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Volkmar Kramarz  „Albatross“  Peter Green´s Fleetwood Mac 
 
Da haben wir Gitarristen doch wohl ohne Zweifel einen gewaltigen, wenn nicht sogar den 
größten Anteil bei der Entwicklung der heutigen Pop-Musik geleistet – zumindest der Rock 
wäre praktisch ohne uns gar nicht möglich gewesen!?-  aber wirklich 100 prozentige Gitarren-
stücke oder zumindest Stücke, wo sich eben mal nicht speziell der Gesang gleich in den Vor-
dergrund schiebt, hat es angesichts dieses Umstandes verblüffend wenige gegeben. Gut, sol-
che Instrumentals, ob mit Gitarre, Saxophon oder Mundharmonika, taten sich immer etwas 
schwerer, aber es ist schon erstaunlich, dass selbst rückblickend auf die gesamten rund 5o 
Jahre Rock-History die paar von Gitarren dominierten Werke praktisch an einer Hand abzu-
zählen sind. Vor vielen Jahrzehnten angefangen hat es mit „Apache“ und „FBI“ von den Sha-
dows, später „Wipe out“ von den Surfaris und nicht zu vergessen der „Sabre Dance“, und 
dann kommt schon sehr bald ein bedächtig-getragenes Stück, das diesmal im Mittelpunkt un-
serer Betrachtungen stehen soll: „Albatross“ von Peter Green´s Fleetwood Mac. 
 
Ich gehe davon aus, dass dieser „Song“ (...der ohne Gesang ist!) allgemein hinfällig bekannt 
ist. Wer ihn nicht auf die Schnelle im Ohr hat, bitte irgendwo besorgen und einmal reinhören 
und schon ist alles klar:“Ach, das Stück...!“  Ist reichlichst im Radio gelaufen und läuft auch 
heute noch weltweit besonders gerne in den Nachtprogrammen. Wer´s nicht zu Hause greifbar 
hat, findet es auf diversen Samplern mit „Golden Hits“ aus der guten, alten Zeit sprich 60er 
(auch schon mal großzügig 70er) und hat leichtes Spiel im Internet, wo die MP3-Dateien da-
von relativ leicht (natürlich nur wie in diesem Falle zu ausschließlich rein privat-
pädagogischen Zwecken) aufzutreiben sind. 
 
So bekannt das Werk ist, hier schnell noch ein paar Fakten, die vielleicht nicht unerheblich 
bei unserem beabsichtigten genauen Einstieg in dieses spezielle Werk sind. Veröffentlicht im 
Herbst 1968 war es bereits nach wenigen Tagen ein Top-Hit Nr. 1 in England, und war kurz 
darauf auch in Europa und vor allem in den USA ein echter und lang oben verbleibender 
Chart-Stürmer. Ein wenig Glück spielte dabei mit, denn einige Redakteure der ehrwürdigen 
BBC suchten just damals eine Hintergrundmusik zu einer Vogel-Dokumentation in einer dort  
allseits beliebten Naturfilmreihe für die ganze Familie. Komponist Peter Green selbst hatte 
zwar den Titel mit dem Vogel-Namen deshalb gewählt, weil der Albatross einerseits so ziem-
lich zu den größten Flugwesen heutzutage überhaupt zählt, andererseits vom Aussterben be-
droht ist, immer weniger Raum zum Leben hat  und scheu, wie er ist, gar nicht mehr weiß, wo 
er eigentlich noch ungestört leben kann. Und somit symbolisierte dieser gigantische Birdie in 
Green´s Augen ziemlich genau das, was er selbst, der aus einer einfachen, jüdischen Familie 
stammende Peter Greenbaum in den wild-orgiastischen Popstar-Kreisen von London Ende der 
60er empfunden haben dürfte – aber, wie das so geht, das Stück und der Titel passten wun-
derbar zur TV-Reihe und so lernte ein Millionenpublikum über diesen Weg das besagte Werk 
kennen und schätzen. 
 
