Fankreis  eingrenzen.  Auch  im
„Tanzbrunnen“ sind sie alle vertreten – vom Schickimicki bis
zu  den  Versehrten  und  Verwahrlosten  diverser  Szenen,
„Normalos“  inbegriffen.

Natürlich werden lautstark Zugaben gefordert und gegeben: Das
gute alte „Dock of the Bay“ von Otis Reading und Dylans „All
along the Watchtower“. Vielleicht würde man an dieser Stelle
noch  lieber  weitere  Young-Kompositionen  hören.  Doch  was
soll’s. Jeder Song, den Young sich vornimmt, wird zum Young-
Song. Zum Ausklang gibt es noch etwas zum Mitsingen, die Hymne
„Keep on Rocking in the Free World“. Und damit verabschiedet
sich  der  Kanadier  auch  schon  aus  Deutschland.  Nur  in  Bad
Mergentheim  und  Köln  ist  er  aufgetreten.  Ein  seltsamer
Tourneeplan.



Frank Sinatra: Hymnen aus dem
Herzen von Amerika
geschrieben von Bernd Berke | 14. September 2005
Von Bernd Berke

Dortmund. Seine Stimme ist etwas brüchig geworden. Doch er
hat’s noch: Feeling für den Swing. Ausstrahlung. Draht zum
Publikum.  Frank  Sinatra  gab  in  der  nicht  ausverkauften
Dortmunder Westfalenhalle ein bewegendes Konzert zum Auftakt
seiner wohl letzten Deutschland-Tournee.

Wer die Halle sonst eher durch Rockkonzerte kennt, sieht es
mit  Staunen:  Die  Seitenwandungen  sind  mit  weißem  Tuch
verhüllt, die Ordnungskräfte bleiben so gut wie unsichtbar.
Tumulte muß bei dieser Gala niemand fürchten. Die Leute (von
20 bis 70, mit Schwerpunkt bei mittleren Semestern) haben sich
extra fein gemacht und benehmen sich respektvoll, wie es einem
älteren Herrn gebührt.

Wer aber hat nur vorher das häßliche Gerücht aufgebracht, der
77 jährige Sinatra werde gleichsam auf die Bühne getragen und
dann am Barhocker festgeschnallt? Nichts da! Er bestreitet
fast  seinen  gesamten  75-Minuten-Auftritt  im  Stehen.  Hilfe
nimmt er nur für sein Gedächtnis in Anspruch. Wer will es ihm
ankreiden? Auf Bildschirmen laufen die Texte in großer Schrift
mit. Auch ist Sinatra schon mal der Name eines Komponisten
oder Arrangeurs entfallen. Da hilft der Chef der Big Band –
niemand anderes als Sohn Frank Sinatra junior – gerne mit
Zurufen aus.

Noch einmal „Strangers in the Night“

Doch  wie  „Frankie-Boy“  seine  immer  noch  virile  Stimme
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einsetzt,  wie  er  mit  sparsamen  Gesten  gewisse  Zeilen
unterstreicht  und  in  der  Riesenhalle  intime  Nachtbar-
Atmosphäre aufkommen läßt, das macht ihm so keiner nach.

Natürlich singt er seine Millionenseller, allen voran die ganz
großen Drei: „Strangers in the Night“, „New York“ und, als
Schlußtitel, „My Way“. Jeder Song eine Hymne für sich. Amerika
pur, unverdünnter Whisky, reine Goldnuggets. Bei „Mack the
Knife“ (Mackie Messer) von Brecht/Weill legt er sich ins Zeug,
daß man beinahe Angst bekommt. Und wenn „The Voice“ Melodien
von Cole Porter anstimmt, wird auch dessen Geist lebendig.

Nicht zu vergessen diese lakonischen Ansagen und Bewegungen
eines Mannes, der alle Höhen und Tiefen erlebt hat und nun
nicht mehr viele Worte machen muß. Wenn Sinatra sich auf der
Bühne  eine  Zigarette  anzündet,  ist  das  eine  kleine
Festlichkeit, beiläufiges Zitat zur eigenen Legende. Andere
brauchen gigantische Lightshows, um über die Rampe zu kommen.
Sinatra braucht hin und wieder nur ein Feuerzeug.

Starker Rückhalt ist die Big Band, die das Publikum zu Beginn
mit  dem  eminent  begabten  Jazz-Gitarristen  und  Sänger  John
Pizzarelli einstimmt. Auch Sinatra kann sich dann auf die 24
Musiker  in  jeder  Sekunde  verlassen.  In  der  diesmal  sehr
ordentlichen Akustik der Halle kommen etwa die Bläsersätze
glasklar, schmetternd und schneidend an. Da bedauern es manche
nur, daß sie so still eingepfercht sitzen müssen bei solch
tanzbarer Musik.

Sinatra lobt die Halle. Er kenne kaum eine bessere Konzert-
Arena. Besonders wichtig: ringsum gebe es viele „Saloons“. Das
Publikum lobt zehnfach zurück. Immer wieder gibt es standing
ovations. Am Schluß, als er die Bühne verläßt wie für immer,
stehen besonders einigen „Ladies“ die Tränen in den Augen. Wie
singt Frankie doch: „I got you under my Skin“. That’s it. Ein
Abschied, der unter die Haut geht.



Eric Clapton: Auf dem Gipfel
des  Gitarrenspiels  /
Dortmunder  Publikum  am  Rand
der Raserei
geschrieben von Bernd Berke | 14. September 2005
Von Bernd Berke

Dortmund.  Untrügliches  Kennzeichen  für  einen  Klasse-
Gitarristen: Er dreht sich auch bei heiklen Passagen nicht vom
Publikum weg. Und er macht keine abenteuerlichen Verrenkungen,
um als Gitarrero zu imponieren. Wer jetzt in der ausverkauften
Westfalenhalle  gesehen  hat,  wie  souverän  Eric  Clapton  die
irrwitzigsten Läufe „wegspielt“, weiß Bescheid.

Dieser Mann, seit „Yardbirds“-Zeiten Mitte der 60er Jahre ein
Denkmal des Rock, gehört nach wie vor zur Weltelite seines
Instruments.  Wo  andere  wie  auf  einem  Hackbrett
herumfuhrwerken,  entlockt  Clapton  der  Gitarre  immer  neue
Singstimmen. Und er trieb damit sein Dortmunder Publikum nach
und nach bis an den Rand der Raserei. Auch eine Vorgruppe wie
die  Leute  um  Tony  Joe  White  mit  ihrem  durchaus  soliden
Südstaaten-Rock verblaßte da nachträglich zur Dutzendware.

„Clapton ist Gott“ – der Graffiti-Spruch aus! den 60ern ist
dennoch mindestens Blödsinn. Überdies ist John McLaughlin im
Zweifelsfalle  noch  eine  Hundertstel  schneller,  aber
Gitarrespielen ist kein Formel-1-Rennen. Und Johnny Winter mag
noch ein paar Zentimeter tiefer im Blues stecken, aber es gibt
nicht nur den Blues. Vielleicht gehört Clapton in eine Art
altgriechischen Götterhimmel, wo er eben nicht allein ist.
Beim Zeus!
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Titel aus „Cream“-Zeiten als Gerüst

Clapton (47) weiß, wann er seine allerstärkste Zeit gehabt hat
– mit Jack Bruce und Ginger Baker in der Supergruppe „Cream“.
Also stieg er gleich mit „White Room“ ins Dortmunder Konzert
ein.  „Cream“-Titel  bildeten  ein  Gerüst  der  Show  –  von
„Sunshine of Your Love“ bis „Crossroads“. Weitere Hits im
Programm: „I Shot the Sheriff‘, „Layla“, eine hochenergetische
Version von „She’s Waiting“ und – aus neuester Produktion –
„Tears in Heaven“, ein Song über seinen tödlich verunglückten
Sohn Conor.

