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Das fur Heavy Metal-Fans typische Umgeben mit Symbolen der Macht, hier
Fauste und Adler, wurde in der Wahrnehmung der Stasi zum Politikum,
obwohl Massenmedien der DDR die dazu passende Musik verbreiten bzw.
»propagieren« durften. Ein Teil der Einschatzung der Heavies und anderer
westlich orientierter Jugendliche durch das MfS, moglicherweise sogar der
vorrangige, war von einer Imagination faschistoider Agenten aus der Vergan-
genheit oder der Bundesrepublik gepragt. Ein Beispiel: In einer Analyse zum
Einfluss von DJs bzw. Schallplattenunterhaltern auf die Jugend bei Tanzver-
anstaltungen durch die Auswahl von Musik wurde 1986 die Nichtumsetzung
einer diesbezuglichen Richtlinie von 1973 bemangelt. In einigen kontrollier-
ten Objekten seien Titel reaktionarer Kunstler gespielt worden, die sich
unterschiedlicher Verfehlungen schuldig gemacht hatten: »Dschinghis-Khan
(Antisowjetismus, Gewalt); Village People (Rassismus, Gewalt), Kiss (Fa-
schismus, Doppel-S als SS-Runen geschrieben, Auftritte teilweise in SA-
Uniform/Punk-Rock), Frank Zander (Horror), Heino (Nationalismus), Udo
Lindenberg (Hetze gegen die DDR)« (Dok. BStU XXXVI). Hier mischte sich In-
formationsmangel, der beispielsweise verhinderte, dass die Beamten wuss-
ten, dass der Grunder von Kiss judische Eltern hatte, mit einem grundlegen-
den Unvermogen, Gruppen wie die Village People realitatsnah einzuordnen.
Das Unverstandnis beschrankte sich also nicht nur auf einige subkulturelle
Stile, sondern grundsatzlich auf neuere popkulturelle Elemente, da diese
stets in ein feststehendes dichotomes Schema eingeordnet wurden. Da die
Ineffizienz diese Schemas im zunehmenden MaBe offensichtlich wurde, ar-
beitete das MfS vermehrt mit Soziologen und Kriminologen zusammen. Als
Ergebnis der Kooperation etablierte sich zumindest in den Akten die Ein-
sicht, dass ein differenzierteres Vorgehen notwendig sei:

»[Es ist] zwischen Anhdngern der Musikrichtung Heavy Metal, die durch
Tragen spezifischer Heavy-Metal-Bekleidung ausschliefdlich zu derartigen
Disco-, Tanz und Konzertveranstaltungen in Erscheinung treten und solchen,
die den Heavy Metal als aggressiv[e] und asoziale Lebensweise praktizieren
[zu unterscheiden]« (Dok. BStU XXXVII).

In den spaten 1980er Jahren stellte sich ein Aufweichen der kategorischen
Verurteilung von Heavy Metal beim MfS ein. Die Heavies als Phanomen wur-
den nicht mehr insgesamt bekampft, sondern Einzelne danach beurteilt, in-
wiefern ihre Aktivitaten die staatliche Ordnung gefahrdeten (Dok. BStU
XXXVIII). Dennoch wurden einige Heavies, teils jahrelang, durch das MfS mit
Operativen Vorgangen und IMs bearbeitet, obwohl sie nur ihren Interessen
nachgingen, ohne aus Sicht der Stasi schadlich oder kriminell in Erscheinung
zu treten. Bei der Bewertung und Bearbeitung dieser Individuen und Grup-
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pen scheint auch eine regionale Komponente eine Rolle zu spielen, die ein
vergleichsweise strenges Vorgehen bspw. in Sachsen zur Folge hatte, wah-
rend die Heavies in Berlin mit recht weitgehender Toleranz rechnen konn-
ten. Die Bearbeitung politisch desinteressierter Gruppen hatte negative
Konsequenzen fur die Effektivitat des MfS, denn zur Beobachtung tatsachli-
cher Oppositioneller mussten nun weniger Beamte zur Verfugung stehen.
Jens Gieseke (2003: 232-236) nimmt an, dass sich Teile des MfS auf leicht
identifizierbare und leichtsinnige Jugendliche, worunter auch die Heavies
fallen, konzentrierten, weil sie sich nach einer auf Quotenerfillung basie-
renden »geheimpolizeilichen Planwirtschaft« ausgerichtet hatten. Wurschi
(2008: 64) fuhrt auBerdem an, dass Teile des MfS die jugendlichen Moden
und Subkulturen in den Akten auch als Bedrohungsszenario darstellten, da
die groBe Anzahl des vermeintlichen Klassengegners die eigenen Leistungen
bedeutender wirken lieBen.

Die Stasi sah sich im zunehmenden MalBe mit einer Jugend in der DDR
konfrontiert, die sich an der Konsumgesellschaft der Bundesrepublik und des
Westens orientierte. Dabei spielten nicht mehr nur die jeweils dominieren-
den Modewellen eine Rolle, sondern auch subkulturelle Stromungen wie die
extremeren Ausformungen von Heavy Metal. Der bescheidene, aber vorhan-
dene materielle Wohlstand in der DDR ermoglichte es Jugendlichen auf viel-
faltige Art und Weise, an diesen Entwicklungen teilzunehmen und so eine
gewisse Autonomie gegenuber dem Staat zum Ausdruck zu bringen (vgl.
Stock 1995: 76). Letztlich zeigte sich das MfS nicht in der Lage, jugendliche
Gruppierungen wie die Heavies effektiv zu bekampfen, wovon einerseits das
standige Wachstum der Subkulturen, vornehmlich der rechten Skinhead-
bewegung, und andererseits das partielle Zuruckweichen von ehemals ge-
festigten Standpunkten zur Bewertung dieser Gruppierungen zeugen.

3. Zusammenfassung

Heavy Metal wurde uber westliche Massenmedien in die DDR getragen und
traf bei den Jugendlichen auf offene Ohren. Fur diese war es schwierig,
aber nicht unmoglich, die Musik sowie subkulturelle Praktiken und Stile zu
adaptieren. Wie auch im Westen bedeutete Heavy Metal in der DDR extreme
sinnliche Erfahrungen sowie eine Abgrenzung von der Mehrheitsgesellschaft
und anderen jugendlichen Gruppen. Im Unterschied aber zum westlichen
Ausland liefen die Prozesse der Abgrenzung nicht vorrangig im Privaten ab,
sondern sie wurden durch die SED selbst, die auf eine instrumentelle Dimen-
sion der Kultur bestand, politisiert. Dieser Prozess bestarkte die Eigenwahr-
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nehmung der Heavies als dominant und unterdruckt gleichermaBen. Er be-
dingte eine Dynamik, die sie zu immer neuen Forderungen nach Freiraumen
und extremen Praktiken trieb. Letztlich haderte die Partei also mit einem
von ihr selbst geschaffenen Raum, in dem alles politisch war und von dem
sich Jugendliche durch das Ausleben individueller privater Interessen auto-
matisch dissoziierten. Im Falle von Heavy Metal waren Sub- und Hegemoni-
alkultur dabei aber miteinander verflochten. In den Texten der Lieder der
Heavies und in den spezifischen Praktiken spiegelte sich die Situation von
Jugendlichen in der DDR der 1980er Jahre wider: Tape-Trading ist funkti-
onslos, wenn die Musik im Mediamarkt gekauft werden kann, Shirts mussen
nicht hergestellt werden, wenn per Katalog geordert werden kann und Kon-
zerte der -groBen< Bands aus dem Ruhrpott bedingen in der Bundesrepublik
keinen Zusammenprall mit einer politischen Polizei. Vieles an den Heavies
ist also nur unter der Bedingung der Existenz der DDR denkbar und so fiel
das Ende des wenig geliebten Staates mit dem Ende der Heavies als eigen-
standige Gruppierung zusammen (vgl. Weinstein 1991: 118).

Literatur

Bathrick, David (1995). The Powers of Speech. The Politics of Culture in the GDR (=
Modern German Culture and Literature). Lincoln: University of Nebraska Press.
Breitenborn, Uwe (2010). »Bombenhagel und Eisener Vorhang. Heavy-Metal-Subkul-
tur im Staatsradio« In: Heifler Sommer, coole Beats. Zur populdren Musik und
ihren medialen Reprdsentationen in der DDR. Hg. v. Sascha Triltzsch und

Thomas Wilke. Frankfurt/M, New York: Lang, S. 105-118.

Briick, Wolfgang (1991). »Jugend als soziales Problem« In: Jugend und Jugendfor-
schung in der DDR. Gesellschaftspolitische Situationen, Sozialisation und Men-
talitdtsentwicklung in den achtziger Jahren. Hg. v. Walter Friedrich und Hart-
mut M. Griese. Opladen: Leske+Budrich, S. 191-200.

Felber, Holm (1991). Gebrauch populdrer Musik durch Jugendliche der DDR. Theo-
retische und empirische Aspekte eines Massenphdnomens. Dissertation. Berlin:
Humboldt-Universitat.

Fricke, Caroline (2011). »Heavy Metal in der DDR-Provinz.« In: Metal Matters.
Heavy Metal als Kultur und Welt. Hg. v. Rolf Nohr (= Medien'Welten 16). Mins-
ter: LIT, S. 367-378.

Gieseke, Jens (2003). »Zeitgeschichtsschreibung und Stasi-Forschung. Eine Zwi-
schenbilanz.« In: Stasi-Akten zwischen Politik und Zeitgeschichte. Hg. v. Sieg-
fried Suckut, Siegfried und Jirgen Weber. Minchen: OLZOG Verlag, S. 218-249.

Gornandt, Danuta (1999). Medienkonzepte und populdre Musik in der DDR. Eine
analytische Studie zur Konzeption und Wirksamkeit von Programm- und Sen-
destruktur des Jugendsenders JUGENDRADIO DT 64 in den Jahren 1986-1989.
Dissertation. Berlin: Humboldt-Universitat.

Kahn-Harris, Keith (2007). Extreme Metal. Music and Culture on the Edge. Oxford,
New York: Berg.

18



DIE HEAVY METAL-SUBKULTUR IN DER DDR

Komaromi, Ann (2009). »Samizdat as Extra-Gutenberg Phenomenon« In: Poetics
Today 29, H. 4, S. 629-667.

Larkey, Edward (2007). Rotes Rockradio. Populdre Musik und die Kommerzialisie-
rung des DDR-Rundfunks. Berlin etc.: LIT.

Leitner, Olaf (1985). »Rock und Pop sind voll im Trend«. In: GEO-Special vom 13.2.,
S. 65.

0O.A. (1987). »Broiler und Trabant. Hard und Heavy Festival in Ost-Berlin — Jugend-
club LanghansstraBe.«. In: Iron Pages [Fanzine], S. 19-21.

Reibetanz, Michael (2009). Jugendsubkultur in der DDR. Eine qualitative Untersu-
chung zu Anhédngern der Musikrichtung Heavy Metal. Magisterarbeit. Universitat
Leipzig.

Rosenberg, Hendrik (2009). »Death Metal und Schlager? Nicht mit GOLEM!« In:
Eisenblatt [Fanzine] 4, S. 6-13.

Steiner, Irmgard / Wenzke, Gerhard / Merkens, Hans (1999). Informelle Gruppen
Jugendlicher in der zweiten Hdlfte der 80er Jahre in der DDR. Forschungsbe-
richte, Interviews (= Berichte aus der Arbeit des Instituts fur Allgemeine Pada-
gogik, Abteilung empirische Erziehungswissenschaft der Freien Universitat Berlin
27). Berlin: Abteilung Empirische Erziehungswissenschaft der Freien Universitat.

Stock, Manfred (1989). Zur Soziologie gegenwdrtiger Jugendkulturen in der DDR.
Ein theoretisch-konzeptioneller Ansatz und empirische Befunde. Dissertation.
Berlin: Humboldt-Universitat.

Stock, Manfred (1995). »Jugendliche Subkulturen im gesellschaftlichen Transforma-
tionsprozeB« In: Chancen und Risiken im Lebenslauf. Wandel in Ostdeutschland.
Hg v. Hubert Sydow, Uta Schlegel und Andreas Helmke (= Schriftenreihe der
Kommission fiur die Erforschung des sozialen und politischen Wandels in den
neuen Bundeslandern e.V. [KSPW]) Berlin: Opladen, S. 73-88.