Der Produzent des Stückes, Mike Vernon, ein echter Bluespionier und routinierter Klangtüft-
ler, sagte später einmal, dass es in „Albatross“ eine ganz bestimmte Magie gab, die auch diese 
Band selbst später nie mehr erreichen konnte. Nun muß man allerdings ehrlicherweise auch 
anmerken, dass es die dazugehörige Gruppe mit dem Namen „Fleetwood Mac“ zwar noch 
sehr lange –im Prinzip bis heute- gab und gibt, dennoch sich aber so viel in all den Jahren 
getan hat, dass im Prinzip das Eine mit dem Anderen, sprich die eine Besetzung mit den fol-
genden, herzlichst wenig zu tun hat.  
Also, die Rede ist von Fleetwood Mac in ihrer „englischen Urbesetzung“, damals eine wasch-
echte Blues-Band, die am 12. August 1967 in Windsor auf dem Jazz&Blues-Festival ihren 
ersten Gig hatte. Dort war die Gruppe formiert um 3 Leute, die sich im Umkreis von John 
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Mayall und seinen Bluesbreakers kennengelernt hatten: Gitarrist Peter Green, als Nachfolger 
von Eric Clapton in besagter Mayall´Combo ein nicht nur in England bereits hoch angesehe-
ner Saitenvirtuose, Drummer Mick Fleetwood, den Peter schon von der gemeinsamen Zeit in 
der Band „Shotgun Express“ kannte und Bassist John M(a)cVie, der ebenfalls keine Lust 
mehr auf die zunehmend jazzigeren Experimente beim Bluesbarden John Mayall hatte. Spe-
ziell McVie aber sollte sich noch Monate zieren, bis er schließlich wirklich fest einstieg; in 
der Zwischenzeit half damals vorübergehend ein gewisser Bob Brunning an den vier dicken 
Saiten aus. Der Name für die neue Blues-Band war bald gefunden und stand schnell fest: „Pe-
ter Green´s  Fleetwood Mac“ – das klang gut, jeder fand sich wieder und die Hierarchie (von 
oben nach unten) war auch deutlich ausgedrückt.  
 
Doch Peter Green wollte nicht ganz alleine als bekannte Frontfigur im Vordergrund stehen 
und suchte für seine Truppe noch einen zweiten Gitarristen. Produzent Vernon fand ihn in 
Jeremy Spencer, Frontmann der „Levi Set Blues Group“. War Peter Green eher ein vorsichti-
ger Verehrer von B.B. King, so war Jeremy ohne Frage ein glühender Fan und auch sehr guter 
Interpret speziell von Elmore James und anderen US-Blues-Veteranen. Noch dazu sah Jeremy 
mit seinen schwarzen Locken und der relativ kleinen Statur Peter Green zum Verwechseln 
ähnlich und hatte –last but not least- eine beeindruckend gute Stimme für Rhythm&Blues-
Songs. 
 
Diese vier Musiker starteten dann also endgültig das Unternehmen, das sich schon bald der 
Einfachheit halber nur nach seiner Rhythmussection „Fleetwood Mac“ benannte. Auf der 
Bühne und auch im Studio standen abwechselnd Peter und dann wieder Jeremy im Vorder-
grund; fast kann man rückblickend sagen, im Prinzip fanden sich hier zwei verschiedene 
Frontfiguren mit der gleichen Rythmusgruppe zusammen: Spielte und sang Peter, schwieg 
Jeremy und spielte oft nicht einmal mehr Gitarre oder eben nur betont zurückhaltend - und 
dann war es wieder umgekehrt: Peter Green blieb bei Jeremy´s Songs meist freundlich lä-
chelnd betont in der zweiten Reihe.  
Peter Green war es, der sich schließlich sachte und vorsichtig immer weiter vom schlichten 12 
Takt-Schema weiterentwickelte. Ihre damaligen Singles mit Peter-Green-Kompostionen – 
dementsprechend ist auf ihnen Jeremy Spencer dort konsequent nicht zu hören- machen das 
deutlich: „Black Magic Woman“, der spätere Santana-Hit, war zumindest schon eine Blues-
Schema-Abwandlung, und „Need your love so bad“ –ein slow Blues von Little Willie John- 
war mit einem Geigen-Arrangement ähnlich wie bei B.B.King´s „The thrill is gone“ gewaltig 
aufgepeppt und schon fast soulig „versüßt“.  Und dann also „Albatross“. 
 
