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Zehn Songs von Karat, die jeder kennen sollte

VON BENJAMIN FIEGE

10. „Der Ozean“
Die Nummer, die den Nachwende-
Blues bei Karat beendete. Wie so viele
ostdeutsche Bands fiel Karat nach der
Wiedervereinigung durchs Raster. Im
Westen interessierte man sich nicht
für „Ossi-Musik“, im Osten hatten die
Fans alle Ohren voll damit zu tun, die
Musik des Westens für sich zu entde-
cken. Die Single „Der Ozean“ wurde
1998 sozusagen zur Comeback-Num-
mer der Band. Und das gleich im dop-
pelten Sinne. Sänger Herbert Dreilich,
der 1997 einen Schlaganfall erlitten
hatte, kehrte in dem Jahr zurück auf
die Bühne.

09. „Hab den Mond mit der Hand
berührt“
Fernweh. Freiheitsdrang. All das
schwingt hier mit in dieser eingängi-
gen Nummer, die 1985 als Single ver-
öffentlicht wurde und letztlich auf
dem Vorwende-Album „Fünfte Jah-
reszeit“ (1987) landete. Die Platte war
durchzogen mit Liedern, die diese
Vorwende-Stimmung aufgriffen. Als
Inka Bause den Song 2020 coverte,
hatte sie auf jeden Fall weniger zu be-
fürchten als seinerzeit Karat.

08. „Schwanenkönig“
Lyrische Texte? Das konnte Karat.
Und selten waren die Musiker lyri-
scher als auf dem Album „Schwanen-
könig“, das 1980 auf den Markt kam.
Die Platte verkaufte sich gut, auch
wenn nicht jeder mit den mystisch
angehauchten Songtexten klarkam.
In den vom Karat-Texter Norbert Kai-
ser verfassten Liner Notes heißt es,
der Song sei durch die Fabel „Der
Schwan“ von Leonardo da Vinci ange-
regt worden. Teils finden sich darin
sogar wörtliche Zitate aus der deut-
schen Übersetzung eben dieser.

Viele Bands, die in der DDR groß waren, sind nach der Wende vom Erdboden verschluckt worden. Karat gehören zu jenen,
die sich gehalten haben. Am 23. November sind sie in der Fritz-Wunderlich-Halle in Kusel zu hören, am 14. Dezember im
Mannheimer Rosengarten. Diese zehn Songs der Band sollte man auf jeden Fall kennen.

07. „Im nächsten Frieden“
Das Klavierstück wirkte 1990, als es
rauskam, beinahe antizyklisch. War
der Kalte Krieg nicht gerade vorbei?
War nicht gerade Wende und daher
Euphorie angesagt? So richtig wollte
das mahnende „Im nächsten Frieden“
da nicht ins Bild passen. Die Zeit hat
gezeigt, dass der Song aber aktueller
ist denn je. Auf der Platte selbst war
Karat ein bisschen poppiger, ja, schla-
gerhafter unterwegs als gewohnt.

06. „Albatros“
Relativ eindeutig thematisiert Karat
auf dieser 1979 veröffentlichten
Nummer die Einschränkungen, unter
denen die Bevölkerung der DDR litt.
„Es gibt einen Vogel, den haben Ma-
trosen zum Herrscher gekrönt / Er
fliegt um die Erde / Vom Südpol nach
Norden. Kein Ziel ist zu weit / Der Al-
batros kennt keine Grenzen.“ Durch-
aus heikle Zeilen, schließlich war es
nicht im Interesse des Regimes, den
Freiheitsdrang des Volks zu wecken.
Der Song schaffte es aber an der Zen-
sur vorbei. „Hier wird ganz klar die Si-
tuation in der DDR geschildert. Aber
das Ding wurde zugelassen, weil es in
Ursprung und Wortwahl Parallelen
gab zu Pablo Neruda, der eine Gali-
onsfigur des chilenischen Freiheits-
kampfes war“, wird Karat-Gitarrist
Bernd Römer in der „Volksstimme“
zitiert. Er habe das Gefühl gehabt, das
Lektorat habe oft mehr durchlassen
wollen, als es sollte ...