Über zwei Stunden ohne Pause legten Clapton & Co. los. Keine
Ansage,  kein  überflüssiges  Gerede,  nur  ab  und  zu  ein
„Dankeschön, Thank You“. Fast alle Titel geben dem Meister,
der  von  einer  vorzüglich  eingespielten  Formation  gestützt
wird, Gelegenheit zu ausführlichen Soli. Das hört sich nach
Schema  an,  doch  Clapton  sprengt  es.  Dabei  kommt,  auch  an
rasanten Stellen, jeder Ton hörbar einzeln und sauber heraus,
da  wird  nichts  hudelig  „verschliffen“.  Kraft,  Dynamik  und
Filigranarbeit sind hier beispielhaft vereint. Wird sie so
gespielt, ist auch ältere Musik nie „von gestern“.

Wenn nur die Tontechniker etwas sensibler ausgesteuert hätten!
Die kreischende Lautstärke, die sie hier und da für nötig
hielten (und die Clapton ja wohl „abgesegnet“ hat), hat ein
solcher Könner nicht nötig. Oh Ohrenpfeifen, laß nach! Nicht
nur  deshalb  war  man  dankbar,  daß  Clapton  auch  ein  paar
Balladen  (Höhepunkt:  „Wonderful  Tonight“)  einstreute.  Klar,
daß  da  Wunderkerzen  und  Feuerzeuge  im  Publikum  feierlich
aufleuchteten. Und die Augen mancher (Alt-)Freaks zwischen 16
und 60 hatten nachher jenen seidigen Glanz…



Poster,  Platten  und  kein
Starkult  –  Besuch  im
Wuppertaler  Institut  für
Popkultur
geschrieben von Bernd Berke | 14. September 2005
Von Bernd Berke

Warum sind amerikanische Rockplakate aus den 60er Jahren meist
kleiner als eine durchschnittliche Zeitungsseite? Weil man sie
an Telefonmasten heftete. Dafür hatten sie genau das passende
Format. Warum entstand und boomte damals die Poster-Industrie?
Weil eben jene Plakate haufenweise geklaut wurden und die Fans
der Rockgruppen heftig Nachschub verlangten…

Erscheinungsbild  der
Titelseite  der
Wochenendbeilage,
Westfälische
Rundschau vom 2. März
1991.  (Plakate  aus
der  Sammlung  des
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„Instituts  für
Popkultur“,
Reproduktionen  von
Bodo  Goeke)

Solch knifflige Fragen kann Uwe Husslein (32) beantworten.
Kein Wunder. Er leitet, bislang noch im Einmann-Betrieb, das
„Institut für Popkultur“ (Kürzel: „Inpop“) in Wuppertal, eine
bundesweit  einmalige  und  auf  mittlere  Sicht  wohl  auch
beispielhafte Einrichtung. Hier will man Pop und Rock endlich
als  Kultur  wirklich  ernst  nehmen  und  wissenschaftlich
erforschen.

Das  Institut,  das  im  letzten  Sommer  aus  dem  Wuppertaler
Rockbüro hervorging, sammelt und archiviert praktisch alles,
was  mit  Rock  zu  tun  hat.  40  000  Einzelstücke  sind  schon
beisammen: Natürlich Platten (vom Rock’n’RolI der frühen 50er
bis in die Gegenwart – derzeitiger Bestand: ca. 12 000 Vinyl-
Scheiben);  Rock-Fotos,  Filme,  Videos,  Zeitschriften,  Comics
und Bücher – und eben Rockplakate, für die auch Pop art-
Berühmtheiten wie Andy Warhol Entwürfe lieferten. Folge: Die
psychedelische Ästhetik von Plakaten und Plattenhüllen war in
den späten 60er Jahren weithin stilbildend; sie prägte auch
die gewöhnliche Produktreklame und den Alltag der jüngeren
Generation, war also durchaus keine Randerscheinung, sondern
gleichsam das „Herz“ der damaligen Kultur.

Staunen darf man in Wuppertal auch: Bei Raritäten wie jenem
Originalplakat der Kultgruppe „Grateful Dead‘ mit dem Motiv
eines rosenbestreuten Skeletts kommt der wahre Rockfan aus dem
„Wow“ und „Yeah“ gar nicht mehr heraus. Übrigens ist mit dem
Aufkommen der CD-Platten zwar ein akustischer Gewinn, aber ein
optischer Verlust zu vermelden: Die digitalen Silberscheiben
haben  mangels  Größe  die  Kunst  der  Plattencover-Gestaltung
praktisch aussterben lassen.

Das Thema Rock wird beim Wuppertaler Institut weit gefaßt.
Auch gesellschaftliche Bewegungen im Vor- und Umfeld dieser



Musik sind wichtig. So kommt es, daß z. B. auch Bücher der
aufsässigen Beat Generation, über die Studentenbewegung der
60er Jahre oder über Phänomene wie die „Groupies“ (Mädchen,
die den Stars manchmal bis ins Bett folgen) und nicht zuletzt
zum Drogengebrauch im Rockbusiness, vorhanden sind. Nur eins
will man nicht sein: Ruhmeshalle für Stars. Uwe Husslein:
„Reliquien  wie  John  Lennons  Brille  oder  David  Bowies
Glitzeranzug  kommen  nicht  ins  Haus.“

Husslein,  der  seine  umfangreiche  Privatkollektion  als
Grundstock ins Institut einbrachte, hält Eile beim Sammeln für
geboten.  Er  fürchtet  eine  Parallele  zu  cineastischen
Verlusten:  „Auch  Kinokultur,  die  ja  aus  Tingeltangel
hervorgegangen ist, ist früher vernachlässigt worden. Da sind
tausende von wichtigen Filmen verlorengegangen.“

Vergleichbares  drohe  den  Dokumenten  der  Pop-Kultur.  Uwe
Husslein weiß, daß tatsachlich schon die ersten Nachlässe früh
verstorbener Fans auf den Markt kommen. Auch die weltbekannten
Auktionshäuser  Sotheby’s  und  Christie’s  haben  den  Braten
gerochen  und  versteigern  nicht  nur  Kunst  à  la  van  Gogh,
sondern auch Pop-Ikonen zu horrenden Preisen. Dort kann das
Wuppertaler Institut nicht mithalten.

Husslein ist auf Glück und Spürsinn angewiesen. Schon oft
konnte er rare Stücke bei Streifzügen durch die USA ergattern,
so z. B. einen Stapel Underground-Zeitschriften, die heute
völlig  unerschwinglich  wären.  Außerdem  gibt  es  da  jenes
„Netzwerk“  von  Rock-Freaks,  von  denen  manche  schon  seit
Jahrzehnten jedes erreichbare Dokument über bestimmte Bands
sammeln und die im Wuppertaler Pop-Institut eine Anlaufstelle
für den Wissens- und Erfahrungsaustausch bekommen haben.

