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Krise? – wessen Krise?

Wenn Coca Cola immer weniger Fanta ver-
kauft, der Umsatz der anderen Getränkesorten aber 
steigt, spricht niemand von einer Fanta-Krise, 
sondern von einer anstehenden Bereinigung der 
Produktpalette. Um im Bild zu bleiben: das 
Verhältnis von Kulturindustrie und Musikindustrie 
entspricht dem von Softdrinks und Fanta.

Die Behauptung einer Musikindustrie-Krise ist 
als Ausgangspunkt einer Analyse nahezu untaug-
lich. Die fünf Branchenriesen (EMI, BMG, Sony, 
Universal/Vivendi, AOL-Time Warner) sind keine 
rei nen Musikunternehmen, sondern Medien-Un-
ter haltungs-Elektronik-Riesen, bei denen die Mu-
sik nur einen geringen Teil des Umsatzes ausmacht. 
Die Ausnahme ist die EMI, ein »reines« Musik un-
ter nehmen, das die Zersetzung des Musik marktes 
noch am besten wegsteckt. Hier sind die Beatles, 
Joe Cocker, BAP, Pink Floyd usw. unter Ver trag – 
konservatives Zeug für eine KäuferIn nen schicht, 
die nicht zur Download-Generation gehört.

Im Prinzip war mit der CD die spätere Dere gu-
lierung der Branche beschlossen. Die Durchsetzung 
der CD vor 15, 20 Jahren half zum einen über eine 
beginnende Absatzkrise hinweg (die Plattenfi rmen 
konnten für wenig Geld ihre Backlists wie der-
aufl egen und neuen Käuferschichten zuführen; die 
Herstellungskosten einer CD sind so niedrig, dass 
man mit 10 000 verkauften CDs den gleichen Ge-
winn macht wie früher mit 20 000 LPs). Anderer-
seits bedeutete sie eine Degradierung bzw. Pro fa ni-
sie rung des Musikhörens: Die CD ist kein vor sich-
tig zu behandelndes Fetischobjekt wie eine LP (die 
LP strahlt ja etwas manufakturelles, hand werk liches 
aus; man schaut ihr beim Klang produ zieren zu!). 
Sie ist robuster, liebloser gestaltet und ver schwin-
det beim Musikhören! Ob die Musik via Schall plat-
ten spieler oder via CD-Player repro duziert wird, 
ist ein großer Unterschied. Ob sie vom CD-Player 
oder dem Rechner kommt, ist noch nicht einmal 
ein kleiner. Digitalisierung ist Digi talisierung.

Die Deregulierung des Musikmarktes ist für 
diejenigen dramatisch, die ausschließlich für diesen 
Markt Produkte herstellen. Für die Kulturindustrie, 

die innerhalb ihrer Zweige (Film, Musik, Literatur, 
Medien, Unterhaltungs-, Freizeit- und Alltags-
elektronik etc.) an (Absatz-)Grenzen stößt, ist sie 
eine große Chance. Denn mit dem Verschwinden 
des Musikmarktes verschwindet auch ein – ten den-
ziell starrsinniger und altmodischer – Konsumen-
ten typ. Die Möglichkeiten des Crossmarketings 
scheinen sich ins Unendliche zu potenzieren. Die 
totale Vermarktung von Dieter Bohlen ist eines der 
besten Beispiele dafür, ein Gesamtzusammenhang 
aus Buchveröffentlichungen, Werbung für Milch-
produkte, Dauerpräsenz in der Boulevardpresse, 
Fernsehsendungen… und Musik – aber nicht als 
Hörerlebnis, sondern als kittender Bestandteil.

Anstatt also von der Krise der Musikindustrie 
zu sprechen, wäre eine Analyse der Umstruk tu rie-
rung und Neuformierung der Kulturindustrie und 
die Frage nach der Zusammensetzung der Kultur-
in dustrie-ArbeiterInnen sinnvoll. Denn die Unter-
abteilung »Musikindustrie« war (ist immer noch) 
ein Verlagswesen und dementsprechend durch ein 
kompliziertes System von Tantiemen und Urheber-
rechten strukturiert. Die Angestellten der Branche 
(von den Musikern und DJs über die Promo men-
schen, die A&R-Manager, die Studio besitzer, die 
Branchenanwälte, die Journaille etc.) waren alle an 
einen klassischen Verteilungsmodus angeschlossen, 
der auf Stabilität, lange Dauer und Nachhaltigkeit 
ausgerichtet war. Wird in der Folge der Zersetzung 
des Marktes dieses Verlagssystem gegenstandslos, 
werden die dort tätigen Lohnabhängigen prekärer – 
das waren sie teilweise auch schon zuvor, aber wer 
einen Job verloren hatte, hat halt einen anderen 
gemacht, die Fluktuation zwischen den Medienjobs 
war immer schon hoch, aber loh nend. 

