
U
m es gleich zu sagen: es hat funktio-
niert. Ein Mann macht Musik am
Mischpult, und die ganze große

Schleyerhalle tanzt. Wer oft Popkonzerte
besucht, mag irritiert gewesen sein über
eine solche Veranstaltung an einem sol-
chen Ort. Doch Paul Kalkbrenner ist der
populärste deutsche Technoproduzent
und Liveact. Wenn er, inzwischen ein Star,
dort oben auf der Bühne steht, wo sonst
eine Kapelle musiziert, verschwimmen die
Grenzen zwischen Popkonzert und klassi-
schem DJ-Set.

Was dort eine Vorband ist, ist hier das
Warm-up von Kalkbrenners Bruder Fritz.
Dann gibt es eine Umbaupause. Schließlich
erscheint Paul unter frenetischem Ap-
plaus. Er grinst, winkt und lässt sich feiern
wie eine Fußballmannschaft. Als er den
Beat einsetzt, tanzt sofort die Masse und
himmelt ihn an. Drei Stunden geht das so.
Irgendwann verlässt er seine Kanzel. Um-
ziehpause. Sein rotes Shirt tauscht er gegen
ein weißes Fußballtrikot. Wieder Jubel.
Kalkbrenner sagt nichts, grinst nur. Man
muss unweigerlich an den Satz „God is a
DJ“ denken.

Zur elektronischen Tanzmusik macht
man eigentlich die Augen zu, spürt die
Bässe im Bauch und lässt sich tragen. Aber
in der Schleyerhalle gibt es auch Platzkar-
ten, und ein paar sitzen wie bei einem Festi-
val in „PK“-Shirts auf den Schultern ihrer
Begleiter. Nur: Was gibt’s zu gucken? Einen
zappelnden 34-Jährigen, der an den Reg-
lern zupft und an seiner Zigarette zieht.
Man sieht, dass er hirnt und schwitzt. Dass
Musikmachen Arbeit ist. Aber sonst?

Zum Schluss schreien alle „Zugabe“.
Endlich spielt Kalkbrenner „Sky and
Sand“, die Hymne, die ja einen Text hat,
sich also mitsingen lässt, und das eingän-
gige „Aaron“ aus dem Film „Berlin Cal-
ling“. Noch mal werden wir daran erinnert:
diese Einmannshow ist fast wie ein ganz
normales Popkonzert.  cle

Bilder vom Konzert unter
http://stzlinx.de/paule

E
in erwartungsvolles Publikum hatte
sich im ausverkauften Bix eingefun-
den, um – wie zur Begrüßung durch

den Veranstalter formuliert – eine lebende
Legende der Rockgeschichte zu bestaunen.
Ginger Baker trommelte einst bei Cream,
Blind Faith und Airforce, lebte in Nigeria
und jammte dort mit Fela Kuti, danach
auch mit Peter Brötzmann, PIL oder Gary
Moore. Wenige Rock-Schlagzeuger dürften
Ginger Baker an Innovationskraft das Was-
ser reichen, wenngleich er seit Ende der
70er Jahre keinen Trends mehr hinterher-
läuft und auch keine mehr setzt.

Baker ist Jahrgang 1939, und im Bix war
nicht zu überhören und -sehen, dass hier
ein Musiker den Zenit seiner Karriere über-
schritten hat. Auch der schwedische Bas-
sist Jonas Hellborg hat bereits vor drei Jah-
ren seinen 50. Geburtstag gefeiert und geht
längst nicht mehr als Wunderknabe durch.
Unterstützt wurden die beiden Musiker
durch den versierten Regi Wooten an der
Gitarre und den spielfreudigen Perkussio-
nisten Dodoo Abass.

Ungewöhnlich indes fiel die Dramatur-
gie des Abends aus. Hellborg eröffnete solo
mit einer subtilen Interpretation von
„Goodbye Pork Pie Hat“, nach und nach
kamen die anderen hinzu, und nachdem
Ginger Baker, mit „Ginger Baker!“-Rufen
begrüßt, bei zwei Stücken durch elegante
Zurückhaltung geglänzt hatte, war das
erste Set bereits Geschichte. Der zweite
Teil des Abends begann mit einem Perkussi-
onsolo von Abass, dem sich dann Baker zu-
gesellte. Viertelstündige Perkussionsdar-
bietungen sind selten geworden; jetzt
ahnte man, warum das wohl so ist. Anschlie-
ßend übernahm wieder Hellborg das Kom-
mando, reihte Stück an Stück mit dem Bass
als Leadinstrument ausgedehnter Improvi-
sationen, die allesamt ihre virtuosen Mo-
mente hatten, doch auch recht beliebig vor
sich hin mäanderten. Insgesamt verlief das
Konzert routiniert, aber wenig zwingend.
Was Ginger Baker wohl auch selbst merkte,
als er auf sein fortgeschrittenes Alter auf-
merksam machte und konstatierte, sein
Bestes zu geben. Immerhin regte der
Abend dazu an, sich Gedanken über die ei-
gene Altersversorgung zu machen.  ukr