Eine  weitere  Quelle  der  Sammlung  hat  ernste  Hintergründe.
Husslein:  „Unter  Rockfans  gibt  es  viele  gescheiterte
Biographien, regelrechte Bauchlandungen.“ Muster: Früher den
Traum von Love and Peace geträumt, dann hart auf dem Boden der
Realitäten gelandet und damit nicht fertig geworden. Solche



Leute  trennen  sich  oft  in  einem  Akt  der  vermeintlichen
Selbstbefreiung von allen Relikten ihrer Vergangenheit – so
auch von Rock-Kostbarkeiten.

Schon jetzt, da das Archiv wegen fehlender Computer noch gar
nicht richtig erschlossen ist, kann man in Wuppertal oft genug
als „Auskunftei“ und Recherchier-Dienst in Rockfragen helfen.
Außerdem bestückt man Ausstellungen. Bislang größter Erfolg:
Jüngst kamen in Hamburg 45 000 Besucher, als das Wuppertaler
Institut in der dortigen altehrwürdigen Kunsthalle eine Schau
über  Andy  Warhol  und  die  Gruppe  „Velvet  Underground“
präsentierte – beste Werbung für die Einrichtung, die noch in
den  Kin-derschuhen  steckt.  Denn  noch  fehlt  es  an  Geld,
Personal  und  Ausstattung.  Da  ist  es  schon  hilfreich,  daß
einige Plattenfirmen dem Institut Musterexemplare ihrer neuen
Produktionen schenken.

Derweil  träumt  Husslein  schon  von  einer  richtigen  Rock-
Bibliothek mit Lesesaal und regem Leihverkehr. Wenn es die
gibt, dürfte es nur noch eine Frage der Zeit sein, daß hier
die ersten Leute mit klugen Arbeiten beispielsweise über Jimi
Hendrix, Janis Joplin, die „Stones“ oder die „Doors“ glänzen
können.

Suzanne  Vega:  Eine  gewisse
Melancholie
geschrieben von Bernd Berke | 14. September 2005
Von Bernd Berke

Münster.  „Don’t  be  shy!  Express  yourself!“  –  Seid  nicht
schüchtern, geht aus euch heraus! Die New Yorker Rocksängerin
Suzanne Vega wollte ihr Publikum verbal anstacheln. Doch wie,
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bitteschön, hätten die Leute ihre Musikbegeisterung in dieser
kreuzbraven  Halle  Münsterland  mit  ihrer  aufgereihten
Bestuhlung  Ausdruck  verleihen  sollen?

Außerdem  ist  Suzanne  Vega  selbst  keine  Frau  von
extrovertierter Art. Wenn sie beim Singen mal die Knie bewegt,
ist das schon viel. Nur manchmal glaubt man bei ihr eine
kleine,  fast  diebische  Freude  an  der  eigenen  Musik  zu
verspüren. Ihre Intensität liegt woanders: in einer leicht
neurotisch angehauchten Innerlichkeit. Angetan mit einer Kluft
zwischen Uniform und Schulmädchenkleid (weiße Söckchen) steht
sie  auf  der  Bühne.  Blaß,  zerbrechlich,  aber  irgendwie
standhaft  und  tapfer.

Suzanne  und  ihre  erprobte  Band  (klassische  Gitarrenrock-
Besetzung)  bringen  einen  soliden  Querschnitt  durch  die
bisherigen drei LPs/CDs: „Suzanne Vega“, „Solitude Standing“,
„Days of Open Hand“; Hits wie „Luka“ und „Book of Dreams“
inklusive. In der vielleicht besten Passage des Abends singt
Suzanne  Vega  aber  ohne  Band,  unter  anderem  einen  kleinen
Folksong aus ihrer Schulzeit.

Nicht jeder ihrer eigenen Songs ist eine kreative Öffenbarung,
manche  Elemente  wiederholen  sich.  Doch  jede  Nummer  stammt
unverwechselbar von ihr, jede trifft traumwandlerisch einen
gewissen melancholischen Ton, jede für sich ist anhörenswert –
und manch eine schlicht und ergreifend schön.

Eineinhalb  Stunden  dauerte  das  Konzert.  Für  ausschweifende
Zugaben reicht das Songmaterial noch nicht aus. Nicht nur die
Dauer,  auch  die  Art  der  Präsentation  wirkt  ein  bißchen
abgezirkelt. Alles klingt live genau wie auf Platte. Manche
mögen das, sie wiederhören. Aber die Spontanität bleibt etwas
auf der Strecke.

Trotz solcher Einwände: Suzanne Vega gehört zum Originellsten
und Echtesten, was die Rockszene Anfang der 90er zu bieten
hat.



Wenn jede Kunst es mit der
anderen treibt – Wuppertaler
Pop-Institut zeigt in Hamburg
Ausstellung über Andy Warhol
und „Velvet Underground“
geschrieben von Bernd Berke | 14. September 2005
Von Bernd Berke

Hamburg/Wuppertal. Unter der Decke schweben Cassetten-Recorder
mit Kopfhörern, beim Aufschlagen eines Buches entfaltet sich
eine  dreidimensionale  Suppendose  aus  Papier.  Fotos  zeigen
ekstatisch verzerrte Gesichter im Stroboskop-Gewitter, Platten
und Plakate animieren zu Rockmusik-Räuschen, es laufen bizarre
Filme und Videos. Wohin sind wir denn da geraten? In die
ehrwürdige Hamburger Kunsthalle.

Die große Andy Warhol-Ausstellung vor Jahresfrist in Köln war
ein Publikumsrenner. In der Euphorie fiel aber kaum auf, daß
ein  wichtiger  Werkaspekt  des  berühmten  Pop-Künstlers  total
vernachlässigt wurde: seine intensive Beziehung zur Rockszene.
Warhol  wollte  gar,  auch  weil  er  auf  diesem  Feld  erhöhte
Öffentlichkeit  sowie  Geschäfte  witterte,  mit  seinen
Künstlerkollegen Claes Oldenburg und Jasper Johns selbst eine
Rockband  gründen,  die  freilich  ein  Flop  wurde.  Seine
Zusammenarbeit  mit  der  rockgeschichtlich  höchst  bedeutsamen
Gruppe um Lou Reed und John Cale, „The Velvet Underground“,
wurde dann Legende. Genau diesem Thema widmet sich jetzt in
der Hamburger Kunsthalle eine Ausstellung, die als NRW-Export
gelten kann und später u. a. nach Köln wandern soll. Die
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Exponate stammen überwiegend aus dem Wuppertaler Institut für
Popkultur („InPop“), einer bundesweit einmaligen Forschungs-
und Sammlungs-Stelle.

Es  ist  eine  Ausstellung  der  Kreuz-  und  Quer-Verbindungen,
deren Knäuel letztlich nur mit Hilfe des Katalogs entwirrbar
ist. „Pop goes Art“ (Pop-Musik nähert sich der Kunst) heißt
der Titel, er würde auch umgekehrt stimmen: „Art goes Pop“.
Noch  verzwickter  wird  die  Sache,  weil  Warhol  und  „Velvet
Underground“  sich  Ende  1965  im  Zeichen  der  amerikanischen
„expanded cinema“-Bewegung kennenlernten, so daß auch noch das
— im Bann von LSD-Erfahrungen — auf Grenzüberschreitung und
Bewußtseinserweiterung  gerichtete  Avantgarde-Kino  ins  Spiel
der Medienvielfalt kommt. Durch die Person John Cale spielten
schließlich Einflüsse von dessen Lehrmeister John Cage, also
der  fortgeschrittenen  „E-Musik  hinein.  Salopp  könnte  man
sagen: Da trieb es jede Kunst fröhlich mit jeder anderen.

