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Editorial

Hier sind wir wieder! Diesmal mit der gewohnten Ladung an Inhalten. Wie 
ihr vielleicht mitbekommen habt, hat unser kürzlich stattgefundener Um-
zug in die einzig wahre domstadt uns dazu gezwungen shibulémäßig et-
was kürzer zu treten. Doch der Umzug ist überstanden und wir sind hoch-
motiviert wieder voll durchzustarten.

In dieser Ausgabe haben wir wieder zwei Interviews für euch: Jochem mosh-
nik, der uns etwas über seine Kunst, seine Arbeitsweise und über Vögel er-
zählt (S. 18) und die süddeutsche Folk-Band lambs & wolves, die uns einen 
Einblick in ihr Bandleben und ihre erste Tour geben (S .28). An Erlebnisgerich-
ten servieren wir euch die illu 14 (S. 06) und das desert dockyard (S. 10).

Unser Listenfetischist (nk) hat sich alle Mühe gegeben um euch seine top-
fake-ending-Songs (S. 62) und alfred hitchcocks warner Bros. filme 
(S. 76) zu präsentieren. Natürlich dürfen Sigmar von Prügelhoff s literari-
schen Ergüsse, die ihr auf S. 92 fi ndet, nicht fehlen. Außerdem freut es uns 
sehr, dass die Gebrüder Brosowski uns mal wieder beehren (S. 82).

Zu guter Letzt gibt es auf S. 96 einen  Songtext von Galina Schröder zu 
erkunden. Rest – wie gewohnt. Viel Spaß!
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I llustration ist im Grunde 
genommen nichts anderes 
als Auftragskunst. Man ver-
wendet sie in der Werbung, 
für Bücher usw. . Aber wo 
hört Auftragskunst auf und 
wo fängt „normale“ Kunst 
an? Welcher Illustrator zeich-
net nicht auch mal freie Sa-
chen und sind die dann mehr 
Kunst als die Werke von ihm, 
die für Werbezwecke genutzt 
wurden? 

Von vielen wird Illustration 
noch heute nicht für voll ge-
nommen. Schade eigentlich, 
denn es gibt einiges, was 
ihnen so entgeht...

A uf der Illu 14, die vom 
11. bis zum 13. April im DEQ 
( in Köln-Ehrenfeld) zelebriert 
wurde, gab es viel zu sehen. 
51, meist sehr Namenhaf-
te Illustratoren, stellten ihre 

Werke vor, es gab Vorträge, 
Live-Zeichnen, Workshops, 
Angebote für Kinder – was ich 
damit sagen will: Es war wirk-
lich für jeden was dabei, ob 
für Leute vom Fach, Kunst-
liebhaber und ich bin davon 
überzeugt, dass dieses Fes-
tival auch jeden Illustrati-
onsmuff el davon überzeugt 
hätte, dass Malen, Zeichnen 
und Gestalten egal in wel-
cher Form einfach eine geile 
Sache ist, egal wie man sie 
dann am Ende betitelt. Mal 

E INE  ODE  AN DIE 
I LLUSTRATION
Eindrücke von der illu 14

ganz davon abgesehen, wann 
bekommt man schon mal die 
Bilder von so vielen begabten 
Künstlern (oder was auch 
immer) um sonst zu Gesicht?

A ls ich durch die Hal-
le geschlendert bin, mir die 
ausgestellten Werke ange-
schaut habe und ab und zu 
Gesprächsfetzen der 
Illustratoren mitbekommen 
habe, hatte ich das Gefühl 
ganz nah dran zu sein, wenn 
nicht sogar mittendrin. 
Vielleicht liegt es daran, dass 
ich selber in diese Richtung 
gehe, aber ich glaube, dass 
der viel wichtigere Grund ist, 
dass Illustration einfach sehr 
leicht zugänglich ist. Sie lässt 
den Betrachter nicht außen 
vor, sondern bezieht ihn mit 
ein, was auch vollkommen 
logisch ist, denn sie soll nicht 
nur schön aussehen, 
sondern man soll sie auch 
verstehen. 



Gleichzeitig befi ndet sich 
Illustration an einer Schnitt-
stelle, an der sich Kunst, 
Design, Comics, Literatur und 
Animation treff en. Sie ist ein 
breiteres Feld, als man denkt 
und bietet dem Illustrator wie 
auch dem Kunden ein breites 
Spektrum an Möglichkeiten. 
Eine Werbung, ein Plakat, 
eine Zeitschrift mit Illustratio-

nen fällt einfach auf, ist etwas 
Besonderes. 
Ich persönlich bin es leid 
durch die Stadt zu gehen und 
an jeder Ecke nur ein beliebi-
ges Stockfoto zu sehen unter 
das ein knackiger Spruch ge-
schrieben wurde. Das funk-
tioniert zwar, aber ein biss-
chen Abwechslung hie und 
da wäre nicht verkehrt. Eine 

Illustration ist immer 
einzigartig, sie wertet das 
Medium, für das sie benutzt 
wird, auf. Und betrachtet 
man sie davon losgelöst, ist 
sie noch immer schön und 
spannend anzusehen.

Da kann man nur hoff en, 
dass Juliane Groß, die in ih-
rem Vortrag über 
Illustration aus der Sicht der 
Art Direktoren recht hatte 
und „Auftragskunst“ gefrag-
ter wird, man anfängt ihr ei-
nen größeren Stellenwert 
beizumessen. Ich zumindest 
hoff e, dass es so ist.

von paula radon



„What makes the desert beautiful is 
that somewhere it hides a well.“

- Antoine de Saint-Exupéry 
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Am Samstag den 11. Januar durf-
te ich mein erstes Deser Dockyard 
Event heimsuchen. Zu meiner 
Überraschung war der Schuppen 
nicht nur rappelvoll sondern voll-
kommen ausverkauft. Ich bitte das 
nicht falsch zu verstehen. Ich weiß 
das ich mich auf eine große Men-
schenmenge gefasst machen durf-
te, aber so viele dann doch nicht.
Zu Desert Dockyard: „Wir organi-
sieren mit dem Desert Dockyard Gigs 
im Bereich Stoner/Desert Rock. Alles 
ist selfmade und basiert auf der Eige-
ninitiative der mitwirkenden Bands.  
Desert Dockyard befi ndet sich derzeit 
in Köln, arbeitet aber daran, auch Gigs 
in anderen Städten zu organisieren.“ 
So steht es auf der Facebook Seite 
und ich fi nde es super, dass so et-
was in unserer unmittelbaren Nähe 
passiert.

Den Anfang machte die Band „Super 
Hard Boys“, die ich mittlerweile zum 
zweiten Mal live erleben durfte. Es 
war ein absolut sinnvoller Schach-
zug, den Abend mit dieser Band 
zu beginnen, denn sie konnten die 
Menge sehr erfolgreich wachrütteln 
und gut auf den generellen Klang 
des Abends vorbereiten. Absolut 
empfehlenswert!

Unsere ehemaligen Interviewpart-
ner „Dead Man‘s Eyes“ waren die 

nächsten in der Reihenfolge. Sie 
traten im Gegensatz zum letzten 
Mal, als meine Augen und Ohren sie 
erquicken durften, als ein charisma-
tisches Quartett auf. Robin Hertner, 
der Schlagzeuger, machte zu der 
Zeit eine kleine Weltreise und wur-
de von Nima Davari (Super Hard 
Boys - Gesang und Gitarre) vertre-
ten, der auch viel an der aktuellen 
EP der Jungs mitgearbeitet hat und 
außerdem ein musikalisches Multi-
talent zu sein scheint.

Als krönenden Abschluss des Kon-
zertabends durften Plainride mei-
nen Kopf wegsprengen. Ich war ehr-
lich gesagt, überrascht, dass sie die 
Headliner waren, da die beiden Vor-
gänger ordentliches Vorprogramm 
geboten haben und ich von Plain-
ride‘s Musik noch nicht so viel mit-
bekommen habe. Aber sie scheinen 
wirklich noch eine Hausnummer 
wilder und aggressiver zu sein und 
boten mir so den Gehörklimax. Be-
eindruckend fand ich vor allem das 
exzentrische Auftreten des Frontm-
ans Max Rebel, die Tempiwechsel in 
den Liedern, die einem ordentlich 
das Gehirn kitzeln konnten und die 
gnadenlosen Schlagzeugskillz des 
Drummers Andrew the Beermachi-
ne (ich erfi nde diese Namen nicht...
siehe www.plainri.de). 
Sehr energisch!

Als Manko des Abends muss ich 
den Klang nominieren, der etwas zu 
zermatscht war. Allerdings ist das 
kein zu rohes Ei, denn er passte gut 
zur Konsistenz meines Kopfes im 
Nachhinein.

Alles gut! Ich kann jedem nur emp-
fehlen diese Events in Zukunft 
wahrzunehmen, denn zumindest 
diese drei Bands sind euer Geld 
wert. Danke für den Abend und 
nächstes Mal billigeres Bier.

P.S.: Danke  an Andre Kempff   für 
die schönen Photos!

die nÄchSten termine 
im ÜBerBlick:

desert dockyard vol. 3 
Umsonst & Draußen Friday, 16 May 
2014 at 19:00 / Odonien, Köln
 
desert dockyard 
Superhalo [POL] / Plainride / Super 
Hard Boys Saturday, 24 May 2014 / 
MTC Cologne, Köln

desert dockyard & swamp 
conspiracy presents: 
VAyL + Uranus Front + Caroozer 
Wednesday, 28 May 2014 / 
Jägerklause, Berlin

© Andre Kempff
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Hört doch lieber 
den Vögeln zu

Ein Interview mit
 Jochem Moschik

Ich kenne Jochem jetzt schon mehr als mein halbes Leben lang, aber von seinem kün-
stlerischen Talent habe ich erst vor ein paar Jahren erfahren, als er anfi ng mir zum 
Geburtstag Kopien von seinen Kollagen als Karten zu schicken. Eine davon ist sogar 
mit nach Köln umgezogen und hat einen Ehrenplatz an der Wand bekommen. 

Doch erst vor kurzem konnte ich mir Jochems Können bei seiner Ausstellung im 
Komm Zentrum in Düren genauer anschauen und war beeindruckt. 
Schon ertsaunlich, was Leute, die man so lange kennt für Talente haben, von denen 
man keinen Schimmer hat. Finde auf jeden Fall, dass mehr Leute davon etwas zu se-
hen bekommen sollten. 
Deswegen gibst hier ein Interview für euch!

Blick ins Arbeitszimmer

Das Interview führte Paula Radon



Ertsmal danke, dass du mit mir 
ein interview führen möchtest. 
Fangen wir doch mal an...Wie 
bist du zur Kunst gekommen?

Ich hab einfach nie aufgehört 
Kunst zu machen. Alle Kinder 
kritzeln, malen, kleben, basteln...
und ich hab das einfach immer 
weiter gemacht. Ich bin also nicht 
zur Kunst gekommen sondern 
war einfach immer da drin.
Irgendwann habe ich dann ange-
fangen mich zu interessieren was 
andere machen, hab mir Sachen 
in Büchern angeguckt und dann 
lief das so weiter, auch über 
Kunstunterricht und so. Ich hab 

ja auch die Fachoberschule für 
Grafi kdesign besucht. Da habe 
ich aber gemerkt, dass Zeichen 
so gar nicht mein Ding ist. Ich 
zeichne auf einem eher mittleren 
Niveau und damit macht man 
dann natürlich nichts wirklich.

Zeichnest du gar nicht mehr?

Nein.

Hast du denn früher gezeich-
net?

Ich habs früher mal probiert. 
Ich hab ja auch Aktzeichenkurse 
besucht. Aber du merkst schnell 

ob das was bringt oder nicht...
Ich hab einfach nicht das Talent 
dafür.

Und deswegen hast du dich 
dann für die Kollage als Me-
dium entschieden?

Das kam denn eher über Inspira-
tion von anderen Künstlern, zu 
erstmal natürlich über Punk, da 
waren Kollagen total in. Wobei 
sich die natürlich wieder aus 
einer Tradition speisen, aus dem 
Dadaismus und der politischen 
Kollage aus den 20ern, denen 
war das zum Teil vielleicht gar 
nicht gewusst aber im nach hi-
nein sind die Verbindungen da. 
Ich habe mich schon immer für 
Dadaismus und Surrealismus 
interessiert, wo viel mit Kolla-
gen gemacht wurde. So in den 
frühen 80ern habe ich dann mit 
künstlerischen Kollagen ange-
fangen. Schon damals hab ich 
gewusst, ich mache das nicht um 
politische Kollagen zu basteln. 
Kennst du die Sachen von John 
Heartfi eld? Der macht auch 
politische Kollagen. In den 20ern 
30ern hat man die Kollage für so 
was benutzt, aber das war nie so 
mein Thema.

Was ist denn eher dein Thema?

Anfangs die persönliche Verarbe-
itung von Ängsten Träumen und 
Traumata. In den älteren Arbe-
iten geht viel um Christentum, 

Familiengeschichten, etc. 
(Zeigt mir eine Mappe mit älteren 
Arbeiten). Die hab ich mal im 
Komm Zentrum 1996 ausgestellt. 
Aber inzwischen, bei diesen 
neueren Landschaftskollagen, 
geht es mir letztlich darum etwas 
Schönes zu machen. Schönheit 
ist nunmal ein Gegenargument 
zu Vielem. Was nicht heißt dass 
ich ein unpolitischer Mensch bin, 
aber in der Kunst mache ich was 
anderes.

Woher kriegst du die Material-
ien für deine Collagen?

Meistens aus Büchern, aber 
nicht aus Zeitschriften, weil die 
Qualität in Büchern besser ist. 
Ich kaufe die für wenig Geld auf 
Trödelmärkten, 
wenn dann also in 
einem Buch nur 3 
oder 4 Bilder drin 
sind, und ich den 
Rest wegschmeiße, 
ist das auch nicht 
so der Verlust. 
Hauptsächlich sind 
die Bücher aus den 
50ern und 60ern 
weil mich die 
Farben inspirieren, 
die sind anders als 
heute. Man kann 
bestimmt druck-
technisch erklären 
warum. Ich fi nde, 
dass die nicht so 
schrill sind, sehr 

pastellig, viel schwarz weiß wo 
es dann viele Grauabstufungen 
gibt...wobei ich bei den Grauab-
stufungen manchmal auch selber 
noch was mit Bleistift reinzeich-
ne. 
Einerseits produzier 
ich total wenig, man-
chmal auch ein halbes 
Jahr gar nichts, aber 
über die 20 Jahre 
kommt dann schon 
was zusammen. 
Deswegen kann ich 
mir aber auch nicht 
vorstellen profes-
sioneller Künstler zu 
sein. Dafür produzier 
ich nicht genug. Die 
machen ja teilweise 
ein Bild nach dem 
anderen.

Bei vielen Künstlern ist das ja 
so, dass sie auf einmal eine 
Idee bekommen und dann 
das Gefühl haben diese sofort 
umsetzen zu müssen. Sozusa-
gen in einem Art Ideenrausch. 



Ist das bei dir auch so oder 
geplanter?

Während so ein Bild unfertig 
rumliegt, mache ich dauernd 
etwas da dran, immer wenn 
ich mal hochkomme (in mein 
Atelier) eigentlich. Die Bildfi nd-
ung ist also ein spielerischer 
Prozess bei dem sich die Bildel-
emente  suchen und fi nden. 
Manche halten es auch nur ein 
paar Tahe miteinander aus – 
die dürfen dann ‘ne Zeitlang 
da liegen, werden aber nicht 
geklebt. Erst wenn ich merke 
die Beziehung ergibt dauerhaft 
was Neues, wird das Bild fi xiert 
– hat also Viele, vielleicht nur 
um Millimeter verschobene 
Vorläufer Es gibt aber auch 
Sachen die sind einfach nur 
eine Idee und die mache ich 
dann einfach. Da gibt es dann 
auch nichts dran zu schieben, 
die sind schon fertig in meinem 
Kopf. 

Also ist es ganz unter-
schiedlich wie lange du 
brauchst?

Ja, oft musst du das Material 
auch erst suchen, ich arbeite ja 
nicht am Computer. 
Manche Kollagen dauern 
Wochen, bei anderen habe ich 
nur eine Idee, die ich sofort 
umsetze, aber dann gibt es 
keinen künstlerischen Prozess.

Ich fand die aufgeklebten Gedi-
chte besonders interessant.

Ich nenne die aber nicht Gedi-
chte sondern Wortkollagen. Das 
ist ein 
Konzept, das ich verfolge. Ich 
schneide aus Titeln von Gro-
schenromanen Wörter aus, der 
Wortschatz ist begrenzt, denn er 
besteht fast nur aus pathetisch-
en Wörtern wie Liebe, Glaube, 
Herzschmerz etc... 
Dann leg ich die 
vor mich hin und 
probiere rum. 
Manchmal liegen 
dann zwei Wörter 
nebeneinander, 
die einen Anfang 
ergeben und daraus 
versuch ich dann 
etwas zu schrei-
ben, was einen 
ganz anderen Sinn 
ergibt. Eine “span-
nende Finsternis” 
zum Bespiel, daraus 
ergibt sich dann 
was neues. Ich 
nenne das halbautomatisches 
Schreiben. Automatisches, das 
hatten die Surrealisten ja als 
Konzept. Es bedeutet ohne die 
innere Zensur zu schreiben. Das 
funktioniert aber, glaube ich, nie 
ganz. Ich versuche die Wörter ja 
auch noch in einen Rhythmus zu 
bringen. Halbautomatisch ist also 
eine Mischung aus Zufall und 
bewusstem Eingreifen, ein Spiel. 

Beschäftigst du dich auch mit 
Gedichten?

Ja, aber nicht analytisch, ich lese 
sie halt. Ich könnte jetzt einige 
nennen, aber die Vorlieben 
wechseln öfters, manche be-
gleiten mich auch sehr lange.

Hast du eine persönliche 
Lieblingscollage?

Von meinen? Meistens die, die 
ich erst letztens gemacht habe. 
Die neueste Gelungene ist 
meistens meine Liebste aber es 
gibt natürlich auch ein paar Alte, 
die ich mir noch gerne ansehe.

Gibts du deinen Kollagen Na-
men? 

Viele haben Titel aber ich hab 

die bei der Ausstellung nicht 
angegeben weil ich denke, dass 
das zu sehr die Assoziation bee-
infl usst die man hat. Und Assozi-
ationsräume zu öff nen ist ja ein 
wichtiger Teil der Wirkung, hoff e 
ich, die meine Bilder haben.

Wenn ich deine Kollagen anse-
he, habe ich den Eindruck, dass 
du sehr viel Wert auf gestalt-
erische Aspekte legst. Würdest 

du sagen, dass Design 
in der deiner Kunst eine 
Rolle spielt?

Immer wenn man Kunst 
produziert, gestaltet man. 
Wenn etwas extra nicht 
nach Gestaltung aussehen 
soll, dann gestaltest du es 
ja auch. 
Bei Design hat man halt 
ein Objekt oder ein Thema 
was man gestaltet, Kunst 
gestaltet sich selber.

Du hast eine Ausstellung 
mit Joachim Falkowski 
gemacht, der sich mit 

eher 
surrealistischer Malerei be-
schäftigt. Inwiefern passt ihr 
zusammen?

Viele seiner Bilder sind auch 
kollagenartig gemalt und dann 
dachten wir, dass das   gut 
zusammen passt. Er zeigt seine 
Bilder überigens genauso selten 
wie ich.

Bei diesen neueren 
Landschaftskollagen, 

geht es mir letztlich 
darum etwas Schönes 
zu machen. Schönheit 
ist nunmal ein Gege-

nargument zu vielem.



Habt ihr versucht bei den 
Sachen die ihr ausgewählt 
habt zu gucken, dass sie 
miteinander harmonieren, 
vielleicht ein gemeinsames 
Thema haben?

Das nicht, aber wir haben sie 
schon so gehängt, dass 
es gepasst hat. Meine 
Landschaften hingen 
auch direkt neben seinen 
Seebildern, da haben wir 
also schon versucht das 
Ganze zu komponieren. 
Meine kleinen Formate – 
die sich ja aus dem Ma-
terial ergeben – neben 
seinen großen Gemälden 
– hielten wir für interes-
sant.

Du hattest auf der Aus-
stellung diese Installa-
tion mit den Sachen die 
du am Strand oder am 
Rursee gefunden hast...
An der Urfttalsperre.  

Das war so eine spon-
tane Idee vom Joachim 
und mir. Wir wollten umbedingt 
noch ein gemeinsames Projekt 
machen und das war so die erste 
Idee die wir hatten. Die haben 
wir dann auch durchgezogen. 
Ideen hat man ja tausende im Le-
ben, auch künstlerische, aber viel 
verwirklicht man nicht. Dieses 
Projekt zusammen zu machen 

war gut, dahin zu fahren, das 
Zeug zu putzen...das stinkt ja 
auch wie Sau.
Wir wollen diese Idee auch noch 
weiter führen, es haben sich 
schon Leute gemeldet, die das 
auch nochmal in einem anderen 
Rahmen zeigen wollen. Erstaun-
lich war, dass alle Leute die sich 

mit Kunst in einem professionel-
lem Rahmen beschäftigen, dieses 
Projekt am besten fanden. Dabei 
war das eigentlich ja nur ein 
Nebenprodukt.

Gehst du selber in Ausstellun-
gen?
Ganz selten, außer wenn mich 

das wirklich interessiert. Aber zu 
Vernissagen gar nicht, das ist im-
mer blöd. Ich hoff e, dass das bei 
uns ein bisschen lockerer war.

War das deine erste Ausstel-
lung?

Die zweite größere. Ich hab 
schonmal in Aachen Bilder 
aufgehangen, aber nur 
Einzelne.

Planst du noch weitere 
Ausstellungen?

Ja aber das kann durchaus 
noch weitere 10 Jahre dau-
ern (lacht)...keine Ahnung.

Was verstehst du unter 
einem guten Kunstwerk?

Das ist die schwierigste 
Frage für mich, da könnte 
man alle möglichen Kunst-
theorien anbringen. Für 
mich persönlich hatte ich 
die Idee, wenn ich mir die 
Welt ohne dieses Bild gar 
nicht mehr vorstellen kann, 
es mir nicht mehr wegden-

ken kann. Wenn es zu meiner 
Welt gehört. Und es muß mich 
übrraschen, auch nach dem 
X-ten anschauen. Alles Andere, 
Theorie und so, kommt später.

Fällt dir ein Konkretes ein?

Konkret jetzt nichts aber ich habe 

ganz viele Bilder im Kopf: Hanna 
Höch ist mr wichtig ...ich kann dir 
leider nichts Aktuelleres nennen.
Wenn manche von meinen 
Bildern fertig sind, denke ich 
auch, dass sie in dieser Welt sein 
mussten. Sobald ich das Gefühl 
habe, fi nde ich sie gut. Manche 
könnte ich auch zerknüllen und 
das wäre egal.

Hast du schon welche von 
deinen Kollagen verkauft?

Nein, möchte ich auch nicht. 
Zum einem hänge ich an meinen 
Sachen, es gibt zwar auch ein 
paar die ich auch weggeben 
könnte, aber ich produziere viel 
zu wenig. Wenn ich dauernd was 
Neues hätte, wäre das was An-
deres. Ich könnte aber eh nicht 
davon leben, deswegen mache 
ich das nicht.
Ab und zu verschenke ich auch 
Bilder, das ist mir dann lieber. 
Preise machen ist auch so ein 
Problem. Manche Leute, die 
was von mir kaufen möchten 
und ich zu ihnen sage „Schenke 
ich dir“, wollen das dann gar 
nicht mehr haben, weil es für 
sie keinen Wert mehr hat. Bei 
Freunden ist diese Wertschät-
zung unabhängig vom Preis.

Ich habe ein Ideenbuch, wo 
ich alles reinschreibe, was mir 
einfällt und Skizzen mache, 
benutzt du so eins auch?
Nein, hätte ich aber machen sol-

len. Man hat im Laufe des Lebens 
ja jede Menge Ideen.
Aber ich vertraue darauf, dass ich 
morgen auch noch eine habe.

Was ist dein Lieblingsalbum / 
deine Lieblingsalben?