Der Stand der empirischen Durcharbeitung der 
Medien- und Unterhaltungsberufe ist dürftig. Des-
halb soll diese kleine Intervention als Auf for derung 
verstanden werden, es mit einer Unter suchung zur 
Klassen  zusam men setzung zu versu chen. (Was ein 
kollektiver Prozess ist. Da bräuchte man vier bis 
sechs Leute, die so was angehen und über mehrere 
Jahre verfolgen. Die Kolinko-Unter suchung wäre 
durchaus ein Vor bild!)

Heiner Ofenschlot 

Auf unseren Artikel »making music is killing music« in der Wildcat 69 schrieb uns ein Leser, wir hätten 
mit dem Begriff »Krise der Musikindustrie« eine falsche Richtung eingeschlagen. »Es gibt keine Krise der 
Musikindustrie, sondern eine Umstrukturierung der Kulturindustrie.«

Eigentlich wollten wir genau das schreiben: Krise der alten Musikindustrie, neue Geschäftsmodelle, neue 
Copyright-Modelle wie »Creative Commons« und ihr Anhang (de:bug usw.). Krise ist nicht der Zusam men-
bruch, sondern beschreibt einen Zustand der Wandlung, der auch zu einer weiteren Phase führen kann. 
»Schreib doch Deine Kritik auf!« antworteten wir ihm. Und heraus kam dieses:

            Mit Respekt         durch die Krise?
Marionette der 
Entertainmentindustrie

aus: http://
www.berlinonline.de/
berliner-zeitung/feuilleton/
367625.html?2004-08-16

Der Musikbranchenkon-
gress “mem” in Köln...legte 
die Zukunft der Popbranche 
in die Hände der Unterhal-
tungs industrie. Und so hörte 
man kaum das gängige 
La mento über Umsatz ein-
brüche, Massen ent las sun-
gen und kriminelle Raub ko-
pierer, sondern artfremde 
Red ner: Top manager der 
Musik-Down load-Portale im 
Netz, Ver treter der Mobil-
funk-Indus trie, Strategen 
der Compu ter spiel-Branche, 
Macher von digitalem Musik-
fern se hen und Sound desig-
ner von Automobilunter neh-
men. Die wittern in der 
Schwä che der Musikkon-
zerne ihre große Chance, 
redeten pausenlos von Mu-
sik distribution im Cross mar-
keting-Stil und meinten 
doch immer nur die Optimie-
rung ihrer eigenen Ge-
schäfts zahlen. Nadel ge streif-
te Vertreter der Download-
Portale Music load (T-
Online), Connect (Sony) 
und iTMS (Apple) 
wünschten sich deutlich 
gesenkte Handelsabgaben 
und am besten gleich nur 
noch GEMA-freie Künstler. 
Manager der Compu ter spie-
le-Industrie erbaten sich 
eine größere Offenheit der 
Musikbranche ihren Produk-
ten gegenüber, um die 
Lizen sierung von Musik für 
Games-Soundtracks zu 
erleichtern...
Die mem hinterließ den 
Eindruck, dass die Tage der 
autonomen Plattenindustrie 
gezählt sind. Erst einmal 
wird sie wohl weiter hyste-
risch an Cross- und Supra-
Vermarktungsstrategien 
basteln und dabei schlei-
chend zum Steigbügelhalter 
für MP3-Player, Klingelton-
Handys und Videospiele 
werden. Sie wird die Etablie-
rung neuer Künstler und die 
Heranbildung neuer Ziel-
grup pen den kleinen Spie-
lern am Markt, den Indie- 
und Netlabels und dem 
digitalen Nischen-Musik fern-
sehen überlassen und als 
Marionette der Enter tain-
mentindustrie enden. 
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In seinem Interviewband »Respekt« lässt Christian 
Broecking Musiker des Freejazz-Aufbruchs der 
60er und 70er Jahre und einige ihrer zeitgenös si-
schen Inter preten zu Wort kommen. Grundlage 
des Buchs bilden elf zwischen 1994 und 2004 
geführte und zum Teil bereits veröffentlichte 
Interviews u.a. mit Sonny Rollins, Wayne Shorter, 
Ornette Coleman, Archie Shepp und Steve Cole-
man. Leider ist bei den Interviews nicht angegeben, 
wann genau sie geführt wurden. Es geht um die 
Erneuerer im Jazz, die sich gegen eine restriktive 
Festlegung und Einbalsamierung ihrer Musik 
wehren und in deren Augen die späten 60er und 
frühen 70er – die der konservative Mainstream 
auslöschen will – tatsächlich stattgefunden haben. 
Parallel zum Buch ist bei Impulse eine vom Autor 
zusammengestellte gleichnamige CD mit Stücken 
der interviewten Musiker erschienen.