05. „Gewitterregen“
Innovativ! Musik-Nerds liefert dieser
Song mit seiner eigenartigen Rhyth-
mik jede Menge Diskussionspotenzi-
al. Wie die Band bestätigte, ist das
Lied – das sich um die Erinnerung an
eine Sommerromanze dreht – stark
von der Balkanfolklore beeinflusst.
Das Konzept, westliche Musik mit

Balkan-Elementen zu vermählen, für
das Top-Indie-Bands wie Beirut in
den Nuller Jahren gefeiert wurden,
hat Karat also schon 1979 gebastelt.
„Gewitterregen“ ist auf dem Album
„Über sieben Brücken musst du gehn“
erschienen.

04. „König der Welt“
Für Rio Reiser blieb der Titel „König
von Deutschland“, den König der
Welt rief Karat schon 1978 auf ihrem
Studioalbum „Karat“ aus. Ihr Erst-
lingswerk. Wenig später sollte schon
ihr größter Hit folgen. In der Jahres-
hitparade der DDR landete „König der

Welt“ aber noch vor „Über sieben
Brücken musst du gehn“.

03. „Jede Stunde“
Eine Ode an das Leben. An den Tag.
Die Nacht. Jede Stunde also. Auf der
Uptempo-Nummer gibt sich Karat
kompromisslos optimistisch. Auch im
Westen war das 1982 veröffentlichte
Lied ein großer Erfolg. Dass es auf
dem Erfolgsalbum „Der blaue Planet“
(siehe 02) zu finden war, hat da si-
cherlich seinen Teil dazu beigetragen
(neben dem wunderbaren Mundhar-
monika-Part). Die Platte gilt als die er-
folgreichste der DDR-Geschichte.

02. „Der blaue Planet“
Während man im Westen Karat vor
allem mit „Über sieben Brücken ...“
verbindet, ist die Band im Osten vor
allem durch den „Der blaue Planet“
synonym mit der Gruppe. Veröffent-
licht wurde der Song mit der prä-
gnanten, orientalischen Instrumenta-
lisierung 1981 als Single (pünktlich
zum Weltfriedenstag) und 1982 auf
dem gleichnamigen Album. Der Kalte
Krieg war damals in einer Hochphase,
der Song greift die Ängste vor einem
nuklearen Krieg und damit vor der
Zerstörung unserer Lebensgrundla-
gen auf. Erschreckend aktuell. Es ist

auch dem Song zu verdanken, dass
Karat 1982 die Berliner Waldbühne
(wohlgemerkt im Westen!) ausver-
kauft hatte. Übrigens: Hier griff die
Zensur tatsächlich durch. Aus der ur-
sprünglichen Zeile „Liegt unser Glück
nur im Spiel der Dämonen“ wurden
die „Dämonen“ gestrichen und durch
„Neutronen“ ersetzt, berichtete die
„Volksstimme“. Ein Seitenhieb gegen
den Westen, die Amerikaner bastel-
ten zu der Zeit an einer Neutronen-
bombe.

01. „Über sieben Brücken musst du
gehn“
Nein, das hat Karat nicht von Peter
Maffay gecovert, sondern umgekehrt.
1978 hauten die DDR-Rocker den
Song raus, Maffay ließ seine Version
1980 folgen – mit Erlaubnis der Band.
Der Song basiert auf einer gleichna-
migen, deutsch-polnischen Liebesge-
schichte, die dem Schriftsteller Hel-
mut Richter 1975 aus der Feder floss.
Das DDR-Fernsehen verfilmte den
Stoff, Karat-Keyboarder Ed Swillms
komponierte das Titellied, das die
Band für den Soundtrack schließlich
aufnahm. 1978 gewannen sie damit
das Internationale Schlagerfestival
Dresden, sozusagen den Grand Prix
sozialistischer Länder. Karat durfte zu
jener Zeit zwar im Westen auftreten,
nicht aber im West-Fernsehen. So
wurde Maffays Version schnell be-
kannter als das Original. Immerhin:
Nach 1990 sangen Maffay und Karat
den Song mehrfach gemeinsam.