Da könnte ich auch jede Menge 
nennen, aber ich nehme jetzt 
mal „Gratefull Dead- Live Dead“. 
Ich habe die Platte zweimal in 
meinem Leben wieder verkauft, 
weil ich dachte, ich brauch sie 
nicht mehr, sie totgehört hatte, 
aber ich habe sie mir auch zwei-
mal wieder neu gekauft und jetzt 
behalte ich sie.

Welche drei Dinge würdest du 

mit auf den Mars nehmen?

Espressomaschine, ein Instru-
ment mit Lernanleitung und die 
Bibel, weil ich dann endlich mal 
dazu komme, die zu lesen.

Stell dir vor du bist den Rest 
deines Lebens auf dem Mars 
und hast nichts zu lesen außer 
die Bibel...

Sag mir ein anderes Buch.

Die Bibel hat vielleicht nicht 
den höchsten Unterhaltung-
swert.

Weiß ich nicht, ich hab sie ja noch 
nicht gelesen. Aber ich glaube, 



da steht viel drin. Mir würde 
jetzt kein anderes Buch in dem 
mehr drin steht einfallen, höch-
stens den Brockhaus in hundert 
Bänden.

Du hast jetzt nichts Kün-
stlerisches genannt, wie zum 
Beispiel Material für Kollagen. 

Die sieht ja dann Niemand und 
Material ist auch schnell ver-
braucht. Ein Instrument ist schon 
besser um sich mit sich selbst zu 
beschäftigen.

Vervollständige diesen Satz: Es 
sollte mehr Personen wie......... 
geben, weil..........

Das fi nde ich auch sehr schwi-
erig. Fällt mir nur ein ich bin 
gegen das Klonen von Menschen.

Letzte Frage: Wenn dir jetzt 
grade jeder zuhören würde, 
was würdest du ihnen sagen?

Hört lieber den Vögeln zu.

Ich vertraue darauf, dass ich morgen auch noch eine Idee habe.Ich vertraue darauf, dass ich morgen auch noch eine Idee habe.



INTERVIEWLambs & Wolves

Klanglich können sich die folgenden Herren ohne Probleme zu den amerikanischen Folk-Kollegen 
gesellen. Umso spannender ist die Tatsache dass ich sie mehrere Jahre nur als regelmäßige Zeltkollegen 
auf dem Haldern Pop Festival kannte.

Da war die Neugierde natürlich umso größer als ich hörte, dass Lambs & Wolves jetzt kurz vor ihrer 
ersten Tournee stehen. Nachdem sie 2011 ihr erstes Album und im vergangenen Juli ihre zweite EP „Af-
raid Enough“ herausgebracht haben sagen wir: „Dass wurde aber auch Zeit!“ Ungehört sollten die vier 
süddeutschen nämlich nicht bleiben.

Doch genug von mir hört euch doch lieber mal selber an was sie zu sagen haben. (ps)

S: Hallo Julian. Du übernimmst, 
stellvertretend für die Band das 
Interview. Im Internet fi ndet man 
nicht allzu viel über euch. Gib uns 
doch einmal eine kleine Einführung 
in die Welt von Lambs & Wolves.

J: Das Projekt Lambs & Wolves gibt 
es eigentlich schon seit 2008 aber eine 
Initialzündung für die Gründung gab 
es in dem Sinne eigentlich gar nicht. 
Kevin, Elias und ich haben uns in der 
Schule kennengelernt. Unser Heimat-
ort Waldshut ist leider nicht unbedingt 
für seine pulsierende Musikszene be-
kannt. Wahrscheinlich waren wir ein-
fach auch ein bisschen gelangweilt 
von diesem Kleinstadtalltag und ha-
ben uns als kreatives Ventil dann halt 
die Musik ausgesucht.

S: Was macht ihr neben der Musik? 
Was würdest du / würdet ihr ma-
chen wenn ihr nicht Musik machen 
würdet?

J: Nach unserem Abitur haben sich 
unsere Wege erst mal ein bisschen ver-
streut. Ich studiere seit diesem Herbst 
in Freiburg, Kevin wohnt momentan in 
München, Elias macht eine Ausbildung 
in der Nähe von Waldshut und Fabian, 
der seit letztem Jahr Klarinette bei uns 
spielt, geht in der Schweiz zur Schule. 
Ich kann in dem Punkt nur für mich 
sprechen. Es gibt natürlich neben der 
Musik auch noch andere Interessen, 

aber keines davon nimmt einen ver-
gleichbar großen Teil in meinem Leben 
ein. Ich glaube aber auch nicht, dass 
wir in naher Zukunft uns ausschließ-
lich auf's Musik machen beschränken 
könnten. Dazu reicht das, was wir mo-
mentan durch unsere Konzerte und 

Tonträger einnehmen, leider bei wei-
tem nicht aus.

S: Welche Musik oder welche 
Künstler inspirieren euch oder ha-
ben euch beeinfl usst?



J: Es gibt natürlich einige Acts aus der 
amerikanischen Neo-Folk Szene, die 
deutliche Spuren in unserer Musik hin-
terlassen haben, vor allem auf unserem 
Debut-Album – die Fleet Foxes und Suf-
jan Stevens zum Beispiel. Während der 
Songwriting-Phase zur letzten EP habe 
ich aber 
hauptsäch-
lich Twee-
Pop Bands 
wie The Es-
sex Green, 
Page Fran-
ce oder Bel-
le & Sebas-
tian gehört. 
Außerdem gibt es in der Band auch 
eine erstaunlich starke Hip-Hop-Affi  -
nität, die sich aber nicht unbedingt in 
unserer Musik niederschlägt.

S: Kommen die Ideen für Lieder 
von einer Person oder ist es eher ein 
gemeinsames Schaff en?

J: Oftmals entstehen Melodien, Ak-
kordfolgen und Ideen im Proberaum. 
Die Texte werden erst im
Anschluss von mir geschrieben und in 
die nächste Probe mitgebracht. Da-
nach wird so lange am Song gefeilt, bis 
alle in der Band damit zufrieden sind. 
Ich denke, man kann das schon als ge-
meinsames Schaff en bezeichnen.

S: Was wollt ihr den Menschen mit 
eurer Musik mitteilen? Was ist für 
euch besonders wichtig?

J: Wir sind keine Band, die bestimmte 
Inhalte mit ihrer Musik transportieren 
will, sondern machen Musik, um be-

stimmte Gefühle zu kanalisieren. Unsere 
Texte sind auch grundsätzlich unpoli-
tisch und keine Kommentare zu aktu-
ellen, öff entlichen Debatten. Die Lyrics 
unserer letzten Platte beispielsweise 
sind zum Teil lose an den Roman Das 
große Leuchten von Andreas Stichmann 
angelehnt. Inspiration für unsere Texte 
fi nde ich also in der Regel nicht durch 
das Refl ektieren aktueller Themen, son-
dern beim lesen oder beim Hören von 
Songs anderer Künstler. Wir machen un-
sere Musik aber in erster Linie nicht, um 
Leuten etwas mitzuteilen. Es reicht uns 
schon, wenn Leute mögen, was wir tun.

S: Ihr habt ein Album und zwei EP‘s 
veröff entlicht: Was macht euch mehr 
Spaß? Kann man in Zukunft
noch ein Album erwarten?

J: Das hat eigentlich nichts mit der 
Vorliebe gegenüber eines bestimmten 
Formats zu tun, sondern hat sich ein-
fach natürlich so ergeben. Unser erstes 
Album bestand zum größten Teil ja 
auch aus Songs, die wir in Homere-
cording-Versionen auch schon auf vo-

rangegan-
genen EPs 
veröf fent -
licht haben. 
Nach un-
serer Tour 
im Februar 
werden wir 
hoffentlich 
auch wie-

der Zeit fi nden, neue Songs zu schrei-
ben, ob es aber ein komplettes Album 
wird, kann ich aber noch nicht verspre-
chen.

S: Spring Tour 2014: Eure erste 
richtige Tour?

J: Ja, das wird tatsächlich das erste 
Mal sein, dass wir lückenlos so viele 
Konzerte hintereinander spielen. Aber 
wir freuen uns natürlich sehr darauf!

S: Organisiert ihr eigentlich alles sel-
ber oder hilft euch da jemand? Da wir 
weder bei einem Label noch bei einer 
Booking-Agentur unter Vertrag sind, 
bleibt die meiste Arbeit tatsächlich an 
uns hängen. Mittlerweile haben wir 
natürlich auch schon ein paar Kon-

Wir sind keine Band, die bestimmte Inhalte 
mit ihrer Musik transportieren will, 

sondern machen Musik, um bestimmte Gefühle zu 
kanalisieren

Lambs & Wolves – Afraid Enough
Cover zu ihrem Lorem Ipsum

takte geknüpft, die uns die Organisati-
on von Projekten wie der kommenden 
Tour etwas erleichtern. Es hat auch 
viele Vorteile, alle Fäden selbst in der 
Hand zu halten. So liegt zwar die Ver-
antwortung, aber eben auch die ge-
samte Kontrolle bei uns selbst.

S: Wer ist für das Artwork zustän-
dig? Habt ihr darauf Einfl uss?

J: Sämtliche Artworks für Tonträger, 
Flyer und Merchandise stammen vom 
Berliner Künstler Eric Tiedt. Natürlich 
lässt er bei Projekten wie dem Design 

eines neuen Covers auch Anregungen 
zu, aber im Grunde könnten wir ihm 
auch blind vertrauen. Wir sind wirklich 
sehr froh, mit ihm arbeiten zu dürfen.

S: Mit welchem Künstler würdet ihr 
gerne mal zusammenarbeiten?

J: Letzten Herbst waren wir mit der 
Kanadischen Indie-Pop Band The El-
wins auf Tour. Das hat großen Spaß 
gemacht! Da könnten wir uns auf je-
den Fall vorstellen, sie auf der nächs-
ten Europa-Tour wieder ein Stück zu 
begleiten. Leider gibt es im süddeut-

schen Raum keine wirkliche Folk-Szene, 
durch die wir mit anderen Künstlern 
und Bands in Kontakt kommen könn-
ten, aber vielleicht entwickelt sich ja 
noch eine in der kommenden Jahren.

S: Unsere letzte Frage: Wenn jeder 
Mensch auf der Erde hören könnte 
was du sagst, was wäre es?

J: Also ich glaube nicht, dass wir so 
wichtiges zu sagen hätten, als dass 
es für jeden Mensch wirklich relevant 
wäre. Ich würde ihnen dann wahr-
scheinlich lieber das neue Sun Kil 
Moon Album vorspielen. Das sollte 
wirklich gehört werden!
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DJ RASHAD IST TOT

DJ Rashad ist im Alter von 34 Jahren gestorben. Als 

Todesursache wird eine Überdosis Narkotika ver-

mutet. 

KURT COBAIN’S NOTIZZETTEL VERÖFFENTLICHT

Ein Zettel, der in Curt Kobain’s Portemonnaie ge-

funden wurde ist von der Polizei von Seattle veröffen-

tlich worden: “Do you Kurt Cobain take Courtney 

Michelle Love to be your lawful shredded wife even 

when she’s a bitch with zits and siphoning all yr money 

for doping and whoring... “

Courtney Love ist zur Zeit damit beschäftigt ihre alte 

Band “Hole” wieder zum Leben wecken und veröffent-

licht Zeitnah ein Album.

DOKUMENTATION ÜBER ELLIOT SMITH IN 

DEN STARTLÖCHERN

Nickolas Rossi präsentiert KW 19 auf der “San Fran-

cisco International Film Festival “ seinen Dokumenta-

tionsfilm “Heaven Adores You“ über den früh verstor-

benen Musiker. Hier der Teaser:

AUFKOMMENDES:

NEUERSCHEINUNGEN
MUSIK

EVENTS

2. MAI
Lykke Li - I Never Learn

5. MAI
Brian Eno and Karl Hyde 
Someday World

5. MAI
The Horrors - Luminous

5. MAI
The Brian Jonestown Massacre  
Revelation

6. MAI
tUnE-yArDs - Nikki Nack

12. MAI
Swans - To Be Kind

13. MAI
Black Keys - Turn Blue

16. MAI
Coldplay - Ghost Stories

3. MAI
Four Tet
Robert Johnson / Offenbach am 
Main,Deutschland

23. MAI
Electronic Beats Festival
Goldfrapp, Jon Hopkins, Mac 
DeMarco, Milky Chance, VIMES
E-Werk  / Köln,Deutschland

21. MAI
Manic Street Preachers
Live Music Hall / Köln, Deutschland

26. MAI
Yes
Phönix-Halle / Mainz, Deutschland

2. JUNI
The National
St. VincentZenith 
München,
Deutschland

Flying Lotus
Thundercat, Captain MurphyLive 
Music Hall / Köln, Deutschland

19. JUNI
The Rolling Stones
ESPRIT arena / Düsseldorf, 
Deutschland

25. JUNI
Blondie
E-Werk / Köln,Deutschland
 



nach drei Jahren, drei eps und ein-
er menge kommerziellen hype hat 
„piñata“ endlich die pforten der 
studiotüren verlassen um das tag-
eslicht zu erblicken.

dies ist das erste werk mit vol-
ler albumlänge vom produzenten 
madlib und mc Freddie gibbs als 
Duo. Madlib, einer der einfl ussre-
ichsten hip hop produzenten der 

FREDDIE GIBBS & MADLIB
PIÑATA

ERSCHEINUNGSDATUM: 18.3.2014
LABEL: MADLIB INVAZION

letzten 15 Jahre ist immer noch in 
topform. wie kann man etwas an-
deres behaupten, wenn man play 
drückt und diese ansammlung von 
beats belauscht. stilistisch sind sie 
defi nitiv anders als die rocklasti-
gen beats auf„rock konducta vol. 
1“ und die experimentellen beats 
auf „yessir whatever“, seine zwei 
letzten projekte.
sie sind ruhiger, jazziger und at-
mospherischer. sie machen das al-
bum zu einem, welches man auch 
als instrumental besitzen will.
ich muss sagen, dass meine erwar-
tungen and madlib ziemlich hoch 
waren, erst recht nach den exzel-
lenten „madgibbs“ ep’s „thuggin’“ 
(2011), „shame“ (2012) und vor al-
lem „deeper“ (2013). und ich bin 
froh sagen zu können, dass dieser 
erfüllt, wenn nicht sogar übertrof-
fen, wurden.

selbiges gilt auch für Freddie 
gibbs der konstant mit herz und 
seele rappt. seine texte sind 
nachdenklich im einen moment 
und im nächsten lässt er schon 
den gnadenlosen gangster raush-
ängen. ein einseitiger einheits-
brei hätte auch nicht zu madlibs 
Produktion gepasst. Gibbs fl owt 
über die beats als ob die Zusam-
mensetzung dieser beiden kün-
stler das normalste auf der welt 
wäre.

auch die Features sind zum 
größten teil sehr gut und stilistisch 
passend. sogar danny brown, der 
hier mit seiner schnellen quiekend-
en stimmer auf „high“ rappt passt 

REVIEWSMUSIK

wie die Faust auf’s auge. ab soul’s 
Feature auf „lakers“ wirkt meiner 
meinung nach etwas lahm, aber 
es ist auch, mit einem guten ab-
stand, das schlechteste, was ihr 
hier hören werdet. das titelstück 
ist ein wahrer gangser-knaller, mit 
domo genesis, g-wiz, casey veg-
gies, sulaiman, meechy darko und 
mac miller der passend ans ende 
platziert wurde und das album ge-
konnt abschließt.

was soll ich weiter noch dazu sa-
gen? „piñata“ ist eines der besten 
gangster-rap alben, der letzten 
Jahre. das aussterbende genre 
hat einen gewaltigen schub nach 
vorne bekommen. madlib’s kol-
laboration mit Freddie gibbs ist 
sicherlich seine beste seit „madvil-
lainy“ (2004) ohne diese zwei stilis-
tisch verschiedenen alben mitein-
ander vergleichen zu wollen.
ich glaube, dieses album wird in 
den bestenlisten von 2014 sehr 
weit oben wiederzufi nden sein 
und in schon bald werden wir 
dieses album als klassiker des 
genres erachten.

ich weiß, dass ich zumindest 
besseres dieses Jahr noch nicht 
gehört habe.

(nk)

benji ist das neue album von 
der band sun kil moon die vom 
singer/songwriter mark kozelek 
vorangeführt wird
das album ist  nicht besonders 
melodiereich, noch sonderlich 
detailreich an klangfarben. das 
hauptohremerk soll ganz eindeutig 
auf den text fallen. und hallelujah, 
wenn das nicht gut gelungen ist.
kozelek singt sehr deutlich und ver-
schwendet erst keine Zeit damit sinn-
volle Reime zu fi nden. Ich glaube, 
seine wörter würden schwarz auf 
weiß ziemlich schwingschwing klin-
gen, aber die art und weise, wie er 
sie vorträgt, verleiht jeder einzel-
nen silbe wichtigkeit.
die themen gehen unter die haut. 
es wird unter anderen euthana-
sie, der erste sex, schulhofprüge-
leien und kozelek’s liebe zu seinen 

eltern thematisiert, was so grob 
formuliert nicht beeindruckend 
klingen mag, aber seine inhlatshäp-
pchen sind erstens zeitlich genial 
abgestimmt und zweitens so fes-
selnd, dass man nicht anders kann 
als zuzuhören. 
kozelek scheint außerdem 
irgendwie eine besorgniserregend 
hohe Zahl an toten verwandten 
und Freunden zu haben...

das wird in 20 Jahren wahrschein-
lich keiner mehr verstehen, aber 
das album ist wie die kombination 
eines confession bear memes und 
der Facebook pinnwand von einem 
erfahrenen 80-jährigen, gefangen 
im körper eines mitte 50-jährigen, 
der sich eindeutig zu wenig um 
seine privatsphäre kümmert. 
dieses album geht lyrisch in sehr 
tiefe emotionsozeane und ich habe 
großen respekt für solche gutfor-
mulierte ehrlichkeit.

(nk)

9/10

8,5/10

SUN KIL MOON - BENJI

ERSCHEINUNGSDATUM: 11.02.2014
LABEL: CALCO VERDE



st. vincent, musikerin aus tulsa, ist 
zurück und ich denke ich bin nicht 
der/die einzige, der sich darüber 
gefreut hat.

mit einem selbstbetitelten album, 
das deutlich poppiger als ihre 
vorgänger getrimmt ist, versucht 
sie an ihr 2011er werk „strange 
mery“ anzuknüpfen.
eine der sympathischsten eigen-
schaften an annie clark (ihr bürger-
licher name) ist ihre experimentier-
freudigkeit, ihre noise eskapaden 
und ihr hang zum seltsamen.

um zum wesentlichen zu kommen: 
dieses album ist weniger noisig, 
weniger experimentell, aber man 
hört die typische, gute, alte annie 
durch den ganzen popkreationen 
heraus.
sie hat ihren eigenen exzentrischen 

stil, der an eine mischung aus 
irgendwas „pavement“iges und art-
rock/pop aus den 80ern erinnert.
wie haben hier natürlich 
wiedererkennungsstücke wie z.b. 
„birth in reverse“ (gut, aber eins 
der schwächeren auf diesem al-
bum) und zum glück auch ein paar 
gitarreneskapaden, eine ihrer de-
fi nitiven Stärken.
auch wenn „st. vincent“ (ihr 4. al-
bum mittlerweile übrigens) ballad-
enlastiger ist als man das zunächst 
will, kommt man schnell auf den 
selben nenner mit diesen stücken.
„prince Johnny“ ist ein herllich ver-
träumtes stück musik und sogar 
das vermeintlich schmalzige „i 
prefer your love“ ist nüchtern be-
trachtet ein schönes liebeslied. 
mir gefällt besonders der wechsel 
zwischen synthesizern und echten 
schlagzeugbeats auf dem album.

angeblich hatte annie manche 
dieser unkonventionellen ideen 
beim versuch einzuschlafen 
oder sogar bei (unfreiwilligen?) 
rauschzuständen, verursacht 
durch schlafmittel bekommen.

insgesamt habe ich auf mehr noise 
und Punk gehoff t aber ich würde 
defi nitiv lügen, wenn ich sagen 
würde, dass ich mit diesem album 
unzufrieden bin. das gegenteil ist 
nämlich der Fall.
go annie!

(nk)

ich muss gestehen, dass ich nie der 
größte Fan von beyoncé war, erst re-
cht nicht als teil von destiny’s child. 
außerdem ging mir ihr „ich danke 
gott für mein talent“-Quatsch un-
fassbar  auf die nerven. allerdings 
habe ich respekt vor dieser dame. 
sie ist ein hartarbeitender mensch, 
der seinen traum lebt. es macht 
absolut sinn, dass bigshot Jay-Z ihr 
partner ist.

musikalisch konnte sie auch solo 
nicht viel bei mir punkten. bis jetzt! 
dieses album... es hat so viel poten-
tial ein richtig gutes zu sein. okay 
das erste lied ist direkt ein sin-
gleauskopplungsverdächtiger lang-
weiler: radiofreundlich auf der un-
beeindruckenden art. aber danach 
geht’s los. „haunted“ ist fantastisch. 
könnt ihr euch meinen gesichtsau-
sdruck beim ersten hören dieses 

8/10

ST. VINCENT - ST. VINCENT

ERSCHEINUNGSDATUM: 25.02.2014
LABEL: LOMA VISTA

BEYONCÉ - BEYONCÉ

ERSCHEINUNGSDATUM: 13.12.2013
LABEL: COLUMBIA

liedes vorstellen? „aber... was? ich 
dachte... hä?“
das gute ist: lieder von diesem 
kaliber gibt es auf diesem album 
einige. z.b. „blow“, der direkte nach-
folger ist auch super. sexy, abstrakt, 
progressiv und ein durchgehend 
angenehmes hörerlebnis. beyoncé 
kann übrigens rappen!
mein Favorit auf diesem album ist 
ohne Zweifel „blue“. es handelt sich 
um ein herzzerschmelzendes stück 
über das gemeinsame kind von Jay 
und beyoncé.

was mich allerdings stört ist, dass 
das album so auf „sex sells“ getrim-
mt ist. gleichzeitig (und das tut sie 
ziemlich eindeutig und hartnäckig) 
versucht sie als ein vertreter von 
Feminismus dazustehen. 
Ich fi nde das hört sich sehr wider-
sprüchlich an. leider ist ihre stimme 
ziemlich unabwechslungsreich und 
wird einem, vor allem bei einem al-
bum von dieser länge irgendwann 
etwas zu viel des guten. die hand-
voll singleauskopplungen gekoppelt 
mit den yolo-liedern zwischen den 
ganzen Juwelen, machen  das album 
auch nicht durchgehend attraktiv. 
aber gottverdammt, wenn beyon-
cé es nicht geschaff t hat mich vom 
„hater“ zum verehrer umzupolen.
ich kann dieses album auf jeden Fall 
weiterempfehlen.

(nk)

broken bells ist das gemeinsame 
projekt von produzent danger 
mouse und shins Frontman James 
mercer und „after the disco“ ist ihr 
mittlerweile zweites gemeinsames 
album.
ehrlich gesagt hatte ich nicht be-
sonders hohe erwartungen an 
diese Veröff entlichung, da ich das 
letzte album von the shins als eine 
eher uninspirierte ansammlung 
von poplieder aus meinem 
hinterkopf nicht verscheuchen 
konnte. aber nun ja, Fakt ist, dass 
broken bells nicht the shins sind.
dennoch muss ich sagen: ich wurde 
bezüglich meinen erwartungen 
nicht enttäuscht.

obwohl „after the disco“ ein sehr 
angenehmes hörerlebnis sein kann 
(besonders bei Zugfahrten früh 
morgens) gibt es hier einfach nicht 

viel, was nach dem hören in erin-
nerung bleibt. 
ausnahmen wäre z.b. „holding on 
to life“, welches an bee gee’s dis-
kokram erinnert. auf einer guten 
art jedoch. wie der name schon 
andeutet ist „after the disco“ ähn-
lich in den musikalischen einge-
schaften. aber leider ist das album 
mit viel zu vielen nichtssagenden 
stücken gefüllt, die fast wie indiel-
ieder aus dem radio klingen. nur 
fast, denn mercer’s psychedelia-
Affi  nität kommt immer und immer 
wieder zum vorschein. eine sehr 
gute eigenschaft an diesem musik-
er. James mercer’s stimme ist, wie 
immer, sehr angenehm anzuhören. 
nicht sehr abwechslungsreich aber 
nie zu penertant. an interessantem 
hintergrundgedudel wurde wert 
gelegt, was gewisse lieder beein-
druckend klingen lässt. vielleicht 
etwas beeindruckender als sie 
tatsächlich sind, denn bei mehr-
eren hördurchgängen bleibt ein 
nicht weltbewegendes liedgerüst 
übrig.

viel mehr habe ich zu diesem al-
bum eigentlich nicht zu sagen. ich 
bin nicht enttäuscht, aber auch 
keineswegs vom hocker gerissen. 
dennoch werde ich mir sicherlich 
auch die nächste Veröff entlichung 
von James mercer anhören. es gibt 
immer was zu mögen.