Die Interviews liefern zahlreiche Informationen 
über die sozialen und politischen Hintergründe des 
afroamerikanischen (Free)Jazz, und sie beziehen 
Stel lung in der aktuellen Debatte. Es geht um Se-
gre  gation/Integration, um kollektive Organisa      -
tionsfor men in der Musik, um Identität und Com-
mu nity, um Selbstbehauptung und Anerkennung 
in einer von Weißen dominierten Kulturindustrie, 
um die Veränderungskraft von Musik an sich: »Als 
ich mit 15 ein Louis-Armstrong-Konzert hörte, änderte 
mich das komplett. Mein Körper und mein Verstand 
atmeten auf einmal anders, ich habe nie wieder einen 
Künstler erlebt, der es schaffte, das Gefühl zu trans por-
tieren, dass alle Menschen Brüder sind. [...] Wo immer 
Musiker improvisieren, möchte ich sein.« (Roswell 
Rudd, Seite 96-97)

Der Band stellt in seiner Vielfalt an Meinungen 
und seiner Komplexität eine interessante Bestands-
aufnahme zur Geschichte und Aktualität des 
afroamerikanischen FreeJazz dar. Leider fehlt ein 
roter Faden oder ein Resumée des Autors. Geht es 
um ein wichtiges Kapitel der Jazzgeschichte, um 

die Situation von afroamerikanischen Musike rIn-
nen in den 60er und 70er Jahren und/oder heute, 
um musikalische Ideen, deren politische und soziale 
Hin tergründe und Umsetzung oder um eine ir gend-
wie geartete Teilhabe an der amerikanischen Kul-
tur industrie? Um eine bestimmte Rangehens weise 
an Musik, um Geschäftsmodelle, oder um Respekt 
und Anerkennung?

Die Marsalis-Mafi a

»Die Armee der Jazz-Mafi a ist nicht nur auf einem 
Auge blind, [sie haben auch] eine blinde Gefolgschaft. 
Das merkt man vor allem dann, wenn man ihre 
Prediger hört, wie sie ihre limitierte Jazzdefi nition mit 
politischer Rhetorik garnieren, um zu kaschieren, dass 
ihre Söldner nicht in der Lage sind, die ökonomische 
Ungleichheit zu überwinden.« (Wayne Shorter, 
Seiten 31-34)

»Von amerikanischer Kultur zu sprechen, ist die 
Position der schwarzen Mittelschicht. Sie hätten gern 
ein Stück vom amerikanischen Traum, vom ameri ka-
nischen Kuchen. Oder sie haben schon ein Stück und 
wollen das gern behalten.« (Steve Coleman, Seite 
114)

In den 90er Jahren entbrannte der sog. New Yorker 
Jazz-Krieg zwischen progressiven und neo kon-
servativen Jazzmusikern und –kritikern. Der Trom-
peter Wynton Marsalis und seine Gefolgschaft 
wandten sich gegen den FreeJazz der späten 60er 
und frühen 70er Jahre und dessen Protagonisten 
und hielten einen »reinen» traditionellen Jazz hoch, 
mit dem Ziel, diese Musik als amerikanische 
Standardmusik bzw. afroamerikanische Klassik zu 
etablieren. Schön veranschaulicht James Carter, wie 
diese »Entmischer« dabei vorgehen: Marsalis habe 
ihm bei der Arbeit an einer neuen Platte vor-
geworfen, dass in seinem Saxophonspiel Rock-