Stock, Manfred / Muhlberg, Philipp (1990), Die Szene von innen. Skinheads, Gruf-
ties, Heavy Metals, Punks. Berlin: LinksDruck Verlag.

Weinstein, Deena (1991). Heavy Metal. A Cultural Sociology. New York, Toronto:
Lexington Books.

Wicke, Peter (1998). »Rock around Socialism. Jugend und ihre Musik in einer ge-
scheiterten Gesellschaft.« In: Handbuch Jugend und Musik. Hg. v. Dieter Baa-
cke. Opladen: Leske+Budrich, S. 293-305.

Wurschi, Peter (2007). Rennsteigbeat. Jugendliche Subkulturen im Thiiringer Raum
1952-1989 (= Européische Diktaturen und ihre Uberwindung 11). Kéln: Bohlau.

Diskografie

Argus (1988). »Saufen schmeckt gut« Auf: Live in Réderau, Selbstverlag.

Rocket (1988). »Herzlichen Gluckwunsch«. Rundfunkproduktion.

Formel-1 (2000). »Willste nich’ uffstehn?« Auf: Edelrocker, Immortal Vinyl Records
IVR 011.

19



NIKOLAI OKUNEW

Quellen

Behorde des Bundesbeauftragten fur die Unterlagen des Staatssicherheitsdienstes
der ehemaligen Deutschen Demokratischen Republik:

Dok. BStU I: BStU, MfS BV Suhl, KD SM, Nr. 566.

Dok. BStU II: BStU, MfS, HA XX, Nr. 477.

Dok. BStU IlI: BStU, MfS, HA XX, AKG 80.

Dok. BStU IV: BStU, MfS, HA XX/AKG, Nr. 97: 000004.

Dok. BStU V: BStU, MfS, HA XX/AKG, Nr. 97, 1986: 000002

Dok. BStU VI: BStU, MfS, BV Potsdam, AKG, Nr. 930: 000083.

Dok. BStU VII: BStU, MfS, BV Halle, KD Dessau, Nr. 480: 80-86.

Dok. BStU VIII: BStU, MfS, BV Suhl, Abt. XX, Nr. 584 Band 1, 1985: 000121-000123

Dok. BStU IX: BStU, MfS, BV Karl-Marx-Stadt, Abt. VII 140, 1987/1988: 0008.

Dok. BStU X: BStU, MfS, BV Leipzig, KD Leipzig-Stadt, Nr. 01763, 10.10.1985:
0000198-0000199.

Dok. BStU XlI: BStU, MfS, BV Karl-Marx-Stadt, KD Annaberg, Nr. 116 Band 1, 1987-
1989: 0017.

Dok. BStU XII: BStU, MfS, BV Dresden, KD Bautzen, Nr. 9343: 0001.

Dok. BStU XIIl: BStU, MfS, BV-Berlin, Abt. XX, Nr. 3111:0138.

Dok. BStU XIV: BStU, MfS, BV Berlin, Abt. XX, Nr. 3113: 000249.

Dok. BStU XV: BStU, MfS, BV Leipzig, KD Leipzig-Stadt, Nr. 01763: 000265.

Dok. BStU XVI: BStU, MfS, BV Berlin, Abt. XX, Nr. 3538: 000075f.

Dok. BStU XVII: BStU, MfS, BV Karl-Marx-Stadt, AKG, Nr. 583: 000459-000460.

Dok. BStU XVIII: BStU, MfS, BV Schwerin, KD Perleberg, Nr. 10385: 000134-000137.

Dok. BStU XIX: BStU, MfS, BV Suhl, KD SM, Nr. 561: 0020.

Dok. BStU XX: BStU, MfS, BV Magdeburg, Abt. XX, Nr. 2675: 180f.

Dok. BStU XXI: BStU, MfS, BV Magdeburg, Abt. XX, Nr. 2675: 180f.

Dok. BStU XXIlI: BStU, MfS, BV Berlin, Abt. XX, Nr. 3113: 000157.

Dok. BStU XXIII BStU, MfS, BV Halle, KD Zeitz, Nr. 470: 00084.

Dok. BStU XXIV: BStU, MfS, HA XX/AKG, Nr. 963: 000004.

Dok. BStU XXV: BStU MfS, BV Magdeburg, Abt. XX, Nr. 4535: 000013.

Dok. BStU XXVI: BStU, MfS, BV Potsdam, AKG, Nr. 930, 1988: 000035-000037.

Dok. BStU XXVII: BStU, MfS, BV Karl-Marx-Stadt, KD Karl-Marx-Stadt, Nr. 127:
000012-000014; BStU, MfS HA XX 6097: 00483-00485.

Dok. BStU XXVIII: BStU, MfS, BV Karl-Marx-Stadt, AKG, Nr. 583, Band 2: 000333-
000334.

Dok. BStU XXIX: BStU, MfS, BV Berlin, AKG, Nr. 170: 0014.

Dok. BStU XXX: BStU, MfS, BV Karl-Marx-Stadt, KD Klingenthal, Nr. 22: 000046.

Dok. BStU XXXI: BStU, MfS, BV Halle, KD WeiBenfels, Nr. 456: 0023.

Dok. BStU XXXII: BStU, MfS, HA XX, Nr. 6047: 000129.

Dok. BStU XXXIII: BStU, MfS, BV Potsdam, AKG, Nr. 930, 1988: 000199-000200.

Dok. BStU XXXIV: BStU, MfS, HA XX/AKG, Nr. 1486, 1986: 000034f; BStU, MfS, HA
XX, Nr. 6097: 000430f.

Dok. BStU XXXV: BStU, MfS, HA XX/AKG, Nr. 1486: 000142f.

Dok. BStU XXXVV: BStU, MfS, HA XX/AKG, Nr. 1486: 000142f.

Dok. BStU XXXVIV: BStU, MfS, BV Suhl, KD SM, Nr. 561: 0015.

20



DIE HEAVY METAL-SUBKULTUR IN DER DDR

Dok. BStU XXXVIII: BStU, MfS, BV Magdeburg, KD Magdeburg, Nr. 6096: 00064f;
BStU, MfS, HA XX, Nr. 6970: 000156.

Deutsches Rundfunkarchiv Babelsberg:

Dok. DRA | DRA, H006-01-06/0040, Horerpost v. 5.4.1988, unpag.

Dok. DRA II: DRA, H008-01-06/0014, Bl. 42; DRA, H006-01-06/0036. Horerpost aus
Lichterfelde v. 25.9.1987, unpag

Dok. DRA lll: Beispielsweise: DRA, H006-01-06/0036, Horerpost aus Rostock,
7.9.1987, unpag.

Dok. DRA IV: DRA H006-01-06/0039, Horerpost aus Gahsnitz, v. 2.2.1988, unpag.

Dok. DRA V: DRA, H006-01-06/0035, Horerpost aus Kaulsdorf v. 31.8.87; unpag.

Dok. DRA VI: DRA, H006-01-06/003, Horerpost aus Magdeburg v. 31.8.1987, unpag.

Dok. DRA VII: DRA. G0006-01-05/0014, Sendemanuskript Tendenz Hard bis Heavy v.
19.12.1987; unpag.

Dok. DRA VIII: DRA, H006-01-06/0037, Horerpost aus Bogensee v. 17.12.1987, un-
pag.

Landesarchiv Berlin:

Dok. LAB I: LAB, C Rep. 104, Nr. 2248, Unterlagen der AG gem. DA 10 78 [Informa-
tion Uber beachtenswerte Erscheinungen und Entwicklungen unter negativ be-
einflussten Jugendlichen und Jungerwachsenen in der Hauptstadt der DDR, Ber-
lin].

Abstract

East German heavy metal fans constituted one of the GDR’s largest subcultures in
the mid and late 1980s. Using sources from the Stasi record agency BStU, as well as
documents from the German radio archive Deutsches Rundfunkarchiv, and studies
from GDR’s central institute for youth research Zentralinstitut fur Jugendfor-
schung, this paper describes the emergence of the subculture and the blue collar
background of its members. Furthermore, it explores how the regime tried to han-
dle these deviant adolescents. Since the subcultural practices helped heavy metal
fans to cope with the situation behind the -iron curtain<, these practices were
closely linked to the party-state. After the state had collapsed, they became use-
less in this respect and so the subcultures vanished around 1989/1990.
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RAY HITCHINS (2014). VIBE MERCHANTS: THE
SOUND CREATORS OF JAMAICAN POPULAR MuUsSIC

Rezension von Benjamin Burkhart

Spatestens seit dem Aufkommen des Dub Reggae in den 1970er Jahren sind
die kreativen Moglichkeiten der Tonstudiotechnologie zentral fur die Pro-
duktion jamaikanischer Popmusik. Der sich damals etablierende versierte
Umgang mit Effekten und Klangmanipulationen brachte es mit sich, dass
Produzenten oder Toningenieure wie King Tubby und Lee »Scratch« Perry zu
Stars der Szene avancierten. Ray Hitchins’ Dissertation Vibe Merchants liegt
die Annahme zugrunde, dass die Tonstudios und die dort arbeitenden Ton-
ingenieure bereits deutlich fruher zu einem eigenstandigen jamaikanischen
Sound beigetragen und diesen nachhaltig gepragt haben. In seinem Ver-
standnis spielten die verfugbaren Technologien und die damit befasste
Berufsgruppe — die »unsung hero[es]« (S. 214) der jamaikanischen Popmu-
sikgeschichte — eine entscheidende Rolle hinsichtlich der kreativen und stil-
historischen Prozesse. Dementsprechend verfolgt der Autor das Ziel, die
Entwicklung der Tonstudios auf Jamaika und die Aktivitaten der Toningeni-
eure im Zusammenspiel mit Musikern und Produzenten sowie im Kontext der
Musikindustrie zu erschlieBen und zu wiurdigen. Hitchins selbst ist nach
eigenem Bekunden seit 1981 als Gitarrist, Produzent und Manager in der ja-
maikanischen Musikszene aktiv und bewegt sich in seiner akademischen Ar-
beit somit auf gewohntem Terrain.

Ray Hitchins’ Einbindung in die jamaikanische Musikszene durfte es zu
verdanken sein, dass fur die ethnografisch konzipierte Studie zahlreiche re-
nommierte Gesprachspartner, darunter etwa Coxsone Dodd und Sly Dunbar,
gewonnen werden konnten. Unter den 33 im Zeitraum von 2001 bis 2010
Interviewten finden sich Toningenieure, Produzenten, Musiker und auch
Rundfunktechniker aus der Zeit der ersten professionellen jamaikanischen
Tonstudios bis hin zu aktuell aktiven Protagonisten der Reggae- und Dance-



hall-Szene. Die Interviews bilden die Forschungsgrundlage, wobei Hitchins
leider auf eine eingehende methodische Reflexion und auf Erklarungen zur
Auswertung seines empirischen Materials verzichtet. Hinzu treten Anmer-
kungen zum Wandel des Studioequipments, vereinzelte Beschreibungen und
Transkriptionen von Musikbeispielen sowie ein Bericht uber den Ablauf einer
Studio-Session, an der der Autor selbst als Gitarrist beteiligt war. Uberdies
stehen Forschungsfragen zur Debatte, die sich den asthetischen und sozialen
Dimensionen des Untersuchungsgegenstandes widmen. Im Anschluss an
Schriften Deborah Wongs und Timothy Taylors ist es fur Hitchins maBgeb-
lich, den Umgang mit Technologie als kulturelle Praxis zu verstehen, die in
verschiedenen gesellschaftlichen Zusammenhangen ebenso unterschiedliche
Wirkungen entfalten kann. Infolgedessen konzentriert sich die Untersuchung
auf die Technologie- und Produktionsasthetik einer lokal verankerten Musik-
praxis und deren Weiterentwicklung. Hitchins versteht sein Vorhaben als
»investigation of what constitutes the -reggae sound:« (5. 2) — folglich
besteht das maBgebliche Forschungsziel darin, die Rolle der Toningenieure
in ihrem spezifischen Umfeld historisch aufzuarbeiten, um einer Asthetik
des jamaikanischen Sounds nachzuspuren.