Nochmals: Wie bei den Singles zuvor ist von Jeremy Spencer auch hier kein Ton zu hören, 
die drei „Peter Green´s Fleetwood Mac“ bleiben bei dieser Studiosession konsequent unter 
sich, wobei natürlich mit einigen Overdubbs die Hauptarbeit bei Gitarristen Peter Green lag.  
Dessen Blues-Roots sind bei „Albatross“ eigentlich nur noch am konstant wiederholten und 
durchlaufenden Harmonie-Chorus-Gerüst zu erkennen; ein –allerdings- 8 und nicht- 12-
taktiges Schema wird nahezu konstant durchgehalten, es gibt keinen Refrain, keinen Zwi-
schenteil, keine Strophe. Aber: Die durch und durch bis ins letzte Detail strukturierten Melo-
diebögen erlauben eine Ein- und Aufteilung des Stückes, hier wird nicht einfach nur improvi-
siert. Dies sind jedoch funktionsmäßig vom Stück her gesehen hintereinander ablaufende 
gleichwertige Teile, kein Teil oder Chorus hat mehr oder weniger „Wert“ als der andere.  
 
Der Akkorde beim achttaktigen Chorus sind wenige, es sind nämlich gerade mal zwei: E-Dur 
und Fis-Moll. Man kann darin den 2/3 Anfang eines 12taktigen Blues-Schemas sehen, wo die 
letzten 4 Takte (mit der Dominante) fehlen. Mit Tonika und Subdominat-Parallele (statt Sub-
dominante) ist der gesamte hier vorhandene Chorus geradezu bedrückend schlicht und melan-
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cholisch in seiner monotonen Abfolge, der „traurige“ Bluescharakter wird dadurch fast uner-
träglich gesteigert. Hinzu kommt noch ein Zeitlupen-Tempo von rund 67 BpM, so dass man 
schon sagen kann, dass es sich hier nicht gerade um eine euphorische Hymne handelt. 
 
„Albatross“ weist insgesamt einen Ablauf mit 6 Chorus-Wiederholungen auf: 
 
A    Takt 1- 8         E/ E / E / E /    Fism/ Fism/  E  / E  / 
 
A´     Takt  9-16       
 
B   Takt 17 – 24 
 
B´ Takt 25-32 
 
C  Takt 33 – 40 
 
A``    Takt 41 – 51     E/ E / E / E /    Fism/ Fism/  E  / Fism / E / Fism / E 
 
Wenn wir jetzt dem Stück unter dem Das-wollen-wir–doch-mal-selber-spielen-Aspekt ernst-
haft näherrücken, sei hier gleich angemerkt, dass es sich bei den E-Dur-Akkorden nur um 
„virtuelle“ Dur-Chords handelt. Die dazugehörigen Solo-Gitarrenmelodien verlaufen nämlich 
ausschließlich in Dur, keine einzige Blue-Note geschweige denn eine komplette Bluesskala 
taucht auf. Gleichzeitig spielt im Prinzip als einziger tonaler Hintergrund der Bass durchge-
hend nur die Quinten e+h  bzw fis+cis, und die so tief wie möglich und garantiert terzfrei. 
Dennoch: Im Ausklang ist zu hören, dass eine Rhythmusgitarre den Schlußakkord E-Dur mit 
großer Septime dis spielt oder besser gesagt streich(el)t. Vielleicht gab es solch eine Rhyth-
musgitarre mit durchgehendem E7maj und Fism(7?) – zu hören ist sie im höchst puritanisch-
aufgeräumten und total abgespeckten Endmix –nahezu- nicht, sie hätte aber zweifelsohne 
Sinn gemacht.  
 