Geradezu kultischen Charakter bekam die Mixtur 1966 mit der
von  Warhol,  Velvet  &  Co.  realisierten  MultimediaShow  „The
Exploding  Plastic  Inevitable“,  die  u.  a.  minimalistische
Filmtechniken,  Diaprojektion  und  ohrenbetäubende  Musik  zu
einer  irrwitzigen  Melange  verquickte.  Die  kommerzialisierte
Verschmelzung von Pop und PopArt markiert dann jene Ikone der
60er Jahre, Andy Warhols änzüglich-phallisches Bananen-Cover
für die LP „The Velvet Underground & Nico“.

Uwe Husslein (31), Leiter des Wuppertaler Pop-Instituts, der
in der Hamburger Kunsthallen-Phonothek einen idealen Partner
für die Ausstellungspremiere sieht, will zweierlei erreichen:
„Rock-Schauen  wie  diese  könnten  neue  Besucherschichten  ins
Museum locken“. Andererseits öffne der Name Warhol wie ein
Zauberwort dem Rock die Türen etablierter Museen und rücke
diese Musik als ernstzunehmendes Kulturphänomen in den Blick.

Trotz des eingangs erwähnten Aufwands läßt die Schau natürlich
nur  einen  Hauch  der  Aufbruchstimmung  aus  den  60er  Jahren
verspüren.  Um  solchem  Mangel  abzuhelfen,  gehört  zum



Rahmenprogramm  auch  eine  multimediale  (und  drogenfreie)
„Rausch-Party“ mit der Ruhr-Rock-Siegerband „Rausch“ aus Köln.
Ganz spontan im Hier und Jetzt will man dann womöglich den
Geist  wiederaufleben  lassen,  der  einst  Warhol  und  die
„Velvets“  bei  ihren  Shows  beseelte.

„Pop  Goes  Art“.  Hamburger  Kunsthalle,  Glockengießerwall,
direkt am Hauptbahnhof. Bis 3. Februar 1991. Katalog-Box mit
Mini-CD, Luftballon usw. 45 DM.

Bob Dylan: Gebremste Legende
geschrieben von Bernd Berke | 14. September 2005
Von Bernd Berke

Dortmund.  Was  sagt  man  zu  einem  legendären  Rockstar,  der
seinem zahlenden Publikum weder ein „Hello“ noch ein „Goodbye“
gönnt, der ohne jede Ansage sein Programm herunterspult und
geht? Soll man sagen, er sei unhöflich, schlecht gelaunt,
lustlos oder besonders innig auf sich konzentriert?

All das zu sagen, fällt schwer, geht es doch um Bob Dylans
Auftritt  in  der  Dortmunder  Westfalenhalle,  um  seinen
Deutschland-Tournee-Start,  sein  einziges  NRW-Konzert,  ja
letzten Endes um nicht weniger als um ein ganzes Lebensgefühl,
das viele der 7000 Zuschauer in der (halb gefüllten) Halle
noch einmal spüren wollten.

Angesagt war ein Spitzenereignis, ein Wiedersehensfest. Den
Autokennzeichen nach zu urteilen, kamen denn auch Fans aus dem
Raum zwischen Bonn und Wilhelmshaven in die Westfalenhalle.
Standhafte Altfreaks ebenso wie mittlerweile zu dynamischen
Führungskräften  gereifte  Zeitgenossen  in  schnieken
Nobelfahrzeugen. Zwischen 15 und 50 lag, schätzungsweise, das
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Altersgefalle. Was wurde den Leuten geboten?

Ein  Profi,  der  seinen  Job  routiniert  macht,  dessen  volle
Qualitäten aber nur an ganz wenigen Stellen aufblitzten, so
daß  der  Beifall  meist  verhalten  blieb.  Alles  ging  enorm
pünktlich vonstatten, also gar nicht wie bei einem Fest. Von
21.30 bis 22.30 Uhr spielte Dylan, die Zugabe dauerte bis
22.45 Uhr, dann flammte grell das „Rausschmeißer“-Licht auf.
Genau nach Plan, „Mindest-Soll erfüllt“. Böswillig gesagt: Es
fehlte nur noch die Stechkarte.

Dabei  hatte  doch  Ex-„Byrds“-Sänger  Roger  McGuinn  („Special
Guest“) schon auf Nostalgie eingestimmt – mit Klassikern wie
„Mr. Tambourine Man“, „Turn Turn Turn“ und „Eight Miles High“.
Begleitet von „Tom Petty & The Heartbreakers“, klang das ganz
wie aus den glorreichen 60er Jahren. Damit nicht genug: Petty
und seine Band heiizten danach die Stimmung mit Songs wie
„Reelin‘  and  Rockin'“  oder  „Rock’n’Roll  Star“  an.  Keine
Filigranarbeit,  die  hatte  auch  niemand  erwartet:  aber
.„Geradeaus-Rock“ der allerfeinsten Sorte, hochenergetisch und
mitreißend.

Das Feld für Dylan war also eigentlich bestens bestellt. Doch
der 46jährige Altstar klopfte, begleitet von der jetzt nur
noch bescheiden „dienenden“ Petty-Band, zum Einstieg zögernd
an die Himmelstür („Knocking on Heaven’s Door“), fuhr sodann
gemächlich  über  den  „Highway  6l“,  näselte  mit  gebremster
Sinnlichkeit seinen alten Hit „IWantYou“, suchte in gebeugter
Haltung Schutz vor dem Sturm („Shelter from the Storm“) und
brachte balladeske Lieder wie „Tangled up in Blue“oder „The
Ballad of Frankie Lee and Judas Priest“ auf einheitliches
Mittelmaß.  Erst  mit  der  nicht  allzu  stürmisch  geforderten
Zugabe  brachte  er  den  Stein  ins  Rollen  („Like  a  Rolling
Stone“).

Den Schlußpunkt setzte Dylan mit „Forever Young“ („Auf ewig
jung“). Genau das ist der Punkt. So jung sehen wir ihn eben
nicht mehr wieder, ja, vielleicht ist es schon seine letzte



Deutschland-.Tour.  Und  was  machen  wir  dann  mit  unseren
Erinnerungen?

Bon Dylan – der Mythos kommt
wieder auf Touren
geschrieben von Bernd Berke | 14. September 2005
Von Bernd Berke

Bob Dylan in Dortmund – am 15. September wird’s endlich mal
wieder wahr! 1978 ließ sich die lebende Legende zum letzten
Mal in der Westfalenhalle blicken. Eine halbe Ewigkeit! Und
damals, nun ja. Da war’s nicht durchweg das Gelbe vom Ei.

Seitdem hat Dylan die Musikstile gewechselt wie andere Leute
ihre  Schuhe,  ist  aber  –  behaupten  wenigstens  einige  Fans
hartnackig – sich selbst irnmer treu geblieben. Es soil ja
Leute geben, die immer wieder zu seiner Musik zuruckkehren,
wie in eine ..Heimat“. Neben solchen Alt-Freaks werden aber
sicher auch ..Kids“ nach Dortmund kommen, die Dylan nur aus
dem Plattenschrank ihrer Eltern kennen.