Die recht knapp gehaltene Darstellung der theoretischen Uberlegungen
beinhaltet zwei Vorschlage zu Phasenmodellen, auf deren Basis die Studie
gegliedert ist: Einerseits eine weitlaufig bekannte Abfolge stilistischer
Stromungen von Mento bis Dancehall, auf der anderen Seite eine Untertei-
lung in funf aufeinanderfolgende Praxen der Aufnahmetechnik in jamaikani-
schen Tonstudios. Diese erstreckt sich von der Aufzeichnung mit einem ein-
zelnen Mikrofon in den spaten 1940er- und 1950er-Jahren bis hin zu den
digitalen Techniken des Dancehall ab ca. 1990. Entlang dieser Etappen wird
die Entwicklung eines distinkt jamaikanischen Sounds — dessen Existenz vo-
rausgesetzt wird — nachverfolgt und danach gefragt, in welcher Weise die
Toningenieure ihren Teil zu diesem beitrugen. Hierbei kristallisieren sich
bald einige zentrale Annahmen des Autors hinsichtlich fruher jamaikani-
scher Popmusik und deren weiterer Genese heraus. Erstens geht Hitchins
von einem gewollt -rauen< Sound aus, den er als Bestandteil einer »>unso-
phisticated« aesthetic« (5. 19) versteht. AnschlieBend an diese Annahme
steht fur ihn das spontane Agieren im Tonstudio als Bestandteil der Kommu-
nikation zwischen Musiker und Toningenieur im Zentrum eines typischen
jamaikanischen Aufnahmeprozesses, wobei die Rolle des Produzenten sich
fernab des Kreativen auf die Finanzierung der Aufnahmen beschranke. Fer-
ner nehmen Gedanken zur Annaherung an US-amerikanische und europai-
sche Klangideale eine zentrale Rolle in Vibe Merchants ein.



Die folgenden Kapitel widmen sich zunachst den Arbeitsprozessen in
ausgewahlten Tonstudios innerhalb der definierten Phasen. Neben Beschrei-
bungen des Studioequipments fuhrt Hitchins zur Fundierung seiner Thesen
zahlreiche AuBerungen der dort Beschaftigten an. So werden der Ablauf von
Tonstudioaufenthalten und die Anspruche an die klanglichen Qualitaten
skizziert, die technologischen Moglichkeiten und Entwicklungen auf Jamaika
im Vergleich zu den groBen Musikmarktnationen reflektiert und sowohl das
Zusammenspiel als auch die Rollenverteilung zwischen Musikern, Toningeni-
euren und Produzenten erklart. Durch die Zeitzeugeninterviews kann Hit-
chins mit einigen interessanten Einsichten aufwarten, die seine Thesen bis-
weilen festigen. Ersichtlich wird, dass es bis in die 1960er Jahre hinein
tatsachlich den Toningenieuren oblag, den GroBteil der kreativen Tonstudio-
arbeit in Absprache mit den Musikern zu ubernehmen. Auch bestatigen die
Interviewten, dass bereits in den 1950er Jahren uber Annahrungen an US-
Klangstandards nachgedacht wurde, diese aber aufgrund der technischen
Moglichkeiten nicht realisiert werden konnten. Hieraus schlussfolgert Hit-
chins, die Nachahmung nicht jamaikanischer Vorbilder unter der Verwen-
dung leistungsschwacherer Technik habe schlieBlich eigenstandige Klang-
ideale entstehen lassen. Ahnlich seien die intensiven Basse in Produktionen
fur die Soundsystems zu interpretieren, die sich auf auslandischen Markten
nicht absetzen lieBen. Im jamaikanischen Kontext mussten sie jedoch als
Anpassung der technologischen Moglichkeiten an die spezifischen gesell-
schaftlichen Bedurfnisse — hier: das Tanzen auf Soundsystem-Veranstaltun-
gen — verstanden werden.

Als zunachst wenig treffend erweisen sich die Thesen in Bezug auf die
zunehmend digitale Musikproduktion ab den 1980er Jahren. Hierbei muss
Hitchins klare Rollenverschiebungen konstatieren, in deren Rahmen der
Toningenieur zunachst die Rolle eines technischen Dienstleisters einnehmen
und spater weitgehend dem Modell des »multi-role producer« (S. 155ff)
weichen musste. Ein solcher weise sich durch das Beherrschen von verschie-
denen Aufgaben in der Musikproduktion und beispielsweise auch im Ma-
nagement aus. Letztlich aber gewahrleiste diese Rolle weiterhin die Einbin-
dung ins kreative Geschehen, ahnlich sei der Einsatz von »engineered
rhythms« (S. 141ff.) zu bewerten. Dieser Begriff wird fur nachtraglich hin-
zugefugte Samples oder kurze Instrumentalklange verwendet, mittels derer
der Toningenieur das Arrangement eines Stuckes final bearbeite.

In dieser Phase der Arbeit zeichnet sich ein zunehmender Ruckgriff auf
Hitchins’ eigene Erfahrungen in der Musikszene ab, um einzelne Aussagen
der Interviewten zu bewerten. Diese Herangehensweise mundet schlieflich
in der Dokumentation einer Studio-Session, in deren Rahmen der Autor



selbst fur die Aufnahme diverser Gitarrenspuren verantwortlich zeichnete.
Wenngleich es ihm auf diese Weise moglich wird, detailliert uber die profes-
sionelle Tonstudioarbeit zu berichten, bleibt fraglich, ob es an dieser Stelle
nicht sensibler gewesen ware, eine solche Einbindung in die Datenerhebung
zu umgehen. Denn letztlich macht Hitchins in diesem Zusammenhang sein
eigenes Musizieren zum analytischen Gegenstand, was bei der Thematisie-
rung anderer Musikbeispiele weitgehend ausbleibt. SchlieBlich finden die
aus diesem Aufnahmeprozess gewonnenen Einsichten Verwendung, um die
eingangs konstruierten Thesen auf Aktualitat zu befragen und die Erkennt-
nisse zu einem Fazit zu verdichten. Der Autor kommt zu dem Ergebnis, dass
Toningenieure auch aktuell am kreativen Prozess beteiligt sind und spontan
auf das musikalische Arrangement Einfluss nehmen — dies sei auf die histo-
risch gefestigten Wertesysteme der jamaikanischen Popmusikproduktion zu-
ruckzufuhren und festige einen nicht vollends -geschliffenen< Sound. Der
Toningenieur spiele somit weiterhin eine Sonderrolle im kreativen Prozess,
die sich auBerhalb Jamaikas nicht in diesem AusmaBe feststellen liele.
Durch Techniken der spontanen Studioarbeit — »performance-mixing« und
»engineered rhythms« — als distinkt jamaikanische Herangehensweisen
empfindet Hitchins seine These bestatigt, dass die verfuigbare Technologie
in verschiedenen kulturellen Kontexten spezifisch Einsatz finde und sich den
lokalen Bedurfnissen anpasse. Auf Basis der Interviews wird schlieBlich die
Verbindung von Sound und korperlicher Bewegung als zentrales asthetisches
Kriterium der jamaikanischen Popmusik genannt — eine Vermutung, die
nicht neu ist und von Hitchins nicht weiter analytisch verfolgt wird.
Tatsachlich lassen die Analysen der nur wenigen in Vibe Merchants ge-
nannten Musikbeispiele Detailarbeit vermissen. Gibt Hitchins zu Beginn vor,
einer Sound-Asthetik nachspiiren zu wollen, versaumt er es schlieBlich voll-
standig, sich differenziert mit den Klangen auseinanderzusetzen. Die Be-
trachtungen — aus Sicht des Autors — zentraler Songs und Riddims be-
schranken sich meist auf verbale Beschreibungen; auf Versuche, den Sound
konkret zu beschreiben, wird verzichtet. Beispielsweise findet bei der Be-
schaftigung mit dem »Sleng Teng«-Riddim eine keineswegs innovative ta-
bellarische Ablaufgrafik Verwendung und Hitchins entscheidet sich dafur,
zur Darstellung des »performance-mixing« lediglich das Ein- und Ausblenden
von Klangen durch den Toningenieur in zwei Songs zu beschreiben (S. 143),
die den Riddim als instrumentale Grundlage verwenden. Da er hierbei auf-
zeigen mochte, wie das Mischpult als Instrument eingesetzt wurde, ware ge-
rade interessant zu wissen, wie die Sounds beschaffen sind, die jeweils ge-
zielt ein- und ausgeblendet werden. Zudem ist die Rede von einem »empha-
sized bass, as an aesthetic« (5. 73), von einer Neubewertung der Mikro-



rhythmik im digital produzierten Dancehall (S. 118 u.177) oder auch von
deutlichen Wandlungsprozessen bezuglich der melodischen und harmoni-
schen Gestaltung (S. 175f.). Hitchins verzichtet jedoch durchgehend darauf,
den Sound selbst als Bestandteil einer Sound-Asthetik genauer zu betrach-
ten, wenngleich er selbst genugend Anhaltspunkte zur Verfligung stellt, die
ihm dies ermoglicht hatten. So sucht der Leser leider vergebens nach der
versprochenen »analysis of sound in conjunction with detailed descriptions
of recording practice« (S. 4).

Vibe Merchants ist dennoch ein lesenswertes Buch, das sich vor allem
durch das umfangreiche Detailwissen des Autors auszeichnet. Die zahlrei-
chen Interviews und Hitchins’ langjahriges Eingebundensein in die Szene er-
geben eine sehr gute Grundlage fur die Erforschung der jamaikanischen
Tonstudioarbeit. Ihm gelingt es auf diese Weise, Einsichten in professionelle
Produktionsprozesse zu gewinnen, die AuBenstehenden oftmals verwehrt
bleiben. Da sich die Studie auch der frihen Phase der jamaikanischen Ton-
studioarbeit widmet und nicht auf ein einzelnes Genre beschrankt bleibt,
fallt Vibe Merchants als Erganzung zu bisherigen einschlagigen Veroffentli-
chungen positiv auf. In methodischer Hinsicht lasst sich aber beispielsweise
im Vergleich mit ethnografisch' und bisweilen musikanalytisch? vorgehenden
Veroffentlichungen von Norman Stolzoff oder Michael Veal kein deutlicher
Fortschritt erkennen. Zu bemangeln bleibt Hitchins’ stellenweise nur schwer
nachvollziehbare Reflexion seiner eigenen Rolle innerhalb des Forschungs-
prozesses und in groBerem MafRe das Ausbleiben von Sound-Analysen, die in
dieser Studie durchaus wichtig gewesen waren. Immerhin ergeben sich hie-
raus analytische Anknupfungspunkte, die zukunftige Forschungsprojekte in
den Blick nehmen konnen. Nichtsdestotrotz sei Vibe Merchants denjenigen
zur Lekture empfohlen, die sich fur die Geschichte jamaikanischer Popmusik
interessieren und diese mit spezifischem Blick auf einen eingegrenzten,
bislang nur wenig erforschten Teilbereich nachvollziehen mochten. Der sehr
hohe Preis des Buches wird jedoch gerade auf die studentische Leserschaft
abschreckend wirken.

Hitchins, Ray (2014). Vibe Merchants: The Sound Creators of Jamaican Popular
Music. Farnham: Ashgate (254 S., Hardback $ 109,95).

1 Stolzoff, Norman C. (2002). Wake the Town and Tell the People. Dancehall
Culture in Jamaica. Durham: Duke University Press.

2 Veal, Michael (2007). Dub: Soundscapes and Shattered Songs in Jamaican
Reggae. Middletown: Wesleyan University Press.
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DAVID CHARLES ABELL / SEANN ALDERKING (2014).
Kiss ME, KATE - CRITICAL EDITION

Rezension von Markus Frei-Hauenschild

Die im August 2014 in den USA bei Alfred Music erschienene und nun auch in
Europa vertriebene kritische Partiturausgabe des Musicals Kiss Me, Kate ist
ein beachtlicher Schritt auch fur die wissenschaftliche Beschaftigung mit
dem Genre: Erstmals liegt hier ein Klassiker des Broadwaymusicals in einer
offiziellen, wissenschaftlichen Anspriuchen genugenden Partiturausgabe
vor.”