TERMINE
Die Band Karat tritt auf ihrer Jubiläumstour
unter dem Motto „Karat 50“ am Sonntag,
23. November, 19.30 Uhr, in der Fritz-Wun-
derlich-Halle in Kusel auf (ausverkauft),
und am Sonntag, 14. Dezember, 18 Uhr, im
Rosengarten in Mannheim. Es gibt nochTi-
ckets unter eventim.de.

VON ISABELLE GIRARD DE SOUCANTON

In dem Solostück „Variété der Un-
gleichheit“ deckt die Pfalztheater
Schauspielerin Josephine Raschke Di-
mensionen von Ungleichheiten auf.
Raschke, seit 2023/2024 am Pfalzthe-
ater engagiert, erfreut sich ob ihres
meist temperamentvollen Spiels
ziemlicher Beliebtheit. Die Stuhlrei-
hen vor der Bühne im Foyer waren gut
gefüllt. Dort präsentierte sie „Variété
der Ungleichheit“ als Gastspiel des
ok.wow.kollektivs aus Bochum, dem
sie angehört, ebenso wie Bühnen-
und Kostümbildnerin Kathlina Anna

Reinhardt und die Off-Stimme Josefi-
ne Habermehl. Die Dimensionen
akribisch recherchierter Daten und
Zahlen erschüttern. Auf die moderat
ausgestattete Variété-Bühne geholt,
verwirren sie zwar, doch die Drama-
tik bleibt. Denn die Gefahr verhindert
Raschkes Auftritt. Eben wischt sie das
Thema fast propagandistisch plap-
pernd vom Tisch. Gleich drauf quillt
aus Mimik und Gestik jene Menschen
kränkende Ungeheuerlichkeit. Oder
die Off-Stimme mahnt: „Ungleichhei-
ten sind ein von Menschen gemachtes
Konstrukt und bestimmen ebenso ge-
sellschaftliches Klima wie politisches
Geschehen, Kulturprogramm und je-
dermanns Alltag“. Wie dadurch das
gesamt globale Miteinander ins Wan-
ken gerate, zeigen Spielszenen an-
hand der Einkommensungleichheit,
wie das jährliche Wunschgehalt von
300.000 auf 24.600 Euro nur durch
persönliche Abfragen, etwa zur Reli-
gion oder dem Nachnamen,
schrumpft. Oder die Ungleichheit der
Geschlechter: Mit einer Barbiepuppe
spielte Raschke nach, dass Frauen bei
Bildungschancen oder Gender Care
(Kindererziehung, Altenpflege) „ganz
unten landeten“. Die die szenischen
Testreihen dazu ernteten das lauteste
Publikumslachen. Bei der Gerichts-
verhandlung zu einer Klage aus Na-
mibia gegen Deutschland geht um Re-
parationszahlungen, welche die Bun-
desrepublik ablehnt, und stattdessen
Entwicklungshilfe und Kooperation
anbietet. Fazit: eine gelungen eigen-
willige Inszenierung mit viel Witz,
Schärfe und überbordendem Leid.

Pfalztheater: Überall
Ungleichheiten Ein kurzer Mozart und spannende Musik von Frauen

VON REINER HENN

Die laufenden Konzertreihen in der
Fruchthalle ehren Komponistinnen
in der Musikgeschichte, die unter-
drückt wurden. Das Frauen-Streich-
quartett Zaide stellte zwei vor.