N
icht jeder gute Opernsänger ist
auch ein Liedsänger.“ Es klang wie
eine Mahnung, was Brigitte Fass-

baender am Sonntagvormittag formulier-
te, und war ein Umriss dessen, was man in
zwei sehr unterschiedlichen Liedmatineen
im Stuttgarter Opernhaus hören konnte.
Christiane Iven eröffnete in einem grandio-
sen Konzert am Montag die Reihe der Lied-
konzerte, während am Sonntag die Sopra-
nistin Sylvia Schwartz den künstlerischen
Part bei der Verleihung der Hugo-Wolf-Me-
daille an Peter Schreier übernahm.

Gedacht war Fassbaenders Bonmot ei-
gentlich als Lob für den neuen Operninten-
danten Jossi Wieler, immerhin sei das Lied
eine Kunstgattung, die es dringend zu för-
dern gelte. Programmatisch war das kriti-
sche Lob Teil der Laudatio, die Fassbaen-
der für ihren langjährigen Bühnenkollegen
Peter Schreier hielt. Dass solch eine Würdi-
gung durchaus große Kunst sein kann,
wurde in ihrer eloquenten und von persön-
licher Wärme geprägten Rede erkennbar.

Zunächst aber lobte Herbert Müller, der
Vorstandsvorsitzende der Hugo-Wolf-Aka-
demie, vor allem das Saisonprogramm.
Und Finanzminister Nils Schmid (SPD) be-
schwor das „starke Kunstland Baden-Würt-
temberg“. Danach nahm man die humor-
volle Würdigung Schreiers durch Brigitte
Fassbaender dankbar auf. Peter Schreier
sei „auf zwei Gebieten unschlagbar“ gewe-
sen, bei Bach und Mozart, weshalb sie ihn
„die personifizierte Wiedergeburt oder we-
nigstens den Zwillingsbruder Bachs“ nann-
te. Er sei nicht nur ein Star, sondern eine
Instanz geworden, fernab jeglicher Selbst-
überschätzung, vielmehr geprägt von Kolle-
gialität, die für „Wohlbefinden auf der
Bühne“ gesorgt habe. Und eben das Kunst-
lied sei es gewesen, um das er sich nicht nur
verdient gemacht habe, sondern mit dem
er „alle zu Tränen gerührt habe“ – ein gro-
ßer Opernsänger und ein genialer Liedin-
terpret sei er eben gewesen.

Eine sehr gute Opernsängerin dürfte
ohne Zweifel auch die junge spanische So-
pranistin Sylvia Schwartz sein, die kurzfris-
tig in diesem Konzert eingesprungen war.

Ihre stärksten Momente hatte die attrak-
tive Sängerin mit dem angenehmen Tim-
bre in vier Liedern von Richard Strauss, in
deren opernhaftem Gestus sie ihre helle,
höhensichere Stimme am stärksten zur Gel-
tung bringen konnte. Die sensible Wort-
Ton-Gestaltung, die im romantischen Lied
nötig ist, ließ sie aber in den vier Werken
Franz Schuberts zu Beginn vermissen. Da
konnte sich der Liedpianist Wolfram Rie-
ger noch so sehr bemühen und durch viel-
farbiges, stets fein gestuftes Spiel betören.

Eine Lehrstunde in Sachen Ausdrucks-
kunst konnte man dann 24 Stunden später
am selben, diesmal erschreckend schwach
besuchten Ort erleben. Christiane Iven, die
gefeierte „Freischütz“-Agathe, demons-
trierte mit Liedern des zwanzigsten Jahr-
hunderts, wie man üppigen Wohllaut,
Textverständlichkeit und differenziertes
Musizieren scheinbar mühelos zusammen-
bringt. Geradezu erotisch aufgeladen ist
ihr Timbre in den „Chansons madécasses“
von Maurice Ravel. Warm klingt ihr So-
pran, macht die emotional überbordende
Szenerie, die rasch ins radikale Gegenteil
kippt, deutlich. Markante Forte-Passagen
stellt Iven plötzlich in den Raum, wenn die
Schrecken des Kolonialismus den Reiz des
Exotismus verdrängen.