So erfolgreich das Genre des Broadway-Musicals mit Dauerbrennern wie
My Fair Lady, Annie Get Your Gun, Anatevka oder eben Kiss Me, Kate auch
ist — was genau gemeint sein mag, wenn von einem dieser Musicals die Rede
ist, ist langst nicht so klar, wie anzunehmen ware. Die Anzahl und Abfolge
der Songs, ihre Texte und nicht zuletzt die Arrangements und Orchestrie-
rungen unterliegen zahlreichen Varianten, die unter anderem auf Aktualisie-
rungen, Anpassungen an Auffuhrungsgegebenheiten oder auch auf Zensur
zuruckzufuhren sind. Dirigiert werden die Musicals aus Conductor Scores,
die in der Regel Klavierauszugen gleichen, in denen die relevanten Einsatze
mit Stichnoten und Texteintragen vermerkt sind. Jenseits des streng lizen-
sierten Zugangs zu diesem Auffuhrungsmaterial bleibt als Text dagegen nur
der offizielle Klavierauszug, der mal mehr, mal weniger mit dem zu tun hat,
was man bei Auffuhrungen oder auf Aufnahmen zu horen bekommt.

Mit der vorliegenden Ausgabe liegt nun erstmals ein fundierter Refe-
renztext von Cole Porters erfolgreichstem Musical vor. Erarbeitet wurde die
Ausgabe von dem Dirigenten und Bernstein-Schuler David Charles Abell und

1 Zwar sind in der verdienstvollen Kurt Weill-Edition bereits zwei Broadwaypro-
duktionen veroffentlicht, Anspruch auf den Status eines Klassikers kann aber
wohl erst Weills Lady in the Dark erheben, dessen Ausgabe in nachster Zukunft
zu erwarten ist.



dem Pianisten und Musikwissenschaftler Seann Alderking, die zuvor ein-
schlagige Erfahrung mit der Einrichtung verlasslichen Auffuhrungsmaterials
unter anderem der West Side Story gesammelt haben.

Die Bearbeiter treten nicht mit dem Anspruch an, aus den 44 unter-
schiedlichen verwendeten Quellen eine verbindliche »Originalfassung« des
»Werks« zu rekonstruieren, die den (mutmaBlichen) Intentionen seines
Schopfers entspricht. Das funktioniert im Musical schon deshalb nicht, weil
es hier keinen »Schopfer« gibt. Musicals sind seit jeher Ergebnisse von
Teamarbeit. Neben dem Komponisten der Songmelodien und dem Songtex-
ter (hier in Personalunion Cole Porter) und den Buchautoren (Bella und
Samuel Spewack) sind an der Genese des Stuckes der Regisseur, der Arran-
geur der Musiknummern, die Orchestratoren (Robert Russell Bennet und Don
Walker), der Choreograph, die Hauptdarsteller und der Produzent beteiligt.
Abell und Alderking haben daher fur ihre Edition als Hauptquellen jene ge-
wahlt, die der Broadway-Premiere am 30. Dezember 1948 zugrunde lagen,
da hier das gesamte ursprungliche Produktionsteam beteiligt war. Spatere
Veranderungen fur die National Tour oder die anschlieRenden Auffuhrungen
im Londoner West End sind nur in Ausnahmefallen berucksichtigt worden,
aber im Kritischen Bericht sorgfaltig dokumentiert und begrindet. Der gut
strukturierte Kritische Bericht umfasst 50 Seiten und gibt neben der Auflis-
tung und der Bewertung der Quellen sowie den Kommentaren zu editori-
schen Entscheidungen wertvolle Hinweise zur Auffuhrungspraxis. Er ist
zudem Teil einer opulenten, frei zuginglichen PDF-Datei?, die auch
erganzendes Notenmaterial in Partitur und Einzelstimmen sowie Briefe,
Interviews und Rezensionen zur Urauffuhrung (teils im Faksimile) bereit-
stellt; bspw. geben zwei Briefe von Cole Porter an Bella Spewack auf-
schlussreiche Einblicke in die Zusammenarbeit.

Aufgabe dieser uberaus grundlichen, aber dennoch nicht uberladenen
Edition kann und will es nicht sein, einen fur alle Zeiten verbindlichen Text
zu diktieren — eine gewisse Durchlassigkeit und Flexibilitat gehort zu den
groBen Vorzugen der -Golden Age<-Musicals gegenuber den bis zur letzten
Schraube des Buhnenbildes festgelegten Fertigprodukten jungerer Zeit. Und
Neufassungen wie die Off-Broadway-Produktion von 1966 oder das Uberaus
erfolgreiche Broadway-Revival von 1999 mit der bemerkenswerten Neu-
orchestrierung von Don Sebesky haben ihren festen Platz in der Auffuh-
rungsgeschichte von Kiss Me, Kate.

Der groBe Verdienst dieser sorgfaltig gestalteten Ausgabe liegt jedoch
nicht allein in der Bereitstellung eines umfassenden und eben auch die Or-

2 Auf http://elischolar.library.yale.edu/cole_porter_critical_edition (letzter Zu-
griff 15.1.2016).



chestration beinhaltenden Textes fur die wissenschaftliche Auseinanderset-
zung mit dem Stuck. Vielmehr hat sich schon in anderen Fallen — etwa in
der 1990er Einspielung des Gershwin-Musicals Girl Crazy — gezeigt, dass die
ursprunglichen Instrumentierungen erstaunlich frisch und Uberzeugend sein
konnen. Bleibt zu hoffen, dass Wissenschaft wie Praxis eifrig Gebrauch von
dieser begruBenswerten Edition machen.

Cole Porter (2014). Kiss Me, Kate. Partiturausgabe fur GroBes Orchester, Kritische
Edition, eingerichtet von David Charles Abell und Seann Alderking. Van Nuys,
CA: Alfred Music (754 S., 225¢€).
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CORINNA SCHLICHT / THOMAS ERNST (HG.)(2014).
KORPERDISKURSE. GESELLSCHAFT, GESCHLECHT
UND ENTGRENZUNGEN IN DEUTSCHSPRACHIGEN
LIEDTEXTEN VON DER WEIMARER REPUBLIK BIS ZUR
GEGENWART.

Rezension von Barbara Hornberger

Anders als z.B. zeitgenossische Lyrik sind Liedtexte im Alltag weit verbrei-
tet. Es sind Texte, die bis in den Mainstream vorstoBen, Texte, die viele
Menschen kennen (manche sogar auswendig) — es sind populare Texte.
Wenn man, wie die Autoren und Autorinnen im vorliegenden Sammelband,
Korper- und Geschlechterdiskurse aus einer literaturwissenschaftlichen Per-
spektive untersuchen will, ist die Konzentration auf die Liedtexte daher
plausibel: Das Buch will »erstens literarische Texte als zentrales Reflexi-
onsmedium gesellschaftlicher Machtverhaltnisse fokussieren« und da er-
scheinen populare Texte als aussagekraftiger und relevanter. Damit lasst
sich »zweitens die germanistische Literaturwissenschaft noch starker fur
popularkulturelle und intermediale Themen offnen« (S. 5). Die hier ange-
sprochene Intermedialitat allerdings wird man in den anschlieBenden Bei-
tragen schmerzlich vermissen, denn obwohl von Schlicht und Ernst aner-
kannt wird, dass eine rein textbasierte Analyse der Lieder ohne den Bezug
auf Medialitat und Musik diese »eigentlich« unangemessen reduziert, »soll
die textorientierte Untersuchung von Liedern zentral stehen« (S. 8). So
werden sowohl Musik als auch Performance des Songs weitgehend ausge-
klammert. Dies wird zweifach begriindet:

Erstens stelle die literaturwissenschaftliche Untersuchung von Liedtex-
ten in der bisherigen (musik-)soziologischen und kulturwissenschaftlichen
Literatur zu Jugendkulturen und Musikszenen eine Ausnahme dar. Dieses Ar-
gument wird sogleich von den Herausgebern selbst entkraftet, indem sie auf



eine ganze Reihe textorientierter Literatur zu popularer Musik verweisen,
die vor allem in den 1970er Jahren Konjunktur hatte. Schlicht und Ernst
ubersehen aber zugleich, dass sich vor diesem Hintergrund in der Forschung
zur popularen Musik ein breiterer Ansatz durchgesetzt hat, der gerade das
Zusammenspiel aus Musik, Text, Performance und Medialitat analysiert und
gegen den der rein literaturwissenschaftliche Ansatz etwas anachronistisch
daherkommt.

Als zweite Begrundung nennen die Herausgeber, dass die »diskursiven
Produktionen und Reflexionen der Korper vor allem sprachlicher Art« (S. 9)
seien, weswegen eine textfokussierte Analyse bevorzugt werde. Auch dieses
Argument vermag nicht ganz zu uberzeugen. SchlieBlich lebt gerade popu-
lare Musik auch von den performativ hervorgebrachten (Korper-)Bildern der
Stars, der Beitrag von etwa Madonna oder Lady Gaga zu den Diskursen um
Korper, Gender und Autonomie liegt ja keineswegs nur in ihren Songtexten.
Das Ausblenden dieser performativen Ebene wirkt daher gerade nicht dis-
ziplinar offnend.

Die Begrundung des gewahlten Zuschnitts erscheint also zunachst nicht
durchweg Uberzeugend. Aber die gewahlte Fokussierung ermoglicht einen
koharenten, relativ homogenen Band, in dem vor allem junge Forscherinnen
und Forscher textfokussierte Analysen von Songs aus verschiedener Epochen
(Pia Eisenblatter: Weimarer Republik) und Genres (Fabian Wolbring: Rap)
bzw. von ausgewahlten Musikern (Jan Franzen: Cro) vorlegen. Die Form
»Lied« wird dabei offenbar nicht allzu eng gefasst, so dass neben den klassi-
schen Liedformen auch Rap besprochen werden kann. Allerdings vermisst
man in diesem Zusammenhang eine Diskussion eben dieser Form und ihrer
Begrenzungen und moglichen Aktualisierungen.

Der Band dient der Nachwuchsforderung, beteiligt sind Masterstudie-
rende, Promovierende und Postdoktorand/inn/en (S. 14). Gerade darum ist
es schade, dass man auf das ubliche Autorinnen- und Autorenverzeichnis
verzichtet hat. Denn erstens wird so ein Statusunterschied zu Banden mit
etablierten Forscher/inne/n gemacht und zweitens ist so nicht nachvoll-
ziehbar, aus welchen Kontexten (etwa Bachelor- oder Master-Arbeit, Promo-
tion, studentisches Projekt) die Beitrage stammen.

Inhaltlich zeigen sich die Beitrage vielfaltig: Pia Eisenblatter widmet
sich der Weimarer Republik mit dem Schwerpunkt auf weiblichen Ge-
schlechterkonstruktionen in Kabarettliedern, die vom Bild der »Neuen Frau«
malhgeblich mitbestimmt sind. Unter den Stichworten Emanzipation, Sexua-
litat, Abtreibung und Schonheit wirft der Beitrag einen Blick auf exemplari-
sche Texte und zeigt den Bruch mit traditionellen Rollenbildern. Antibur-
gerliche Lieder von Brecht und Bushido vergleicht Christian Steltz und zwar



hinsichtlich des Diskurses um Prostitution. Die Diskussion um Bushidos sexu-
alisierte und mannlich-dominante Texte (und ihr Verbot) wird mit dem Bei-
spiel Brecht und der Dreigroschenoper — auf den ersten Blick sehr uberra-
schend — neu kontextualisiert. Dabei werden Gemeinsamkeiten deutlich —
der Ruckgriff auf das antiburgerliche Rotlichtmilieu — und Unterschiede —
die Rezeption und das offentliche Ansehen.