(nk)

7/10

BROKEN BELLS - AFTER THE DISCO

ERSCHEINUNGSDATUM: 14.01.2014
LABEL: COLUMBIA

6,5/10



die deutsche metalcore-band 
caliban hat vor kurzem ihr neues 
album in den handel gebracht -> 
“ghost empire”. neben der band 
“heaven shall burn” zählt diese 
wohl zum größten vertreter der 
deutschen metalcore-szene.
ich selbst hatte recht hohe erwar-
tungen an das album, war gerade 
ihre letzte platte ( “i am nemesis”, 
2012) einer ihrer bislang besten 
alben gewesen und auch bei Fans 
und der szene positiv aufgenom-
men worden. Zugegeben, eine 
steigerung an Qualität habe ich 
nicht erwartet, zu unrecht!
doch zunächst einmal, was darf 
man erwarten? im prinzip ganz ein-
fach, steht caliban drauf, ist metal-
core drin, diesmal mit deutlichen 
elementen des trash aber auch mit 
weitaus mehr melodischen passa-
gen die sich perfekt in das gesamt-

ozo, dango, poncho – was nach Fig-
uren aus einem tarantino-western 
oder mexikanischen spelunkenbe-
treibern klingt, sind in wirklichkeit 
die noms de guerre der dreiköpfi -
gen Stoner-Rock Band Truckfi ght-
ers aus örebro, schweden. ihr stil 
lässt sich jedoch noch weiter konk-
retisieren als es mit dem Begriff  
stoner getan wäre, denn bei den 
schweden gilt: volle Fuzz voraus! 
was bei den meisten bands als ge-
legentliche Klangnuance vorzufi n-
den ist, nutzen die Truckfi ghters 
bedingungs- und erbarmungslos 
als standardsound, der sie mit ein-
er – und die geltung dieser aussage 
liegt weit außerhalb des üblichen 
rezensionsbaukastenbereichs – 
einzigartigen klangfarbe ausze-
ichnet. ihr 2005 erschienenes de-
bütalbum gravity X und besonders 
dessen songzenit desert cruiser 
setzen maßstäbe; man könnte ger-

konzept fügen.
der clean-gesang, welcher oft ein 
(vielleicht auch nur persönlicher) 
kritikpunkt der band war, hat sich 
meiner ansicht nach ebenfalls ver-
bessert. genauso wie sänger an-
dreas dörner ansich, wirkt seine 
stimme tiefer, was besser zum 
harten gitarren klang passt.
ich bedanke mich an der stelle bei 
dem verfasser eines kommentar-
es welcher schrieb:”die band hat 
einen reifeprozess hinter sich”.- 
dem kann ich nur zustimmen. die 
songs wirken durchdachter, musi-
kalisch anspruchsvoller und atmos-
phärischer. 
die Quintessenz des ganzen: mein-
er ansicht nach darf man beim kauf 
der platte caliban in höchstform 
erwarten, für liebhaber des genre 
auf jedenfall ein muss!

(jr)
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CALIBAN - GHOST EMPIRE

ERSCHEINUNGSDATUM: 27.01.2014
LABEL: CENTURY MEDIA

TRUCKFIGHTERS - UNIVERSE

ERSCHEINUNGSDATUM: 24.01.2014
LABEL: FUZZORAMARECORDS

veröff entlicht und kann so mit sein-
er größe nicht mehr überraschen 
oder entdeckt werden. hinter ihm 
liegt die bewusst kurze intermez-
zo-bridge ‚convention’, die vom 
meisterwerk in den mittleren teil 
des Albums überleitet. Hier fi nden 
wir das deutlich gemächlichere ‚get 
lifted’. Jedoch soll kein falscher ein-
druck entstehen: fuzzig bleibt es 
bis in die letzten spitzen. mit ähnli-
chem tempo schließt nun ‚prophet’ 
an. hierzu war vor erscheinen des 
albums ebenfalls ein musikvideo in 
einem verhältnismäßig ungewöhn-
lichen stil im netz, das die Fanbase 
zwar nicht spaltete, wozu jedoch 
deutlich mittelmäßigere bewer-
tungen abgegeben wurden. hinter 
ihm befi ndet sich auf dem Album 
an sechster stelle mit ‚dream sale’ 
ein ebenfalls weitgehend ruhiger 
song, der sich in der klangfarbe 
den vorgängern anschließt. diese 
trias als mittelteil nimmt dem al-
bum zwar nicht Qualität, jedoch 
eindeutig die Fahrt. wer jetzt einen 
blick auf die länge des folgenden, 
letzten Songs wirft, fi ndet mit 13 
minuten und 49 sekunden den 
bisher längsten song der truck-
fi ghters. Die Odyssee beginnt: 
‚mastodon’ ist durch ruhige parts 
eingerahmt, während im hauptteil 
noch mal rausgepresst wurde, was 
nicht im proberaum zurückbleiben 
sollte. so schließt das album wür-
dig und solide.
Das Fazit: Truckfi ghters haben es 
geschaff t, ihren Sound zu pro-
fessionalisieren und mit experi-
menten innerhalb ihres eigenen 
musikalischen universums nur ein 

ade zu sagen: des stoners heilges 
‚pure Fuzz’-genre wart geboren. 
ihr album phi (2007) stand noch 
völlig in dieser linie und spätestens 
mit dem release von mania (2009) 
musste man zugestehen, dass der 
Truckfi ghters-Kosmos erneut um 
innovative kompositionen erweit-
ert wurde. tatsächlich ist ihr sound 
so markant, dass er sich noch heu-
te von den zahlreichen bands des 
stoner-undergrounds absetzen 
kann. anders könnte man auch 
sagen: niemand hat sich in das 
markeneigene Gefi lde des Truck-
fi ghters-Sound hineingewagt. Doch 
fi ndet man nach drei Alben und 
mindestens 31 songs noch neue 
anreize oder wird es mit den Jahren 
gewöhnlich?
Fünf Jahre vergingen: nun ist die 
neue scheibe universe auf dem 
markt. im angebot stehen sieben 
neue songs. track no.1 ‚mind con-
trol’ callt, was bisher an einsätzen 
auf dem tisch lag. an den würdi-
gen auftakt angeschlossen das 
Schlachtschiff  ‚The Chairman’. Für 
mich bildet dieses bereits knapp 
acht minuten lange brett das kern-
stück des albums. was man bisher 
an Truckfi ghters-Vielfalt kannte, fi n-
det sich hier im optimalen arrange-
ment konzentriert. neben den wie 
üblich fuzzigen soli und markanten 
Riff s reihen sich schlaue Lyrics und 
ruhigere abschnitte, die ein action-
comeback am ende des songs er-
möglichen. das dazu gestaltete 
video erfüllt sogar eventuelle visu-
ell-ästhetische bedürfnisse. einzig-
es manko am chairman: er wurde 
bereits zwei monate im vorfeld 

minimum ihres markanten akzents 
einzubüßen. der auftakt des al-
bums erweitert ihr repertoire 
meiner meinung nach in die ideale 
richtung. mittel- sowie schlussteil 
sind für meine ohren, die den Fuzz 
der Fighters gewohnt sind, jedoch 
stellenweise zu sacht, sanft und 
nicht wagemutig genug. selbst 
nach wiederholtem hören nehmen 
diese segmente für mich nur stock-
end gestalt an. während man nun 
argumentieren könnte, dass uni-
verse zu wenig klanggenuss böte 
– und vielleicht auch insgesamt zu 
wenige songs -, wird mit dem al-
bum ebenfalls deutlich, dass die 
Truckfi ghters Potential haben, 
ihren ganz individuellen platz am 
olymp des stoners einzunehmen.

mein zusätzliche empfehlung: die 
etwas andere tour-dokumentation 
‚Truckfi ghters – Fuzzomentary’!

(mjlb)
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umarmung, die aber nach 4 minuten 
schon gelöst wird um einen danach 
eine vielzahl verschiedener beats 
um die ohren zu hauen, welche vom 
normalen 4/4 kick bis zu drum and 
bass artigem sprintelektro reichen, 
welcher einen im besten sinne an 
genrekollegen burial erinnern. 
somit klingt das klavieroutro auch 
keinesfalls kitschig sondern bereitet 
das perfekte ende, sowie den ide-
alen übergang zu Feel, unfeel.

das zweite lied beginnt in bester 
bvdub manier auch wieder mit hal-
lenden Flächensounds in denen 
man sich in bruchteil von sekunden 
verlieren kann. neben einem klavier 
kommen hier weitaus klarer defi ni-
erte vocals einer leider unbekannten 
Frau zum einsatz. nach nunmehr 5 
minuten werden auch hier kartzige, 
metallische downtemp beats ver-
wendet, die den track wie eine mis-
chung aus tanzbar und postrock klin-
gen lassen. man weiss nicht so ganz 
genau ob man hier zu entspannen 
oder tanzen möchte. am liebsten ein 
bisschen von beidem.
das dritte und mit 22 minuten läng-
ste stück des albums „appear disap-
pear“ beinhaltet mehr gediegenere 
klänge und richtet sich trotz verein-
zelter rhythmus-parts doch mehr in 
richtung ambient aus.
der letzte track des albums „bro-
ken, whole“ erinnert mit seinen ge-
pitchten r’n’b artigem gemurmel 
stark an die post-dubstep, sowie an 
die uk-basswelle die von großbritt-
anien hier herüberschwappt.

generell klingt „i’ll only break your 

die ersten monate im Jahr sind ja 
bekanntlich die eigentlichen win-
termonate. die stimmung in dieser 
Zeit ist eine ganze besondere. kalte, 
trockene luft in der doch irgendwo 
schon der geruch oder zumindest 
die sehnsucht nach Frühling liegt.

genau diese stimmung hat der mit-
tlerweile fast 40 jährige brock van 
wey, unter seinem weitaus bekann-
teren pseudonym bvdub, in seinem 
neuen album „i’ll only break your 
heart“ festgehalten und in einem 
ambientösen pop-dub gewitter ve-
rarbeitet. gerade mal 4 tracks aber 
stolze 77 minuten beinhaltet das 
neue werk des amerikaners.
mit embrace, release wird die lp 
eröff net. Der 17 minütige Track 
macht seinem namen alle ehre und 
beginnt mit einer warmen ambient-

heart“ ein bisschen so als wäre der 
interpret im falschen land geboren, 
aber was heißt das schon!
im ganzen gesehen wird uns hier ein 
sehr solides album geliefert welches 
durch den spagat zwischen ambi-
ent, minimal und dubstep eine art 
ambient pop zusammenzaubert.

(ps)

arcade Fire, haben parallel zum 
aktuellen Album „Refl ektor“ am 
soundtrack zum Film „her“ gearbe-
itet. nachdem ich den Film gesehen 
habe, habe ich überhaupt erst dieses 
unveröff entlichte Album gehört. Es 

BVDUB - I’LL ONLY BREAK YOUR 
HEART

ERSCHEINUNGSDATUM: 14.01.2014
LABEL: DARLA

ARCADE FIRE - HER (OST)

ERSCHEINUNGSDATUM: 2014
(DIGITAL ONLY)
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fällt mir, einer person, die den Film 
sehr mochte, sehr schwer das al-
bum als alleinstehendes werk zu 
beachten, auch wenn es möglich ist. 
aber es ist schon fast ein charakter 
im Film geworden. ich kann mir den 
Film mit einem anderen soundtrack 
sowieso nicht vorstellen.
die stücke des albums sind zumind-
est in etwa so angeordnet wie auch 
im Film und ich erwische mich immer 
wieder dabei, wie ich mir szenen vom 
Film, währen dem hören, vorstelle. 
arcade Fire haben es, das muss man 
zugeben, geschaff t die Emotionen, 
die einen beim durchleben dieser 
szenen durchrasen, gut zusammen-
zufassen. die melancholie ist sehr 
gut zu spüren. die ambientklänge 
passen gut zu der leicht kühlen, tech-
nologisierten Zukunft die spike Jonze 
in „her“ erstellt hat. generell würde 
ich dieses album personen mit einer 
melancholischen ader empfehlen. 
Aber auch sonnige und hoff nungs-
volle lichtblicke kommen zum vor-
schein. diese liedansammlung kann 
man als die klanguntermalung von 
lieben, geliebt werden und liebe ver-
lieren sehen. 
der klang ist sehr räumlich und man 
fühlt sich alleine in einem lagerhalle-
großen bereich. völlig isoliert und in 
sich gekehrt. 
auch auch jemand, der den Film 
nicht mochte, sollte sich dieses al-
bum anhören, denn es ist auf jeden 
Fall hörenswert. immerhin ist es ar-
cade Fire, was meiner meinung nach 
mittlerweile für ein Qualitätssiegel 
auf einem album stehen kann. vor 
allem Fans werden eine interessante 
aber ähnlich gute seite der band ken-

nenlernen. Ich hoff e, dass die Band in 
Zukunft weiter in ihrer ambient-welt 
herum forschen. das wird leckere 
Früchte tragen.

empfehlung: man sollte als als ein 
gesamtwerk betrachten, aber mit 
„sleepwalker“ werden wir sehr gut 
ins geschehen geführt. 
mit vorsicht zu beachten: „super-
symmetry“ 
meidet: keins

(nk)

schonmal vorweg: so klingt es zu-
mindest), zwei musiker dazu ge-
holt: deradooria an den keyboards 
und Jeremy hyman am schlagzeug.

ich kann euch zu beginn direkt sa-
gen, dass ich das album ungefähr 
so sehr mag wie animal collective’s 
letztes album „centipede hz“. und 
es erinnert logischer weise („centi-
pede hz“ ist ein eher avey tare-ori-
entiertes anco album) auch daran.
die stimmung ist sehr farben-
froh und …anstrengend. Ja so viel 
schmuck im hintergrund, kann auf 
dauer etwas anstrengend sein. es 
ist nicht so, dass ich fi nde, dass 
er den rahmen mit meilen über-
sprungen hätte, aber wenn ich 
schon genug von verquerten Eff ek-
ten bekomme, dann behaupte ich, 
dass das schon eine leistung ist. 
die produktion würde ich als klas-
sischen „love-it-or-hate-it“ kandi-
dat bezeichnen. sie ist eben typisch 
avey tare: wild, verspielt und cha-
otisch.
die lieder sind leider etwas „hit-
or-miss“ auch wenn hier ein paar 
richtige knaller drauf zu entdecken 
sind. „mask maker“ wäre so eins 
und defi nitiv auch „Little Fang“ 
welches mit viiiiiel entspannteren 
(verringerten) hintergrundklängen.
die slieder sind voller ideen, viele 
sogar sehr gut, aber Avey fi ndet 
nicht immer einen sinnvollen weg 
um sie alle miteinander zu verbin-
den.
ich glaube nicht, das avey tare 
genug abwechslung an den tisch 
bringen kann um neben animal 
collective als besonders solo-rele-
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avey tare, animal collective-
gründer, hat sich für sein näch-
stes quasi-soloalbum (ich nehme 

AVEY TARE’S SLASHER FLICKS 
ENTER THE SLASHER HOUSE

ERSCHEINUNGSDATUM: 04.04.2014
LABEL: DOMINO



6,5/10„morning phase“  ist eins dieser al-
ben, an dem man bereits beim er-
sten Hördurchgang gefallen fi ndet. 

das album ist ein ruhiges Folk-album 
mit einer aufwändigen und höchst 
beeindruckenden produktion.
dadurch, dass beck bereits letztes 
Jahr eine Single veröff entlichte, näm-
lich das vertrippte und verträumte 
„i won’t be long“ (die mir wirklich 
gefallen hat, wie ihr seit der letzten 
ausgabe vielleicht wisst), schwebte 
ich lange auf einer welle der begeis-
terung für das album.
aber mit jedem mal, schwand die be-
geisterung ein stück. 
beck’s großes manko auf diesem al-
bum ist, dass die lieder nicht genü-
gen potential haben mit der üppigen 
produktion mitzuhalten. es ist als ob 
man sich lieder über gänseblüm-
chen anhören würde, die aber so 
klingen als ob sie theatralische dra-
men wären. beck’s eher schwache 
stimme wirkt auch ziemlich blass 
im direkten vergleich. da fehlt 
irgendwie tiefe. lyrisch gesehen ge-
hen die lieder ein wenig ins klischee-
hafte. Zumindest ergreift einem hier 
nichts von dem gesungenen.
das alles hält mich davon ab das al-
bum mit dem respekt zu begegnen, 
das es verlangt.
aber versteht mich nicht falsch, an-
hören kann man sich das album ohne 
probleme. es passt ganz gut zu mel-
ancholischen und ruhigen abenden 
zuhause. ich würde behaupten, das 
Fans vom folkigen alter-ego von beck 
ruhig zugreifen können. das ist wohl 
fair formuliert.

(nk)

the war on drugs ist eine kanadische 
band die auf americana/heartland 
rock tut. aber das machen sie sehr 
gut. lange nicht mehr fand ich es so 
romantisch den gedanken zu haben, 
ein trucker zu sein, der von huston 
nach Alabam fährt und Kaff ee schlür-
fend am truckstop die kojoten beim 
paaren beobachtet. ich denke ihr 
wisst wie ich das meine. Zumindest 
werdet ihr es wissen, wenn ihr das al-
bum hört. es ist zwar schwer nicht an 
bruce springsteen zu denken, wenn 
man diese lieder hört, aber der neo-
Psychedelia Einfl uss macht aus der 
ganzen sache etwas einzigartiges.
der klang ist ein mischund aus al-
tem und neuen. und es funktioniert 
sehr gut! mein Favorit wäre direkt 
das Eröff nungslied “Under The Pres-
sure”. besonders hier kommt einem 
ein warmes geborgenes gefühl auf, 

vant zu wirken. er bleibt zumindest 
für mich, der wilde, abenteuerliche 
und lebensfrohe Junge in der an-
co-clique.

empfehlung: „little Fang“
mit vorsicht zu beachten: alles 
außer „little Fang“ 
meidet: kein lied komplett, aber 
eventuell teile von liedern...

(nk)

THE WAR ON DRUGS
LOST IN THE DREAM

ERSCHEINUNGSDATUM: 18.03.2014
LABEL: SECRETLY CANADIAN

BECK - MORNING PHASE

ERSCHEINUNGSDATUM: 25.02.2014
LABEL: CAPITOL
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welches man lange nicht mehr ge-
habt hat.
das lied, welches ich gerne weiter-
schalte ist “burning”. trotz genialer 
überleitung vom vorgänger ist es 
einfach ein irritierender abklatsch 
von rod stewarts “young turks” 
und new order’s “age of consent”.
die kompositionen haben etwas zeit-
loses. ich vermute mal, das gefühl 
von geborgenheit ist unabhängig von 
Zeit (und raum?).
kaufen!

(nk)

„have a nice life“, eine band die 
bisher vollkommen an mir vor-
beigegangen ist, ist die erste große 
überraschung des Jahres für mich. 
die ganze indie-welt hat sicherlich 
schon sehnsüchtig seit dem letz-
ten album (deathconsciousness  
(2008)) auf diese scheibe gewartet. 

wo wir schonmal beim thema sind: 
soweit ich es mitbekommen habe, 
ist das große problem, dass die 
meisten mit dieser neuerschein-
ung haben, dass sie es nicht schaf-
fen es anzuhören ohne es mit dem 
hochgelobten vorgänger zu ver-
gleichen. und hier komme ich ins 
spiel!
ich kann als unparteiischer 
fungieren, da ich keinen einzigen 
ton vom ersten album gehört 
habe. „noch nicht“, muss ich eigen-
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und schon wieder madlib.
in der 1,5 jährigen Zeit, in der ich für 
shibulé musik rezensiere ist madlib 

schon zum vierten mal mit von der 
partie. er ist und bleibt einer der 
aktivsten und produktivsten musik-
ern, die ich kenne. auf „rock kon-
dukta vol. 1“ präsentiert uns madlib 
zwei namenlose lange tracks, auf 
denen wir mitbekommen, wie es 
sich anhört, wenn madlib rock sam-
ples bearbeitet. es ist nicht sonder-
lich anders als seine anderen pro-
jekte, also rein stilistisch gesehen. 
es bleibt immer noch die selbe ex-
perimentelle herangehensweise mit 
einem gewissen touch lo-Fi und 
schranz, die so typisch für madlib 
ist, zu erkennen. der wiedererken-
nungsfaktor ist groß.
der einzige unterschied ist eben, 
dass madlib hier nicht Jazz, soul, 
raeggae oder ähnliches sam-
plet, sondern, wie gesagt, rock. 
hauptsächlich aus der psychedel-
ischen ecke, madlib’s lieblingsterri-
torium (wie er vor einer nicht allzu 
langen weile behauptet hat). 
das album ist, wie immer bei 
madlib, sehr abentuerlich, sehr un-
terhaltsam und sehr seltsam.
mein einziges manko wäre die 
konzeptlosigkeit der reise, was dem 
album einen hauch von „hey das 
habe ich grad zusammengewür-
felt“ gibt. deswegen ist das ende 
vielleicht auch so abrupt und uner-
wartet. ein sehr unterhaltsames er-
lebnis bleibt dieses album dennoch.
ich empfehle es! (überraschung, 
überraschung...)

(nk)

MADLIB - 
ROCK KONDUCTA PART ONE

ERSCHEINUNGSDATUM: 25.02.2014
LABEL: LOMA VISTA
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HAVE A NICE LIFE 
UNNATURAL WORLD

ERSCHEINUNGSDATUM: 04.02.2014
LABEL: ENEMIES LIST



tlich sagen, denn das werde ich de-
fi nitiv nachholen müssen.

wie ihr dank dem letzten satz 
ahnen werdet, gefällt mir das al-
bum. die band spielt shoegazigen 
post-punk der aus einem trüben 
paralleluniversum des himmels 
kommt. ich muss sagen, es fällt 
mir schwer, bei dem bass und z.t. 
auch bei der gitarre, die ich hier zu 
hören bekomme, nicht an Joy divi-
sion zu denken. das ist weiter nicht 
schlimm, denn Joy division ist ein 
fantastisches vorbild. ich würde 
aber, um das auch direkt klarzustel-
len, nicht sagen, dass have a nice 
life irgendwelche Joy division Fan-
boys sind wie z.b. oasis es von the 
beatles sind. have a nice life hat 
auf jeden Fall charakter und einen 
ganz besonderen eigenen klang, so 
viel ist sicher.

der gesang klingt hallen und 
mehrstimmig (habe keine weiteren 
recherchen unternommen um 
herauszufi nden ob die zwei Band-
mitglieder (übrigens wer?) hinter-
grundsänger engagiert haben oder 
ob sie hier mit Eff ekten und Stim-
menüberlagerungen arbeiten, aber 
tippe eher auf zweiteres) und es 
fällt einem schwer die texte zu ver-
stehen. typisch shoegaze eben.
die atmosphäre ist, wie schon an-
gedeutet, ziemlich kühl und leicht 
deprimierend allerdings mit einem 
lichtfunken am ende des winterli-
chen tunnels. die lieder... tja, die 
lieder sind großartig! sie sind de-
tailreich, melodisch, teilweise sehr 
sphärisch und oft sehr mitreißend. 

einfach beeindruckend, vor al-
lem laut und mit kopfhörern. eine 
bedröhnung (neues wort?) der 
sinne. 
im ganzen bin ich wirklich bee-
indruckt von diesem album und 
bin immer noch überrascht, dass 
ich diese band nicht schon vorher 
kannte. eigentlich traurig. aber 
jetzt haben wir uns ja gefunden.