Der glanzvolle Konzertabend brach
zum Auftakt mit der etablierten Kon-
vention: Opern wie Mozarts „Zauber-
flöte“ sind eigentlich ein mehrstündi-
ges Gesamtkunstwerk. Wer wagt es
da, fast drei Stunden auf eine Schul-
stunde und als Konzentration auf Ou-
vertüre und die bekanntesten Szenen
und Arien zu reduzieren?

Auf diese Frage gab weder das Pro-
gramm noch die Broschüre für die
Saison eine Antwort. Es war ein Meis-
terstück, die überbordende Fülle von
genialen melodischen Einfällen, die
orchestrale Dichte und die populären
Gesangsszenen so zu bearbeiten, dass
man glaubte, wirklich im Theater zu
sitzen. Das Manko ist, dass die Mode-

Werke der Komponistinnen Rebecca Clarke und Fanny Medelssohn mit dem Quatuor Zaïde in der Kaiserslauterer Fruchthalle
rationen der Geigerinnen (Charlotte
Maclet und Leslie Boulin Raulet in
englischer Sprache nicht für alle ver-
ständlich waren. Da muss unbedingt
nachgebessert werden. Zumal solche
Bearbeitungen ein Grundsatzprob-
lem haben: Opernmusik kommen-
tiert, illustriert und charakterisiert
die Bühnenhandlung, bildet wie
Filmmusik später mit dem Libretto
eine untrennbare Einheit. Dennoch
gelang in der Reduktion und Interpre-
tation eine sehr spannende Musik,
die wesentliche Affekte, Aspekte und
Abläufe so präsentierte, dass man
glaubte, mitten im turbulenten Büh-
nengeschehen zu sein.

Allerdings entschieden sich die
Verantwortlichen nicht primär für
eine Miniaturfassung in authenti-
scher Form, sondern erhoben Ouver-
türe und Zwischenspiele durch Bril-
lanz und Rasanz und gestalterischen
Nachdruck in den Rang einer autono-
men Fassung, die nur selten Diskussi-
onspunkte bot: Die Bildnis-Arie und

einige weitere wurden so langsam ze-
lebriert, dass dies in den sehr ruhigen
Spannungsbogen Vokalisten Atem-
probleme bereitet hätte. Ein Orches-
ter kann diesem Schwung nicht ganz
so stringent folgen, weil ein großer
Orchesterapparat einfach schwerfäl-
liger ist. So gab es auch hier manch-
mal überzogene Tempi mit dem (po-
sitiv gemeinten) Hang zur Selbstdar-
stellung.

Die britische Komponistin Rebecca
Clarke (1886-1979) taucht zu Recht
verstärkt in Programmen auf: Das
aufgeführte Poem ist ein Beispiel für
spätromantische pastose Klangfar-
ben in besonderer Ausprägung. Clar-
kes Biografie mit einem despotischen,
gewalttätigen Vater, der sie zu einer
Vernunftehe zwang und im Kindesal-
ter züchtigte, ist beispielhaft für die
Erziehung der Zeit. Allerdings nahm
Clarke dennoch ein Musikstudium
am Royal College in London auf, als
eine der ersten Studentinnen 1908.
1912 bekam sie als eine der ersten

Musikerinnen in einem professionel-
len Klangkörper wie dem Queen’s
Hall Orchestra eine Anstellung und
war Mitglied von Ensembles in aus-
schließlich weiblicher Besetzung.
Kein Wunder also, dass sich das Quar-
tett neben den Genannten mit Brat-
schistin Céline Tison und Cellistin Ju-
liette Salmona für das Schicksal der
unterschätzten Komponistin enga-
gierte.