Um Korperrepression in Liedern von Punkbands in der DDR geht es in
Nina Kaisers Beitrag. Sie interessiert sich fur die in den Songtexten durch
rhetorische Mittel entworfenen Korperbilder und ihre weltanschaulichen und
mentalitatsgeschichtlichen Implikationen vor dem Hintergrund des DDR-
Machtapparats. Dabei bezieht sie sich auf Foucaults Machtanalytik. In den
Punktexten findet und zeigt sie Gegensatze von dreckig und sauber, Tier-
korper als Metapher der Pejoration, instrumentalisierte und versehrte Kor-
per, die das sozialistische ldeal des kampferischen und starken Korpers
unterlaufen. Linda Leskau untersucht die Texte der Hamburger Band Super-
punk ebenfalls mit einem stark von Foucault gepragten kulturwissenschaftli-
chen Korperverstandnis. lhr geht es insbesondere um das Verhaltnis von
Normalitat und Abweichung bzw. Subversion und um das Verhaltnis von In-
dividuum und Gesellschaft. In ihrer Interpretation zeigen sich die in den
Songtexten beschriebenen Verlierer der Normalisierungsgesellschaft zu-
gleich als Gewinner des Alltags und als Protagonisten eines Wettbewerbs
mit sich selbst um die Bestleistung.

Im Gegensatz dazu findet Corinna Schlicht in den Liedern Konstantin
Weckers einen hedonistischen Korper- und Daseinsbegriff. Die drei Begriffe
Pazifismus, Anarchie und Liebe verbinden sich in seinen Texten zu einer ra-
dikalen Freiheitsidee, die die Selbstentfaltung des einzelnen — auch und ge-
rade in sexueller Hinsicht — feiert und mit einem Anprangern gesellschaftli-
cher Ungerechtigkeiten und politischen Missstande verknupft. Liebes- und
Beziehungsdiskursen in Songtexten kommt der Beitrag von Thomas Stachel-
haus auf die Spur. Er untersucht Lieder der jungsten Gegenwart (u. a. Sil-
bermond: »Irgendwas bleibt«; MIA: »Halt stilll«; Wir Sind Helden: »Nur ein
Wort«) daraufhin, welche Formen korperlicher Begegnung darin sichtbar
werden und wie sich darin Lust, Liebe und Schmerz formulieren.

Mit Jan Franzen und Fabian Wolbring beschaftigen sich zwei Autoren mit
HipHop und den dort formulierten Geschlechterstereotypen. Franzen un-
tersucht die Konstruktion weiblicher Korperbilder in den Texten von Cro. Er
konstatiert ein ausgesprochen misogynes Frauenbild, das aber in der offent-
lichen Wahrnehmung nur marginal von Bedeutung sei. Dies erklart er u.a.
aus den Rap-Konventionen, zugleich beschreibt er unter Verweis auf die
Cultural Studies die verschiedenen, auch gegenlaufigen Rezeptionsmoglich-



keiten und Bedeutungskonstruktionen. Wolbring beschreibt das >mannliche«
Sprechen im deutschsprachigen Rap und die damit formulierte Hypermasku-
linitat sowie die Aneignung dieser Strategien durch Rap-Kunstlerinnen. Hier
zeigt sich, dass das -mannliche« Sprechen als privilegiertes und uberzeugtes
Sprechen nicht exklusiv sein muss.

Der Band zeigt also hinsichtlich der untersuchten Gegenstande eine
groBe und erfreuliche Vielfalt, es werden sehr unterschiedliche Aspekte der
sprachlichen Korperdiskurse vorgestellt und diskutiert. Die Beitrage sind zu-
gleich stringent auf das Thema ausgerichtet. Diese Konsequenz in der Aus-
richtung pragt auch die Anlage der Artikel und den Umgang mit diesem viel-
faltigen Material — nicht nur in positiver Hinsicht. Alle Beitrage beziehen
sich auf mehrere ausgewahlte Liedtexte (und die Begrundung dieser Aus-
wahl ware manchmal durchaus interessant gewesen), die sie kursorisch be-
handeln, anzitieren, nebeneinander stellen. Kein einziger Artikel behandelt
einen Text exklusiv, tiefgehend und ausfuhrlich. Diese »Sammelwut« wirkt
in der Summe dann doch etwas beliebig, man vermisst den Mut und die Fa-
higkeit, auch mal aus einem Beispiel heraus zu argumentieren. Stattdessen
entsteht haufiger der Eindruck, die exemplarisch versammelten Texte seien
nur Stichwortgeber und Belegstlick fur eine Argumentation, die eben nicht
in erster Linie aus dem Material selbst entsteht. Die literaturwissenschaftli-
che Ausrichtung erweist sich auBerdem immer wieder als limitierend. So
mussen die Autoren und Autorinnen gelegentlich selbst zugeben, dass die
Ausblendung der performativen Ebene weiterfuhrende Erkenntnisse verhin-
dert. Dass sich Korperdiskurse »in erster Linie sprachlich vermitteln«
(Schlicht, S. 89), lasst sich aber nur behaupten, wenn man das Performative
nicht als Kommunikationsangebot versteht — und daruber lieBe sich zumin-
dest streiten. Auch intertextuelle — aber nicht im engeren Sinne literarische
— Verweisstrukturen bleiben haufig auf der Strecke, so dass z.B. politische
und kulturelle Einordnungen nicht immer uberzeugen konnen. Vor allem
aber wird das Zusammenspiel von Text und musikalischem Vortrag ignoriert.
Dies ist bedauerlich, weil die Musik, die Interpretation oder die Starfigur der
Textebene weitere Bedeutungsebenen hinzufuigen, die so nicht in den Blick
kommen. Die Konsequenz aus dieser programmatischen Beschrankung ist
letztlich schlicht und steht schon im Titel: Dies ist ein Buch uber Liedtexte,
es ist kein Buch uber Lieder. Insofern erweitert es das in der Literaturwis-
senschaft gangige Textrepertoire, bleibt aber im Kontext der Popmusikfor-
schung hinter den Moglichkeiten zuruick.

Schlicht, Corinna (2014). Korperdiskurse. Gesellschaft, Geschlecht und Entgren-
zungen in deutschsprachigen Liedtexten von der Weimarer Republik bis zur
Gegenwart. Duisburg: Univ.-Verl. Rhein-Ruhr (184 S., 25,50€).
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MARTIN PFLEIDERER / TILO HAHNEL /
KATRIN HORN / CHRISTIAN BIELEFELDT (HG.).
STIMME, KULTUR, IDENTITAT. VOKALER AUSDRUCK
IN POPULAREN MUSIKEN DER USA, 1900—-1960.

Rezension von Steffen Just

Gleich beim ersten Blick auf das Inhaltsverzeichnis verspricht Stimme, Kul-
tur, Identitdt — Vokaler Ausdruck in der populdren Musik der USA, 1900—
1960 mit seinen 15 Kapiteln einen sehr breit angelegten Einblick in diverse
Bereiche der US-amerikanischen popularen Musik zu geben. Im Einfuhrungs-
kapitel identifiziert Martin Pfleiderer das Phanomen der Popstimme als ein
bisher musik- wie auch kultur- und medienwissenschaftlich brach gelassenes
Feld: Befasste sich die bisherige Forschung mit Gesangsstars, so blickte sie
primar auf die Konstruktion von Personlichkeiten und ldentitaten. Dabei be-
schaftigte sie sich zumeist mit Songtexten und Starimages, vor allem mit
den medialen wie diskursiven (Selbst-)Inszenierungen und Wahrnehmungen,
wahrend klangliche Aspekte der Popstimme stark vernachlassigt blieben
(vgl. S. 9ff.). Zwar existiert eine lange und stetig wachsende Liste diverser
Fallstudien und Aufsatze zu bekannten Vokalist/inn/en der popularen Musik,
die durchaus auch Aspekte der Stimme einbeziehen, doch hat bisher kaum
eine Veroffentlichung den groB angelegten Versuch unternommen, diese An-
satze in einem Sammelband zu biindeln und einander gegeniiberzustellen.'
Speziell der Zeitraum von 1900-1960 wird dabei noch seltener in den Blick

1 Abgesehen von popularwissenschaftlichen und teilweise schon langer zurtck-
liegenden Auseinandersetzungen mit Popgesang (die wiederum auch nur jeweils
einen bestimmten Strang an Traditionen verfolgen) vgl. etwa Henry Pleasants
(1974). The Great American Popular Singers. New York: Simon & Schuster; Will
Friedwald (1990). Jazz Singing. America’s Great Voices from Bessie Smith to
Bebop and Beyond. New York: Scribner's Sons; Roy Hemming / David Hajdu
(1991). Discovering Great Singers of Classic Pop. New York: Newmarket Press.



genommen als jene vokalen Gestaltungsmittel, die wir seit der Rock'n'Roll-
und Beat-Ara kennen. Das Bestreben, eine heterogene Menge vokaler Ge-
staltungsmittel in einem einzigen Buch zu erfassen, bildet in der breiten
Auslegung deshalb ein zugleich spannendes und neuartiges Unterfangen.

Nach Pfleiderers Einfuhrung folgen zwei Kapitel, die als »Hinfuhrung zu
den darauf folgenden Einzelstudien<« (S. 17) gedacht sind. Katrin Horns (Ka-
pitel 2) Abriss der zeitgeschichtlichen Entwicklungen in den USA soll dazu
dienen, einen sozialkulturellen Kontext zu allen folgenden Einzelstudien
herzustellen, wahrend Tilo Hahnel (Kapitel 3) darum bemduht ist, einen sys-
tematischen Uberblick zu den »Techniken des Gesangs in popularer Musik,
auf die in diesem Buch immer wieder Bezug genommen wird, in ihren Merk-
malen und ihrer Begrifflichkeit« (S. 54) zu geben. Die eingefuhrten Begriffe
— wie Twang, Shouting, Belting, Crooning und Tear — tauchen in den zwolf
anschliefenden Einzelstudien jedoch nicht in der Konsequenz und Verwen-
dung auf, die dieser Systematisierungsversuch verspricht. In den einzelnen
Fallstudien zu Vaudeville-Shows (Kapitel 4), Broadway-/Musicalgesang
(Kapitel 5), Crooning (Kapitel 6), Torch Song-Interpretationen (Kapitel 7),
Singen in Fernsehshows (Kapitel 8), Predigten- und Gospelgesang (Kapitel
9), Blues (Kapitel 10), Country (Kapitel 11), Folk (Kapitel 12), Rock'n'Roll
(Kapitel 13), Soul (Kapitel 14) und Gesangsgruppen (Kapitel 15) werden
diese Begriffe zwar aufgenommen, aber immer wieder in Bezug auf die
stimmklanglichen Idiosynkrasien der Vokalist/inn/en reinterpretiert. Hier
macht sich ein theoretisch-methodologisches Grundproblem des Buches be-
merkbar, das gar nicht unbedingt gelost werden kann und am Ende viel-
leicht als Erkenntnis gedeutet werden sollte: Die einheitliche Definition und
Verwendung von Begriffen reibt sich immer wieder am Material und bleibt
damit allenfalls ein heuristischer Rahmen fur die Theoretisierung der Pop-
stimme.

Die Kapitel geben sehr detaillierte Einblicke in die Personalstile der be-
kanntesten Vertreter/inne/n einzelner Musikrichtungen, die durch diverse
Notenabbildungen, Spektrogramme und Grafiken veranschaulicht bzw.
unterstutzt werden. Als zentrale Materialgrundlage dienen Tonaufnahmen,
andere Medienkontexte spielen eher eine sekundare Rolle (Knut Holtstraters
Studie zum Singen in Fernsehshows bezieht unumganglich auch die Analyse
von Bildmaterial ein), dazu wird stets auf zeitgendssische wie retrospektive
Rezeptionsweisen und damit den kulturellen Stellenwert der besprochenen
Vokalist/inn/en und der von ihnen vertretenen Stile und Musikrichtungen
eingegangen. Zumeist werden einzelne Songs oder Songausschnitte zur Ver-
deutlichung von bestimmten Charakteristika der Vokalgestaltung ausge-
wahlt, wobei die Menge und Fulle an besprochenem Songmaterial beeindru-



ckend ist: Die Beschreibungen der (Personal-)Stile lesen sich so durch die
Bank weg als sehr reichhaltig und dicht. Da es sich in der Regel (die Aus-
nahme ist der Scatgesang) um Vocals mit Lyrics handelt, wird auch die In-
terpretation von Songtexten und deren Bezug zu Stimmklang/-artikulation
bzw. Sprachgebrauch miteinbezogen.