(nk)

del tha Funkee homosapien, 
exzentrischer us-rapper aus oak-
land meldet sich mit einem neuen 

soloalbum zurück. es ist das dritte 
album („the kitchen“ - hieroglyph-
ics, „deltron: event 2“) das in-
nerhalb der letzten 12 monate 
erschienen ist, bei dem er maßge-
blich mitwirkt.

das album ist, sogar für del, ziem-
lich abgdreht. die beats, die ab-
strakt und hart sind, haben einen 
starken industrial charakter. del ist 
wie eh und je: wild und einzigartig. 
wir werden direkt zu beginn mit 
einem knaller begrüßt („leader“), 
der den stil des gesamten albums 
vorwegnimmt. alle stücke ge-
hören und passen zueinander, wie 
eine große Familie. das album ist 
in dieser hinsicht ziemlich durch-
dacht. von allen seiten werden 
wir mit krachenenden beats und 
schrillen lauten beworfen.

leider lassen die texte, obwohl 
auch sie typisch del sind, sehr zu 
wünschen übrig. del gibt einen wü-
tenden ton vor und wirft nur so mit 
beleidigungen um sich. Ziemlich hy-
pokritisch, wenn ihr mich fragt, da 
er so ein verhalten  auf dem track 
„wreckin the upside“ kritisiert.
ich hätte mir eher einen mit abstrak-
ten wörtern jonglierenden und 
kreative geschichten erzählenden 
del gewünscht. schließlich sind 
das, mehr oder weniger seine mar-
kenzeichen. die refrains sind fast 
ausschließlich sich wiederholende 
punchlines, die del solo einsingt, 
was auf dauer etwas langweilig 
wird.
generell muss ich sagen, dass ich 
auf dem album abwechslung ver-
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DEL THA FUNKEE HOMOSAPIEN  
ILLER THAN MOST

ERSCHEINUNGSDATUM: 01.01.2014
SELFRELEASE

temples ist eine neue band, die 
der immer wachsenden und neuen 

TEMPLES 
SUN STRUCTURES

ERSCHEINUNGSDATUM: 11.02.2014
LABEL: FAT POSSUM

welle der psychedelischen pop- 
und rockmusik zuzuordnen sind.

ich vermute, dass die band vor allem 
durch den schachzug nostalgie-
auslösende klänge zu verwenden, 
versuchen auf sich aufmerksam zu 
machen. Ihre Einfl üsse sind näm-
lich nicht gerade unoff ensichtlich. 
generell kann man sagen, dass sie 
Fans der 60er und der frühen 70er 
sind, denn alles was ihr hier hört, 
hätte ohne große veränderungen 
auch damals erscheinen können.
ich würde sogar so weit gehen und 
sagen, dass besonders the bea-
tles zu ihren lieblingsbands ge-
hören. das hört man auf manchen 
liedern leider Zu sehr. auf „test 
of time“ wurde z.b. ein sehr ähnli-
cher schlagzeugrythmus, wie der 
von ringo auf „tomorrow never 
knows“ schamlos „ausgeliehen“, 
was mich unfassbar stört uns mein 
hörerlebnis dementsprechend 
beeinträchtigt.
ich kann mir „test of time“ garnicht 
mehr anhören.

Durch die off ensichtliche Verehrung 
anderer künstler wirkt die band lei-
der nicht wie eine sonderlich einzi-
gartige band. ich könnte z.b. den 
klang dieser band nicht heraus-
picken, wenn man ihn inmitten 
vier oder fünf mittelmäßiger psy-
chebands zu hören bekommt. dies 
ist aber mit abstand das größte 
manko an diesem album.

die produktion und das mixing ist 
sehr gelungen. der psychedelische 
Flair ist sowas von da und es fällt 

6,5/10

misse, wodurch das ganze wie ein 
großer, lauter einheitsbrei wirkt 
und das ende dadurch vollkommen 
abrupt erscheinen lässt.

nichtsdestotrotz ist del sich selbst 
treu geblieben und verändert sich 
nicht für mehr popularität, was 
dem album authentizität schenkt. 
ich würde das album nicht unbed-
ingt weiterempfehlen aber erst 
recht nicht davon abraten es an-
zuhören.

(nk)

einem auch nicht schwer zu den 
liedern abzuschalten und weg-
zuschweben. generell ist das song-
writing solide bis gut, an manchen 
stellen aber leider viel zu brav.
„sand dance“ ist meiner meinung 
nach das beste stück auf der platte, 
da es etwas experimenteller und 
psychedelisch aggressiver ist. ich 
hoff e, dass die Band sich in diese 
musikalische richtung weiterent-
wickelt. der Fluß der lieder ist et-
was undefi niert was nicht unbed-
ingt schlimm ist. einen roten Faden 
gibt es aber höchstens bei der tat-
sache, dass die lieder nicht allzu 
abwechslungsreich sind.

was die Jungs verdammt gut kön-
nen sind interessante details ein-
zubauen und schöne klangfarben 
zu erstellen. die hintergrundklänge 
sind wundervoll platziert. und was 
mir wirklich gut gefällt ist die art in 
der sie ihre lieder beenden. krea-
tiv und abenteuerlich. ich habe bei 
einem der ersten hördurchgänge 
sehr gespannt mitgelauscht.

ich habe mir das album trotz der 
mängel sehr gerne angehört und 
ich kann getrost sagen, dass die 
band auf jeden Fall potential hat. 
Freunde der psychedelischen 
musik werden sehr wahrscheinlich 
etwas fi nden, was ihnen gefällt. Es 
gibt einiges zu mögen.

(nk)
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sehr gut! super hard boys’ selb-
stbetiteltes album ist eine wilde 
Fahrt.
Kein langweiliges Geriff e. Wir hören 
kluge ideen, die auf einer nicht 

eine von mir bisher unbeachtete 
band. alles was ich vorher ge-
hört habe war, dass sie wohl ur-
sprünglich nicht so elektronisch 
waren wie sie es auf diesem album 
off ensichtlich sind.
und anscheinend nervt dieser 
wandel auch viele hardcore Fans, 
was irgendwie verständlich ist. ich 
kann nur etwas zu der elektronis-
chen version von ihnen etwas er-
zählen, genauer gesagt zu diesem 
album. und im ernst, wenn die 
vocals nicht wären, wären wir von 
techno nicht allzu weit entfernt. 
die stimme des sängers ist eine 
typische rocker-stimme und wirkt 
deswegen manchmal etwas fehl 
am platz. deswegen könnte man 
die lieder auch nie in ein techno-
set packen. es wirkt ein bisschen 
wie harter elektropop. wenn ich 
mal eben ein Genre erfi nden darf, 

würde ich post-technopop (und als 
eins von vielen subgenres: gothic 
post-technopop) vorschlagen.
die produktion ist super und ich 
habe während ich das album höre 
einen unglaublichen drang zu 
tanzen. oder zumindest im ste-
hen heftig mit meinen oberkörper 
hin und her zu wippen. vielleicht 
könnte der bass noch etwas mehr 
schmackes vertragen.
die lieder sind ziemlich kreativ, 
betrachtet man die melodiefol-
gen. man bekommt auf jeden Fall 
enorme lust weiterzuhören. 

im ganzen kann ich eigentlich nur 
betonen, dass der gesamteindruck 
äußerst positiv ist. ich werde mir 
sehr gerne die restliche diskog-
raphie dieser band an. und bevor 
mein Laptop mir wegfl ießt, würde 
ich gerne noch meine kaufempfe-
hlung erwähnen.

empfehlung: „can’t hear well“ 
(!) und „i’m no gold“ (gespenstig 
aber auf einer vertrippten art und 
weise)
mit vorsicht zu beachten: hmmm... 
Im Endeff ekt das gesamte Album
meidet: keins

(nk)

Klickt auf das Bild um zur 
Bandcamp Seite weiter-
geleitet zu werden:

SUPER HARD BOYS
SUPER HARD BOYS

ERSCHEINUNGSDATUM: 05.03.2014
NO LABEL

LIARS - MESS

ERSCHEINUNGSDATUM: 24.03.2014
LABEL: MUTE
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alltäglichen art  zusammengefügt 
sind. mal leise und detailliert, mal 
hübsch und zerbrechlich, aber 
wenn sie gas geben, machen sie 
ihrem namen alle ehre. 
ich mag ihre experimentierfreu-
digkeit sehr und hoff e, sie toben 
sich noch weiterhin ein bisschen in 
dieser ecke aus. sie sollten noch ein 
bisschen in unbekannteren orten 
herumexperimentieren, denn 
diese, die wir hören, kennen sie of-
fensichtlich, wie ihre westentasche. 
was nicht schlecht ist! sie plazieren 
unglaublich coole Eff ekte und At-
mosphärenträger im hintergrund, 
was jedes hören abernteuerlich 
macht. man kann immer wieder et-
was neues entdecken.
der klang ist, trotz den fuzzigen 
gitarren, sehr sauber und man 
kann dadurch durch eine große 
detailreiche welt von klangfarben 
tauchen.

mehr davon!

empfehlung: “bloodshot love“, 
„Flowers“ (vor allem das geniale 
ende!)
mit vorsicht zu beachten: „business 
time“. es erreicht vielleicht das was 
es will, aber klingt stilistisch etwas 
verloren auf dem album. 
meidet: keins

todd Zerje ist norwegischer nu-dis-
kograph, der es versteht, zwar sehr 
dezent, aber angenehm unstörend 
seine heimat in seine klänge zu 
bringen.
diese ganze ode an eine ziemlich 
abgefahrene spät-spät 70er frühe 
8er diskogänger-clique, ist vol-
ler lebhaften melodien. im ernst, 
dieses album lebt zu einem nicht 
zu verachtenden teil wegen den 
melodien. die produktion ist fan-
tastisch und hatte eine sehr eigene 
stimme bzw. ein ganz persönliches 
gesicht. dieser macht seinen aben-
teuerlichen stil unwiderstehlich. 

er versteht es gekonnt von einer 
stimmung in eine andere zu wech-
seln ohne das es großartig stört. 
das ist für mich eines der wichtig-
sten kriterien an einem stimmigen 
und gut funktionierenden album. 

es ist zwar nicht konzeptuell aber 
das ist ja auch überhaupt nicht 
notwendig. das letzte mal, dass 
ich von einem mir bisher völlig un-
bekannten electro-künstler so an 
der krawatte gestutzt wurde, war 
Jon hopkins letztes Jahr. ich liebe 
Jon hopkins „immunity“ zwar aus 
absolut anderen gründen, aber die 
beiden Alben schaff en es einem 
die selbe Freude zu bereiten. ich 
glaube das muss ich sagen. das al-
bum macht mir Freude.

empfehlung: der versteckte schatz 
„Johnny and mary“
mit vorsicht zu beachten: „intro (it’s 
album time)“, ja es geht etwas hol-
prig los. 
meidet: keins

(nk)
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TODD TERJE - IT’S ALBUM TIME

ERSCHEINUNGSDATUM: 07.04.2014
LABEL: OLSEN
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Mit „Atlas“ veröff entlicht die Indie-
band aus new Jersey namens „real 
estate“ bereits ihr drittes album. 
und „atlas“ ist wieder einmal ein 
für die band typisch angenehmes 
und leicht anhörbares album. Zwar 
wird an keiner stelle eine musikalis-
che revolution begonnen aber uns 
wird eine solide reihe an schönen 
pop-liedern vorgestellt.
Ich bezweifl e zwar, ehrlich gesagt, 
stark, dass weder das album (noch 
irgend ein lied auf diesem album) 
irgendwann als klassiker gelten 
wird, aber ich fi nde die Qualität 
lässt sich nur sehr schwer bestre-
iten.

das album fühlt sich an wie eine 
angenehme, weiche wolke, die in 
einem entspannten traum an ei-
nem vorbeizieht. die lieder haben 
einen gitarrenlastigen Jangle-pop 

springsteen ist eine person, die auf 
eine lange  und erfolgreiche karri-
ere zurückblicken kann. er hat das 
genre „heartland rock“ geprägt, 
wie kein zweiter. was beinhaltet 
„heartland rock“ eigentlich? es ist 
schwierig zu erklären, aber ander-
erseits eine sache, die man direkt 
versteht, wenn man sich ein spring-
steen-album zu gemüte führt. 
auch bei „high hopes“ übrigens.
es ist als ob ein gefühl von Freiheit 
und heimat die einzelnen stücke 
tragen würden.

„high hopes“ ist also eine 
ansammlung von b-seiten und 
unveröff entlichten Material, das 
bruce anscheinend mittlerweile als 
„albummaterial-würdig“ ansieht. 
auch wenn dieses album zunächst 
ziemlich durchschnittlich klingt, 
gibt es auch hier highlights, die mir 

defi nitiv mehr gefallen haben als ich 
erwartet habe. da hätten wir z.b. 
den zum harten rocker gemachten 
und neu aufgeneommenen „the 
ghost of tom Joad“ mit seinen 
mitreißenden und elektrisierenden 
gitarrensolos oder das beruhigen-
de und persönliche „the wall“.

wenn es eine sache gibt, die man 
bruce nicht vorwerfen kann, ist es 
dass er halbherzige Kacke veröff en-
tlicht. es ist sehr viel persönlichkeit 
und herz in der stimme und der 
generellen Atmosphäre zu fi nden, 
dass ich nur mit respekt betonen 
muss, dass bruce bitte so lange er 
auf dieser welle reiten kann für im-
mer musik machen soll. auch wenn 
es hier nichts gibt, was mich weg-
bläst, ist das gefühl, das ich nach 
dem hören dieses albums habe 
ein gutes und zufriedenstellendes. 
es fühlt sich tatsächlich an wie ge-
borgenheit in mp3-Format. dank 
bruce klingt es romantisch in den 
staaten zu leben.
und ausserdem hat es mir noch-
mal unheimliche lust gemacht die 
restliche diskographie von „the 
boss“ anzuhören.
ich bin hiermit zufrieden.

(nk)

REAL ESTATE - ATLAS

ERSCHEINUNGSDATUM: 04.03.2014
LABEL: DOMINO

BRUCE SPRINGSTEEN - HIGH HOPES

ERSCHEINUNGSDATUM: 14.01.2014
LABEL: COLUMBIA
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nach dem sehr gut angekommenen 
„2“ (2012) und zwei Jahren ist nun 
das neue mac demarco werk „sal-
ad days“ erschienen. mac kündigte 
das album wie folgt an: „Fuck man! 
i was just on tour for a year and a 
half and i’m tired!“. und passender 
hätte er es nicht beschreiben kön-
nen. mac klingt zwar noch genau 
so wie vor zwei Jahren, allerdings, 
schien 2012 etwas ungebändigtes, 
wilderes in seiner musik und seiner 
stimme zu sein, was jetzt gezähmt 
worden ist.

egal wie gut alles auf diesem album 
klingt, es ist entspannend. und das 
bekommen ich nicht aus meinem 
kopf. bis auf ein paar etwas lauter 
werdende gitarrenjangles ist hier 
nichts wildes oder mitreißendes. 
mac wirkt wie ein zahmer „the 
smiths“-cousin in Zeitlupe durch 

touch, der die ganze sache so 
locker-fl ockig macht. Der Hall und 
der verträumte gesang von martin 
courtney macht das ganze erlebnis 
extra beruhigend.
das album wäre wie ein tee, warme 
socken und die neuste ausgabe 
deiner lieblingszeitschrift (a.k.a. 
shibulé) nach einem langen arbe-
itstag in einem besonders regner-
ischen april. schwupps, ist es som-
mer!
das album ist wie mariokart in ein-
er traumwelt. Zum glück hat die 
band genügend unerwartete  und 
ziemlich scharfe kurven in streck-
en eingebaut. ansonsten bestünde 
die gefahr, dass man das album 
als einschlafhilfe missbrauchen 
könnte. Aber im Endeff ekt ist auch 
das nicht negativ zu sehen.

insgesamt ist das ein solides und 
schönes werk der truppe

(nk)

ein kaleidospkop betrachtet. 
das stört das album aber nicht 
sonderlich in ihrem Flow. ich muss 
sagen, ich höre mir hier, bis auf „let 
my baby stay“, das zwar hübsch ist 
und eine gute idee verfolgt, indem 
es auf minimalistischen instrumen-
teneinsatz setzt, aber dadurch ul-
timativ an kraft verliert und etwas 
verloren inzwischen den restli-
chen liedern wirkt, alles gerne an. 
„Chamber of Refl ection“ ist sicher-
lich eins von mac’s besten liedern 
bis dato und einer meiner liebling-
slieder des Jahres bisher.

ich kann immer noch diesen typen 
in kansas rocken sehen und freue 
mich sehr auf seine weitere karri-
ere, aber er sollte auf jeden Fall mal 
auschschlafen.

(nk)

MAC DEMARCO - SALAD DAYS

ERSCHEINUNGSDATUM: 01.04.2014
LABEL: CAPTURED TRACKS

7/10
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Bill Clinton wird 42. Präsident der Vereinigten Staaten, auf das 

World Trade Center in New York wird ein Spreng-stoffanschlag 

verübt, bei dem 6 Tote und 1000 Verletzte zu beklagen sind. Der 

erste Versuch sozusagen. Im ehemaligen Jugoslawien herrscht 

immer noch ein schrecklicher Bürgerkrieg, ebenso in Georgi-

en, wo im Laufe von ethnischen Säuberungen 7.000 Menschen 

umgebracht werden. Im Maastrichter Vertrag wird die europäi-

sche Union vorbereitet und in Russland kommt es zu den ersten 

halbwegs demokratisch-freien Wahlen. Bei einem Erdbeben in 

Japan kommen ca 250 Menschen um, in Indien sterben bei ei-

nem Erdbeben ca 3000 Menschen. Der Schauspieler River Pho-

enix, Regisseur Frederico Fellini, Frank Zappa, Bowies Gitarrist 

und Freund Mick Ronson und der Jazzvisionär Sun Ra sterben. 

In dieser ersten Hälfte der 90er etabliert sich der sogenannte 

Independent-Rock endgültig und wird quasi zum Mainstream. 

Was heißt, das diverse Plattenfirmen jeden Nerd unter Vertrag 

nehmen, der eine Gitarre halten kann, aber was auch zu einem 

traurigen Überangebot führt, das diesem Hybrid aus eigentlich 

sehr diversen musikalischen Richtungen sehr schaden soll. Nir-

vana, die Auslöser des Indie Hypes veröffentlichen derweil den 

Nachfolger zu Nevermind. 1993 ist ein Jahr, in dem Rock von 

Frauen wie PJ Harvey, Liz Phair, den Breeders etc eine kleinen 

Hype auslösen, eher unberechtigt, denn gute Musik haben Frau-

en vorher und danach gemacht, es ist das Jahr in dem Brit-Pop 

beginnt zum Massenphänomen zu werden, es ist ein Jahr in dem 

viel gute elektronische Musik von Acts wie Seefeel oder Autech-

re herauskommt, es ist ein weiteres Jahr mit vielen guten aber 

noch mehr tollen aber unbekannten Alben, ob Hardcore (Fugazi), 

Shoegaze (Boo Radleys u.a.), HipHop (Wu-Tang Clan) oder Black 

Metal (siehe den nkleinen Abriß weiter hinten oder voren...), und 

auch Bob Dylan macht gute Musik. Und Earth erfinden Drone 

Doom Metal…

Von Peter Krauß

NIRVANA
IN UTERO 

(Geffen, 1993)

Bei wenigen Platten wurden vor Veröffent-
lichung so große Erwartungen geschürt, 
wie beim dritten regulären Studio-album 
von Nirvana. Die Veröffentlichung von In 
Utero wurde etliche Male verschoben, 
Gerüchte über Streitereien zwischen der 
Plattenfi rma und den Musikern wegen 
eines Mangels bzw. Übermaßes an Kom-
merzialität, Cobains Unwohlsein wegen 
seines Status‘ als Vorbild einer ganzen 
Generation, die Skandal-Ehe mit Court-
ney Love, seine zunehmenden Drogen-
probleme, all dies ließ Schlimmes be-
fürchten. Aber dann kam In Utero und alle 
Befürchtungen und Hoffnungen konnten 
auf Normalmaß zurückgefahren werden. 
Wobei man beachten sollte, dass zur da-
maligedn Zeit der Heiligenschein der Ver-
storbenen Rock-Ikone noch nicht üpber 
Kurt Cobain schwebte, und so mancher 
Dogmatiker4 der Band ihren Wunsch nach 
Authentizität als verdrehten Wunsch nach 
Kommerzialität auslegte. Produzent Steve 
Albini jedenfalls hatte einen guten Job 
gemacht, seine reduzierte, klare Produkti-
onsweise stand den Songs gut zu Gesicht, 

bei zwei Songs wurde – zwecks kommer-
zieller Anpassung – Scott Litt zum Remix 
hinzugezogen. Und Kurt Cobain konnte 
bei aller Liebe zum Lärm in seinen Songs 
einfach den Beatles-Fan nicht verleugnen. 
„Dumb“ und „Heart Shaped Box“ oder 
„All Apologies“ sind wunderbarer, lär-
mender Pop, „Tourtettes“ hingegen blies 
jede Befürchtung davon, die Band möge 
„brav“ geworden sein. Im Rückblick ist es 
das Nirvana-Album, dem die seither ver-
gangene Zeit am ehesten gut getan hat, 
und man kann inzwischen vielleicht die 
Zerrissenheit zwischen Pop und Unkom-
merzialität als Qualität erkennen.

THE WU-TANG CLAN
ENTER THE WU-TANG CLAN 

(36 CHAMBERS) 
 (Loud, 1993)

„Raw as fuck“, - so haben Fans und Kritiker 
das erste Album des Wu-Tang Clan gerne 
beschreiben. Eine der herausragenden 
Eigenschaften dieses enorm produktiven 
Kollektives war und ist bis heute, dass je-
des Mitglied des Clan seine eigene, un-
verkennbare Stimme hat. Ob RZA, GZA, 
Method Man, Raekwon, Ghostface, oder 
insbesondere Ol‘ Dirty Bastard (RIP), al-

lesamt einzigartig und höchst kreativ. 
Und der originäre Stil in dem jeder seine 
Rhymes abliefert trägt zur düsteren und 
surrealen Atmosphäre des Debütalbums 
des Clans bei. Enter the Wu-Tang Clan (36 
Chambers)  ist in vieler Hinsicht härter als 
manches Heavy Metal Album. Die Produk-
tion ist der Schlüssel zu diesem Sound: 
Die Samples aus alten Kung Fu-Filmen 
sind kalkulierter Stil, dennihren Namen 
führten sie auf den Kung-Fu Streifen Shao-
lin and Wu Tang zurück, aus dem sie auch 
etliche Audiosamples entnahmen. Spar-
samkeit und Subtilität der Beats und des 
Sounds sind vielleicht vergleichbar mit 
den Tracks auf Nas‘ Illmatic.. Schon „Bring 
the Ruckus“ weis darauf hin, daß hier et-
was ganz Neues beginnt. Stücke wie „Da 
Mystery of Chessboxin“, „Wu-Tang: 7th 
Chamber“ mit unheimlichen Piano-Passa-
gen oder „Protect Ya Neck“ sind auch für 
heutige Verhältnisse außergewöhnlich ab-
wechlungsreich – und wer Old School mit 
Langeweile gleichsetzt, hat HipHop nicht 
begriffen. 36 Chambers  wurde vollkom-
men zu Recht eines der einfl ussreichsten 
HipHop Alben der 90er, und ist eines ge-
blieben, das bis heute wichtig ist.