Ebenso weit gefächert ist ihre Klangpa-
lette in Ravels Mallarmé-Vertonungen.
Mal lässt sie ihren jugendlich-dramati-
schen Sopran opulent aufblühen, dann
nimmt sie ihre Stimme zurück in feinste
Piano-Verästelungen und passt sich stets
ihren instrumentalen Partnern an. Am ein-
drucksvollsten gelingen im Verbund mit ei-
nem guten Dutzend Mitgliedern des Staats-
orchesters vielleicht „Le Marteau sans maî-
tre“ von Pierre Boulez und die 15 Minia-
turen „Szenen eines Romans“ von György
Kurtág. Wie sie blitzschnell zwischen Ver-
zweiflung, Zuneigung und Groteske wech-
seln kann, ist höchst beeindruckend. Gera-
dezu artistisch führt sie ihre Stimme in die-
sen höchst anspruchsvollen Kompositio-
nen, die deutlich mehr Zuhörer verdient
hätten. Denn manchmal sind gute Opern-
sänger auch große Liedsänger.

Elektro Der Technoproduzent
Paul Kalkbrenner lässt die
Schleyerhalle tanzen.

Jazz Jonas Hellborg und Ginger
Baker zeigen im Bix, dass sie
ihren Zenit überschritten haben.

D
ie Anzüge sind dunkel und sitzen
eng. Die Haare sind mit viel Po-
made sauber gescheitelt. Theo

Hutchcraft gibt den Sänger und Adam An-
derson den genialen Erfinder am Piano,
der auch mal nervös zur Gitarre eilt, um
dort ein paar edle Töne anzuschlagen. Die
beiden sind die Hurts aus Manchester und
könnten in einem Leni-Riefenstahl-Film
auftreten. Sind sie nun auf zwanziger, drei-
ßiger oder vierziger Jahre frisiert? Was
nun? Macht nichts, irgendwie Vergangen-
heit halt. Eigentlich wollten sie doch an die
achtziger Jahre anschließen, als so etwas
auch schon mal modern war. Wir wissen es
nicht. „Happiness“ haben sie vor wenig
mehr als einem Jahr ihr erstes Album ge-
nannt. „Glück“. Und schon haben sie das
Glück, mit einem Streichquartett neben
sich und einer dreiköpfigen Band der na-
menlosen Umsetzer hinter
sich auf der Bühne der Por-
sche-Arena zu stehen. Vor
dreitausend Besuchern im-
merhin. Ein Image scheint da
funktioniert zu haben.

Einigermaßen wenigstens.
Denn es hätten noch ein paar
Besucher mehr reingepasst in
das multifunktionale Rund, in dem einmal
während des Konzerts alle ihre Handys
hochhalten sollen, um den Titel „Illumina-
ted“ zu illuminieren. Rührend ist das,
wenn dann tausend Lichtlein prangen und
das Liedlein erklingt. Doch so originell ist
der Vorgang nun auch wieder nicht.

Originell ist auch die Tonkunst der bei-
den nicht. Sie wollen Musik im Stile der
achtziger Jahre schaffen, schon klar. Im
Stile von Formationen wie OMD, Tears for
Fears oder Ultravox. Alles schon mal da
gewesen. Mit ein wenig Ironie und ein paar
eigenwilligen Elementen souverän ver-
setzt, hätte etwas daraus werden können.
Doch hier regiert das Pathos, die dunkle
Rückwärtsgewandtheit. Der Titel „Silver Li-
ning“ eröffnet die konzertante Popdarbie-
tung. So etwas könnte auf der Bühne we-
nigstens jene Wucht ausstrahlen, die das
Album nicht hat. Doch diese Songs sind nur

sauber frisiert und brav serviert. Es
herrscht das Warten auf den Welthit „Won-
derful Life“, der etwa nach einer halben
Stunde erklingt und sich in den Rahmen
des Gebotenen fügt. Nichts Übertriebenes.

Eine Melodie, ein gestyltes Gefühl, Pa-
thos und Pomade. „Don’t let go, never give
up, it’s such a wonderful life.“ Niemals auf-
geben, immer weiter machen, weil das Le-
ben so wundervoll ist. Als neoliberales
Kredo könnte so etwas auch durchgehen.
Ausblenden des Anderen, des Negativen.
Alles ist gut. Der Künstler Black hat in den
achtziger Jahren auch einen Hit „Wonder-
ful Life“ gelandet, den jetzt die Band Seeed
runderneuert auf den Markt gebracht hat.
Überall blüht das wundervolle Leben in
den Hitparaden. Da muss etwas dran sein.