Mit Blick auf die Totale des Sammelbandes und auf den herausgegriffe-
nen Zeitraum der Jahre 1900—1960 als Ganzen lasst sich festhalten, dass
dieser Ausschnitt der Popmusikgeschichte hier primar unter den Aspekten
einer Stilgeschichte geschrieben wird: So werden kapitelubergreifend Be-
zuge hergestellt, indem etwa fur die Bereiche des Rock'n'Roll und des Soul
auf stilistische Elemente verwiesen werden, die bereits zuvor beim Croon-
ing, Gospel und Blues behandelt wurden. Dennoch lesen sich die Kapitel in
erster Linie als Fallstudien. Es wird nicht versucht, ein stringent lineares
Narrativ von Popmusikgeschichte herzustellen. Genauso wenig ist es das Ziel
des Sammelbandes, eine objektive Vergleichbarkeit oder Kartografie von
Charakteristika vokaler Gestaltungsmittel zu liefern, sodass die Intention
der Erstellung einer Systematik und (verbindlichen) Terminologie in Kapitel
3 doch etwas vom eigentlichen Konzept des Sammelbandes abweicht. Statt-
dessen ist auffallig, dass die Beschreibungen von Stimmklang/-artikulation
und Sprachgebrauch in allen Kapiteln binaren Differenzstrukturen zugeord-
net werden, die auch ohnehin eine viel bessere Matrix zur Verortung von
Popstimmen und ihren kulturellen Bedeutungen hergeben. Haufig wird von
den Autor/inn/en z.B. ein untrainiert wirkender einem ausgebildet wirken-
den, ein entspannt/beruhigt/reduziert erscheinender einem aufgeregt/
emotional/enthusiastisch erscheinenden, ein afroamerikanisch klingender
einem euroamerikanisch klingenden, ein landlich/lokal gefarbter einem ur-
ban/-kosmopolitisch< gefarbten Gebrauch der Stimme gegenubergestellt.
Teilweise werden diese bindren Zuschreibungen auch in Aquivalenz zuei-
nander gesetzt. Nils Grosch beschreibt das Auftreten des Beltings in Broad-
way-Musicals der 1940er Jahre als Mittel zur Markierung »landlich naiver
Frauenfiguren<« (S. 123) innerhalb der Buhnenhandlungen (wobei zugleich an
eine Stimmgebung angeknupft wird, die einige Jahrzehnte zuvor noch mit
afroamerikanischen Stereotypen in Coon Songs in Verbindung gebracht wur-
de).

Diese Verortungen gelingen in den meisten Fallen und sind durchaus
plausibel. Dennoch wird sich nur selten uber diese deskriptive Ebene hinaus-
bewegt, und die Frage, wie hier kulturelle Identitat durch die Stimme pro-
duziert wird, kommt gegenuber dem Fokus auf stilistische Charakteristika
insgesamt viel zu kurz. Das, was sich stimmlich als kulturelle Identitat ver-
mittelt — ein zentrales Problem, dem sich der Band in seinem Titel ver-



schreibt —, wird eben gerade durch die »Prasenz« eines Korpers und seine
Formen in und durch Klang erwirkt. Das Korperkonzept der Autor/inn/en
dieses Bandes bleibt mir unklar. Die menschliche Stimme ist — folgen wir
der bekannten Formulierung von Roland Barthes' »Kornung der Stimme« —
eine phanomenale Spur, durch die sich beim Horen an den Korper des San-
gers oder der Sangerin herangetastet werden kann. Genauer genommen
wird dieser Korper Uberhaupt erst durch die Stimme erzeugt bzw. beim Akt
des Horens von den Horer/inne/n imaginiert. Von »vokalem Ausdruck in der
popularen Musik« zu sprechen birgt fur mich demgegenuber eine gewisse
begriffliche Unscharfe: Die Konzeptualisierung der Stimme als »Ausdrucks-
mittel« siedelt diese nicht trennscharf und daher missverstandlich zwischen
Spiegel und Performanz von Dispositionen wie z.B. »Personlichkeit und Bio-
grafie, des Alters und der regionalen und sozialen Herkunft« (S. 14) an und
diesbezuglich wird in den einzelnen Fallstudien auch nicht immer klar, ob
der Korper hier als gegeben vorausgesetzt (ihm damit der Klang nachgeord-
net ist) oder ob er als solcher uUberhaupt erst durch Klang hervorgebracht
wird. Horn spricht von der »performativen Geste« (S. 49) der Popstimme,
wahrend Hahnel den Stimmklang als »Resultat eines komplexen Zusammen-
spiels« (S. 54) von Anatomie und Korperfunktionen beschreibt.

Vom Titel des Bandes hatte ich mir auch versprochen, dass die kulturge-
schichtlichen Kontexte noch starker herausgearbeitet werden, in welchen
die durch Klang performten Korper als Trager bestimmter Identitaten oder
Subjektmodelle auftreten und innerhalb welcher sie zu deuten sind. Horns
einleitendes Geschichtskapitel reicht fur diesen Zusammenhang nicht aus
und hatte teilweise durch eine ausfuhrlichere Darstellung von Kontexten
und auch durch ein sensibleres Vokabular zu solchen Identitatsdispositiven
wie Race, Class und Gender bei der Besprechung der jeweiligen Fallbei-
spiele erganzt werden mussen. So gehen auch einige Beobachtungen fehl:
Etwa wird bei Hahnels kultureller Deutung von Bing Crosby als »self-made
man-« (S. 143ff.) auBer Acht gelassen, dass dieses Mannlichkeitsideal in der
postburgerlichen Kultur des zweiten Drittels des 20. Jahrhunderts bereits
seine hegemoniale Dominanz verloren hat und durch einen »organization
man« (William H. Whyte) der Mittelstandsgesellschaft abgelost worden ist
(den Crosby klanglich in seiner Vermeidung von Extremen verkorpert). Tref-
fend wiederum gelingt Bielefeldts Beschreibung der »cool pose« (5. 412ff.),
die Sam Cooke durch seine stimmliche Performance einnimmt und die sich
als Aneignung einer Dandy-Figur lesen lasst: Das Ausstrahlen sexueller Ener-
gie und die Haltung einer unbeeindruckten Verweigerung des Gehorsams
gegenuber Autoritat und Disziplinarmacht lasst sich als eine ins Positive ge-



wendete Umdeutung afroamerikanischer Stereotype der Minstrelshow-Tradi-
tion werten.

So liegt die Starke der im Buch versammelten Einzelstudien in der ge-
lungenen Herausarbeitung und reichhaltigen Beschreibung von stilistischen
Charakteristika des popularen Gesangs der diversen Teilbereiche des ge-
wahlten Zeitausschnitts und ermoglicht deren kontrastierende Perspekti-
vierung. Gerade weil die Mehrheit der geschichtlichen Auseinandersetzun-
gen innerhalb der Popmusikforschung (aber auch in popularwissenschaftli-
cher und Fan-Literatur) erst dort beginnt, wo das Buch bereits endet — mit
dem »Urknall« der Rock- und Popmusik in den Jahren um 1960, namentlich
mit Elvis Presley, Bob Dylan und den Beatles (letztere sind als britische
Band auch nicht mehr Thema des Sammelbandes) — ist der hier erschlossene
Zeitausschnitt von Wichtigkeit und so leistet der Sammelband auch einen
Beitrag zur Austarierung eines Missverhaltnisses. Wer allerdings eine starker
durch kultursoziologische Theorien geleitete Beschreibung und Deutung der
Popstimme erwartet, kann aus dieser Veroffentlichung womaoglich nur an-
satzweise einen Nutzen ziehen.

Martin Pfleiderer / Tilo Hahnel / Katrin Horn / Christian Bielefeldt (Hg.) (2015).
Stimme, Kultur, Identitdt. Vokaler Ausdruck in der populdren Musik der USA,
1900-1960. Bielefeld: transcript (520 S., 36,99 €).
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JAN HEMMING (2016).
METHODEN DER ERFORSCHUNG POPULARER MUSIK

Rezension von Martin Pfleiderer

Der Titel Methoden der Erforschung populdrer Musik lasst aufhorchen: Ver-
fugt die Popmusikforschung inzwischen tatsachlich Uber einen allgemein
anerkannten, ihrem Forschungsgegenstand angemessenen Methodenkanon?
Finde ich in dem Buch Rat und konstruktive Anregungen bei meiner Suche
nach jenen Forschungsmethoden, die zu meinem Forschungsgegenstand und
zu meiner Fragestellung passen? Doch der Buchtitel fuhrt zunachst einmal in
die Irre. Denn im Buch werden nicht nur und nicht in erster Linie Methoden
thematisiert, sondern — so erlautert der Autor, der in Kassel lehrende Pro-
fessor fur Systematische Musikwissenschaft Jan Hemming, in der Einleitung
— verschiedene Zugange zur popularen Musik und deren Erforschung. Na-
turlich spielen dabei auch Forschungsmethoden eine Rolle, doch geht es
Hemming ebenso um die Vermittlung von elementaren Grundlagen und
Grundwissen an Leserinnen und Leser ohne spezifische Vorkenntnisse, um
Theorien sowie schlieBlich um Anwendungsbeispiele, anhand derer — nun
also doch — verschiedene Forschungsmethoden erlautert werden. Dies wie-
derum soll dem Leser Anregungen zum Weiterforschen geben.

Das Buch ist in elf thematisch voneinander unabhangige und daher auch
separat lesbare Kapitel gegliedert — »nach Art eines Lehrbuchs«, wie Hem-
ming in der Einleitung schreibt. Jedes Kapitel ist mit zahlreichen Abbildun-
gen (Grafiken, Notenbeispiele, Fotos) illustriert und verfuigt tuber ein um-
fangliches Verzeichnis weiterfuhrender Literatur. Als Zielgruppe werden auf
dem Buchcover »Studierende und Forschende in Musikwissenschaft und an-
grenzenden Disziplinen« genannt. Die primare Ausrichtung auf die Musik-
wissenschaft wird besonders in den ersten Kapiteln des Buches deutlich. Im
ersten Kapitel skizziert der Autor zunachst die Arbeitsfelder der historischen
und systematischen Musikwissenschaft sowie der Musikethnologie und gibt



einen Uberblick iiber deren Zugange zur populdren Musik. Fir Hemming ist
dabei ein Verstandnis von Musik als Text zentral, worunter er »jede Art kul-
tureller Erscheinungsformen« versteht, »aus denen Bedeutungen -herausge-
lesen< werden konnen« (S. 28). Sodann diskutiert er die Denktraditionen des
Marxismus, der Kritischen Theorie und der Cultural Studies, die er gemein-
sam mit weiteren Theorieansatzen in eine transdisziplinare Popmusikfor-
schung integrieren mochte.

Nachdem im ersten Kapitel der theoretische und methodologische Rah-
men des Buches abgesteckt worden ist, fuhrt das zweite Kapitel in die Mu-
sikproduktion und deren technologischen Grundlagen ein. Recht praxisnah
geht es um die Arbeitsweise im Studio und beim Homerecording, die Funkti-
onsweise von Magnettonband und digitalen Effekten und schlieBlich um eine
kurze Geschichte des Musikproduzenten. Dagegen werden weitere Produkti-
onsbereiche, so etwa Live-Konzerte, nur am Rande erwahnt.

Das ausfiihrliche dritte Kapitel widmet sich unter der Uberschrift »Tex-
tuelle Analyse« Moglichkeiten der Beschreibung von Musik, vor allem in der
Sprache der Musiktheorie. Da der Autor offensichtlich auch musiktheoretisch
nicht vorgebildeten Lesern einen Zugang zur Terminologie der Musikbe-
schreibung bieten mochte, setzt er recht basal bei der Erklarung von Tonen,
Skalen und Melodien sowie den psychologischen Grundlagen der Wahrneh-
mung an. In den darauf folgenden Abschnitten Tonalitat und Harmonik,
Funktionstheorie und Stufentheorie wird es allerdings recht schnell sehr
komprimiert und kompliziert, sodass musikalische Laien hier vermutlich
kaum noch folgen konnen. Weitere Abschnitte widmen sich den Aspekten
Metrum und Groove, Songtexten, Sound und Textur sowie schlieBlich musi-
kalischen Formen und »Formaten«. Zweck der textuellen Analyse ist es, so
schreibt Hemming in der Einleitung, »wissenschaftliche Aussagen bei Bedarf
auch am musikalischen Material zu belegen« (S. 15). Dies verdeutlicht er an
exemplarischen Analysen von originalen Notentexten, Notentranskriptionen,
Verlaufsgrafiken und Lead Sheets. SchlieBlich erganzt er diese Visualisie-
rungsmoglichkeiten von Musik durch eine detaillierte sprachliche Beschrei-
bung des musikalischen Geschehens, die er in Anlehnung an Clifford Geertz
und Jeff Todd Titon als »dichte Beschreibung« bezeichnet, und durch ein
etwas verwirrendes grafisches Transkriptionssystem (mit Farben, Formen
und Pfeilen), das der Autor gemeinsam mit Andre von Melochin entwickelt
hat.