THE POSIES
FROSTING ON THE BEATER 

(Geffen, 1993)

Frosting on the Beater  beginnt mit einer 
Wand aus verzerrten Gitarren und don-
nernden Drums, die eine ungeheuer süße 
Melodie mit Ken Stringfellow und Jonat-
han Auer‘s cremigen Harmony-Vocals 
untermalen. Das psychedelische „Dream 
All Day“ eröffnete das 2. Album der Po-
sies mit der Erkenntnis, daß sie alles an-
ders machen wollten als noch auf dem 
Major Label Debut Dear 23. Noise Rock 
Spezialist Don Fleming saß nun auf dem 
Produzentenstuhl, und mit ihm war klar 



daß Frosting on the Beater weit direkter 
sein würde als das introspektive Dear 23. 
Aber Fleming wußte, daß er die Songs 
der beiden Köpfe der Posies nicht unter 
Lärm begraben durfte, und so ließ er die 
Hooks und Melodien und den Harmo-
niegesang der das Debüt ausgezeichnet 
hatte im Vordergrund stehen. So fl ießen 
auf diesem perfekten Power-Pop/-Grun-
ge Hybrid fuzzy Gitarrenchords wie Him-
beersoße über einen großen Becher 
Eiscreme. Man könnte den Posies vor-
werfen, dass sie sich an den Trend der 
Stunde anbiederten, aber dazu waren all 

die Songs zu gut, und für Kritik ist die-
ses Album einfach zu perfekt, es hätte 
schlichtweg in jedem Gewand toll ge-
klungen – und sollte man ihnen kommer-
zeille Anbiederung vorwerfen, so muß 
man bedenken, wie wenig bekannt die-
ses Meisterwerk letztlich geblieben ist.

PJ HARVEY
RID OF ME / 4-TRACK DEMOS

(Virgin, 1993)

PJ Harvey‘s Zusammenarbeit mit Steve 
Albini als Produzent für Rid of Me schien auf 
dem Papier perfekt. Seine rohe Produktion 
ließ kaum Raum für Grautöne, der kraftvol-
le Sound, den er dem Trio gab, stand der 
Musik ganz hervorragend. Allerdings wa-
ren die Texte dieses Post-Feministischen 
Manifests weit weniger Schwarz-Weiss 
gefärbt. Der Titelsong beispielsweise wird 
dem Hörer regelrecht um die Ohren ge-

hauen, aber Polly Jean Harveys‘ Stimme 
klingt beunruhigt und zugleich beunru-
higend wenn sie fl üstert: „Don‘t you wish 
you‘d never met her?“ Ihre Lyrics waren 
besser geworden, genau wie das Songwri-
ting. „50ft Queenie“ war ihre beste Single 
bis dato, „Rub ‚til It Bleeds“ ließ an Eindeu-
tigkeit nichts vermissen, das komplette Al-
bum erforderte, dass man sich auf diese 
Vermischung von auralen und lyrischen 
Texturen einließ, aber wenn man das tat, 
war es keine leichte Kost. PJ Harvey selber 
schwor zwar, dass hier Nichts autobiogra-
phisch war, aber der Schmerz und die Wut, 
die sie transportierte, klangen als würde 
sie eigene Wunden lecken. Da Steve Alb-
ini Rid of Me diesen kompromisslosen, ro-
hen Sound gab, machte es für PJ Harvey 
wahrscheinlich Sinn, sechs Monate später 
die Original-Demo‘s als eigenes Album zu 
veröffentlichen. (Sie hatte schon bei der 
britischen Version von Dry die Demo‘s als 
Bonus-Disc hinzugefügt) Die getrennte 
Veröffentlichung der 4-Track Demos wies 
darauf hin, dass PJ Harvey den Sound von 
Rid of Me selber etwas zu hart fand und 
die Songs in ihrer ursprünglichen, weniger 
agressiven Version möglicherweise sogar 
bevorzugte. Letztlich ist das Geschmacks-
sache, ich glaube nicht, dass die von Alb-
ini im Bandformat aufgenommenen Ver-
sionen schlechter sind: Sie sind einfach 
anders. Auf Rid of Me spielte eine Band, 
und alle drei Musiker tragen zum Sound 
bei. Die Demos dagegen, von PollyJean 
alleine eingespielt, sind von einer emoti-
onaler Direktheit, die sich im Bandformat 
einfach nicht einfangen lässt. Das ist ne-
ben der Tatsache dass einige Songs dabei 
sind, die es nicht auf das Album schafften 
der Vorteil der 4-Track Demos  Letztlich ist 
das Albunm mehr als eine bloße eine Er-
gänzung. Es ist zeigt eine andere Facette 
der Künstlerin PollyJean Harvey und ist so 
etwas wie ein Solo-Album.

SCRAWL
VELVET HAMMER 

(Simple Machines, 1993)

Ähnlich wie bei PJ Harvey hatte auch bei 
Scrawl Steve Albini mit sei-nem nacken, 
unmittelbaren Sound massiven Einfl uss 
auf die Wirkung, die das Album erzeugt. 
Scrawl waren eine All-Girl Band, so etwas 
wie Vorläufer des Riot Grrrl „Trends“, aber 
Velvet Hammer  hat weit mehr gemein mit 
Bands wie Silkworm  oder Seam als mit Bik-
ini Kill etwa. Und es gilt zu Recht als eines 
der traurigsten und desillusioniertesten Al-
ben der Neunziger. Sängerin Marcy Mays 
Stimme hat die emotionale Zurückhaltung, 
die die schmerzlichen Texte so wahr klin-
gen lassen: Bei „Your Mother Wants to 
Know“ ist sie der Mediator zwischen Mut-
ter un Kind wenn sie singt: “She wants you 
to like her so try to forget it/ And she‘s 
sorry for all the years and what happened 
to you when you were a kid“. Und bei „Take 
a Swing“ singt sie über eine zerstörte Be-
ziehung: „Can we handle this like adults 
or do you wanna scream? / Do you wanna 
take a swing?“ um dann ironisch und expli-
zit Gewalt heraufzubeschwören: „Show me 
your fi st, put me in my place“. Sicher auch 
wegen seiner erschreckenden Schroffheit 

und Unverblümtheit ist Velvet Hammer  
erst nach genauerem Hinhören als das zhu 
erkennen, was es ist: Ein weiterer sträfl ich 
übersehener Klassiker der Neunziger.

SEAM
THE PROBLEM WITH ME 

(Touch & Go, 1993)

Ähnlich vergessen wie die vergleichbar tol-
len Silkworm oder Swirlies sind Seam, ob-
gleich die Bandmitglieder zumindest später 
als Teilnehmer bei diversen Post-Rock Bands 
eine gewisse Bekanntheit in Insider-Kreisen 
erlangen sollten. Bandkopf Soo-Young Park 
hatte sich schon zuvor mit Bitch Magnet 
einen Namen (und gute Musik) gemacht. 
The Problem With Me war Seam‘s zweites 
Album, ein schmerzhaft intensives Stück 
Musik, das das Auseinanderbrechen der 
Beziehung zwischen Park und der Bassistin 
Lexi Mitchell ohne jedes Pathos und ohne 
jede Weinerlichkeit beschreibt. Wenn Park 
bei „Rafael“halb murmelt „I turn off the 
lights when I‘m thinking about you / I feel 
guilty just for feeling afraid“ ist seine Trau-
er fast greifbar, was die Harmonien bei 
„Stage 2000“ noch trauriger klingen läßt. 
Letztlich spielten Seam, wie so mache Band 
dieser Zeit, eine Art Post-Hardcore, der sie 

klingen ließ wie eine verlangsamte Version 
von Hardcore Bands wie Hüsker Dü oder 
Fugazi. Eine Art von Musik die wiederum 
den Slow-Core von Bands wie Codeine 
vorwegnahm, ihn hier mit sanfteren, süße-
ren Melodien versetzte und das Spiel mit 
der Dynamik nah an die Perfektion trieb. 
The Problem With Me klingt wie die Verto-
nung eines Vulkanausbruches in Zeitlupe, 
und der Umstand, dass dieses Album doch 
ziemlich obskur blieb, ist eigentlich nur mit 
einem Zuviel an Intensität zu erklären.... und 
mit dem zu großen Angebot an Bands und 
Alben, die in eine ähnliche Kerbe schlugen.

Und sonst so? 
Das Jahr ist voller guter Alben, ich habe 
hier nur die oberste Schicht angekratzt. Die 
Neunziger bieten ein Überangebot an Mu-
sik, ist so. Und da fällt naturgemäß einiges 
durch die Maschen. Man kann ja garnicht 
alles hören und so manches sehr schöne 
Album verschwindet, weil es nicht in Zeit-
schjriften oder im Radio auftaucht. Da ist 
sowieso ein Problem, das Formatradio mit 
seinen Playlists hat sich durchgesetzt und 
wer nicht da drauf steht....

Also hört mal: 

Björk – Debut, 

Smashing Pumpkins – Siamese Dreams, 

A Tribe Called Quest - Midnight Marau-
ders, 

Souls of Mischief - 93 ‚Til Infi nity, 

Flying Saucer Attack – s/t, 

Palace Brothers - There Is No-One What 
Will Take Care Of You, 

Autechre – Incunabula, 

Seefeel – Quique, 

Motorpsycho – Demon Box, 

Smog – Julius Ceasr, 

My Dying Bride – Turn Loose the Swans



The First Wave Of 

B LACK 
METAL

1993 kann man als das Jahr der Initialzün-
dung dieser mitunter recht zwiespältigen 
Variante des Metal ansehen. Ende der 
Achtziger hatten ein paar Jugendliche in 
Norwegen keine Lust mehr auf die ihrer 
Meinung nach zu wenig ernsthaften und 
nur noch “modischen” Bands des Death- 
und Thrash Metal, sahen deren wachsen-
den kommerziellen Erfolg als Affront an 
und beschlossen, Krach zu veranstalten 
der so nihilistisch wie möglich war – so-
wohl inhaltlich als auch in der Ausführung. 

Womit konnte man noch wirklich scho-
ckieren? Mit Blasphemie, mit faschistoider 
Haltung, mit Hass. Wie vermeidet man 
insbesondere im metallenen Bereich der 
Musik kommerziellen Erfolg? Mit dump-
fem Sound und Eintönigkeit. Nur wur-
de es schon sehr schnell komplizierter. 
Dieser Sound wurde zur Trademark, die 
Shows, bei denen die Darsteller gerne mit 
dem sog. Corpsepaint bemalt waren und 
bei denen mit Tierblut rumgesaut wurde, 
hatten regen zulauf, das nihilistische Ge-
tue wurde zur Mode, bei manchen zum 
Lebensinhalt, bei anderen zur Pose – und 
die Musik von diversen Labels zum Trend 
der Stunde gekürt. Einem Trend der über-
raschend viele Varianten bekam. Das Pro-
blem für viele ist, dass es insbesondere 
unter den Vertretern der sog. First Wave 
of Black Metal einige Protagonisten gab 
und immer noch gibt, deren Haltung ex-
trem fragwürdig ist – und teilweise nicht 
einmal mehr das, sondern offen dumpf/
faschistoid ist, und dass viele Bands und 
auch die dazugehörige Szene sich mitun-
ter höchst halbherzig von ihrer Intoleranz 
distanziert haben. 

Leider gehören dazu einige “Projekte” 
(oft scheinen BM-Musiker andere Men-
schen so sehr zu verabscheuen, dass sie 
alles alleine machen), deren “Produkte” 

stilistisch und musikalisch sehr überzeu-
gend sind. Scheinbar können nur Leute 
die wirklich “Hassen” auch Musik machen, 
die den Hass vertont. Natürlich gibt es 
inzwischen sowohl Bands, die sich weiter-
entwickelt haben, musikalisch wie intelek-
tuell, als auch solche, die Kraft und Furor, 
den Reiz des BM, als Ausgangspunkt für 
Neues genommen haben. Aber es gibt 
auch nach wie vor einen “Zweig” des 
Black Metal, der offensiv rechtsradikal ist. 
Hier aber erst mal ein paar Worte zu zwei 
“Klassikern” einer Art von Musik, die von 
Sonic Youth durchaus voller Respekt als 
eine Art “Anti-Musik” bezeichnet wurde.

DARKTHRONE
UNDER  A FUNERAL MOON

(Peaceville, 1993)

Hier wird alles, was Black Metal so 
schwierig, aber auch so toll macht, 
vorgekaut und ausgespuckt. Die Ly-
rics werden hasserfüllt herausgekrei-
scht, das Schlagzeug klingt nach Mo-
torschaden, die Gitarren sind ein sich 
jeder Virtuosität verweigerndes weis-

ses Rauschen. Songs beginnen unmit-
telbar und ohne alberne Einleitung 
und enden auch so. Under a Funeral 
Moon war das dritte Album der Nor-
weger, nach einem wenig bemerkens-
werten Debut und einem umso beein-
druckenderen Nachfolger (A Blaze in 
the Northern Sky), die zusammen die 
Ästhetik dieses Stils mitbegründeten. 
Man kann die Musik hier sicher auch 
als sinnlosen Lärm bezeichnen, aber 
das kann man auch über Velvet Under-
ground oder Joy Division sagen (deren 
Ästhetik sehr ähnlich - nur depressiver 
- ist) für mich ist es minimalistischer 
Punk, mit Lyrics die bewusst überzo-
gen sind, Songs mit Titeln wie “Sum-
mer of the Diabolical Holocaust“ oder 
„Under A Funeral Moon” können nur 
so klingen wie hier. Darkthrone waren 
zu dieser Zeit ein Trio, mit Künstlerna-
men wie Nocturno Culto, Fenriz und 
Zephyrous – und ihre Musik ist ebenso 
ernst gemeint wie das fi nstere Image, 
mit dem sie sich umgaben, und man 
sollte sie auch so hören. Das hier ist 
vollgepackt mit echten Emotionen, 
nicht mit den Nettesten, aber wer 
eine Vertonung der negativsten Sei-
ten des Daseins hören will, fi ndet hier 
reichlich Stoff.

BURZUM
DET SOM ENGANG VAR 
(Deathlike Silence, 1993)

Die Entscheidung über dieses Album 
zu schreiben, fi el mir schwer – aus ei-
nem einfachen Grund: Varg Vikersen, 



der Mann hinter Burzum, ist ein - das 
inzwischen auch offen zugebender 
- Faschist, und verurteilter Mörder 
(der seit ein paar Jahren seine Strafe 
abgesessen hat und jetzt in diversen 
Blogs seine wirren Gedanken verbrei-
tet). Aber er hat seinerzeit auch Musik 
veröffentlicht, die – was dieses Genre 
angeht – perfekt in ihrer Atmosphäre 
und seltsamen Schönheit ist. Er hat-
te schon in den Jahren zuvor mit sei-

nem damaligen Kumpel und späte-
ren Mordopfer Øystein “Euronymus” 
Aarseth sein Debütalbum und eine 
EP auf dessen Label (geführt aus 
dem kleinen Plattenladen Helvete – 
sozusagen der Keimzelle des Black 
Metalin Norwegen) veröffentlicht 
sowie die Songs für dieses zweite 
Album geschrieben. Schon bei Ver-
öffentlichung der EP Aske lag er im 
Streit mit Aarseth, hatte dem aber die 
Veröffentlichung überlassen, da zu 

der Zeit Schwierigkeiten mit der Po-
lizei hatte, die ihm (zu Recht) vorwarf 
einige der unrühmlichen Brandan-
schläge auf Stabkirchen in Norwe-
gen mitinitiiert zu haben. Musikalisch 
jedenfalls ist Det Som Engang Var  
eines der defi nitiven und perfektes-
ten BM-Alben. Themen der (meist 
auf norwegisch gekreischten) Songs 
sind die Natur und die Mythologie 
Norwegens sowie Tolkiens “Herr der 
Ringe”, auf das Vikernes sich schon 
oft bezogen hatte (Er hatte zeitwei-
se den Künstlername “Count Gris-
hnak” getragen). Dazu hatte er alle 
Instrument in nur 26 Stunden selber 
eingespielt, und diese unglaubliche 
Mischung aus gedoppelten Gitarren, 
Drums und unheiligem Kreischen zu 
einem giftigen Gebräu aus verzwei-
felter Melancholie und Misanthropie 
zusammengekocht. Im Gegensatz zu 
Darkthrone klingt hier vieles weniger 
klischeehaft, tiefer und ernsthafter. 
Schon der abrupte Wechsel vom 
klassischen Intro zum rohen Getrüm-
mer des zweiten Songs “Key to the 
Gate” ist perfekt, vereint zwei Wel-
ten. Die Musik istauf der Einen Seite 
rhythmisch eintönig, wird aber dann 
immer wieder von atmosphärischen 
Sounds und instrumentalen Inter-
mezzi unterbrochen. Es ist wie gesagt 
– leider – eines der besten Alben des 
Black Meta und, wurde jahrelang aus 
nachvollziehbaren Gründen von der 
Musikpresse boykottiert. Vikersen 
brachte kurz nach Erscheinen des Al-
bums seinen ehemaligen Freund und 

musikalischen Partner um, und kam 
von 1993 bis 2009 ins Gefängnis, wo 
er weiter Musik machte, eher Ambi-
ent als BM und wo er iummer mehr 
in politische Blödheit abrutschte. Soll 
man sowas wie Det Som Engang Var 
jetzt hören? Da die Musik an sich kein 
rechtsradikaler Scheiß ist, und ich 
persönlich hier den Musiker von der 
Musik trenne, tu‘ ich‘s.

SLOWDIVE
SOUVLAKI 

(Creation, 1993)

Letzthin ist ja nach einer echten 
Ewigkeit das dritte Album von My 
Bloody Valentine erschienen und 
hat die Aufmerk-samkeit einer neu-
en Generation geweckt. MBV hat-
ten zu Beginn der Neunziger mit 
ihrem feedbackgetränkten Sound – 
sozusagen nur mit Rückkopplungen 
und ohne den Klang der Saiten sel-
ber - eine Musikrichtung defi niert: 
Shoegaze (heißt so, weil die Gitar-

risten live meist auf die Effekt-Pe-
dale vor sich auf der Bühne starren) 
war eine kurze Zeit DER Hype und 
wurde dann in Grund und Boden 
geschmäht. Beides natürlich zu 
Unrecht. Slowdive waren eine der 
wirklich guten Bands (so wie auch 
Loop, Lush, Swervedriver z.B.) im 
Kielwasser der Trendsetter und ihr 
zweites Album Souvlaki könnte man 
als schönen Lärm zwischen den Be-
atles ca. Revolver- und eben MBV‘s 
Loveless beschreiben – wenn man 
– wie man ja muß – Vergleiche zie-
hen soll. Am besten mal „Machi-
ne Gun“ und „When the Sun Hits“ 
anhören und beobachten, wie sich 
die Melodien so langsam ins Un-
terbewußtsein senken wollen. Gi-
tarren schwirren umeinander, Vocal 
Harmonies verschmelzen und der 
seltsam vertäumte White Noise von 
MBV bekommt liebe, nette Kinder, 
die zum Glück nicht einfach geklont 
sind, sondern ihr eigenes Leben 
führen. Tatsächlich ist Souvlaki zu-
gänglicher als Loveless. Das Album 
mit dem alles aus dieser Ecke ver-
glichen wird. Der Gesang ertrinkt 
nicht im Sound, ebensowenig wie 
die Melodien. Man muß sie nicht 
suchen, sie sind da und funktionie-
ren. Es ist der seltene Fall, in dem 
das “schwierigere” Album das be-
kanntere blieb – was nichts an der 
Klasse von Souvlaki ändert.

EARTH 
EARTH 2: SPECIAL LOW 
FREQUENCY VERSION

(Sub Pop, 1993)

Gitarren: Das ist möglicherweise das 
Instrument das man dann irgend-
wann Ende der Neunziger zu oft 
gehört hatte. Aber nach Nirvana‘s 
Durchbruch war eine böse gespiel-
te Gitarre (und nicht “rockiger” Ge-
sang) noch sehr reizvoll, und wenn 
man sich von Soundfl ächen und 
Klicks und Beats frei macht kann man 
sie immer noch gut anhören. Kurt 
Cobains Freund und Zimmergenos-
se Dylan Carlson jedenfalls liebt bis 
heute den Klang von Gitarren – und 
insbesondere den Krach und die selt-
samen subsonischen Drones die man 
mit ihnen erzeugen kann. Nur dass 
er nicht wie MBV oder deren Epigo-
nen vordringlich versuchte Melodien 
damit zu erzeugen, ihm geht es um 

das Experiment, um physische Er-
lebnisse, um Krach, Soundtexturen, 
Ohrenkaputt. Drone (was irgendwie 
passender- und zugleich unpassen-
derweise an den Begriff Dröhnen 
erinnert) ist Geräusch, Klanginstalla-
tion, Lärm. Und somit natürlich nicht 
jedermanns Sache. Für manche mag 
das langweilig sein, ich liebe den 
Sound und lasse mich davon durch 
den Schlamm ziehen. Auf Earth 2 
sind es drei Stücke, jedes über eine 
Viretelstunde lang, bestehend aus 
einem meist komplett durchgehalte-
nen Basston, über den monolithisch 
ein bis zwei Riffs stehen. Es gibt Be-
wegung, aber die kann man auch nur 
tektonisch, als Kontinental-verschie-
bung beschreiben. Carlson wird von 
den Melvins beeinfl usst worden sein, 
die sowas auch schon mal gemacht 
hatten und vor allem von Black Sab-
bath und Electric Wizard, die ihren 
schweren Doom auf ihrem defi niti-
ven Meisterwerk  Dopesmoker auch 
mal auf ein durchgehendes Riff re-
duziert hatten. Also: Diese Musik ist 
hart, schwer, minimalistisch und cool, 
und wie man es bei solcher Kunst oft 
erlebt - sich wirklich damit auseinan-
dersetzen ist anstrengend, aber es 
KANN sich lohnen.



LOST

ÜBER VERGESSENE, WIEDERGEFUNDENE, NOCH ZU FINDENDE ALBEN
von XXX

&FOUND ein klassischer Fall von „lost & 
Found“ ist das album „begin“ von 
„the millennium“.
ürsprünglich hieß die band aus 
der „the millennium“ später 
entstand „the ballroom“. es gibt 
zwar kein veröff entlichtes Al-
bum von dieser band, allerdings 
eine art Zusammenstellung von 
aufgenommenen stücken namens 
„preparing for the millennium“, 
welches den klang und ein paar 
lieder der band „vorweg“ nimmt. 
Zu der Zeit von „the ballroom“ 
klang die band ziemlich blumen-
kinderhaft und hippie-mäßig. 
auch wenn das album „begin“ 
noch viele charakterzüge von 
„the ballroom“ beibehalten hat, 
klingen sie als ob sie deutlich 
mehr plan davon haben, was sie 
tun.
nicht ohne grund, denn „the mil-
lennium“ gilt als eine sogenannte 
supergroup. die band, die von 
curt boettcher zusammengestellt 
wurde, bestand aus mehreren 
musikern, die sich auf psychedel-
ische musik konzentrierten. als 
kommerzielles mittel (vermute 
ich), haben sie den populären 
sunshine-pop als zugängliche 
ummantelung gewählt.

„prelude“ eröffnet das album 
und würde wahrscheinlich 
als eins der besten eröff-
nungsstücke der pop-geschichte 
gelten, würden es mehr men-
schen kennen. mit einem knal-
lenden schlagzeug-beat, der 
perfekt als hip-hop sample 
funktionieren würde, kata-
pultieren sie einen mitten ins 
geschehen. 
wir gehen mit der band auf eine 
reise von sunshine-pop hym-
nen, wie „to claudia on thurs-
day“, „5am“ über „the island“ 
(das eine sehr wertvolle moral 
beinhaltet) bis hin zu „karmic 
dream sequence“ (psychede-
lia von ihrer besten seite) und 
„there is nothing more to say“. 
am ende des albums trippt die 
band noch sehr fröhlich herum, 
aber um das zu verstehen muss 
man wohl Froschrücken lecken.

bezaubernder gesang, ver-
träumte effekte und perfekte 
melodien umhüllt von sonnen-
schein: dieses album erfüllte 
alle kriterien um ein hit-album 
der 60er Jahre zu werden. 
genug geld dafür hat man aus-
gegeben. es galt damals als das 
teuerste album, das columbia 
jemals veröffentlicht hat. die 
kritiker bejubelten die ausgab-
en, die masse hörte weg. wieso, 
versteht kein mensch.

curt boettcher, der mastermind 
der truppe, hatte auch andere 
projekte die allesamt ähnliches 
schicksal erlitten. er versuchte 
sich mehrmals an einem solo 
album (eins erschien tatsächlich 
„there’s an innocent Face“), aber 
„the millennium“ war vorbei, bev-
or es richtig beginnen konnte.
ob andauernde erfolglosigkeit ihn 
dazu trieben das soloalbum vom 
beach boys satan persönlich zu 
produzieren bleibt spekulation, 
aber er hat zumindest versucht 
seinen traum zu leben. 1987 
starb boettcher, ohne  annähernd 
den respekt für „begin“ zu be-
kommen, den er verdient hat. 
eigentlich traurig. wir können uns 
glücklich schätzen, dass wir im-
mer noch den Zugang zu diesem 
vergessenen klassiker haben. tut 
mir, euch und allen Jahrtausend-
wanderern einen gefallen und 
schnuppert mal rein. aber be-
sonders dann, wenn ihr einen 
guten Zugang zu sunshine-pop 
und psychedelia habt. ich be-
haupte das ihr nicht viel besseres 
aus dieser Zeit und der kombina-
tion dieser Genres fi nden werdet.