Vielleicht machen wir uns gerade die Szenerie bei der Aufnahme selbst im Studio deutlich: 
Mick sitzt an seinem Ludwig Kit, die weichen Fell-Klöppel in der Hand, John McVie wird 
stoisch auf seinem Fender-Bass die Grundtöne brummeln lassen, und Peter Green mit seiner 
Nature-Sunburst Les Paul (die er später Gary Moore überlassen wird) checkt noch einmal den 
Sound seines Fender Twin-Reverbs. Nach dem Playback wird Peter Green noch einige Over-
dubbs aufspielen und dabei auch eine Spur mit einer Bottleneck-Gitarre einspielen.  
Noch eine Anmerkung zu dem Peter-Green-Gitarren-Sound: Im Gegensatz zu den meisten 
anderen Blues-Rock-Gruppen englischer Herkunft spielte bei Fleetwood Mac die englische 
Marshall-EL-34-Röhre keine entscheidende Rolle. Überwiegend wurden, auch und gerade 
live, Fender-Equipment-Teile wie die besagten Twin-Reverbs und Dual Showmen-Amps mit 
diversen Boxen (Bassman/Quad Reverb) zum Einsatz gebracht. Für den Bass gab es lange 
Zeit Orange-Amps, doch auch John schwenkte später zu Sunn-Verstärkern, also zu amerika-
nischem Equipment, über.  
Green schätzte neben der Les Paul gelegentlich den beißenden-quäkenden Ton einer Strato-
caster wie bei „Need your love so bad“, doch hier bei „Albatross“ ist es seine Haupt-Les-Paul. 
Live kam bei ihm daneben auch eine „Soap-Bar-gold-topped“–Les Paul zum Einsatz, im Stu-
dio war allerdings in der Regel die „fette“ LesPaul das eigentliche Arbeitstier.  
 
Und machen wir uns dabei ganz klar: Keine überdrehte Vorstufe oder bis an den Kragen auf-
gerissene Endstufe „läßt“ bei Peter Green den Ton singen oder kreischen, nein, hier kommt 
nur ein –im wahrsten Sinne des Wortes- klares „Plong“ oder „Pling“ aus den 12´-Speakern. 
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Die Pick-Up-Mittelstellung mit den beiden aktivierten Humbuckern gibt ein wenig tonale 
Farbe, aber: Das gesamte Sustain –oder zumindest der größte Teil davon- muß bei diesem 
Stück gespielt werden. Wir haben es hier, um es gleich ganz laut und deutlich zu sagen, dem-
entsprechend mit einem Meisterstück der höchsten Bending- und Vibrato-Schule zu tun. 
  
Wobei: Das ist schnell über-hört, auf den ersten Blick präsentiert sich Fleetwood Mac´s „Al-
batross“ so sanft und unschuldig dahingleitend, als könnten wir alle das mal eben so spielen. 
Doch gerade die kleinen und feinen Details und Handwerker-Kniffs waren es, die dieses 
Werk etwas erfolgreicher machten  als so viele andere.  
 
Wollen wir also die (akustische!) Lupe aus dem Gitarrenkoffer nehmen und uns den Song 
analytisch auf dem Notations-Seziertisch vornehmen. Was ein Glück, dass kein Blut fließt, 
höchstens Schweiß – und der Patient sprich das Stück wird es auf jeden Fall überleben, ja, 
meine persönliche Erfahrung ist sogar, dass um so genauer ich mich in dieses Stück hineinbe-
geben habe, ich es um so mehr zu würdigen und in seiner wahrlich legendären Qualität zu 
preisen wußte. 
 