Besonderes Gewicht legt Hemming sodann im vierten Kapitel auf eine
semiotische Deutung von Musik, wobei er sich weitgehend an den Ansatz von
Philip Tagg anlehnt. Nach einer ausfuihrlichen theoretischen Einfuhrung, die
bis in Details der Zeichentrichotomien von Charles Sanders Pierce reicht,



wird Taggs Analyseansatz en détail referiert. Hieran ankniipfend macht
Hemming den Vorschlag, ein Musikgenre oder einen musikalischen Stil als
eine Menge konstitutiver Museme, also bedeutungstragender klanglicher
Einheiten oder Aspekte, zu definieren, die in einem konkreten Musikstick
durch weitere, fakultative Museme erganzt werden. Als Beispiele folgen
»musematische« Analysen eines ARD-Werbespot und »rechter« Musik, bei
denen stilistische Querverweise, also die intertextuelle Dimension der Mu-
sik, im Vordergrund stehen. Auch im funften Kapitel zu »Gender Studies und
Performativitat« greift Hemming den Aspekt der stilistischen Querverweise
bei der Analyse eines Songs der Spice Girls wieder auf. Anschliefend widmet
er sich ausfuhrlich dem Zusammenhang von Musik und Korper und gelangt
schlieBlich zur Diskussion um das soziale und das biologische Geschlecht —
mit einem Schnelldurchgang durch Thesen von Susan McClary, Jacques
Lacan, Roland Barthes, Judith Butler und schlieBlich, als eine Art Korrektiv,
des deutschen Philosophen Wolfgang Detel. Dagegen werden Fragen der
Performativitat nur ganz am Rande gestreift.

Im darauf folgenden Kapitel zur empirischen Forschung rickt der Lehr-
buchcharakter des Buches wieder starker in den Vordergrund. Hier geht es
nun — mehr oder weniger ausfuhrlich — um standardisierte Befragung,
qualitative und ethnographische Forschung, deskriptive Statistik und quali-
tative Inhaltsanalyse, Quer- und Langsschnittuntersuchung, Hypothesenpru-
fung, Test und Experiment. In der zweiten Halfte des Kapitels referiert
Hemming zwei eigene Studien zum Phanomen des Ohrwurms und zum Kon-
zerterleben von Musikern. Wahrend Forschungsstand und Ergebnisse jeweils
ausfiihrlich dargestellt sind, werden Uberlegungen, warum nun gerade diese
und nicht eine andere Methode gewahlt wurde, was die Vorteile und Nach-
teile der gewahlten Vorgehensweise sind usw., dem Leser in diesem Kapitel
— wie auch an manch anderer Stelle des Buches — leider vorenthalten.

Unter der Uberschrift »Kontextuelle Analyse« thematisiert der Autor im
siebten Kapitel Sozialisationsprozesse, Personlichkeitsfaktoren und Subkul-
turen. In den drei Anwendungsbeispielen geht es um den Zusammenhang
von Personlichkeit und Fanverhalten, von Heavy Metal und Aggression und
schlieBlich ausfuhrlich um eine Studie Hemmings, in der er die These, dass
sich musikalischer Geschmack generationsspezifisch herausbildet und Horer
bevorzugt der Musik ihrer Jugend treu bleiben, auf ihre empirische Stichhal-
tigkeit Uberpruft. Die methodischen und statistischen Details sowie die
Ergebnisse der mehrstufigen Replikationsstudie werden detailliert ausge-
breitet — woraufhin Hemming schlussfolgert, dass »alternative Forschungs-
strategien entwickelt werden [mussen], um die kulturelle Annahme [der
Generationsabhangigkeit des Musikgeschmacks] auch empirisch zu bestati-



gen« (368). Ob auf diese Weise unbedarfte Leser fur die empirische For-
schung begeistert werden konnen, ist fraglich.

Im Mittelpunkt von Kapitel 8 zur »okonomischen Analyse« steht das Mo-
dell der Mediamorphosen nach Kurt Blaukopf. Hieran anknupfend werden
das moderne Urheberrecht, die Geschichte und Arbeitsweise der Tontrager-
industrie sowie die Funktionsweise der Musik-Charts referiert. Dabei geht es
in erster Linie um die Vermittlung von Fakten; ein methodischer Anteil oder
Anregungen zum Weiterforschen fehlen. Dagegen liegt der Schwerpunkt im
Kapitel »Globalisierung« auf der Erlauterung verschiedener theoretischer
Konzepte, mit denen Phanomene der Musikproduktion und -rezeption in ei-
ner globalisierten Welt beschrieben werden konnen: Kulturaustausch und
Kulturimperialismus, Inter- und Transkulturalitat, das Konzept der ethno-,
techno-, finance- media und ideoscapes nach Arjun Appadurai, Authentizi-
tat und Hybriditat, World Music und Diaspora. Die Implikationen einiger die-
ser Konzepte werden anhand von Beispielen illustriert.

Im vorletzten Kapitel zur »Geschichte und Geschichtsschreibung« disku-
tiert Hemming recht knapp verschiedene narrative Paradigmen: die Heroen-
geschichte, die Sozialgeschichte, die Ereignisgeschichte und das Organis-
musmodell. In einem Anwendungsbeispiel hinterfragt er die weit verbreitete
These, die elektronischen Kompositionen von Karlheinz Stockhausen und die
Musik von Kraftwerk seien »Keimzellen« des Techno gewesen. Das in dieser
These verborgene Modell einer sich organisch fortentwickelnden Musikge-
schichte musse, so Hemming, durch einen Verweis auf sich verandernde
technologische Rahmenbedingungen erweitert werden. Beim zweiten Bei-
spiel, dem Zusammenhang zwischen Eurovision Song Contest und der natio-
nalen ldentitat der Deutschen, wird allerdings der Bezug zur Musikge-
schichtsschreibung nicht ganz deutlich.

Eine Definition des Ausdrucks »populare Musik« hat sich der Autor be-
wusst fur das letzte Buchkapitel aufbewahrt. Hier diskutiert er die Kriterien
von Philips Taggs heuristischer Unterscheidung zwischen Folk Music, Art
Music und Popular Music und weitere terminologische Perspektiven. Hem-
ming lehnt eine essentialistische Definition, etwa durch Aufzahlen bestimm-
ter Eigenschaften, ab und kommt stattdessen zu dem Schluss: »Die Bedeu-
tung von popularer Musik lasst sich vielmehr performativ pragen, in dem der
Begriff in der wissenschaftlichen Verwendung zugleich benutzt und fortent-
wickelt wird« (S. 515). Worin Hemmings eigener Beitrag zu dieser »perfor-
mativen« Fortentwicklung des Begriffs liegt, bleibt dabei unausgesprochen
— oder ist es tatsachlich, wie ein Schlusszitat nahe legt, die Ausdehnung des
Begriffs auf alle Arten Musik, die irgendwem irgendwie gefallen mochten?



Die Vielfalt und Breite der von Hemming diskutierten Themen ist zwei-
felsohne beeindruckend. Und die konsequent umgesetzte Strategie, es dem
Leser und seinen Interessen zu Uberlassen, thematische, theoretische und
methodisch Lektlureschwerpunkte zu setzen und aus den referierten Infor-
mationen, Theorien und Methoden etwas fur sich herauszupicken, ist durch-
aus sympathisch. Uberhaupt bemiiht sich der Autor durchweg um einen
einfachen und argumentativ klaren Schreibstil, der auch Studenten und
Schilern keine groBeren Verstehensprobleme machen durfte. Dass es dabei
mitunter auch zu Vereinfachungen komplexer Sachverhalte kommt, ist ent-
schuldbar. Erfrischend breit und stilistisch vielfaltig ist die Auswahl der be-
handelten Musikbeispiele, die vom deutschen Schlager uber die Beatles (de-
ren Musik in fast jedem Kapitel erwahnt wird) uber Progressive Rock bis zu
Heavy Metal und Techno reicht; erstaunlich viele Notenbeispiele stammen
allerdings von Komponisten, die nicht der popularen Musik zugerechnet wer-
den (von Beethoven uber Chopin bis zu Stravinskij und Stockhausen). Dass in
dem Buch nicht alle Ansatze der gegenwartigen Popmusikforschung vorge-
stellt werden konnen, ist angesichts der groBen Vielfalt entsprechender For-
schungsansatze wohl unvermeidlich. Hemming setzt bewusst Schwerpunkte,
so auf die Musiksemiotik nach Tagg oder empirische Methoden der Musikpsy-
chologie. Dagegen werden soziologische Zugange eher selten herangezogen,
Pierre Bourdieu wird nur ganz am Rande erwahnte, Luhmann fehlt vollig.
Abgesehen vom Mediamorphosenkonzept fehlen zudem dezidiert medienwis-
senschaftliche Konzepte und auch Uberlegungen zur Asthetik popularer
Musik sucht man vergebens. Bedauerlich, aber dennoch entschuldbar sind
manche inhaltlichen Unscharfen, etwa bei der Erlauterung der Studio-
technik (Overdubbing, Flanger), oder eigentumliche Begriffsverwendungen
— etwa die Verwendung des Ausdrucks »Metrum« fur »Grundschlag« (was
zur paradox anmutenden Formulierung »Taktwechsel bei durchgehaltenem
Metrum« fuhrt, S. 105) oder die Ausdehnung des Begriffs »blue note« auf vo-
kale Schleifer und Glissandi in vollig bluesferner Musik. Schwerer wiegt nach
meinem Empfinden der Umstand, dass bei vielen Anwendungsbeispielen
weder die Fragestellung und deren Relevanz explizit genannt noch die
Methodenwahl explizit reflektiert wird. Doch das liegt vermutlich an meiner
eigenen, durch den Buchtitel generierten Erwartung, es handele sich um ein
Methodenbuch, das bei der Wahl der angemessenen Forschungsmethode be-
ratend herangezogen werden konne. Stattdessen soll sich der Leser wohl
aufgrund der Prasentation der Anwendungsbeispiele und den damit erzielten
Ergebnissen selbst ein Bild machen und sich dann an den skizzierten Metho-
den wie an einem Baukasten bedienen. Dass viele Anwendungsbeispiele
nicht eigens fur das Lehrbuch konzipiert wurden, sondern auf Studien beru-



hen, die der Autor bereits anderweitig veroffentlicht hat, und dass vorbild-
liche Studien anderer Autoren dagegen eher selten dargestellt werden, ist
befremdlich, aber nicht unbedingt verwerflich — denn natirlich kennt sich
ein Forscher dort am besten aus, wo er selbst geforscht hat. Argerlich ist
allerdings das teilweise amateurhaft anmutende Layout des Buches. Auf vie-
len Seiten klaffen zwischen den einzelnen Absatzen groBe Lucken, und man-
che Abbildungen sind aufgrund einer zu geringen Auflosung nur schwer zu
entziffern (oder uberhaupt nicht entzifferbar wie auf S. 490; die indischen
Trommeln auf S. 442 sind grafisch so in die Lange gezogen, dass sie kaum
noch als Tablas zu identifizieren sind). Anscheinend fehlt auch so renom-
mierten Verlagen wie dem Springer-Fachmedien-Verlag inzwischen Geld und
Personal fur eine angemessene Betreuung von Autoren und Publikationen.