Dagegen brauchte Fanny Mendels-
sohn als Schwester des berühmten
Romantikers Felix eine solche (Neu-)
Entdeckung nicht, sie brachte es auf
rund 460 Werke, die sie teilweise in
ihren eigenen Sonntagskonzerten in
Berlin aufführte, selbst mitwirkte und
sogar dirigierte. Ihr 200. Geburtstag
2005 war eine Initialzündung zur Er-
forschung ihres Kulturschaffens. Es
ist überliefert, dass sie mit 13 Jahren
alle 24 Präludien aus dem „Wohltem-
perierten Klavier“ von Bach auswen-
dig vortragen konnte, durch Kompo-
sitionsunterricht bei Carl Zelter wur-

de sie an Bach und Beethoven heran-
geführt. Im Hause Mendelssohn wur-
den dank ihrer Mutter Konzerte und
Theaterstücke aufgeführt. Dennoch
ist ein Brief des Vaters Abraham über-
liefert, der Fanny bewusst macht, dass
die Musik für den Bruder Beruf und
für sie nur Zierde sein könne. Nach
dem überwältigenden Höreindruck
des aufgeführten Streichquartetts in
Es-Dur zu urteilen, war die Kompo-
nistin nicht nur dem Beethoven-Spät-
stadium in dessen Streichquartetten
verhaftet, sondern wies in Harmonik
und Thematik weit nach vorn in die
Romantik in Richtung Brahms.

Beim Streichquartett aus ehemali-
gen Studentinnen des Pariser Konser-
vatoriums erklang alles präzise, wie
aus einem Guss, in superber klangli-
cher Ausgewogenheit und perfektio-
nierter Präzision bis ins kleinste De-
tail. Ein großer Abend – richtungs-
weisend in der Aufarbeitung von Lü-
cken im Repertoire von Komponistin-
nen, die posthum dies verdienen.

Ausblick auf Ewigkeiten
VON THOMAS BEHNKE

„Den Musikern unendlich Dank!“
Die Anerkennung Helmut Lachen-
manns dürfte dem Rothko String
Quartet den großen Applaus noch
vergoldet haben.

Die vollbesetzten Reihen – einige
Stühle mussten noch zusätzlich bei-
geschafft werden – dürfte auch bei
der Initiatorin des Festivals Neue Mu-
sik, Lydia Thorn Wickert, und Gastge-
ber Matthias Roth, dem Vorstand der
Sparkasse, leuchtende Augen be-
schert haben. Unter dem Gemälde
„The Weight of Light“ von Shabnam
Parvaresh aus ihrer Ausstellung im
Museum für Kunst – nur für diesen
Abend über dem Konzertpodium in
der Rockenhausener Sparkasse aufge-
hängt – verbanden die vier Musiker
drei frische Stücke junger Komponis-
tinnen mit Helmut Lachenmanns ful-
minantem 3. Streichquartett „Grido“
von 2002 zu einen berauschenden
Klangabenteuer.

Traumatische Lebenserfahrungen,
indigene Mythen oder Naturthemen
kamen in ganz eigenen Idiomen in
den Werken zur Sprache, so leiden-
schaftlich wie präzise und virtuos
umgesetzt von Marc Kopitzki (Viola),
Jakob Nierenz (Cello), Joosten Elleé
und Williem Overcash (Violinen).

Atemberaubende neue Musik mit dem Rothko String Quartet in Rockenhausen – Lachenmann-Werk in seinem Beisein gespielt
Juli Zhu ist in Rockenhausen von

früheren Projekten für das Festival
her gut bekannt. Das Werk „Answers“
der jungen Amerikanerin eröffnete
den Abend mit ätherischen Klängen.
Einander suchende Töne werfen ihre
Lichtstrahlen durch den Raum, ver-
binden sich zu sphärischen Kreisgän-
gen. Es sind die vier inneren Planeten
Merkur, Venus, Erde und Mars, jeder
in einer Art musikalischem Rollen-
spiel einem der vier Instrumente zu-
gedacht, in deren gemessenes, ge-
heimnisvolles Himmelsballett man
hier eintauchen kann, ihren Um-
schwüngen, Annäherungen und Ent-
fernungen, ihrem unterschiedlichen
Tempo. Die Zuhörer wurden mitge-
nommen in einen meditativen Klang-
raum, gewoben aus zarten Fäden und
Korrespondenzen, eine Kristallwelt
mit Ausblick auf Ewigkeiten.