THE MILLENNIUM -BEGIN

Release: 1968
 Label: Columbia



     LISTEN
    BOLLOCKS

Ihr hört ein Lied, das euch gefällt. Ihr genießt die Ge-
hörreise, freut euch schon euren Freunden von eurer 
neuen Entdeckung erzählen zu können. Das Lied 
scheint zum Ende gekommen zu sein. Entweder kurz 
und schmerzlos oder ausklingend und leiser werdend. 
Ihr macht euch schon auf das folgende Lied gefasst, 
doch aus dem nichts und vollkommen unerwartet 
geht das Lied weiter, wie es aufgehört hat. Das Lied 
hat nun einen Sonderstatus: Ihr habt soeben ein Lied 
mit einem „Fake Ending“ erlebt.

Unnötige Listen 
über vieles

Fake Endings
Das heutige Thema:

ngs
ACHTUNG: Bevor ihr 
weiterlest, muss ich sagen, 
dass der folgende Artikel 
Hörspoiler beinhaltet. 
Empfehlung: Hört euch die 
jeweiligen Lieder an bevor 
ihr den Text dazu lest.

“I Am The Resurrection”  
The Stone Roses 
The Stone Roses (1989)

Eins der besten Fake-Endings kom-
mt bei „I Am The Resurrection“ vor. 
Nachdem die Band beim Ausklang 
des poppigen Teils des Liedes in 
einen kurzen Jam gehen und diesen 
auch ziemlich episch beenden (es 
handelt sich um das letzte Lied auf 
dem Album) schwingt John Squire 
einfach ein paar Gitarren Töne aus 
dem nichts und die restliche Band, 
stürzt erneut ins Vergnügen. Dies-
mal noch euphorischer mit elanvol-
len Solos und einem krönenden, 
diesmal echten, Ende zu einem 
wundervollen Album.
Laut der Band, war das unechte 
Ende improvisiert und diesen 
Charakter hat es auch.
„There was a lot of eyecontact...“  
Auch live wird dieses Lied so 
gespielt, wie ich es selber erleben 
durfte. Als einige direkt nach dem 
falschen Ende anfi ngen zu klat-
schen, wusste ich, dass sie keine 
Ahnung hatten, was sie erwartet.

“Well, Did You Evah“
Frank Sinatra & Bing Crosby 
High Society (1956)

Dieses Lied hat kein Fake Ending im 
eigentlichen Sinne. Zumindest nicht, 
wenn man die dazugehörigen Bilder 
nicht hat.
Das Lied stammt aus dem Film 
„High Society“ („Die oberen Zehn-
tausend“). In der Szene in dem 
dieses Lied angestimmt wird, reden 
Frank Sinatra und Bing Crosby über 
eine gewisse Tracy Samantha, auf 
dessen „Bachelorette-Party“ sich 
beide gerade befi nden. Beide ge-
nießen die Situation, in die sie sich 
befi nden (beide stehen insgeheim 
auf Tracy Samantha, die aber am 
nächsten Tag heiraten will – Ihre 
Situation ist mehr oder weniger aus-
sichtslos), also fangen beide an sich 
zu betrinken. Das Lied ist ziemlich 
lustig! Franky singt sogar lallend 
(bzw. lallt sogar singend) seine 
Strophen. Nach ein paar Zuprostun-
gen gehen beide gemeinsam aus 
dem Raum um weiter die Party zu 
genießen. Was passiert dann? Seht 
selbst.

“That Joke Isn’t Funny Anymore“ 
The Smiths 
Mea (1985)

„That Joke Isn’t Funny Anymore“ ist 
eins der melancholischsten Lieder 
der Smiths.
Morrissey singt einen Großteil 
des Liedes über sein Leiden durch 
Isolation und kommt nach knapp 
2 Minuten, zum Entschluss, dass er 
doch mit einem Lächeln im Gesicht 
sterben wird. Das Lied, das bis zu 
diesem Punkt eine thematische 
Steigerung gemacht hat, wird jetzt in 
ein emotionales Zusammenspiel der 
ganzen Band geworfen.
„I’ve seen this happen in other peo-
ple’s life, and now it’s happening in 
mine“ wird immer wieder wiederholt 
und es klingt dank Johnny Marr’s 
weinende Gitarreklänge verdammt 
episch. Langsam klingt das Lied 
aus, wir werden in Stille zurückge-
lasse. Nach so einer emotionalen 
Erfahrung, fühlt man sich ziemlich 
alleine. Aus dem Nichts ertönen 
leise bekannte Klänge, die immer 
lauter werden und auf einmal sind 
wir wieder mitten im Geschehen.



“Marquee Moon” 
Television 
Marquee Moon (1977)

Marquee Moon mag anfangs 
wie ein leicht punkiges Popstück 
klingen. Bald merkt man, dass das 
Lied sich immer weiter aus den 
typischen Popgrenzen ausdehnt 
und dank den Gitarrensolobattle 
zwischen Tom Verlaine und Richard 
Lloyd  immer mehr an Intesitivität 
gewinnt und einem himmelsartigen 
Geklimper der epischen Sorte, das 
mit vogelsähnlichen Gitarrenge-
zupfe einen Höhepunkt erreicht. 
Und mit Gänsehaut wird man in der 
Stille zurückgelassen...
Falsch gedacht! Aber hört selbst.

“DARE”
Gorillaz 
Demon Days (2005)

Bei DARE, der Kollaboration zwis-
chen Gorillaz und dem ehemalig 
großartigen Shaun Ryder, gibt 
es keine Steigerung oder Tem-
powechsel. Das Lied ist tanzbar und 
mitreißend wie ein Wirbelsturm. 
Deswegen kommt die Pause gen 
Liedmitte, wie eine Überraschung. 
„Was, schon zuende?!“ 
Hehe... nein.

“Bodies” 
The Sex Pistols 
Nevermind The Bollocks Here’s 
The Sex Pistols (1977)

„Bodies“ von The Sex Pistols ist ein 
brutales, gnadenloses Lied über 
Abtreibung.
Johnny Rotten klingt wie ein wahn-
sinniger während er die knallharten 
Wörter des Textes herausbrüllt. Der 
Refrain klingt jugendlich und frei... 
aber mit Blut bespritzt. 
Nachdem vermientlichen Ende hat 
Johnny Rotten immer noch nicht 
genug und dreht komplett durch. 
„Fuck this and fuck that...“
Nihilistischeres habe ich selten 
hören dürfen. Und alles mit einem 
coolen Fake-Ending? Fantastisch!

“Helter Skelter“
The Beatles 
The Beatles (The White Album) 
(1968)

Bei helter Skelter, dem wohl härt-
esten Beatleslied, haben wir auch 
ein Fake-Ending zu entdecken. 
Dieser ist viel unscheinbarer, da er 
inmitten von dem sehr vielseitigen 
und sowieso eher experimentel-
leren Album einfach wie ein kleiner 
Teil dieses seltsammen Doppelal-
bums wahrgenommen wird.
Außerdem ist nach einer Achter-
bahnfahrt, wie bei diesem Lied, 
diese Rückkehr zu wilden Gitarren 
und Schlagzeugeskapaden, die wir 
erleben dürfen, eher ein Austraben 
nach einem Sprint.
Das macht das Lied nicht weniger 
beeindruckend. Ich glaube sogar, 
dass das Lied wegen diesem Ende 
so gut auf das Album passt. Ringo’s 
Geschrei am echten Ende ist das 
i-Tüpfelchen.
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HER
spike JonZe/ warner bros.

spike Jonze ist ein regisseur und 
produzent, den viele von euch ken-
nen werden. einige von euch viel-
leicht als regisseur von bekannten 
Filmen („being John malchovic“, 
„adaption.“), andere kennen ihn als 
musikvideoproduzent („weapon 
of choice“, „it’s oh so Quiet“), als 
schauspieler (aktuell in „wolf of wall-
street“; er ist außerdem der tänzer 
in Fatboy slim’s video zu „praise 
you“, für welches er auch regie füh-
rte), als werberegisseur, als skatevi-
deoregisseur („yeah right!“, „blind 
video days“) oder als mitbegründer 
von Jackass (ja, tatsächlich). der 
mann sitzt zumindest nicht auf sei-
nem arsch und tut nichts.

Sein neues Werk „Her“ ist, off en ges-
agt, ein weiterer meilenstein in sein-
er glanzvollen karriere.
„her“ handelt von einem mann na-
mens theodore, der gerade eine 
harte, strapazierende trennung hint-
er sich hat. er liegt nächtelang alleine 
im Bett, denkt schlafl os über die 
schönen Zeiten mit seiner ex-Frau 
nach und versucht seine einsamkeit 
mit sexuellen internetchats zu ver-
treiben. Off ensichtlich hat Theodore 
seinen katalysator zum glücklich-
sein verloren und zwingt sich mel-
ancholisch und selbstbemitleidend 
durch den tag.eines tages erfährt er 
von einem neuen programm, einem 
sogenannten operating system, 
das so programmiert ist, dass es als 
digitaler Freund und helfer funktio-
nieren soll. ein os hat die Fähigkeit 
Empathie zu empfi nden, Gefühle zu 
entdecken und eine lernentwick-
lung durchzumachen um sich an 
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ihren digitalen Freund anpassen zu 
können. ein os hat seinen eigenen 
geschmack.
theodore erwirbt einen os namens 
Samantha und ist prompt verblüff t 
wie realistisch und natürlich sie 
miteinander kommunizieren kön-
nen. er beginnt eine freundschaftli-
che und immer intimer werdende 
beziehung zu der sympathischen 
samantha.
„Her“ ist ein Film von Freude, Hoff -
nung und trauer. man wird an 
gewissen stellen der geschichte mit 
situationen konfrontiert die einen in 
eine Zwickmühle der gefühle bringt. 
es sind situationen, die man vorher 
nie erlebt hat, die aber gleichzeitig 
so weit hergeholt gar nicht sind. der 
Film konfrontiert einen, wenn man 
ihn lässt, mit seinen eigenen gefüh-
len, die man selber lange nicht mehr 
gefühlt hat. es ist wie eine lawine 
von erinnerung an momente, die 
man mit einem lachendem und vor 
allem mit einen weinendem auge 
betrachtet und sagt: “verdammt, 
das war schon längst überfällig“. 
nach der vorstellung war ich sprach-
los. ich wollte nicht über den Film re-
den, weil ich selber nicht verstanden 
habe, wie ich mich gerade fühlte. ich 
denke seit der vorstellung jeden tag 
an „her“. ich träume sogar von „her“.
„her“ ist in meiner Jahresliste an die 
spitze geklettert und hat euer hart 
erworbenes kinogeld redlich verdi-
ent. ich bin sprachlos. 

(nk)
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bevor ich american hustle zu gesi-
cht bekommen habe, war meine ge-
samte vorfreude, die nicht so über-
wältigend groß war, nur dank dem 
trailer vorhanden.
ich weiß nicht, ob das nur mir so 
vorkam, aber ich habe defi nitiv 
nicht das zu sehen bekommen, was 
ich erwartet habe. erwartet habe 
ich ein gangsterdrama mit vielen 
schießereien und vielen drogen. ein 
Gansterfi lm ist es zwar, aber nur in 
einem entfernteren sinne.
die hauptgeschichte dreht sich um 
ein paar (amy adams und christian 
bale), das unschuldige personen auf 
illegale weise über den tisch zieht 
und sich somit eine goldene nase 

verdient. alles klappt gut bis sie 
versehentlich ihre taktik an einem 
undercover-polizisten anwenden. 
dieser karrieregeile polizist namens 
dimaso (bradley cooper) bringt 
bringt das paar dazu, als austausch 
für ihre Freilassung, der polizei zu 
helfen einige korruptionsfälle zu en-
tblößen.
der größenwahnsinn von dimaso 
bringt die drei jedoch in brenzlige 
situationen.

ich war überrascht, wie humorvoll 
der Film doch war. die anzahl an sze-
nen, die einen lacher würdig waren 
hatten so gut wie die selbe anzahl 
wie die szenen, in denen witze ver-
sucht wurden, und waren eine pas-
sende abwechslung zu der span-
nung und den unvorhersehbaren 
handlungsentwicklungen.
die schauspielerische leistung der 
besetzung ist sehr gut. am meisten 
gefi el mir aber die viel zu leicht 
bekleidete amy adams und auch 
Jennifer lawrence, die die ehefrau 
von christian bale’s charakter, irving 
rosenfeld, spielte, war sehr sympa-
thisch.
sogar robert de niro hat einen 
kurzen auftritt, in der er die restli-
chen anwesenden mal eben in gr-
und und boden spielt. die geschichte 
spielt in den 70ern und passender 
weise ist der soundtrack. über todd 
rundgren, donna summer und elec-
tric light orchestra hören wir hier 
eine breite, relevante auswahl der 
musikszene der 70er Jahre.
wieso dieser Film für gefühlt 50 
oscars nominiert war, verstehe ich 
zwar nicht 100%ig, aber gewonnen 

AMERICAN HUSTLE
david o. russel/ columbia



defi nitiv mehr Kampfszenen, aber 
sie sind nicht alle großartig und 
machen die mit schwachen di-
alogen vollgepackten und relativ 
ereignislosen szenen in rhovan-
ion nicht wett.

allerdings beinhaltet dieser Film 
wohl die witzigste kampfszene 
in der geschichte von mittel-
erde. wenn ihr euch diesen Film 
anschauen wollt, werdet ihr de-
fi nitiv erkennen, welche Szene ich 
meine.
visuell ist dieser Film ein ge-
nuss und jeder ort trägt einen 
mysteriösen und abenteuerli-
chen mantel. die magie ist noch 
irgendwie da und ich würde lügen, 
wenn der Film mich nicht unterh-
alten hätte. ich habe nach dem 
Film immerhin in tiefgestimmter 
mittelerdensprache ein stück der 
heimreise kommentiert und so 
getan, als ob ich und meine be-
gleiter selber ein abenteuer erle-
ben würden.

den letzten teil werde ich mir 
auch anschauen, so viel ist sicher.

(nk)

hat er ja auch keinen also ist die welt 
wieder in ordnung. ich würde diesen 
Film aber auf jeden Fall weiterempfe-
hlen. er ist unterhaltsam, enthusias-
tisch, wenn auch eher harmlos und, 
meiner meinung nach, gut besetzt.

(nk)
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peter Jackson ist wieder zurück, 
mit dem nächsten kapitel der 

THE HOBBIT: 
THE DESOLATION OF SMAUG

peter Jackson/ warner bros.

hobbit-Filmreihe. 
kurz und knapp: der Film leidet 
an genau den selben punkten, an 
denen schon der erste teil leidete. 
diesmal, leider, noch viel deutlich-
er als beim letzten mal. 

der versuch ein kinderbuch von 
300+ Seiten in drei Spielfi lmen mit 
überlänge zu zerteilen bewies sich 
nie so unnötig wie jetzt. 160 mi-
nuten? im ernst? ich bin im endef-
fekt glücklich, über jeden minute, 
die ich länger in peter Jacksons 
mittelerde verbringen darf (ich 
wünschte ich könnte darin baden 
und eintauchen), aber in diesem 
Film ging es stellenweise einfach 
nicht mehr. was hat legolas hier 
verloren? was soll dieses sinnlose 
liebesdreieck mit tauriel, legolas 
und dem charmanten und über-
großen Zwerg kili. manche wesen 
hatte ich mir auch anders vorg-
estellt. beorn z.b. weniger glam-
rockig als mensch, smaug weni-
ger dumm, saruman irgendwie 
weniger vorhanden (genau wie 
legolas übrigens) und die elben 
generell weniger maskulin.

ein Film für kinder ist dieser de-
fi nitiv nicht. Leider? Peter Jackson 
sagte in einem interview, er will, 
dass alle mittelerde-Filme wie aus 
einem guss gemacht aussehen. 
ist das gut?
es gab phasen, da war ich kurz 
vorm einschlafen und deswegen, 
kann ich mit reinem gewissen 
nicht das argument vertreten, 
dass dieser zweite teil der trilo-
gie actionreicher sein soll. es gibt 

nur zwei Jahre nach „moonrise 
kingdom“ ist wes anderson’s neuer 
streifen „grand budapest hotel“ in 
die kinos gelangt. der trailer zum 
Film war bereits sehr vielversprech-
end und voller lacher. es schien sich 
wieder ein typischer wes anderson 
Film anzukündigen.
und lange rede, kurzer sinn: das 
wurde der Film auch!

anderson präsentiert hier wieder 
seinen einzigartigen stil. stativ-
weitwinkelaufnahmen, wenig zoom, 
liebevolle details und grandios-une-
chte bühnenbilder.
besonders letzteres wird angewen-
det. einfache leinwände erzeugen 

den eindruck man sei in ein zu groß 
geratenes puppenspiel geraten. und 
das ist sehr positiv gemeint. es ist 
auf jeden Fall etwas unübliches und 
sympathisches.
die konversationen in „grand buda-
pest hotel“ sind sehr kurz, knackig 
und schnell, was jedem wort einen 
humorvollen Eff ekt gibt. 
die besetzung ist wieder mal groß(!)
artig. so viele hochkarätige schaus-
pieler hat man zuletzt in movie 43 
sehen dürfen (ich will die Filme nicht 
gleichsetzen ihr fassungslosen leser, 
also beruhigt euch). mit dabei sind 
typische anderson-schauspieler ed-
ward norton, owen wilson, willem 
dafoe und der geniale bill murray. 
außerdem aber andere bigshots wie 
Jude law und harvey keitel. ralph 
Fiennes überzeugt als exzentrischer 
hotelbesitzer und stiehlt allen die 
show. womit wir bei der handlung 
wären.

„grand budapest hotel“ erzählt eine 
bewegende geschichte in einer ge-
schichte, in einer geschichte. die 
hauptgeschichte handelt vom be-
sitzer eines noblen hotels, der auf 
verdacht, eine ehemalige geliebte 
ermordet zu haben, im gefängnis 
landet. mithilfe seines lobby boy’s 
(tony revolori) versucht er eine spek-
takuläre Flucht und seine unschuld 
zu beweisen. das klingt schwarz auf 
weiß wie ein actionreicher aben-
teuerfi lm ist in der Praxis aber viel 
luftiger in der handlung und ein sehr 
amüsanter wangenmuskelkaterer.
auch wenn es spannung gibt, und 
davon nicht zu wenigm, ist der 
Film als eine abwechslungsreiche 
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komödie zu kategoriesieren.

herzlich, warm, bunt und unterhalt-
sam.

hier noch die unglaubliche 
ansammlung der darsteller:

F. murray abraham
ralph Fiennes
tony revolori
willem dafoe
edward norton
Jeff  Goldblum
adrien brody
saoirse ronan
Jude law
tilda swinton
bill murray
harvey keitel
tom wilkinson
léa seydoux
Jason schwartzman
bob balaban
mathieu amalric
Florian lukas
karl markovics
owen wilson
Fisher stevens
waris ahluwalia

(nk)

AMERICAN HUSTLE
wes anderson/ FoX searchlight



lars von trier erzählt in seinem 
neuesten machwerk die lebensge-
schichte eines typ von mensch, der 
man nicht sein möchte. oder doch?

Zwei Jahre mussten sich Fans und 
kinogänger nun gedulden und 
sind gezwungen der neugier auch 
weiterhin standzuhalten, denn das 
2012 gedrehte Filmspektakel, kom-
mt nun in zwei teilen ins deutsche 
kino. trotz kürzungen im vergleich 
zum auf der berlinale vorges-
tellten director‘s cut, darf sich der 
Zuschauer auf eindrückliche bilder 
und lebenspointen einrichten. der 
unterschied zwischen den ver-

Je mehr und intensiver Joe von 
ihren lust-abenteuern spricht, 
desto deutlicher wird seligmans of-
fenbare unberührtheit, auch klar 
gemacht durch die wiederkehrende 
verknüpfung symbolischer gege-
benheiten in Joes leben zu den en-
tsprechenden bücherwerken oder 
die biologische sowie psycholo-
gische analyse von ihren trieben. 
dies führt nach der abgelutschten 
debatte, ob das wort ,neger‘ in den 
sprachgebrauch eingehen darf, die 
gehalten wird anstatt sich seligman 
für die story mit zwei afrikanern be-
geistert, zu Joes Feststellung, dass 
der ältere herr ihr gegenüber noch 
Jungfrau ist und sich seine sexuel-
len spielereien nur auf masturba-
tion im jüngeren alter beschränk-
ten. er selbst sieht darin aber den 
vorteil, Joes leben komplett ob-
jektiv und unvoreingenommen zu 
beurteilen. denn jedes kapitel läuft 
immer wieder auf die Frage hinaus, 
ob die nymphomanin nun mor-
alisch oder moralisch verwerfl ich 
handelt, denn sie sieht in ihren sex-
episoden anfänglich lediglich nega-
tiv den eigenen nutzen.

bei der expliziten darstellung von 
sex und martialischen missbrauchs-
Fetischismen wurde, meiner mein-
ung nach, keine grenze überschrit-
ten, die lars von trier nicht ohnehin 
schon übertrat, sofern man in der 
künstlerischen Freiheit, in der sich 
der däne vernünftigerweise sehr 
eigenmächtig und der wirkung 
nutzend bewegt, von grenzen 
sprechen möchte. ich sehe vorerst 
davon ab und fi nde keine einzige 

sionen ist lediglich die länge ein-
zelner szenen.

der dänische regisseur präsentiert 
eine gradlinige und chronologisch 
erzählte Biografi e der Nymphoma-
nin Joe, die sich am ende verprügelt 
in einer gasse und wenig später 
in der wohnung des freundlich 
helfenden Junggesellen seligman 
vorfi ndet. Dort beginnt sie dem Lit-
eraturfanatiker in acht kapiteln ihr 
bisheriges leben zu schildern. die 
titel für die jeweiligen episoden en-
tnimmt sie gegenständen aus dem 
Zimmer, in dem sie sich ausruht, 
oder enzyklopädie-ähnlichen aus-
schweifungen seligmans, die er auf 
Joes erinnerungen kontert.

wer glaubt, von trier hangelt sich 
bloß von pornoreifer sexszene 
zu sexszene, dem wird schnell 
die beule in der hose wieder en-
tschwinden, denn gezeigt werden 
uns tiefgründige, von manchen 
sogar als krankhaft abgestempelte, 
bedürfnisse einer heranwach-
senden, die sich nach ihrer mehr 
oder minder romantischen entjun-
gferung enthaltsamkeit schwört 
(natürlich vergeblich), auf der 
Suche nach ihrem erhoff ten Mehr-
wert vom leben und ihrem eigenen 
seelenbaum, von dem ihr sehr 
gemochter vater bis zu seinem tod 
ständig erzählt. sowieso wird im-
mer wieder bezug genommen auf 
die vermittlung der natur in bezug 
auf die eigene lebensdeutung, mit 
der Joes vater seinen teil der erzie-
hung erfolgreich beisteuerte.