Trotz dieser Mangel handelt es sich bei Methoden der Erforschung
populdrer Musik um ein auBerst ambitioniertes Buchprojekt, aus dem jede
interessierte Leserin und jeder interessierte Leser sicherlich vielfaltige
Einsichten gewinnen wird. Womoglich ist es jedoch etwas zu ambitioniert.
Es ist fraglich, ob das Verfassen einer umfassenden Einfuhrung in das aus-
serst heterogene Forschungsfeld der popularen Musik heute uberhaupt noch
von einem einzigen Wissenschaftler zu leisten ist. Daher erfahrt man durch
das Buch, aufgrund der Themenauswahl und des spezifischen Blickwinkels
des Autors auf seinen Gegenstand, auch etwas uUber den Autor: eines (wahr-
scheinlich) mit der Musik der Beatles sozialisierten Musikwissenschaftlers,
der umfassend kulturwissenschaftlich interessiert ist und zudem ein beson-
deres Faible fur Philip Tagg und die empirischen Forschungsmethoden der
Musikpsychologie besitzt.

Hemming, Jan (2016). Methoden der Erforschung populdrer Musik. Wiesbaden:
Springer VS, 534 S., 69,99¢€.
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MARTIN PFLEIDERER (HG.) (2014).
POPULARE MUSIK. GESCHICHTE — KONTEXTE —
FORSCHUNGSPERSPEKTIVEN.

Rezension von André Rottgeri

Trotz der schwierigen Definition reprasentiert der musikalische Bereich, der
mit dem Terminus »populare Musik« bezeichnet wird, den Herausgebern
dieses Kompendiums zufolge mit ca. 73% die umsatzstarkste Sparte des
Tontragermarktes. Daruber hinaus haben die zahlreichen Genres, die unter
diesem Oberbegriff zusammengefasst werden, sowohl in der Gesellschaft
allgemein und — trotz fruherer Widerstande — mittlerweile auch in der Wis-
senschaft eine groBe Bedeutung erlangt. Als eine Folge dieses Bedeutungs-
wandels kann auch diese Publikation angesehen werden, die 2014 in der
Reihe Kompendien Musik im Auftrag der nach wie vor historisch orientierten
Gesellschaft fur Musikforschung (GfM) herausgegeben wurde. Hervorzuheben
ist, dass das Buch Experten aus unterschiedlichen Verbanden (GfM, GfPM,
IASPM) und Disziplinen vereint, die hier ihr Fachwissen in 20 Artikeln
zusammengetragen haben.

Der Band bietet dem Leser einen umfassenden Uberblick {iber die Ge-
schichte verschiedener Genres, gesellschaftliche und mediale Kontexte
sowie die zentralen Forschungsthemen der »Popular Music Studies« in deut-
scher Sprache. Das Buch kann deshalb als eine Einfuhrung in diesen Bereich
verstanden werden. Die Abfolge der Kapitel orientiert sich dabei grob an
der historischen Entwicklung der Disziplin.

Im Einfuhrungsartikel (»Populare Musik und Popmusikforschung. Zur
Konzeption«), wird zunachst auf die allgemeine Bedeutung der Popmusik-
forschung eingegangen, auf das Definitionsproblem hingewiesen und der
Aufbau und die Hintergrinde des Buches erklart. Daruber hinaus sind die



Herausgeber auch fur den Beitrag »Populare Musik und Wissenschaft, For-
schungstraditionen und Forschungsansatze« verantwortlich, in dem u.a. die
historischen Meilensteine (z.B. Forscher, Instituts- und Verbandsgriundun-
gen) genannt werden. Daruber hinaus gehen noch zwei weitere Beitrage auf
wissenschaftliche Grundlagen ein. Hierbei handelt es sich zum einen um
einen Artikel von Simon Obert mit dem Titel »Bausteine und Prufsteine.
Quellen der Popmusikforschung« und zum anderen um den Beitrag »Empiri-
sche Methoden in der Popmusikforschung« von Michael Parzer, der verschie-
dene qualitative und quantitative Methoden vorstellt, die aus der empiri-
schen Sozialforschung stammen.

Konzeptionell sollen die ersten vier Kapitel zunachst in einige zentrale
Bereiche einfuhren. So werden die historischen Zusammenhange zwischen
popularer Musik und Medien von Nils Grosch im zweiten Kapitel vorgestellt,
der die Schnittpunkte vom 16. Jahrhundert bis heute kritisch betrachtet.
Dabei werden wichtige Ereignisse wie die ersten musikalischen Flugschrif-
ten, die Bedeutung des popularen Musiktheaters im 19. Jahrhundert, die
Drehorgel, der erste Tonfilm (The Jazz Singer, 1927), die Patentanmeldung
des Phonographen (Edison, 1877) und aktuelle Entwicklungen (Web 2.0) her-
vorgehoben. Weiterhin widmen sich zwei Kapitel den musikgeschichtlichen
Entwicklungen in den USA. Zunachst »Populare Musik in den USA von 1890
bis 1955« von Stephan Richter, in dessen Mittelpunkt ein biographischer
Vergleich der Karrieren des weiflen Popsangers Bing Crosby und des afro-
amerikanischen Jazztrompeters Louis Armstrong steht. AnschlieBend ver-
gleicht Martin Pfleiderer Gemeinsamkeiten von Blues und Country Music.
Wichtig sind hier vor allem die Feststellungen, dass sich der Begriff Country
erst ab 1953 durchgesetzt hat, das Genre jedoch traditionell schon immer
ein Stilmix gewesen ist, das sich durchaus auch afroamerikanischer Musik-
traditionen bediente. Daruber hinaus steuert Pfleiderer noch einen Beitrag
zu Soul und Funk bei, der sich thematisch gut anschlieBt. Doch nicht nur die
populare Musik der USA, sondern auch die Sudamerikas wird in diesem
Sammelband exemplarisch behandelt — wenn auch nur in einem Artikel vom
kolumbianischen Musikwissenschaftler Egberto BermUdez (»Populdare Musik
in Lateinamerika: Eine Einfuhrung«), der eine groBe Anzahl von Kunstler-
namen, Songs und Stilrichtungen anspricht, allerdings nicht auf alle und
alles tiefer eingehen kann. Der Beitrag wird durch eine musikalische Land-
karte Lateinamerikas erganzt, wodurch viele Genres auch geographisch zu-
geordnet werden konnen (S. 53).

Weiterhin findet man einige Kapitel zu wirtschaftlichen, technologi-
schen und medialen Rahmenbedingungen, die alle Genres betreffen. Fur
den Bereich Music Business z.B. legt Andreas Gebesmair in seinem Beitrag



den Schwerpunkt auf die Geschichte der Musikindustrie und fokussiert dabei
vor allem auf das Urheberrecht als Grundlage fur die wichtigsten Einnahme-
quellen. Michael Ahlers zeichnet in seinem Beitrag die Veranderungen in der
Tonstudiotechnik nach, wobei er auch auf die Karrieren einiger Produzenten
eingeht (z.B. Leiber & Stoller, Phil Spector, Brian Wilson, Georg Martin). Im
Anschluss stellt er beispielhaft noch den Ablauf einer Gesangsaufnahme dar.
Dabei zeigt sich wieder der einfuhrende Charakter des Buches, da die Dar-
stellung auch fur Einsteiger in den Bereich der Tontechnik sehr gut nachzu-
vollziehen ist.

Es folgen einige Uberlegungen zum Berufsfeld des Rock- und Popjourna-
lismus von André Doehring. Inspirierend sind dabei vor allem die am Ende
des Beitrags formulierten Desiderate fur die weitere Forschung. Doehring
erscheint — in Kooperation mit Ralf von Appen — auch als Autor eines Arti-
kels, der in die Analyse popularer Musik einfuhrt. Als Untersuchungsgegen-
stand dient hier der Song »Hung Up« von Madonna, der einer umfassenden
Beispielanalyse unterzogen wird. Ralf von Appen ist daruber hinaus auch
noch mit einem Beitrag vertreten, der sich mit dem Thema »Popmusik als
Kunst« auseinandersetzt. Interessant sind hier vor allem die historischen Re-
flektionen zum Verhaltnis von Musik und dem jeweils geltend gemachten
Kunstbegriff wie auch die Ausfuhrungen am Beispiel der Beatles.

Zwei weitere Forschungsfelder werden von Kai Lothwesen (»Jugend-
kulturen und populare Musik«) und Christofer Jost (»Videoclip und Musik im
Fernsehen«) abgedeckt. Wahrend der erste z.B. auf die Sozialgeschichte
einzelner Gruppen (etwa Mods, Hippies und Punks) eingeht, befasst sich
Jost mit medialen Kontexten popularer Musik.

Dietmar Elflein kann als Experte fur das Genre HipHop angesehen wer-
den, da er — neben seiner Forschungstatigkeit — auch als Musiker praktische
Erfahrungen in diesem Genre gesammelt hat. Neben dem Beitrag zum Hip-
Hop hat Elflein aber auch den Artikel »Populare Musik im Zeitalter des In-
ternets« verfasst, in dem er auf die Veranderungen des Musikmarkts in den
letzten zehn Jahren eingeht. Obwohl Elflein auch als Experte fur das Genre
Heavy Metal bekannt ist, findet sich leider kein entsprechender Artikel im
Buch, was gerade aufgrund der Bedeutung von Heavy Metal in Deutschland
(z.B. Wacken Open Air) etwas zu bedauern ist. Techno, ein weiteres Genre,
das in Deutschland ebenfalls groBe Bedeutung besitzt, wird im Beitrag von
Nico Thom (»Elektronische Tanzmusik«) vorgestellt.

Im Anschluss an die Beitrage der oben genannten Experten befindet sich
noch ein Serviceteil (»Ressourcen der Popmusikforschung«) mit Hinweisen
zu Vereinigungen, Printzeitschriften, Onlinezeitschriften und Archiven. Da-



mit erflullt dieser Teil einen ganz praktischen Nutzen und kann gut als Nach-
schlagewerk zur deutschsprachigen Forschungslandschaft genutzt werden.

Der Anhang enthalt ein Glossar, indem sowohl technische Begriffe als
auch einige Genres genauer erklart werden. Weiterhin findet man dort noch
das umfangreiche Literaturverzeichnis, das sich als gute Quellensammlung
erweist, und ein Personenregister. Abgerundet wird der Anhang durch eine
biographische Ubersicht iiber die Autoren und Herausgeber des Bandes. Ver-
misst wird jedoch eine historische Ubersicht mit den wichtigsten Jahres-
zahlen. Eine solche Darstellung der historischen Ereignisse ware fur einen
schnellen Uberblick und die Kontextualisierung einzelner Ereignisse sehr
wertvoll gewesen.

Letztendlich kann man festhalten, dass der Mehrwert sich hier aus dem
umfassenden Expertenwissen ergibt, das in der deutschsprachigen Popular-
musikforschung vorhanden ist und hier in einem groBen Bogen wichtige Fra-
gestellungen aus verschiedenen Blickwinkeln und Forschungstraditionen be-
trachtet werden. Naturlich konnten in dem gegebenen Rahmen nicht alle
Fragen und Themengebiete behandelt werden. So findet man keine Beitrage
zu typisch deutschen Genres wie z.B. dem Schlager oder sogenannten Volks-
liedern, obwohl auch diese mittlerweile gut erforscht sind. Folglich ware
insgesamt eine noch starkere Konzentration auf populare Musik aus Deutsch-
land, Osterreich und der Schweiz wiinschenswert gewesen, da sich die
Grundlagen zur angloamerikanischen popularen Musik auch in englisch-
sprachigen Einfuhrungen gut nachlesen lassen.

Insgesamt richtet sich dieses Buch an einen groBen Interessenkreis, dem
sowohl Wissenschaftler, Studenten, aber auch interessierte Laien angeho-
ren. Es bietet einen guten Einstieg in die wissenschaftliche Beschaftigung
mit popularer Musik und erganzt somit bereits bestehende Einfuhrungen
(z.B. von Christoph Jacke') und die Grundlagenwerke in englischer Sprache.

Appen, Ralf von / Grosch, Nils / Pfleiderer, Martin (Hg.) (2014). Populdre Musik.
Geschichte, Kontexte, Forschungsperspektiven (= Kompendien Musik Bd. 14).
Laaber: Laaber (302 S., 29,80 €).

1 Jacke, Christoph (2013). Einftihrung in populdre Musik und Medien (= Populare
Kultur und Medien 1). Berlin: LIT (301 S., 29,80€).
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