Synthetische Klänge, auf Hochglanz po-
lierte Melancholie und ein wenig Gitarre

soll die andern Hurts-Titel be-
flügeln. Aber letztlich wieder-
holen sie nur den einen Ge-
stus, die pathetische Pose. An-
dersen springt zwar mal ner-
vös zur Gitarre und haut da
rein. Jetzt, was kommt? Die
Sekundensensation? Des Le-
bens Widerspenstigkeit in ei-

nem Riff gefangen? Ach was, es ist nur eine
Aufregung, die sich legt. All das wird
schnell langweilig, versackt, ist der Aufguss
eines Aufgusses. Jaja, „Better than Love“
ist auch noch ein kleiner Hit geworden.
Aber 75 Minuten durchhalten für einen
solch verwelkten Liederstrauß? Wenn we-
nigstens etwas eingängig Melodiöses im Ge-
dächtnis hängenbleiben würde. Doch da ist
nichts, dieser marktschreierische Hype
von vor einem Jahr hat sich längst aufge-
löst. Retro ist Retro. War da mal was?

Popmusik ist schnelllebig, und Seeed
preisen des Lebens Wunderfülle in ihrer
Wiederaufbereitung eines besseren Titels
viel eingängiger. Das eine überholt das an-
dere und ein einziger Titel, kombiniert mit
einem Image in eine brüchig rissige Wun-
dertüte gemischt, mit ein paar ähnlichen
Titeln versetzt und lahm dargeboten: so
etwas macht noch keine ganze Show.

S
pannung lag in der Luft, als am Sonn-
tagabend im Heidelberger Schloss
die diesjährige Ausgabe des Enjoy

Jazz Festivals eröffnet wurde. Als musikali-
scher Gast hatte der Trompeter Erik Truf-
faz ein exklusives Konzert angekündigt:
eine Hommage an Miles Davis’ Meilen-
steinalbum des elektrischen Jazz „Bitches
Brew“. Allerdings dargeboten von Truffaz’
regulärem Quartett, ergänzt um die Sänge-
rin Anna Aaron.

Hommage bedeutet nicht notwendig
werktreue Rekonstruktion, schließlich ver-
fügte Miles Davis 1969/70 im Gegensatz zu
Truffaz zusätzlich über die Klangfarben
des Saxofonisten Wayne Shorter, des Bass-
klarinettisten Bennie Maupin und des Gi-
tarristen John McLaughlin, um sein faszi-
nierendes Gebräu aus Funk, Groove und
Noise zu mischen. Zudem ist „Bitches
Brew“, das Original, nicht live im Studio,
sondern am Schneidetisch des Produzen-
ten Teo Macero entstanden, zusammenge-
schnitten und verdichtet aus unterschiedli-
chen Sessions. Ein weites Feld der Miles-
Davis-Philologie . . .

Folglich tat Truffaz gut daran, gar nicht
erst zu versuchen, „Bitches Brew“ live zu
reinszenieren, sondern lieber davon zu er-
zählen, was ihm sein erklärtes Vorbild Mi-

les Davis heute noch
zu sagen hat. Truffaz –
und darin ist er Davis
durchaus ähnlich – hat
sich im Laufe seiner
Karriere nie festlegen
lassen, sondern seine
Vorstellung von Elek-
trojazz in immer neue

Zusammenhänge gestellt, hat mit Drum &
Bass, Hip-Hop, elektronischer Musik und
Sängern experimentiert.

So wurde das Eröffnungskonzert 2011 in
zwei sehr unterschiedliche Sets aufgesplit-
tet. Im ersten Teil nahm sich die Band Mo-
tive und Grooves von „Bitches Brew“ vor
und entwickelte einen gehörigen Drive, wo-
bei dem Keyboarder Benoît Corboz ein
paar erstaunliche Ausflüge in den Sound
von 1970 gelangen, während der Bassist
Marcello Giuliani und der Schlagzeuger
Marc Erbetta die dynamische Funk-Rock-
Basis lieferten.

Für eine Festivaleröffnung, die früher
gern einmal von Legenden wie Charles
Lloyd, Archie Shepp oder gar Ornette Cole-

man zelebriert wurden, mochte das Ganze
fast etwas profan erscheinen, aber schließ-
lich trägt das Festival den Untertitel „Festi-
val für Jazz und Anderes“.