Auch „Cicadidae“ der Australierin
Kate Moore nimmt das Publikum auf
in einen Prozess ohne Ende und An-
fang – mit ganz anderem Ansatz. Es
mutet den Streichern 18 Minuten
lang druckvolles Dauertremolo zu, in
formaler Strenge deklinieren sie sich
wie in beschleunigtem Herzschlag
durch die Tonarten, gießen immer
neue betörende Klangbilder in das
strenge Formgefäß, mischen hier und
da ein Schwirren und Flirren in die
Matrix. Zunächst zu dritt in stetem

Wechsel, schließlich zu viert in atem-
los steigender Dynamik, werfen sie
einander die Akkorde zu, um den aus-
tralischen Zikaden zu huldigen, der
Dauerpräsenz ihres landschaftsprä-
genden Klangs und seiner Zeitlosig-
keit. Das Quartett gab diesem Zika-
dengesang, in den auch viel Demut
gegenüber einer bedrohten Natur
hineingelegt ist, eine geradezu hyp-
notische Wirkung mit dramatischem
Ausklang und wurde vom Publikum
begeistert gefeiert.

Der erste Konzertteil klang aus mit

„Mayu (der große Strom)“ von Inti
Figgis-Vizueta. Wieder eine andere
Tonsprache, eine andere Welt. Inspi-
riert von der Kosmologie der Anden-
völker, blickt das Stück in schweben-
den, raunenden, stöhnenden Klang-
bildern auf den Kreislauf der Him-
melstiere. Glissandi prägen das Hör-
bild, die Saiten werden getupft, ge-
zupft, perkussive Ansätze sorgen für
rauere Momente und Steigerungen
bis hin zum tonalen Aufruhr, bevor
Mayu verklingt in die Stille, aus der er
geflossen ist – rätselvoll, aufwühlend,

archaisch, vielleicht das am wenigs-
ten zugängliche Stück der drei Werke
des ersten Teils.

Eine Offenbarung schließlich: „Gri-
do“ von Helmut Lachenmann, ge-
spielt unter den Augen und Ohren des
Meisters, der hier in unfassbarem Ein-
fallsreichtum aus dem Vollen schöpft
und dabei deutlich näher beim gestri-
chenen „Saitenklang“, beim Orchest-
ralen, bleibt, als man es von seinen
bekannten, älteren Werken her
kennt, das Stück wirkt zugänglicher.
Zwar darf es auch hier klopfen und
klicken, streichen die Bögen am Steg,
schaffen die mal aufschwellenden,
mal tastenden, mal in höchsten Hö-
hen pfeifenden Töne in ihrem Zusam-
menklang ein verstörendes Szenario,
das hinabschaut in den Maschinen-
raum der Seele. Es geht auch mal ein
ranziger Riss von betonter Hässlich-
keit durch die schwebenden Klangfel-
der, Störungen sorgen dafür, dass die
Harmonien nicht zu mild geraten.
Auch in den ganz stillen Momenten,
wenn auf- und abstreichende Bögen
nur wie ein Windhauch zu hören sind,
erwartet man schon den nächsten,
treibenden Einfall. Das Quartett meis-
terte die enormen Schwierigkeiten
des Stückes souverän. Das Festival hat
sich hier einen Höhepunkt beschert
und effektiv geworben um offene Oh-
ren für Neue Musik.

Die Band Karat feiert Jubiläum und tritt am Sonntag in der Pfalz auf: in Kusel. FOTO: MARCEL BRELL/OHO
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Rothko Quartett (von links): William Overcash, Joosten Ellee, Marc Kopietzki
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