..The Times They Are A-Changin'“ – Die Zeiten ändern sich; ein
früher Dylan-Song. Und wie sich die Zeiten ändern! Der Mann
ist mittlerweile auch schon 46. Jüngst stand er für den Film
,,Hearts of Fire“ vor der Kamera und spielte sich selbst:
einen gealterten Rockstar.

Wie wohl kein anderer Superstar des Rock-Geschäfts, hat Dylan
uns in ständige Wechselbäder getaucht. Mal war er auf dem
Folk-  oder  Protest-Dampfer,  mal  auf  dem  Rock-Trip,  dann
klemmte  er  sich  die  Bibel  untern  Arm  und  säuselte  van
Erlösung, bis er auch das wieder leid war. Robert Zimmermann –
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so sein bürgerlicher Name – lieferte einige der besten Alben
der Rockgeschichte ab, ließ aber auch mit unsäglichen LPs wie
,,Saved“ die weltweite Dylan-Gemeinde aufjaulen.

Wenn andere Größen auf solche Ab- und Umwege geraten, zuckt
man irgendwann nur noch die Achseln. Bei Dylan ärgert man sich
immer  noch  wie  über  einen  ,,Verräter“  –  und  jubelt  umso
lauter, wenn der „Verlorene Sohn“ wieder auf den Pfad der
Tugend zurückkommt. Da geht’s nicht nur um Musik, da geht’s um
Weltanschauung. Dylan-Dogmatiker werden schon zornig, wenn er
nicht – wie in seinen frühen Tagen – spätestens beim dritten
Song die Mundharmonika ‚rausholt.

Der  ’87er  Tour,  die  er  gemeinsam  mit  ,,Tom  Petty  &  The
Heartbreakers“  absolviert,  eilt  die  nichtssagende  Meldung
seiner  Plattenfirma  voraus,  Dylan  habe  nun  wieder  „viel
Rock’n’Roll  in  den  Adern“.  Wie  auch  immer.  Schön  wär’s
jedenfalls,  wenn  er  sich  auf  schnörkellose  Songs  und
schlichtes Arrangement besinnt. Das paßt einfach am besten zu
seiner Reibeisenstimme. Ob laut oder leise. Ob mit oder ohne
Harmonika.

___________________

(WR-Wochenendbeilage, Popseite)

Dortmund:  Neues  Büro  hilft
der „Freien Szene“ von NRW –
Sprachrohr und Finanzierung
geschrieben von Bernd Berke | 14. September 2005
Von Bernd Berke
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Dortmund. Noch’n Kulturbüro für Nordrhein-Westfalen: Nach den
Literaten,  die  mit  Anlaufstellen  in  Düsseldorf,  Unna  und
Gladbeck bedacht wurden, und den Filmemachern, die in Mülheim
ihre Zentrale bekamen, ist jetzt die „freie Szene“ der übrigen
Sparten mit einer Einrichtung in Dortmund an der Reihe.

Das neue „Kulturbüro NW“ soll sich landesweit um Beratung und
Förderung der „Freien“ in Sachen Theater, Musik und bildender
Kunst  kümmern.  Träger  ist  die  (gleichfalls  in  Dortmund
ansässige) „Landesvereinigung für freie Kulturarbeit e. V.“,
jener  Dachverband  der  lokalen  Kulturkooperative,.  deren
älteste  seit  nunmehr  12  Jahren  in  der  Westfalenmetropole
wirkt.  Jochen  Brockstedt,  Vorsitzender  des  Landesverbandes,
der  rund  400  Künstler  und  Kulturgruppen  vertritt,  hält
Dortmund für den idealen Büro-Standort: „Hier gibt es die
vielfältigste freie Szene des ganzen Landes“. Dieses Argument
„zog“  auch  offiziell,  obgleich  Dortmund  in  unmittelbarer
Nachbarschaft agile Konkurrenz erwachsen war. Unna hatte sich
nämlich ebenfalls beim Kultusministerium beworben.

Das  Dortmunder  Büro  soll  den  „Freien“  nicht  nur  zu  einer
vernehmlicheren Lobby-Stimme verhelfen, sondern auch zu Geld.
Bisher  freilich  fließen  die  Mittel  aus  Düsseldorf  noch
spärlich. 150.000 DM sind es im Startjahr 1986 (Zum Vergleich:
Die örtliche Dortmunder Kooperative verfügt im Jahr über rund
200.000 DM). Doch immerhin: Mit dem genannten Betrag können
bereits sechs Projekte auf die Beine gestellt werden, darunter
ein  Landesrockfestival  (Dortmund,  im  Herbst),  ein  Treffen
„alternativer“  Blasorchester  (Dortmund,  zu  Pfingsten),  ein
Straßentheaterfestival  in  Bielefeld  und  der  Aachener
Kulturspaß  „Gaudimax“.  Einstweilen  „gestorben“  ist  das
Vorhaben,  ein  umfassendes  Handbuch  der  freien  Szene  zu
erstellen.

Jochen Brockstedt hofft, daß das neue Büro in Dortmund bald
auch hauptamtlich besetzt werden kann. Vorerst wird man sich
per Arbeitsbeschaffungsmaßnahme behelfen müssen. Dennoch will
man das Fernziel nicht aus den Augen verlieren. Brockstedt



träumt von einem „kulturpolitischen Zentrum“, das in Dortmund
viele  einschlägige  Aktivitäten  unter  einem  Dach  versammeln
soll.

Hier die Adresse der neuen Einrichtung, die übrigens auch
Projekte  von  Nichtmitgliedern  der  Landesvereinigung  fördern
will:  „Kulturbüro  NW“.  Ruhrallee86,  4600Dortmund  1.  Tel.:
(0231)12 27 45.

„Marktplatz  Ruhrszene“:
Literatur an der Wäscheleine,
Schülerzeitung auf Video und
vieles mehr
geschrieben von Bernd Berke | 14. September 2005
Von Bernd Berke

Bochum. Mit rund 150 Auftritten und Selbstdarstellungen in 80
Kojen  hat  von  Freitag  bis  gestern  der  4.  „Marktplatz
Ruhrszene“ etwa 9000 Besueher in die Bochumer Ruhrlandhalle
gelockt. Vor zwei Jahren waren 12 000 Besucher in die Essener
Grugahalle gekommen.

Die Talentbörse des Reviers wurde in Bochum erstmals auf drei
Tage ausgedehnt. Am Freitag hatte der „Schulhof Ruhrszene“
Premiere, bei dem Schulklassen aus dem Revier ihre Künste
vorführen  konnten,  darunter  gar  eine  „Schülerzeitung  auf
Video“. Die jüngsten Teilnehmer des „Schulhofs“ waren 10 Jahre
alt.  Gestern  wurde  beschlossen,  diese  Talentprobe  der
Allerjüngsten  zum  festen  Bestandteil  des  „Marktplatzes“  zu
machen.
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Neu gegenüber den ersten drei Marktplätzen in Dortmund, Essen
und  Hamm  war  auch  die  Einrichtung  eines  eigenständigen
Literatur-Forums, als dessen sichtbarste Ankündigung eine 50
Meter  lange  „Wanne-Eickeler  Literaturschlange“  auf  einer
Wäscheleine hing. Zwar etwas abseits im „Judo-Raum“ der Halle
postiert, hatten die Autoren diesmal immerhin keine übermäßige
Stimmgewalt nötig, um gegen die wieder besonders vielfältig
vertretene  Rockmusik  anzukommen.  Der  Gelsenkirchener
Arbeiterdichter Richard Limpert machte sich allerdings einen
verbitterten  Reim  darauf:  „Die  Literaten  sind  geprellt,
hinterm Lokus abgestellt“.