NYMPPH()MANIAC
lars von trier/heimatFilm, 

les Films du losange

leicht stärker werdenden geräu-
schkulisse eine kleine hommage 
an kubricks ebenfalls kleinen epos 
2001: odyssee im weltraum ist. 
an anspielungen an das gegen-
wärtige Filmrepertoire ist aber vor 
allen dingen die balkonszene mit 
dem unbeaufsichtigten kleinkind 
zu nennen. denn hier wird bezug 
auf keinen geringeren als lars von 
trier selbst genommen. Für einen 
kurzen moment will man doch 
tatsächlich glauben, nymphomani-
ac lege hier (mit blick auf den cast 
des Films) die vorgeschichte zu von 
triers vorletztem „skandalhit“ anti-
christ. dieser gedanke ist bitte sch-
nell zu verwerfen. aber klar, auch 
an selbstironie darf es in diesem 
drama nicht fehlen.
ohnehin ist überraschend viel (für 
den einen als ,schwarz‘ deklari-
erten) humor in dem leinwand-
spiel enthalten, der lediglich mit 
der eigenen verklemmtheit spielen 
möchte.

wie schon erwähnt, statt nur von 
oberfl ächlicher Kohabitation zur 
nächsten Fleischeslust zu hüpfen 
erklärt uns der regisseur auch er-
schreckend motivierte krankheits-
bilder. aber lars von trier möchte 
unbedingt die geschichte kom-
plett zu ende erzählen, was dem 
Zuschauer zum ende des zweiten 
teils leider als etwas schleppend 
erscheinen mag, wohingegen der 
erste teil als sehr kurzweilig punk-
tet, da dieser alleinig auf die Fort-
setzung hinarbeitet, sprich, weder 
unbedingt einen höhepunkt noch 
eine sich entspannende situation 

„obszönität“ unnötig oder „nur 
der provokation“ dienend. sie un-
terstreichen alle nur zu deutlich 
Joes lebensweg von permanent-
er krankheitsheimsuchung und 
gleichzeitigem einverständnis 
bishin zur Off enbarung von jenem.

was sagen wir zu dem handwerk, 
das in diesem Film Verwendung fi n-
det?

großartig! eine feine und den 
Zuschauer vollkommen positiv 
einnehmende kameraarbeit. als 
beispiele lassen sich etwa das 
Auffi  nden von Joe in der Gasse 
oder die dialogszenen in seligmans 
wohnung nennen. die bildkompo-
sition und -montage wirkt erfrischt 
durch internetvideos, im internet 
gefundene bilder und ins bild ge-
blendete Zeichnungen, wörter 
und rechnungen zur weiteren er-
läuterung. es ist sehr einzigartig 
wie von trier mittels Zoom den 
bildausschnitt minimal verändert, 
die bedeutung und ausdruckskraft 
des bildes aber komplett umschla-
gen kann. ob die zwischendurch 
hart gesetzten (und off ensichtli-
che) schnitte Folge der verkürzung 
von 5 1/2 auf 4 stunden oder ein-
fach nur ein gut erdachtes stilmit-
tel sind, steht off en, bleibt aber 
wohl eher Zweiteres anzunehmen, 
denn auch sie funktioneren einfach 
prächtig und lassen kein missen 
beim Zuschauer entstehen.
in der stilistik weiter forschend 
kann man durchaus erwägen, dass 
die zu beginn des ersten teils er-
teilte pure schwarze leinwand mit 

oder gar eine „katastrophe“ er-
fährt, die dann am ende des Film-
pakets doch eher überraschend 
daherkommt, und damit nicht viel 
platz zum auslaufen und absch-
weifen hat.

um von triers Finalgedanken nahe 
zu kommen, gelangt Joe zu dem 
schluss, dass sie sich so akzepti-
ert wie sie ist, ja sogar stolz emp-
fi ndet. Und so hat sie als einer der 
wenigen menschen ihren eigenen 
seelenbaum entdeckt.
irgendwo zwischen hilden und 
köln wohl.

ACHTUNG! SPOILER-ALARM!
wirklich deprimiert hat mich 
persönlich das ende des klein-
en Film-epos, in dem seligman 
schließlich seine nur scheinbar 
akzeptierte sexualabstinenz zum 
verhängnis wird. das würgt or-
dentlich rein und man stellt sich 
die Frage, wer jetzt der eigentliche 
sympathieträger in der gesells-
chaft ist. derjenige, dem absolut 
nichts zur last zu legen ist, oder 
jener, der letztlich klar zu sich selb-
st steht und sich nicht als moralisch 
unbrauchbar abstempelt. aber 
moment, irgendwoher kennt man 
diese Fragestellung doch...

(bw)
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ein Film über eskapaden und 
schicksale.

Zugegeben, der neue Film von 
scorsese ist in betracht der hand-
lung nicht unbedingt ein meister-
werk. auch wenn sie durchgehend 
sehr unterhaltsam ist (die drei 
stunden vergingen wie im Flug), 
bleibt sie eine biographische an-
lehnung an wahre begebenheiten. 
ich habe schon immer meine prob-
leme mit sogenannten biopic’s 
gehabt. Ich fi nde Zuschauer (u.A. 
ich...) werden einfach zu sehr von 
der tatsache manipuliert, dass die 
geschichte, die sie gerade erleben, 
wahr ist, dabei aber vergessen dass 
eine dicke hollywood-schicht von 

THE WOLF OF WALL STREET
martin scorsese/paramount

sensation die ganze dache umhüllt. 
dieser Film handelt von Jordan 
belfort, einem sogenannten „self-
made“ millionär, dessen wahnsin-
niges leben hier bildlich verewigt 
wird. sein werdegang vom ein-
fachen wallstreet stockbroker, 
zum könig von wallstreet hat viele 
höhen und tiefen, auf viele von 
denen hier eingegangen wird. 

die handlung ist aber meiner mei-
nung nach nicht die hauptsache an 
diesem Film. er lebt von vielen an-
deren aspekten.
Im Endeff ekt lässt sich dieser Film 
gut mit zwei anderen Filmen ver-
gleichen. der eine wäre „trains-
potting“ und der andere „Fear and 
loathing in las vegas“. trainspot-
ting, weil die 180 minuten eine 
emotionale achterbahnfahrt sind. 
Zum einen haben wir hier szenen 
bei denen der gesamte kinosaal in 
hysterisches lachen ausgebrochen 
ist. diese sind so überspitzt darg-
estellt, dass man nicht anders kann 
als laut loszulachen: „das hier ist 
niemals echt...“
doch auch im kinosaal wurden 
die lacher abrupt vereinzelter und 
leiser. man kann ohne probleme 
von einem lachanfall in wenigen 
sekunden in einen Zustand gelan-
gen, in dem einen die augen aus 
den kopf rollen wollen, man sich 
fassungslos an den kopf packt und 
das kinn vor schock auf den boden 
knallt.
andererseits lässt sich der Film gut 
mit „Fear and loathing in las ve-
gas“ vergleichen, wie mein co-shib-
ulant (pj) richtig bemerkte, denn 

die charaktere verbringen den 
größten teil des Filmes im rausch. 
sei es ein rausch erzeugt von dro-
gen, geld, sex oder psychische 
Höhenfl üge durch verbale Manipu-
lation ( Jordan belfort würde würde 
als propagandaredner selbst goeb-
bels konkurrenz machen). 

die Zuschauer brauchen wachrufe, 
wie schockszenen, um zu verste-
hen, das belforts welt brutal und 
echt ist. und diese kriegen sie.
die schauspieler unterstützen 
scorsese’s visionen, die er für dies-
en Film wohl hatte, sehr gut.
vom drogensüchtigen millionär, 
der geldgeilen prostituierten, dem 
Kusinefi ckenden psychopathischen 
arschloch sind alle rollen nahezu 
perfekt besetzt. aber vor allem 
leonardo dicaprio als Jordan bel-
fort überzeugt auf ganzer linie. 

dieser Film beweist, dass martin 
scorsese in sachen Qualität wohl 
einer der beständigsten regis-
seure der letzten Jahrzehnte ist. ich 
würde nicht sagen, dass dieser Film 
ein meisterwerk per se ist, dafür 
ist die handlung nicht einzigartig 
genug, aber er ist sicherlich nicht 
weit davon entfernt, denn als ein 
gefühlsmanipulativer biopic, ist er 
einer der besten dieses genres. Zu-
mindest von denen, die ich bisher 
gesehen habe.

(nk)
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am  20.2.2014 war es endlich so 
weit. Nach 5 Staff eln, tausenden 
sprüchen und einigen monaten 
vorfreude kam stromberg ins kino. 
da im vorhinein klar war, dass dies-
er Film das ende der stromberg-sa-
ga bedeuten würde, steigerte sich 
die spannung ins unermessliche. 
das besondere an dem streifen: er 
wurde vor allem durch crowdfund-
ing fi nanziert. 
doch nun zum Film: die schaden-
sregulierung m-Z betritt neues 
terrain, denn im Fokus des Films 
steht der besuch der capitol-Fir-
menfeier. das ist für den Zuschauer 
zunächst ungewohnt, denn bislang 
fand die handlung der serie fast 
ausschließlich in den bürogebäu-

STROMBERG: DER FILM
arne Feldhusen

den der capitol statt. im Film gibt 
es also viele szenenwechsel, von 
bus über hotel bis hin zur spd-par-
teizentrale. das wechselnde um-
feld stört jedoch überhaupt nicht,  
im gegenteil, es wirkt erfrischend 
und bietet die möglichkeit, neuar-
tige gags einzuführen.
generell wurde die hohe gagrate 
der serie nicht beibehalten, was 
aber zu erwarten war, denn ein 
Kinofi lm funktioniert anders als 
eine serie. trotzdem gibt es natür-
lich klassische brüller von lurchi, 
und da ein stromberg-review nicht 
ohne mindestens einen spruch 
auskommt, folgt nun einer mein-
er lieblinge: auf der Firmenfeier 
wurde ein kurzer Imagefi lm mit Tu-
berkel gezeigt, der auf mäßige res-
onanz beim publikum stieß. als tu-
berkel verwundert bemerkt, dass 
sie die negativen reaktionen nicht 
verstehen könne, da der Film in der 
marktforschung Zwei mal positiv 
getestet wurde, meinte stromberg 
nur, dass die atombombe ja auch 
Zwei mal positiv getestet wurde.
So entwickelt der Betriebsausfl ug 
eine chaotische, aber stets unterh-
altsame eigendynamik. strombose 
möchte einen möglichst guten 
eindruck auf seine vorgesetzen 
machen, doch das funktioniert 
nicht immer. überraschend ist die 
für eine komödie lange laufzeit 
von über 2 stunden, wobei der Film 
nie langatmig wirkt. 
das Fazit fällt wenig überraschend 
aus: Für stromberg-Jünger eine of-
fenbarung, aber menschen die der 
serie kritisch gegenüberstehen 
werden wohl nicht bekehrt werden.

bernd sei dank hat der Film über 1 
million kinobesucher angezogen, 
sodass Stromberg auch fi nanziell 
die erwartungen erfüllt hat.

(mk)
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„Rope“ (1948)
(„Cocktail für eine Leiche“)

darsteller:
James Stewart: Rupert Cadell
John Dall: Brandon Shaw
Farley Granger: Phillip Morgan

wissenswertes: 
Hitchcocks erster Film in
„Technicolor“

Zwei junge Männer haben den 
scheinbar perfekten Mord began-
gen. In ihrer Wohnung strangu-
lieren sie einen ehemaligen Klas-
senkameraden. Ihr Motiv: Eine Art 
intellektuelle Reinigung. Sie wollen 
minderwertige Menschen beseiti-
gen. Ein Mord ist nur ein Herausfor-
derung. Ein Akt zu dem sie, wie sie 
fi nden, das Recht haben, da sie der 

Gesellschaft einen gefallen tun. Das 
i-Tüpfelchen ihres „Werkes“ soll eine 
Feier sein, die in der gemeinsamen 
Wohnung stattfi nden soll, während 
sich die Leiche im selben Raum be-
fi nden soll. Die Gäste kommen und 
fragen wundern sich über das Feh-
len des ermordeten (und ebenfalls 
eingeladenen) Klassenkameraden. 
Einer der Gäste, ein ehemaliger 
(und von den zwei jungen Mördern 
bewunderter) Lehrer wird im Laufe 
der Feier misstrauisch.

„Rope“ ist ein packender Film, der 
nur knapp über eine Stunde andau-
ert. James Stewart, ein Schauspie-
ler, den Hitchcock noch drei weitere 
Male für seine Filme verpfl ichten 
will, macht hier sein Hitchcock De-

Da in der gesamten Filmografi e von Hitchcock viel zu viele Filme vorhanden sind um einen sinnvollen Artikel da-
rüber zu schreiben, habe ich mich dazu entschlossen mich erst einmal auf die, die von Warner Bros. Pictures 
vetrieben wurden, zu konzentrieren (minus „Bei Anruf Mord“, denn den hatten wir schon in der letzten Filmografi e).
Wieso? Kein besonderer Grund. 

Hitchcock, der „Master of Suspence“ persönlich, ist einer der bekanntesten und  wichtigsten Regisseure der Thril-
ler Genres. Wie ein Visionär sondergleichen hatte er bereits vor dem ersten Drehtagen seiner Filme den gesamten 
Film durchgeplant. Jede Szene, jeder Schnitt, jede Nahaufnahme, Hitch wusste schon wie sie aussehen sollte. Alles 
scheint kalkuliert: Die Dialoge, die Kulisse und die Schauspieler. Sein hervorragender Riecher für eine spannende 
Geschichte und sein Talent diese mit Bildern zu erzählen machen aus seinen Filmen zeitlose Meisterwerke und es 
ist nicht verwunderlich, dass sie 34 Jahre nach Hitch‘s Tod immer noch begeistern.

Viel Spaß beim Lesen!

but. Es wird vielleicht verwundern, 
das bis auf einige kurze Szenen, 
sehr wenig Action in dem Film vor-
kommt. Er ist defi nitiv ein Dialogo-
rientierter Film, was ihn nicht weni-
ger spannend macht. Die Darsteller 
und das Rede-Hin-und-Her ist sehr 
gut ausgeführt. Und die Spannung 
bleibt bis zum Ende.
„Rope“ ist ein visuelles Experiment 
gewesen. Hitchcock hat versucht 
den Film so aussehen zu lassen, 
als sei alles in einem (zwei) Schnitt 
gefi lmt worden. Übergänge hat er 
durch geschickte Kameraführun-
gen kaschiert. Tatsächlich sind es 
neun Schnitte. Für die damalige Zeit 
ist es sehr gelungen.

Ich würde den Film jeden empfeh-
len. Besonders Dialog-Liebhaber 
werden Gefallen daran fi nden. Er 
eignet sich ausßerdem sehr gut als 
Hitchcock Einstieg. 

„Stagefright“ (1950)
(„Die rote Lola“)

darsteller:
Jane Wyman: Eve Gill
Marlene Dietrich: Charlotte Inwood
Michael Wilding: Det. Insp. Wilfried 
Smith

Jonathan Cooper wird von der Po-
lizei gesucht. Er wird verdächtigt 
den Ehemann seiner Liebhaberin 
ermordet zu haben. Eve Gill, eine 
aufstrebende Schauspielerin bie-
tet ihm Unterschlupf. Cooper er-
zählt rückblickend den Ablauf des 
besagten Abends und es stellt sich 
heraus, das laut der Geschichte, 
Charlotte Inwood, Coopers Liebha-
berin, selbst den Mord begangen 
habe. Eve beschließt Cooper zu hel-
fen und bewirbt sich als persönliche 
Haushelferin bei Frau Inwood. 

Der Film ist ein typischer Hitchcock. 
Eine gut erzählte, spannende Ge-
schichte mit einem typsichen Touch 
von Humor aus dem Blickwinkel der 
leider etwas zu überdramatischen 
Protagonistin Eve. Im Laufe des 
Films werden immer mehr Tatsa-
chen deutlich, die aus dem gesam-
ten Spektakel eine verzwickte Ange-
legenheit machen. Wem kann man 
trauen und wem nicht?
Ich will auch betonen, das Marlene 
Dietrich hier die Show stiehlt. Allei-
ne wegen ihr, ist der Film äußerst 
sehenswert.

„Strangers On A Train“ (1951)
(„Der Fremde im Zug“)

8,5/10
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(Fortsetzung: Strangers On A Train)
Darsteller:
Farley Granger: Guy Haines
Robert Walker: Bruno Anthony
Ruth Roman: Anne Morton

Wissenswertes:
Dieser Film wurde direkt nach 
„Stage Fright“ in England gefi lmt

Während einer Zugfahrt lernt Pro-
fi -Tennisspieler Guy Haines einen 
jungen Mann namens Bruno An-
thony kennen. Sie unterhalten sich 
in dem Speisewagon und es stellt 
sich heraus, dass Bruno ein großer 
Fan von Haines ist. Er weiß über al-
les was in den Zeitungen über ihn 
berichtet wird Bescheid, also auch, 
dass er Ambitionen hat in die Poli-
tik zu gehen, dass er inmitten eines 
Scheidungsprozesses mit seiner 
Noch-Ehefrau ist und dass er mit 
der Tochter eines Senators verlobt 
ist. Haines schlägt ihm darauf ei-
nen Handel vor: Er würde Haines‘s 
Frau umbringen, wenn dieser im 
Gegenzug Bruno‘s verhassten Vater 
umbringt. Es sei der perfekte Mord, 
da die jeweiligen Mörder mit den 
Opfern fremd wären und auch die 
Polizei keine nachvollziehbare Ver-
bindungen fi nden könnte. Haines ist 
innerlich entsetzt aber gibt Bruno 
auf eine ironische Art und Weise zu 
verstehen, dass er mit dem Handel 
einverstanden wäre. Haines verlässt 
das Abteil und den Zug und ist sich 
sicher, nie wieder von Bruno zu hö-
ren. Aber da liegt er falsch.

„Strangers on a Train“ ist einer der 
spannendsten Hitchcock Filme, die 
ich bis Dato gesehen habe. Die Ge-
schichte ist einfach eine brillante 
Achterbahnfahrt. Man kann sich nie 
sicher sein, was einen als nächstes 
erwartet, das die Gedanken und Plä-
ne der Protagonisten immer genü-
gen verdeckt bleiben. Zugegebener 
Maßen ist das Ende etwas zu sen-
sationell, aber gottverdammt, wenn 
der Rest nicht einen einfach aus den 
Socken haut.

Robert Walker als Bruno Anthony, 
ist fantastisch. Er verkörpert perfekt 
den gelangweilten, vermeintlichen 
Nichtsnutz und Sohn reicher Eltern. 
Seine Ruhe ist bedrohlich. Farley 
Granger, der in „Rope“ etwas un-
natürlich rüberkam ist hier deutlich 
solider.
Empfehlenswert durch und durch!

„I Confess“ (1953)
(„Ich beichte“)

darsteller:
Montgomery Clift: Vater Logan
Anne Baxter: Ruth Grandfort
Karl Malden: Inspector Larrue

Ein junger Pater namens Michael 
Logan wird eines Nachts von ei-
nem Mann heimgesucht, der ihm 
am Beichtstuhl den Mord an einem 
Rechtsanwalt gesteht. Er habe aus 
Furcht gehandelt, das der Rechts-
anwalt ihn beim stehlen von Bar-
geld überraschte. Am nächsten Tag 
besucht der Pater den Ort des Ver-
brechens und wird vom Kommissar 
befragt. Vater Logan behält das Ge-
ständnis für sich aber als er im Lau-
fe der folgenden Tage erfährt, das 
der Mörder als Priester verkleidet 
gefl ohen ist, wird er auf einmal der 
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Hauptverdächtige. Vater Logan be-
fi ndet sich in einem Dilemma. Soll er 
seine Schweigepfl icht brechen oder 
auf weiter schweigen und für ein 
Verbrechen, dass er nicht begangen 
hat verurteilt werden.

Was mich ein wenig an diesem Film 
stört, ist das Wertlegen auf die (ehe-
malige) Romanze zwischen Logan 
und Ruth Grandfort. Ruth ist Lo-
gans ehemalige Liebhaberin und 
versucht, mit allen Mitteln und ohne 
Rücksicht auf ihren Ehemann und 
ihr eigenes Wohl, Logans Unschuld 
zu beweisen. Trotz allem ist die 
Geschichte ziemlich originell, auch 
wenn sie etwas langatmig erzählt ist. 
Das Ende ist ein gelungener 
„I Confess“ ist ein solider Hitchcock 
Streifen.

„The Wrong Man“ (1956)
(„Der falsche Mann“)

darsteller:
Henry Fonda: Manny Balestrero
Vera Miles: Rose Balestrero
Anthony Quayle: Frank O‘Connor

Barmusiker und Familienvater Man-
ny Balestrero ist ein hartarbeiten-
der Mann, der anscheinend nichts 
lieber will als das seine Familie ein 
vernünftiges Leben hat. Eines Tages 
wird er vor seinem Haus verhaftet 
und angeklagt die Kasse einer Ver-
sicherungsgesellschaft ausgeraubt 
zu haben. Es kommt schlimmer, 
Augenzeugen erkennen Balestrero 
wieder, bezeugen seine Schuld, er 
wird befragt, schikaniert und fest-
gehalten. Balestrero beteuert sei-
ne Unschuld, will nichts sehnlicher, 

als sein normales hartarbeiter Le-
ben weiter zu führen, aber keiner 
scheint ihm zu glauben.

„The Wrong Man“ ist ein untypischer 
Hitchcock. Geschmückt mit avant 
gardesquen Eff ekten, die man viel-
leicht auch aus „Ich kämpfe um dich“ 
(mit Ingrid Bergman) kennt, ist der 
Film ein absoluter Augenschmaus. 
Die Geschichte ist so verstrickt und 
undurchschaubar, dass man selber 
irgendwann nicht mehr weiß, ob Ba-
lestrero nun schuldig oder unschul-
dig ist. Das Ende ist entscheidend 
für meine Wertung, aber dazu sage 
ich nichts weiteres.

Ein sehr guter Hitchcock-Streifen 
mit einer packenden, interessan-
ten und wahren (ja tatsächlich) Ge-
schichte.

ACHTUNG:
in der nächsten ausgabe erwartet 
euch eine Filmografi e von Sofi a 
Coppola, der bekannten cousine 
von nicolas cage. *Seufz* was für 
eine Familie...
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Krunztfi lme, Videokram und Filmchirurgien in den Spurrillen der Popkultur: 
das geschwisterkollektiv brosowski (für shibulé auch als fw bzw. bw) 
bläst Reviews, Selbstgebasteltes und die Glorifi zierung des Trash in 
den orbit des internets. 
mehr auf facebook.com/Brosowski.Brueder

 noch mag 
keiner martin 
kippenberger, der 
gemeine kunstli-
ebhaber sagt ´81 
über die werke „sie 
verdeutlichen den 
bewußtseinszustand 
von Jugendlichen. 
no future, keine 
Zukunft.“

Full metal academy am stiel 
triff t das Internet, möchte 
man sagen, wenn man sich 
diesen dem cover nach hoch-
wertigen 80er-streifen gibt 
und tatsächlich, der plot ist 
in seiner albernheit doch so 
kreativ, dass er zwischen kult 
und hochglanztrash lavierte, 
wäre die umsetzung nicht so 
in die oednis der beliebigkeit 
abgerutscht. denn weder der 
chat per internet des hochwer-
tig besetzten privat paula des 

Horrofi lms (Clint Howard) als allzeit gern 
gemobbter mit satan himself, noch das 
fulminant in platzenden gehirnen, vom 
belzebub besessenen wildschweinen, 
absurdesten computeranimationen 
und einer mordenen Jesusstatue auf-
gehende Finale täuschen über das an-
strengende 0815-strickmuster (60min 
highschoolgeplänkel & 30min blu-
trausch + einmal titten in der dusche) 
hinweg.  was letztendlich alle wieder 
versöhnlich stimmen sollte ist dann 
allerdings der soundtrack, der die 
skurrilität des plots (und auch des 
prologs!) irgendwo zwischen car-
penter und dario argento perfekt, 
beinahe satirisch untermalt.
alles in allem hätte das hier exzen-
trischer edelstresstrash vom 
allerallerfeinsten werden können, 
wenn man nicht zugunsten der 
Eff ekte auf Spannung und eine 
halbwegs gute kamera (wieso 
kann nicht alles argento sein?) 
verzichtet hätte.