Und gerade diese Offenheit im Umgang
mit der Tradition in Bezug auf die Gegen-
wart verkörpert Erik Truffaz exempla-
risch. So schlug der Abend einen weiten
Bogen von „Bitches Brew“ bis hin zum
aktuellen Truffaz-Album „In between“, auf
dem der Trompeter mit der Sängerin
Sophie Hunger arbeitete. Diese wiederum
wurde an diesem
Abend von der jungen
Anna Aaron vertreten,
die zwar stimmlich zu
überzeugen wusste,
aber noch an ihrer Büh-
nenpräsenz arbeiten
sollte. Insgesamt war
es kein künstlerisch
glanzvoller Abend, sondern eher ein Blick
in den Alltag einer Working Band: unspek-
takulär, aber grundsolide und auch für Jazz-
kenner interessant.

Dass ein Festivalprogramm mehr ist als
eine exekutierte Abfolge prominenter oder
auch nur scheinbar prominenter Leuchtra-
keten – diese Einsicht dürfte ein Erfolgsge-
heimnis des Enjoy Jazz Festivals sein. Im
Programm finden sich Stars, Neuentde-
ckungen und Geheimtipps, dazu spielen
Musiker aus der Region „Jazz und Ande-
res“. Wobei dies „Andere“ sich zwischen
den Polen experimenteller Dubstep, klassi-
scher Soul, Weltmusik, Indie-Rock und Re-
naissancemusik bewegen darf.

Wichtig sei nur, so Festivalleiter Rainer
Kern, dass es sich dabei um die qualitativ
beste Musik handle, die es gegenwärtig zu
hören gebe. Dass dieses Konzept in der Me-
tropolregion Rhein-Neckar seit Jahren auf-
geht, dass das Publikum dem Festival mit
großem Enthusiasmus begegne, hat sich
mittlerweile auch international herumge-
sprochen. Zu den engagierten Sponsoren
aus der Privatwirtschaft und den Förderun-
gen seitens der öffentlichen Hand hat sich
seit 2011 auch die Europäische Union ge-
sellt. Das Enjoy Jazz Festival zählt jetzt zu
den 13 internationalen Festivals, die sei-
tens des europäischen Kulturprogramms
„Kultur 2007 bis 2013“ gefördert werden.
Als einziges deutsches Festival und mit der
höchsten Punktzahl, die seitens der Bewer-
ber überhaupt zu erzielen war.

Kunstlied Rund um die Verleihung der Hugo-Wolf-Medaille an Peter
Schreyer hat Christiane Iven ihr Können gezeigt. Von Markus Dippold

Verehrt wie
ein Popstar

Legenden und
Wahrheiten

Wohllaute in der Oper

Der Hype von
vor einem Jahr
hat sich aufgelöst.
Jetzt gibt’s
Verwelktes.

Pop Die britische Band Hurts hat in der Stuttgarter Porsche-Arena
gastiert. Es war vor allem ein Blick ins Vorgestern. Von Ulrich Bauer

Konzert Zur Eröffnung des 13. Enjoy Jazz Festivals in Heidelberg wagt sich der Trompeter Erik Truffaz an einen Meilenstein der Musik heran.
Mit seinem Quartett und der Sängerin Anna Aaron bringt er Miles Davis’ „Bitches Brew“ auf die Bühne. Von Ulrich Kriest

Pathos, Pomade und Pose

Tradition und
Gegenwart
begegnen sich
im Alltag der
Arbeitsband.

Spielorte 87 Veranstaltungen
bietet das 13. Enjoy Jazz Festival,
das seine Spielorte noch einmal
erweitert hat und jetzt zwischen
Osterburken und Ladenburg
Konzerte präsentiert.

Gäste Im Programm findet sich
ProminenzwieWayne Shorter,
Jane Birkin, Dino Saluzzi, Pat

Metheny, Enrico Rava, Steve
Coleman und The Bad Plus.
Gespannt sein darf man auf
das Kate-Bush-Programm von
Theo Bleckmann, auf den
Auftritt des Led-Zeppelin-
Bassisten John Paul Jonesmit
demNorweger Helge Sten als
Minibus Pimps, auf dieWelt-
premiere von New Language

mit Jean-Paul Bourelly, Joseph
Bowie, Jamaladeen Tacuma
und auf Chilly Gonzales.

FinaleDas Abschlusskonzert
mit Sonny Rollins am 18. Novem-
ber ist bereits ausverkauft. ukr

Das ganze Programm unter
www.enjoyjazz.de

Wie sein
Vorbild lässt
sich Erik
Truffaz nicht
festlegen.

Erik Truffaz erzählt davon, wasMiles Davis ihm zu sagen hat. Foto: Veranstalter

Aus Alt mach Neu – eine Rochade!

VIEL PROMINENZ ZWISCHEN OSTERBURKEN UND LADENBURG
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