Auf der Bühne 3, die der Kleinkunst vorbehalten war, konnten
am Samstag vor allem die Dortmunder Blasmusiker von „Atemgold“
und die Duisburger Travestie-Truppe „Pink Chatal Revue“ das
Publikum für sich gewinnen. Exotisches war ganz offensichtlich
„angesagt“.

Zwischen Bauchrednern, Clowns, Feuerschluckern, Kabarettisten,
Musikern  (von  Rock  bis  Renaissance),  Pantomimen,
Puppenspielern, Tänzern und Zauberern aus dem Revier sorgten
gestern unter dem Motto ..Szene der Nachbarn“ auch Amateure
und  Halbprofis  aus  anderen  Ländern  und  Regionen  für
Abwechslung. Folkore aus der Türkei, Griechenland, Spanien und
Afrika gehörten ebenso dazu wie etwa „plattdeutsche Disco-
Musik“ made in Papenburg. Ziel des Veranstalters (Verein „Pro
Ruhrgebiet“): Die Ruhr-Szene solle nicht ausschließlich „im
eigenen Saft kochen“.

Für  den  „Marktplatz  Ruhrszene“  muß,  zumindest  bei  den
Auftrittswilligen,  kaum  noch  geworben  werden.  Dermaßen
etabliert, wird sich der „Marktplatz“ allmählich auch selbst
„historisch“.  So  kamen  unter  dem  Titel  „Ruhrszene-Spitze“
einige der erfolgreichsten Gruppen der letzten Jahre, darunter
vor  allem  solche  aus  Dortmund  („Ace  Cats“,  „Rocktheater
Nachtschicht“, „Acoustic Groove Band“), erneut ins Programm.

Vom Erfolg der Letztgenannten können die meisten der über 1000



Mitwirkenden  nur  träumen.  Immerhin  war  Fachpublikum
(Konzertveranstalter, Plattenproduzenten) angereist, darunter
– zur Überraschung aller – sogar Talentsucher eines belgischen
Privatsenders namens „Distel“.

Von Subkultur kaum eine Spur
–  Rocklegende  Lou  Reed  in
Düsseldorf
geschrieben von Bernd Berke | 14. September 2005
Von Bernd Berke

Düsseldorf. „Fuck You!“ – Einige aus der Menge riefen dem Star
immer mal wieder solche Kraftworte zu. Ein ganz besonderer
Anhänglichkeitsbeweis. Denn Lou Reed war da. Und der schleppt
immer noch Ruf und Ruch eines Underground-Vorturners mit sich
herum.

Jedoch: Von Subkultur keine Spur. So könnte das Fazit seines
Konzerts  in  der  Düsseldorfer  Philipshalle  lauten.  Reed,
ehemals Kopf der legendären „Velvet Underground“, macht wieder
geradlinigen Rock. Er setzt weder auf Überkünstelung noch auf
überdrehte  Dissonanzen,  sondrn  auf  motorische  Hochenergie.
Ohne Esoterik, ohne Allüren. Hochprofessionell und aufregend.
Jammerschade, daß der Auftritt in der (halb gefüllten) Arena
der einzige in Deutschland während dieser Tournbe bleibt.

Lou Reed war es, der in der Rockmusik ab Mitte der 60er Jahre
die „Blumen des Bösen“ hat sprechen lassen. Mit seinen näselnd
vorgetragenen  Songs  aus  der  Halb-  und  Unterwelt  der
Transvestiten  und  Drogenschießer  hatte  er  damals  ein
folgenreiches  Kapitel  der  Rockgeschichte  aufgeschlagen.
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Geblieben sind die einschlägigen Texte, sie werden aber kaum
noch mit endlosen Rückkopplungsorgien übertönt, sondern mit
„Rock pur“ unterlegt. Chuck Berry, zum Beispiel, könnte Pate
gestanden haben.

Man hat Lou Reed oft nachgesagt, er sei bei Live-Auftritten
immens launisch. Mal liefere er lustlos sein Programm ab, mal
reiße  er  noch  die  Unterkühltesten  zu  Ovationen  hin.  In
Düsseldorf, das war bis unter die Haut zu spüren,legte er sich
richtig ins Zeug. Und stieg sofort machtvoll ein – mit seinen
Klassikern „Sweet Jane“ und „I’m Waiting for my Man“. Mancher
andere hätte danach einen Absturz erlitten. Doch Reed und
seine Band (2 Gitarren, Bass, Keyboards, also ganz im Trend)
konnten auf ein großes Repertoire mit vielen gleichwertigen
Stücken  zurückgreifen.  Titelauswahl:  „New  Sensation“,
„Legendary  Love“  „Sally  Can’t  Dance“.  Absolute  Höhepunkte:
„Satellite of Love“ und, na klar, „Walk on the Wild Side“.
Eineinhalb Stunden ohne Pause, danach drei Zugabe-Songs.

Und der Mann selbst? Er betrat die Bühne mit vergleichsweise
gnädiger  Verspätung  (20  Minuten),  gab  sich  bescheiden,
verzichtete  auf  jeden  lauen  Show-Effekt.  Seine  Bewegungen
erwachsen  direkt  aus  der  Musik,  nicht  aus  Imponiergehabe.
Kurz: er ist glaubhaft.

Frank  Zappa  enttäuscht
Publikum in Ahlen – ganz im
Gegensatz zu Rory Gallagher
geschrieben von Bernd Berke | 14. September 2005
Von Bernd Berke
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Ahlen.  Es  war  nach  Mitternacht,  als  die  Legende  endlich
besichtigt  werden  durfte.  Mit  zwei  Stunden  (leider
festivalüblicher) Verspätung trat er, als hätte sich die Erde
aufgetan  und  Mephisto  sei  erschienen,  urplötzlich  ins
Rampenlicht:  Frank  Zappa.

Ein  artiger  Dank  ans  Publikum,  daß  es  bei  dieser  Kälte
ausgeharrt habe, dann ging „die Post ab“. Kam aber nicht an.
Wirkliche Aufnahmebereitschaft für Zappas hochdifferenzierte
Musik  war  zu  dieser  Stunde  kaum  noch  vorhanden.  Wer  (oh,
rebellische  Zeiten  der  „Mothers  of  Invention“!)  eine
provokante  Bühnenshow  erwartet  hatte,  ging  gänzlich  fehl.
Statt dessen, der kunstvollen (bisweilen auch erkünstelten)
Sperrigkeit dieser Musik zum Trotz, Perfektion ohne Ecken und
Kanten. Die vielköpfige Begleitband des „neuen“ Zappa webt
einen lückenlosen Klangteppich, der zwar Falten schlägt, aber
nirgendwo mit der Gitarre „ausfranst“. Darauf setzt Zappa ins
erwartete  Improvisationsmuster,  deren  Variationsbreite  vom
Jazz bis zu neuerer E-Musik reicht.

Zappa, mittlerweile 43 Jahre alt, wirbt keine Sekunde lang um
die Gunst des Publikums. Ohne Umstände, ohne Zwischenansagen
liefert er seine Musik ab, läßt die Titel bruchlos ineinander
übergehen.  Viele  enttäuschte  Gesichter.  Man  nimmt  die
Klangkaskaden staunend bis bewundernd zur Kenntnis – nicht
mehr und nicht weniger.