Da es wie schon gesagt keinerlei Hierarchie innerhalb des Stückes in Form von Refrain, Stro-
phe, Intro oder Zwischenteil, sondern nur eine aneinandergereihte Abfolge gibt, fangen wir 
ganz banal einfach vorne an: 
 

 
Der satte Auftaktton leitet die beiden Akkorde E7maj und Fism7 ein. Beide bitte mit gleich-
zeitig sanftem wie dennoch entschiedenem Arpeggio („harfenartiges Herunterstreichen“) an-
schlagen. Die folgenden beiden Akkorde ohne Auftaktton sind dann praktisch ein „Echo“ - 
der große Vogel hat seine Reise angetreten und schwingt die weiten Flügel- und sind dement-
sprechend etwas leiser/(noch) zurückgenommener zu intonieren. Jedesmal aber ist mit dem 1. 
Finger barre über dem 4. Bund (also dem E7maj-Dreiklang) ein anhaltendes Vibrato auszu-
führen. Ist nicht ganz einfach über 3 Saiten gleichzeitig, läßt aber den Chord erheblich länger 
ausklingen und vermeidet ein zu abruptes Abreißen. 
 
Bei den folgenden Melodiebögen über Fism ist es nun sehr wichtig, die „gleitenden“ Slides 
speziell auf das gis (6. Bund d-Saite) zu beachten, wo immer dieser Ton auch vorkommt. Sie 
verleihen dem Stück eine ganz eigene –eben dahingleitende- Wirkung. Der Melodieabschluß 
mit fis – e (Takt 8 und auch 16) ist wie ein Fade-Out-Abschluß auszuführen, es ist ein Aus-
klang des Vorherigen, das nun Platz macht für den kommenden Teil. 
(ab 0:14) 



 5

 
Bei der Wiederholung des Teiles A in A´, also dem zweiten Chorus, wird dann der 2. (insge-
samt gesehen 4.) Auftaktton h als Doppelton gespielt. Das kommt im Schlußteil A´´´  auch 
noch einmal als Variante vor. Bei der Melodie gibt es außerdem eine „aufbauende“ Änderung, 
da in A´ bis auf die g-Saite „auf-„gestiegen wird.  
Alle diese scheinbar so „kleinen“ Varianten hat Peter Green übrigens später auch live sehr 
bewußt immer eingesetzt. Wenn also demnächst zufällig eine Cover-Band „Albatross“ an-
stimmt, bitte auf den 4. Auftaktton warten: Kommt der (aber auch nur der!) doppelt, hat sich 
jemand zumindest schon ziemlich ernsthaft in Peter Green´s Arbeit hineingekniet. 
 
 
 
 
 
 
 
 
 
 
 
 
 
 
 
 
 
 
 
 
 
 
 
 
 
 
 
 
 
 
 
Ab 0:29 
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Nun also zur Melodie in Teil B:  
Mit Hilfe von Mehrspur-Aufnahmetechnik (vermutlich 8-Kanal-Maschine) hat Peter Green in 
diesem Part zwei Gitarren eingespielt, deren überwiegende Terz-Führung einen wehmütig-
weinerlichen Eindruck vermitteln. Live hat die Band die Stimmen verteilt: 1. Stimme Peter 
Green, 2. Stimme Danny Kirwan, der kurz nach der Aufnahme zur Gruppe stieß und den 
Bottleneck spielte Jeremy Spencer.  
Zur Not kann man auch alle Stimmen gleichzeitig spielen, dann muß halt mit den entspre-
chenden Doppelklängen herumgetrickst werden. Dem Original entsprechender und auch im-
mer wieder sehr beeindruckend ist allerdings das Zusammenspiel von  mehreren Gitarren. 
Wenn´s geht, dann mit (mindestens) zwei Gitarren einspielen, sonst muß es halt so funktio-
nieren.  
Hier zuerst einmal die überblickende Melodieführung des Teils B, der in B´ praktisch kom-
plett wiederholt wird.  
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Ab 0:59 
 