EVILSPEAK

USA/1981/Eric Weston
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SHORT 
CUTS

dr. loomis schoß sechs mal auf 
den killer, der für ihn das böse 
klassifi ziert, doch er entkommt. 
Jeder weiß, dass dies nur mehr 
opfer haben wird, wenn er nicht 
schnellstens gefasst wird. so 
stresst Loomis einen Offi  cer nach 
dem anderen, um myers auf die 
schliche zu kommen. dieser ver-
steckt sich aber den ganzen Film 
lang nur im Haddonfi eld Memorial 
hospital. in dieses krankenhaus 
wurde die bemerkenswert fi tte 
laurie strode eingeliefert mit dem 
befund eines einstiches (möglicher-
weise sogar eines durchstiches) in 
die brust, prellungen und Quets-
chungen, die sie am ende des ersten 
Films und am beginn der Fortsetzung 
nochmals erlitt.
michael myers bahnt sich seinen weg 
zu lauries krankenzimmer, auf dem 

komischerweise ein großteil des 
in der nachtschicht arbeitenden 
krankenhauspersonal sterben 
muss. warum so viele qualvoll 
getötet werden? keine ahnung, 
ähm, doch. natürlich weil sie alle 
ganz unartig waren. der pförtner 
guckt zum beispiel nie auf die 
überwachungsmonitore und die 
schwester der säuglingsstation 
gönnt sich eine kleine auszeit mit 
einem krankenwagenfahrer im 
whirlpool, die es wohl in amerika-
nischen krankenhäusern gibt.
im zweiten teil der halloween-
reihe hat der schwarze mann 
(lieblich ,boogie man‘ genannt) 
sein küchenmesser abgelegt und 
nutzt zwischendurch praktischere 
mittel, die auch weniger Flecken 
verursachen. menschen werden 
erhängt, erdrosselt und in kochen-
dem wasser aufgebrüht.

laurie strode, die wohl neben den 
säuglingen die einzige patientin 
im krankenhaus ist, wird mittler-
weile von einem albtraum, in dem 
sich eine verbindung von ihr zu 
dem Killer off enbarte, wach und 
ahnt schlimmes. so überrascht 
sie michael myers, der endlich 
ihr Zimmer gefunden hat, damit, 
dass sich im bett nur kissen und 
Decken befi nden. Von den ganzen 
spritzen und medikamenten sehr 
geschwächte strode humpelt, 
kriecht und leidet durch die gänge 
des krankenhauses, um ja dem 
mörder zu entkommen. telefo-
nanschluss gibt es nicht. totale 
isolation im leeren krankenhaus. 

HALLOWEEN II

USA/1981/Rick Rosenthal

 am 28. Januar erblickt 
elijah wood das licht 
vom ende der welt 
(iowa), 21 tage später 
folgt  paris hilton.

 blackdevil1981 sagt:
man sieht bei mir 
auch schon alle ad-
ern sieht schrecklich 
aus im moment. wie 
als würde er gleich 
platzen aber geris-
sen is noch nix den 
himmel sei dank.



sie gegen das böse. eine 
kurze verfolgungsjagd durch 
hässliche trakte bis zu einem 
Fahrstuhl, mit dem sie den 
mörder abhängen kann.

inzwischen ist dr. sam loomis 

kollegin aus der irrenanstalt, 
aus der myers in jener nacht 
ausbrach, mit einem befehl 
des Gouverneurs eingetroff en, 
loomis solle sich unverzüglich 
zurück zur psychatrie begeben. 
es wurde nämlich eine neue, 
bisher unbekannte akte zu 
michael myers gefunden, aus 
der zu entnehmen ist, warum 
michael myers an halloween 
zurück nach Haddonfi eld kam, 
15 Jahre nach seinem ersten 
mord seiner schwester. es 
sollte lange geheim gehalten 
werden, aber myers ist lauries 
bruder und somit ist laurie 
myers schwester. wer hätte 
das gedacht, natürlich musste 
es so kommen. michael will 
also seine zweite schwester 
ebenfalls töten. mit blick auf 
ein wiederkehren von laurie 
strode in halloween: h20 
und halloween: resurrection 
ahnt der gescheite cineast, 
dass dieses vorhaben nicht 
gelingt.
tatsächlich kommt es am 
ende des Films zu einem 
showdown im krankenhaus. 
erneut zwischen myers und 
strode & loomis, der nach 
der information über die 
verwandschaft der anderen 
beiden sofort ins kranken-
haus düste. Funfact: das 
böse, welches auf dem 
wege war, seine noch 
verbliebene verwandschaft 
brutal aufzuschlitzen, 
verbrennt am ende jäm-

merlich.
so, ende des Films und ei-
gentlich auch das ende der 
geschichte um michael myers, 
denn autoren und produzent-
en John carpenter & debra 
hill, die mit dem ersten Film 
enormen erfolg hatten, wollten 
die myers-story enden lassen. 
ihr plan war nämlich der, nun 
jedes Jahr zu halloween einen 
neuen, eigenständigen hor-
rorfi lm in die Kinos zu bringen. 
halloween iii: season of the 
Witch fl oppte total und mit 
halloween iv kehrte auch der 
maskenmörder zurück.

donald pleasence, der mit 
seinem großen namen, 
aufmerksamkeit auf die Filme 
lenken konnte, glänzte meiner 
meinung nach nicht einmal im 
ersten Film. halloween ii  setzt 
dies gut fort. öde, gelangweilt 
und unmotiviert. die texte 
nicht sehr authentisch vor-
getragen und die mimik wirkt 
immer sehr ähnlich. aber er 
galt nunmal auf arbeitswütig 
und nahm daher fast jede rolle 
an. weil mich dennoch seine 
darstellung keineswegs über-
zeugen konnte, entstand am 
Ende des Filmes die Hoff nung, 
loomis zukünftig nicht mehr 
sehen zu müssen, denn er 
geht eigentlich auch im Feuer 
nieder. halloween iv  zeigte 
uns aber wieder einen unver-
brannten sam loomis auf der 
Jagd nach...., nach....., nach din-

 natalie woods hatte 
zwar angst vor dem 
Ertrinken, sie fi el 
trotzdem von einer 
yacht und konnte 
nicht gerettet werden.

gens, nach mike myers, oder so 
ähnlich.

was fällt sonst auf?
die dialoge zwischen den 
morden sind der beachtung 
eigentlich nicht wert. typisches 
slasher-gebrabbel: uninter-
essante kommentare, klis-
cheehafte bemerkungen und 
unnötige, weil nicht funktion-
ierende, pointen. das merken 
wir auch schon am anfang des 
Filmes. ein nachbar des haus-
es, in dem der letzte kampf 
des ersten teils stattfand, 
beschwert sich über den lärm, 
die schüsse, das geschreie. 
loomis erwidert mit drama-
tisch aufgesetztem munde und 
einem unerklärlichen, hastigen 
wegrennen.
Zudem wechselte myers inner-
halb weniger sekunden seinen 
körperbau. da der darsteller 
von „the shape“ (so steht‘s im 
abspann) in halloween ii ein 
anderer ist als im vorgänger, 
das kostüm aber das selbe, ist 
myers kleiner und im gesicht 
breiter.

wollen wir dem Film auch mal 
positives abgewinnen?
na klaro! 
Kurzzeitg schaff t der Film eine 
beängstigende gänsehautstim-
mung. nämlich dann, wenn der 
Zuschauer im leeren, dunklen 
krankenhaus alleine gelas-
sen wird, es kaum visuelle 
ablenkung gibt, als darauf zu 

warten, dass der killer um die 
ecke streift und unsere heldin 
angreift. das ist hier gelungen!

die vorgänge, wie in diesem 
Film menschen zu tode kom-
men sind deutlich spannender 
und ideenreicher als im pre-
quel. verbrannte gesichtshäu-
te, im kopf steckende häm-
mer und spritzen. bei einer 
schwester legt er sogar eine 
kanüle an der pulsader an, die 
aber ein off enes Ende hat und 
so eine riesige blutlache auf 
dem boden heranwächst.
wirklich lustig ist aber, dass 
im ersten drittel des Films ein 
gemutmaßter myers, der typ 
trägt nämlich eine ähnliche 
maske, von einem polizeiwagen 
erwischt und in einen van mit-
gerissen wird. auf die kollision 
erfolgt eine explosion und man 
sieht nicht nur, wie der un-
schuldige verbrennt, sondern 
im weiteren verlauf des Films 
wird auch seine schicke leiche 
off enbart; ein schwarzes Skel-
ett mit schönen Zähnen. all 
diese wirklich spaßmachenden 
szenen entgehen einem aber, 
wenn man die geschnittene 
kinofassung sich anschaut.
sowieso sei bei den slasher-Fil-
men acht gegeben. diese Filme 
zeichnen sich durch explizite 
gewaltdarstellungen aus, 
weswegen die vollständigen 
Filmschnitte nicht jugendfrei 
oder gar indiziert sind. das 
heißt im rückschluss für den 

schlauen Filmkäufer: slasher-
Filme mit einer „Fsk ab 16“-pla-
kette versprechen kürzungen 
und halbe Freude.

im vergleich zu halloween ist 
off ensichtlich eine Verbes-
serung bezüglich timing und 
schockmoment gefunden 
worden, denn der takt für auf-
tritte und morde stimmt.
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 „640K sollte 
genug für jeder-
mann sein.”
                                                         
-Bill Gates



paramount pictures zeigt 
uns ein Jahr nach dem uner-
warteten erfolg von Freitag der 
13. wie es in der legende am 
crystal lake weitergeht.

Zuerst lässt man ein bisschen 
revue passieren: alice (Final 
Girl im ersten Film) schaff t 
es, die sich für ihren sohn 
rächende pamela vorhees in ei-
nem hitzigen und spannenden 
endkampf zu köpfen. damit 
scheint es nun vorerst, dass 
das unheil vom crystal lake 
beseitig sei.
2 monate später wird alice 
von einem uns unbekannten 
mörder in ihrer wohnung 
heimgesucht und zur strecke 
gebracht.

aber wie wurde der bogen 
geschaff en, um das Morden 
weitergehen lassen zu dür-
fen? ganz klar.
Jason vorhees ertrank da-
mals nicht wirklich im see, 
sondern führt ein leben 
ganz einsam im wald und 
war augenzeuge des mordes 
an seiner mutter. seitdem 
hat er vorgenommen, sich zu 
rächen.
moment, Jason rächt sich für 
den tod seiner mutter, die 
sich für den vermeintlichen 
tod seinen sohnes rächte. 
aha, es stellt sich hier schon 
fest, dass, wenn mrs. vor-
hees damals nur aufmerk-
sam genug geschaut hätte, 
ob der kleine Jason wirklich 
am wassergrund liegt oder 
nicht, hätten wir uns auch 
gar den ersten Film ersparen 
können, geschweige denn die 
elf Fortsetzungen. wie so oft 
beruht das schlechte in der 
welt wieder mal auf missver-
ständnissen.
nichtsdestotrotz gibt es die 
Filmreihe und sie vergnügte 
generationen bis heute. ver-
ständlich. ohne jetzt nochmal 
die struktur und sinngebung 
der slasher-Filme ausführlich 
zu erläutern, aber auf die 
story kommt es per se nun 
mal nicht an, sondern lediglich 
auf die unerwarteten schock-
momente und die kreativen 
arten jungen menschen das 
leben deutlich zu verkürzen.

und diese jungen menschen 
bilden eine gruppe, die in 
der nähe des (wegen tatort) 
gesperrten camp crystal lake 
ein Feriencamp vorbereiten. 
handlung also sehr ähnlich 
wie im vorgänger, lediglich ein 
anderer mörder und 5 Jahre 
später.
doch statt sich dem camp 
zu widmen, widmen sie sich 
eher dem eigenen und gegen-
seitigem vergnügen. das bringt 
wohl das Fass zum überlaufen 
und Jason, der seine entstellte 
rübe mit einem weißen sack 
überzogen hat tut, was er am 

FREITAG DER 13. - JASON 
KEHRT ZURÜCK

USA/1981/Steve Miner

 Muffi  ns und 
kuchen erweit-
ern das angebot 
von jedem tim 
horton´s.

besten kann: schlachten.

wie kreativ aber ist er dabei 
wirklich?

mit einem dünnen draht 
erdrosseln; schon oft gesehen 
aber einfach eine sehr fi ese 
und angenehme sache
in eine Falle laufen und an den 
Füßen hängend rumbaumeln 
lassen, anschließend mit einer 
machete die kehle spreizen; ist 
zumindest ein ausdruck von 
nicht möglichem widerstand
eine machete eiskalt ins gesi-
cht hauen; optisch ein wahrer 
schmaus

ein speer durch ein korpuli-
erendes pärchen rammen; 
Unartige am Spieß fi ndet in der 
Fantasie anklang
mit einem messer erstechen; 
klingt nach totaler innovation

gut, naja. die ein oder andere 
methode ist wirklich einiges 
wert bezüglich idee und optik, 
aber wie man sehen kann, gibt 
es auch altbekannte klassiker, 
um das Blut fl ießen zu lassen. 
solange der moment stimmt. 
und das tut es sogar!
wurde den slashern unge-
heuren ekel vorgeworfen 
(gerade zum teil schon 
bestätigt), macht Freitag der 
13. teil 2 diesem eindruck 
auch weiterhin alle ehre. 
ähnlich wie in psycho (sow-
ieso eine große inspiration-
squelle #mutterkomplexe 
#blablakompletteentwicklun-
gundhintergründevonslasher-
horrormussnichtinjedem-
satzerläuterwerdenblabla), 
bewahrt Jason den abge-
trennten kopf seiner mutter 
zusammen mit ihrem von 
motten geprägten pullover auf 
einem altar in seiner hütte auf, 
um sich nie von ihr trennen zu 
müssen. Zudem greift am ende 
des Filmes Jason unmaskiert 
an. an dieser stelle muss man 
die Make-up-Eff ekte loben, 
denn die entstellung lässt 
ekel und schrecken zugleich 
dermaßen aufglühen, richtig 
widerlich.

Zwischenzeitlich orientiert sich 
die Filmmusik stark an John 
williams’ vorgabe aus der 
weiße hai um unheilverkün-
dendes akustisch darzubieten. 
ebenso erinnernd an den som-
merblockbuster ist, dass die ei-
gentliche gefahr erst sehr spät 
(nach 65 minuten) vollständig 
zu sehen ist.
und das tolle ist, trotz unserer 
gegenwärtigen verwöhnung 
und gewöhnung im horror-
genre kann man sich mehr als 
gut vorstellen, dass damals im 
kino geschrien wurde wie am 
spieß, funktioniert der Film 
nämlich damals wie heute noch 
gut und kann augenblicke der 
angst und unsicherheit für sich 
gewinnen.

mit diesem Film also wurde 
einer der langlebigsten mas-
senmörder der Filmgeschichte 
eingeführt. Zwar noch ohne 
charakteristische eishockey-
maske, dafür aber unermüdlich 
albtraumverursachend.
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 aids wird er-
funden. 
äh, entdeckt.
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als ich neulich mit meinem nef-
fen den Zoo zu köln besuchte, 
begab es sich, dass wir, nach 
einer mittelmäßig interessant-
en runde an paarhufern und 
tuntigbunten vögeln vorbei, 
uns vor dem pavianfelsen wied-
erfanden. paviane sind, für die, 
die sich mit der wilden natur 
nicht so sehr gut auskennen, 
primaten aus der Familie der 
hohenzollern und über lang 
oder eckig mit der hälfte aller 
königshäuser auf der welt lii-
ert oder zumindest abstämmig. 
von anderen primaten lassen 
sich paviane ausgezeichnet 
durch ihre rot gefärbten ar-
schbäckchen unterscheiden, 
die sie stolz dort tragen, wo 
man arschbäckchen nun mal 
ihrer Funktion nach am besten 
trägt, nämlich hinten, um 
darauf sitzen zu können. 
es war dies also, dass der sohn 
meiner schwester und ich dort 
standen und während ich in 
dem unschuldigen gesicht des 
kindes die entfernte spur ein-
er verzückten erregung ob des 

primitiven treibens suchte, 
als es mir plötzlich dämmerte, 
dass an dieser harmlosen sit-
uation des beschauens dieser 
tiere rein gar nichts harmlos, 
geschweige denn kindesfre-
undlich war. denn vor uns auf 
dem Felsen, dem pavianfelsen, 
spielten sich szenen ab, die mir, 
nach eingehender mehrminüti-
ger studie, zusehends die kehle 
abschnürten, mich der luft be-
raubten, mir es übel machten 
und in vollem umfang veracht-
enswert und fruchtbar anzus-
chauen waren. sodom und go-
morra! pest und cholera über 
euch Aff en, kam es mir in den 
sinn. 

um dem geneigten leser die 
szene auch nur entfernt begre-
ifl ich machen zu können, soll 
hier in kurzen sätzen beschrie-
ben sein, was ein pavianfelsen 
ist. 

der pavianfelsen ist, wie der be-
griff  ja an sich selbsterklärend 
zurücklässt, ein Felsen, respek-

tive, da es sich um einen Zoo, 
also ein künstliches, von men-
schen geschaff enes Gefäng-
nis für tiere handelt, in dem 
folglich auch das gefängnis 
auf eine weise künstlich sein 
muss, eine Felsenattrappe, 
auf der sich die genannten pri-
maten tummeln, auf die nun 
ein wenig näher eingegangen 
werden soll. primaten haben, 
dem menschen gleich, eine hi-
erarchie, die sich allerdings im 
gegensatz zu den menschen 
weniger demokratisch sondern 
vollumfänglich totalitär ge-
staltet. das heißt, es gibt den 
oberpavian, der dem außen-
stehenden betrachter, obgleich 
vermöge mangelnder vertrau-
theit mit dem objekt pavian-
felsen, dennoch nach kurzer 
konzentrierter beobachtung 
unbedingt aufzufallen vermag. 
er ist, leicht gesagt, der größte, 
dickste, dümmste Aff e mit dem 
fettesten, rotesten, ausgebeul-
testem arsch und dem läng-
sten und dicksten pillermann 
auf dem von dem Aff enrudel 

Die Gestaltung Räum-
licher Fraktale von Sigmar 

von Prügelhof
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vollgekackten pavianfelsen. er 
markiert den obermacker, darf 
alles, macht alles und ist extrem 
streitsüchtig. neben dem ober-
pavian, nennen wir ihn, um den 
Begriff  etwas zu lockern einfach 
mal uwe, gibt es etwa fünfzehn 
bis zwanzig pavianchicksen, die 
von den übrigen acht bis zwölf 
männlichen pavianen auch gut 
auseinander zu halten sind, 
weil sie billige Fummel, zu viel 
make-up und blonde perück-
en an sich haben, während die 
herren paviane, von denen 
viele pascal oder petrick heißen, 
splitterfasernackelig durch die 
gegend rasen und sich wie die 
Aff en auff ühren! So viel zum 
äußeren erscheinungsbild. 
über die tätigkeit des gemei-
nen pavians lassen sich nicht 
viele worte verlieren. gemein-
hin hat uwe die meisten dinge 
zu verrichten, die überwiegend 
darin bestehen, sich seinen ruf 
von keinem emporkömmling 
streitig machen zu lassen, was 
für den Zuschauer darin zum 
ausdruck gereicht, dass uwe 
seine untertanen viel anschreit, 
manch ausgesuchte hin und 
wieder zusammenkloppt, um 
den anderen ein exempel zu 
statuieren und davon abgese-
hen fressen, scheißen, fressen, 
scheißen, na eben das, was 
90% der lebewesen auf der 
erde und vermutlich auch in 
den weiten anderer galaxien 
tagtäglich so ihr leben nennen. 
und trotz normal! regungslos 

- Dieses Bild ist 
zensiert

stand ich da, gefesselt zwischen 
dem natürlichen gefühl des in-
teresses und dem wachsenden 
ekel ob der erkenntnis, dass 
dieses leben auf dem pavian-
felsen ein normales sei und 
tagtäglich so ginge. ein auszug 
der betrachtung: uwe saß im 
schneidersitz auf dem höchsten 
punkt des Felsens, sein volk und 
sein reich auf seine integrität 
überwachend, als einer der viel-
en pascals sich unvorhersehr-
barerweise anmaßte eine der 
paviandamen zu besteigen und 
ihr den hof zu machen. eine 
anmaßung, wie gesagt, die 
uwe zwingend, wollte er seine 
stellung nicht gefährdet sehen, 
ohne umschweif zu bewältigen 
also aufzulösen hatte. galant, 
der ästhetik eines morgendli-
chen auswurfs gleich, klatschte 
uwe also binnen bruchteilen 
eines wimpernschlags von sei-
nem adlernest herunter, um 
sich im nächsten moment vis a 
vis mit dem rebellen wiederzu-
fi nden, der ihn keck und frech 

ansah, während er noch in der 
Äffi  n steckte. Zornesröte stieg 
uwe ins gesäß. mit wuchtigen 
schlägen traktierte er pascal an 
den rand einer klippe, von der 
er ihn hinunter stürzte, ihm hin-
terher und unten, unter lautem 
gekreisch, auf ihn eindrosch, 
während die anderen paviane 
euphorisch beifall gaben. nun 
haben paviane, was man ob 
der geschilderten szene viel-
leicht nicht glauben mag, ein 
überaus ausgeprägtes soziales 
verständnis für die intensität 
und den sinn von bestrafung, 
was sich darin off enbarte, dass 
uwe nach wenigen, wenn auch 
harten schlägen, von pascal 
abließ. daraufhin kackte uwe 
neben pascal auf den boden, 
nahm den Haufen in die Aff en-
hand und schmierte sie pascal 
ins gesicht. die szene beruhigte 
sich. viele Zoobesucher hatten 
es gar nicht mitbekommen. 
sie bekamen auch nicht mit, 
dass Uwe sich danach die Äffi  n 
vornahm und vor aller augen 

standesgemäß mit der Zärtli-
chkeit eines stampfhammers 
beschlief. 

Als ich meinen Neff en nach all 
dem nervös anblickte, glaubte 
ich ihn durch diesen einfachen 
besuch seiner unschuld, ja, 
vielleicht seiner kindheit be-
raubt zu haben, auf dass ich mir 
ewig vorwürfe würde machen 
müssen. doch wider erwarten 
lächelte der mich lediglich ein 
bisschen hohl an, sagte, mit 
dem Finger auf einen kleiner-
en pavian zeigend ‘katze’ und 
machte mir dann deutlich, dass 
ich ihn den rest des weges bis 
zum ausgang zu tragen habe, 
weil er müde sei. mich überkam 
ein gefühl großer rührung, ob-
gleich ich mir schwor, dass ich 
erst wieder mit ihm in den Zoo 
gehe, wenn er alt genug dafür 
ist. so mit vierzehn dürfte das 
passen. dann kennt er das ja 
schon ein bisschen von der 
schule. 

Post Scriptum :
Ich danke dem Macher der Welten seither, dass wir 
Menschen uns nicht mehr gegenseitig Kacke ins Gesicht 
schmieren, wenn wir Mist gebaut haben. Man konnte 
darin eine Art Entwicklung sehen. Und wo sich was 
entwickelt, da kann Hoffnung sein.



Songtext von Gali Schröder,

Illustration von Paula Radon

Come on in

There's a fi re in the dark, in the cave - a light is shining
there's a shimmer of hope through the roof - the sun will break in
there is warmth underneath if you peel - at all the layers
come on in now we can share with you our prayers
there is movement underground, there are feet - the earth is stirring
There's a russle b'tween the leaves, the thrush fl ies - to tell the new king
there's a monster in the lake, takes a breath - has awaken
come on in now, duck your head, the earth is shaking
take a hold of her hand she's too young - and cover her eyes
take your fate upon yourself, he won't feed - you no more lies
take him back, he's too weak, can't you tell the - path has shifted
come on in now, with you by my side the pain has lifted

there's a moan from behind, from around - we've surrendered
there's no wind anymore, storm has passed - this has ended
there's a cold up my spine as it creeps - i start crying
come on in now, let's deny: we're good at lying

come and huddle 'round the oven, it is time for tales of old
let the trav'ller and the spy tell what's now moving in the world
come and sit a little closer, i will read what you believe
then i'll look you in the eye and pretend i see no grief
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