Wie anders hatte zuvor der Ire Rory Gallagher den Zuschauern
eingeheizt! Während Zappas Distanzbedürfnis sich bereits in
einer  rigorosen  Sonderabsperrung  rund  um  die  Bühne
dokumentierte,  gab  sich  Gallagher  (natürlich  wieder  im
karierten  Kaufhaushemd)  wie  einer  „von  nebenan“.  Er  läßt
nichts  anbrennen,  spielt  sein  „Rockpalast“-getestetes
Repertoire („Double Visions“, „Big Guns“ usw.), tief in den
Traditionen  verwurzelten,  erdigen  Blues-Rock.  Er  fegt
energiegeladen  über  die  Bühne,  macht  den  „Ritt“  auf  der
Gitarre wie weiland sein Vorbild Chuck Berry. Wie Zappa mit
rund 20 Jahren Bühnenerfahrung gesegnet, verschreibt er sich



ganz den Wünschen des Publikums. Zwei Weiten.

„Schlammschlacht“ auf Motocross-Gelände

Nicht nur zwei. Bereits zur Mittagszeit hatte das Freiluft-
Festival begonnen: Mit den Gruppen „Lake“, „Sisters of Mercy“,
„Waterboys“,  „Blancmange“  und  der  besonders  enttäuschenden
Formation „The Alarm“. Viel Spreu, wenig Weizen. Und offenbar
eine Programmzusammenstellung nach dem Zufallsprinzip.

Mit  dieser  Veranstaltung  reiht  sich  Ahlen,  für  Rockfans
bislang weißer Fleck auf der Landkarte, in den Reigen der
Festivalorte ein. Wenn sich dort allerdings kein anderer Platz
finden läßt als das Motocross-Gelände am Morgenbruch, sollte
dies  das  erste  und  letzte  Mal  gewesen  sein.  Für  Tausende
nämlich  geriet  diese  „Golden  Summernight“  (Goldene
Sommernacht)  vornehmlich  zur  „Schlammschlacht“.  Im
regenweichen  Lehmboden  sank  man  unweigerlich  zentimetertief
ein. Mancher, der zu hastig ging oder Tanzversuche riskierte,
klatschte gar vollends in den Morast.

Als  Michelangelo  für  Rock-
Stars  werben  musste  –
einschlägige  Plakatsammlung
in Recklinghausen
geschrieben von Bernd Berke | 14. September 2005
Von Bernd Berke

Recklinghausen.  Wer  heute  zwischen  25  und  35  ist,  erlebt
zunehmend häufiger, wie seine Jugendjahre bereits der Historie
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zugeschlagen  werden.  An  diesem  Vergessens-  und
Erinnerungsprozeß  nimmt  jetzt  auch  die  Kunsthalle
Recklinghausen teil – mit einer für die Bundesrepublik bislang
beispiellosen Ausstellung von 350 Plakaten zur Rock-Musik der
60er Jahre. Selbst US-Museen beginnen dieses Genre eben erst
zu entdecken.

Die seit 1972 „tätigen“ Sammler Tomm Klatt (Recklinghausen)
und Rainer Knorr (Neubeckum) haben sich auf Plakate von der
US-amerikanischen  Westküste  konzentriert.  Daher  ist  die
einschlägige Produktion hier fast komplett beisammen. So gut
wie alle mittlerweile legendären Namen, die damals den West
Coast-Sound prägten, kommen vor: Allen voran „The Grateful
Dead“. Im Umkreis dieser großen Rock-Family hat sich offenbar
das größte graphische Potential entfalten können. Auch jeder
weitere Name ein Mythos: Jefferson Airplane, The Byrds, The
Doors, Frank Zappa and the Mothers of Invention, und so fort.
Schließlich  zergehen  auch  die  Veranstaltungsorte  etwa
„Fillmore  West“  und  „Avalon  Ballroom“  in  San  Francisco
Eingeweihten auf der Zunge.

So  sehr  die  Ausstellung  auch  Lust  auf  die  passende
Musikbegleitung macht (vielleicht wird sie gar geliefert?),
geht es doch in erster Linie um optische Aspekte. Die Pop-
Graphiker (z.B. Wes Wilson, Victor Moscose) haben in nahezu
allen  Epochen  der  Kunstgeschichte  produktiv  gewildert.  In
Eigentumsfragen lax, machten sie ihre Inspirationsquellen in
den wenigsten Fällen kenntlich. Die Herkunft der Motive war
denn auch offensichtlich genug: Wenn eine altägyptische Szene
für ein Konzert von „Jefferson Airplane“ in San Francisco
wirbt, wenn sich Franz von Stucks Jugendstilbild „Die Sünde“
oder Michelangelos nackte Adam-Figur inmitten der grellbunten
Pop-Elemente  wiederfinden,  dann  verschwimmt  die  Grenze
zwisehen „Hoch“- und „Gebrauchskunst“.

Eine  dominierende  Rolle  spielen  psychedelische,  wohl  nicht
selten im Drogenrausch erzeugte, pflanzenartige Windungsformen
und  explosive  Farbzusammenstellungen.  Auch  die  vibrierenden



Augentäuschungen  der  Op-Art  sind  immer  für  Effekte  gut,
besonders  in  Leuchtfarben.  Oft  wird  auf  Mythen  der
amerikanischen Pionierzeit angespielt – Goldgräber, Indianer,
Cowboys. Aber auch US-Mythen der Neuzeit werden zitiert, indem
z. B. Disney-Figuren als Gitarren-Freaks abgebildet werden.

Erstaunlich,  daß  viele  Exponate  der  eigentlichen  Funktion
eines  Plakatanschlags,  eingängig  zu  sein,  diametral
zuwiderlaufen.  Überraschend  schon  die  kleinen  Formate,  die
überwiegend unserem „DIN A 2″ entsprechen. Vielleicht wollte
man Papier sparen. Nur im Kontext jener Jahre ist hingegen
verständlich,  daß  oft  die  Namen  der  Gruppen  im  optischen
Gestrüpp  „versaufen“.  Mögliche  Schlußfolgerung:  „Man“  stand
unter Drogen – und es war zweitrangig, wer die Musik dazu
machen würde…

Man hätte die Plakate nach Bildelementen (typisch etwa die
Skelette und Totenköpfe, nicht nur bei „Grateful Dead“ – den
„Dankbaren Toten“) oder nach Rock-Formationen geordnet hängen
können.  In  Recklinghausen  hat  man  sich  für  die  zeitliche
Abfolge entschieden, folglich wird die Fülle der Plakate kaum
strukturiert. Aus Etatgründen fehlt leider auch ein Katalog,
der leicht eine Pioniertat hätte werden können.

Die  Ausstellung,  für  Rock-Fans  nahezu  ein  „Muß“,  ist  ab
Sonntag  bis  30.  September  zu  sehen  (Öffnungszeiten:  di-fr
10-18 Uhr, sa/so 11-17 Uhr). Sie wird passend ergänzt durch
Pop-Graphik (Warhol, Wesselmann, Lichtenstein & Co) aus dem
Eigenbesitz der Kunsthalle.