 
Aber auch hier wollen wir etwas genauer hinsehen: Peter Green hat nämlich bei den langen 
Tönen sich jeweils einige präzise ausgeführte Verzierungen bzw. Finessen eingebaut. Gleich 
bei dem jeweils ersten Ton (1. Ton in Takt 17) wird mit Hilfe von Bending eine Art „Schlen-
ker“ eingebracht, der aus diesem Ton gleich 3, also zwei zusätzliche macht:  
· Der erste Ton wird wie gehabt durch Bending unmittelbar erreicht  
· der zweite (zusätzliche)  entsteht durch ein klares Absinken auf den (Ausgangs-)Grundton 

und wirkt wie ein Vorschlag zum  
· dritten (bzw. zweiten zusätzlichen), der durch ein erneutes Bending entsteht, durch das der 

Ton wiederum einen Ganzton angehoben und mit Hilfe von –kräftigem, aber sensiblem!- 
Vibrato verlängert wird. 

Die ganze Figur wird nur einmal angeschlagen, alle „zusätzlichen“ Töne entstehen aus-
schließlich durch die Kraft des Bending-Fingers der Greifhand.  

 
 
Wirklich spannend wird die Sache nun dadurch, dass beim Ausklang des ersten Melodiebo-
gens (Takt 18) die langen Noten nur durch gleichmäßiges Vibrato gehalten werden! Hier fin-
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det keine zusätzliche tonerzeugende Bendingbewegung statt. Bei der Wiederholung des The-
mas dagegen wird der lange ausklingende Ton –nachdem wieder die schon bekannte Einlei-
tung erfolgte (Takt 19) – jeweils gleich zwei Mal durch Bending (und nur dadurch!) praktisch 
neu zum Erklingen gebracht (Takt 20). Diese „Wellenform“ wird von Peter Green mit beiden 
Gitarren absolut synchron ausgeführt und hat eine wahrlich berührende Wirkung. Hat man sie 
einmal bewußt gehört und verstanden, kann man dieses Stück nie mehr anders spielen. Unbe-
dingt das Original hören und den rhythmischen Fluß dieser Melodiebewegung in die Finger 
bekommen: 
 

 
 
Teil C wird eröffnet durch eine ungemein sanfte Bottleneck-Melodie, die in der Wiederholung 
eine zusätzliche Wendung aufweist: 
((Noten um eine Oktave nach unten gesetzt)): (ab 1:56) 
 

 
Übrigens wieselt der Bottleneck immer wieder durch die Hallfedern des Studio und verziert 
das Stück mit einigen Wendungen, die alle aus der E-Dur-Skala stammen.  
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Abgeschlossen wird der Teil C durch sehr hohe Doppelgitarren, bei denen die zuerst Ham-
mer-Ons auftreten und dann Bendings, d.h., von den vier Tönen der ersten beiden Melodiebö-
gen werden immer nur zwei, der erste und der dritte, angeschlagen: 
(( eine Oktave tiefer notiert))   (ab 2:14) 
 
 
 
 
 
 
 
 
 
 
 
(ab 2:23) 
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Als Songabschluß dann der Chorus A´´, bei dem eine Verlängerung um 2 Takte stattfindet. 
Ob diese Änderung aus Songwriter-Sicht geglückt ist oder nicht, lassen wir mal dahin gestellt, 
so oder so wird aber deutlich, dass hier wohl bald ein Ende des Stückes kommt. 
Bitte wieder den verdoppelten Auftaktton vor der zweiten Akkordfigur beachten. Immer dran 
denken, die Fachleute merken nicht zuletzt hier, ob jemand Peter´s Green Albatross wirklich 
„gehört“ hat.... 
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Zum Abschluß unserer diesmaligen Werkbetrachtung ein paar Worte von Peter Green selbst, 
die er damals als Textzeilen für andere Songs dieser Epoche verwendete:  
 
„You know, life can be so sad/ 
Sometimes you just sit right down and cry 
... 
I can´t stop my mind wanderin´ back to those days 
When I was just a downtrodden kid....“ 
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Das war recht typisch für die unendlich traurige Stimmung, in der er dieses Stück aufnahm... 
Dennoch jetzt aber viel Spaß beim eigenen Flug mit dem gewaltigen „Albatross“! 