Rock-Musiker wollen über ihre
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Renten  reden  –  Erstmals
Bundeskongreß:  Beruf  soll
seriöser werden
geschrieben von Bernd Berke | 14. September 2005
Von Bernd Berke

Berlin/Lüneburg. Die „wilden Jahre“ sind offenbar endgültig
vorüber: Deutsche Rockmusiker wollen ihren Beruf jetzt auf
seriöse Grundlagen stellen. Auf ihrem erstmals stattfindenden
Bundeskongreß (15.-18. August am Rande der „Show-Tech“-Messe
im  „ICC“  Berlin)  soll  eine  geregelte  Rentenversorgung  für
„Alt-Rocker“  ebenso  diskutiert  werden  wie  eine  solide
Ausbildung  des  Nachwuchses.

Treibende  Kraft  ist  die  erst  1983  gegründete
„Bundesarbeitsgemeinschaft  der  Rockmusiker“  mit  Sitz  in
Lüneburg  und  Ortsvereinen  in  bislang  26  Städten.  Ole
Seelenmeyer (38), Mitgründer der Organisation und als Bassist
seit gut 20 Jahren im Geschäft, klagt: „Es gibt bei uns ein
riesiges  ,Rock-Proletariat‘.  Die  meisten  Bands  krebsen  am
Rande des Existenzminimums dahin.“

Wo schon die Gegenwart so trübe aussieht, ist es auch um die
Zukunft schlecht bestellt. Zwar ist noch nicht heraus, in
welchem Alter Rockmusiker eigentlich aufs Altenteil gehören,
doch  wird  ein  Experte  die  Musiker  in  Berlin  vorsorglich
darüber aufklären, wie sie das weitmaschige Netz der seit
kurzem  bestehenden  Künstler-Sozialversicherung  durch
flankierende  Maßnahmen  dichter  knüpfen  können.

Erst einmal aber wollen die Versicherungs-Beiträge aufgebracht
sein.  Die  Kongreßteilnehmer  werden  deshalb  auch  „über
Möglichkeiten  einer  vernünftigen  Ausbildung  nachdenken“
(Seelenmeyer), die den „Rockern“ – so hofft man auf lange
Sicht – geregeltere Einkünfte garantiert. Ein „Rockprofessor“
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vom einzigen Deutschen Institut für Populärmusik in Hamburg
hat vor, den Musikern eine Art „Diplom“ schmackhaft zu machen.
Ole Seelenmayer findet, daß man nicht zuletzt dem Publikum
eine derart „beglaubigte“ Musizierleistung schuldig sei: „Viel
zu viele Kollegen ersetzen mangelndes Können durch Bühnen-
Flitter“, schilt er seine Zunft. Auf solche Weise werde man
nie  wirklich  aus  dem  Schatten  der  afroamerikanischen
Konkurrenz treten können, sondern auf ewig „Rock-Provinz“ und
Absatzmarkt für US-Plattenkonzerne bleiben.

Ein weiteres Thema des Bundestreffens, zu dem auch Amateure
und Fans kommen dürfen, hat ebenfalls mit Finanzen zu tun: Es
soll  geklärt  werden,  wie  man  sich  reichlicher  aus  dem
„Goldenen Topf“ der GEMA-Gebühren bedienen kann. Hier sei noch
„einiges zu holen“. Ole Seelenmeyer: „Wenn wir die Rechtslage
besser  kennen  würden,  könnten  wir  unsere  Ansprüche  weit
wirksamer durchsetzen.“

Die  „Bundesarbeitsgemeinschaft  der  Rockmusiker“  (2120
Lüneburg, Kolbergstraße 30) hat inzwischen auch Prominente als
„Ehrenmitglieder“  gewinnen  können:  Udo  Lindenberg,  Achim
Reichel und Konzertmanager Fritz Rau gehören dazu. Die Stars
der Branche sollen den Interessen der „Basis“ mehr Nachdruck
verleihen.

Kultur-Rummel  mit
Niveaugefälle  –  Dritter
„Marktplatz  Ruhrszene“  in
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Hamm
geschrieben von Bernd Berke | 14. September 2005
Von Bernd Berke

Hamm.  Hawaii-Klänge  made  in  Duisburg,  Karibik-Sound  aus
Dortmund – so exotisch kann’s im Revier zugehen, wenn der
„Marktplatz Ruhrszene“ zum Kulturrummel bittet.

Regionaltypisch  hingegen  die  Orte  des  Geschehens:  die
ehemalige Waschkaue und die Werkstatthalle der seit langem
stillgelegten Hammer Zeche Maximilian wurden am Wochenende von
über 1000 Mitwirkenden in einen betriebsamen Börsenplatz der
heimischen  Künste  verwandelt.  Doch  der  „Börsenkursindex“
deutete auf Stagnation. Die zum drittenmal vom Verein Pro
Ruhrgebiet aufgezogene Veranstaltung war ganz offensichtlich
nicht so verlaufen, wie die Vorgänger in Dortmund und Essen.
Mögliche Gründe: Der Reiz des Erstmaligen ist verflogen, das
Landesgartenschaugelände  im  Hammer  Osten  befindet  sich  in
äußerster Randlage des Reviers, und das Wetter wollte auch
nicht so recht mitspielen.

Präzise Besucherzahlen für den Marktplatz dürften diesmal nur
geschätzt werden können (der Veranstalter spricht von 18 000),
galten  doch  die  am  Wochenende  verkauften  Eintrittskarten
sowohl für die Gartenschau als auch für das Kulturspektakel.
Daraus resultierte immerhin eine erfreuliche „Durchmischung“
des Publikums: Viele, die ansonsten wohl selten mit Rockmusik
oder  freiem  Theater  in  Berührung  geraten,  schauten  bei
Gelegenheit ihrer Gartenschau-Visite auch mal in die Hallen
oder  ließen  sich  zur  „Aktionsmulde“  auf  dem  Freigelände
locken.

Während  die  Waschkaue  zwei  Tage  lang  im  Rhythmus  aller
möglichen  (bisweilen  unmöglichen)  Spielarten  von  Rock-  und
Popmusik  sanft  erzitterte,  ging  es  auf  Bühne  III  in  der
Werkshalle quer durch den Garten der Epochen und Kulturen: von
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Barockmusik über keltische Lieder bis hin zu Schnulzen im Stil
der vierziger Jahre, dazu jede Menge Theater – es gab beinahe
nichts, was es nicht gab.

In  80  Marktkojen  stellten  sich  überwiegend  Literaten  und
Freizeitkünstler (Spannweite von Nippes bis zur Avantgarde)
dar. Zur in Hamm beabsichtigten Gründung einer „Literatur-
Initiative im Revier“ kam es wegen organisatorischer Probleme
noch nicht.

Im  hektischen  Getriebe  des  Marktes  blieb  den  meisten
Beteiligten wieder nur Zeit für Stichproben ihres Könnens, und
das  vor  einem  Publikum,  dessen  Aufmerksamkeit  vielfach
zerstreut  wurde.  Dies  und  das  beträchtliche  Niveaugefälle
waren einmal mehr der Preis für den ehrgeizigen Versuch, die
Revierkultur binnen zwei Tagen massiv vorzuführen und dabei
jedem etwas bieten zu wollen. Daß es auf einem „Marktplatz“
auch marktschreierisch zugehen muß – geschenkt! Werbemätzchen
wie das Verteilen von Wegwerffeuerzeugen mit dem Namenszug
einer Rockband aber erinnern eher an kulturferne Branchen der
freien  Wirtschaft.  Manche  bereichern  eben  nicht  nur  die
Revierszene.