»Coltrane ist tot. Aber die Musik, die wir machen, ist lebendig.« (William Parker)

Es gibt ein großes Interesse an Rhythm and Blues, HipHop ist die meist gehörte Musik bei 
(weißen) Jugendlichen, eine bestimmte Form von Jazz (Norah Jones) ist absolut in. Zwei 

Veröffentlichungen widmen sich dem Thema: »Black Music« (testcard #13) und Jazz als der 
afroamerikanischen Musik überhaupt. Im folgenden setzen wir uns mit den beiden auseinander.

FireMusic
»Die ‘Fire Music’ der 60er und frühen 70er Jahre hat tiefe Spuren hinterlassen. Bei denen, die 

überlebten, hat sich der Kampf gegen den Mainstream tief in den Gesichtern 
eingegerbt.«(Vorwort, Seite 3-4)

»Aber die meisten Probleme, mit denen Musiker konfrontiert sind, haben nichts mit Rasse zu 
tun, sondern mit Geld- und Besitzverhältnissen» (Ornette Coleman, Seite 68)

Christian Broecking
Respekt!

Verbrecher Verlag, Berlin 
2004, 144 Seiten, 13 Euro

testcard #13: Black Music
Aus dem Inhalt: Black Soul 
Feminism, Free Jazz und 
Befreiungsbewegung, 
Northern Soul, Voodoo, 
Reggae und Dancehall in 
Afrika, The Bad Brains, 
Prince, HipHop in Südafrika, 
Chicago House, Antise mi-
tismus im HipHop, Nation of 
Islam, Anticon-Label, 
Destiny’s Child u.v.m.

296 Seiten, 
ISBN 3-931555-12-7, 
14,50 Euro
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einfl üsse herauszuhören wären – eine »Kritik«, die 
James Carter natürlich völlig kalt lässt.

Zur (auch öffentlichen) Diffamierung der afro-
amerikanischen Avantgarde als »Entgleisung» kam 
verstärkend hinzu, dass Marsalis als Leiter der 
Jazzabteilung des New Yorker Lincoln Centers ne-
ben Einfl uss auch über gewaltige fi nanzielle Mittel 
verfügte: seine dortigen Konzertreihen gehören mit 
Subventionen in Millionenhöhe zu den meist ge-
spon  sorten in den USA. Unter seiner Leitung wird 
Ende 2004 in New York die erste Konzerthalle für 
Jazz eröffnet werden. Mit ihm und seinem Institut 
ist der Jazz endgültig zu einer etablierten Kunstform 
geworden und im Mainstram der amerikanischen 
Kulturindustrie angekommen.

Ich bin der Jazz! Ich mach Blues ... oder Rap?

»Der Jazz ist die Musik einer weißen Mittelschicht ge-
worden, und für die spielt Wynton Marsalis zauber-
haft. Die Musik entfernt sich in diesem Prozess 
zunehmend von ihren Wurzeln. Der Jazz ist tot! Ich 
würde sagen, dass der Rapper den Jazzmusiker ersetzt 
hat. [...] Jazz hat jedenfalls keinerlei Einfl uss mehr auf 

das Leben der afroamerikanischen Kids.« (Archie 
Shepp, Seite 80-81)

Archie Shepp – von dem der Begriff »Fire Music« 
stammt – galt in den späten 60er Jahren als einer 
der radikalen Vertreter des »New Thing in Jazz«. 
Bereits in den 70er Jahren begann er sich dem Blues 
zuzuwenden und und heute hält er Jazz »wie 
Kleenex, Marlboro oder Coca Cola« für »eine kom-
merzielle Idee«. Sein Bezugs- und Rückzugs punkt 
sind neben dem Blues Gospel und die afro ameri ka-
nische Musiktradition. Blues ist für ihn die einzige 
afroamerikanische Kulturleistung, die sich angeb-
lich völlig unbeeinfl usst von europä ischen Bezügen 
entwickelt habe. Seine zentralen Begriffe sind 
Identität und Authentizität und das späte Bedürf-
nis, auch von seinen Großeltern musikalisch ver-
standen zu werden (und nebenbei auch seine Platten 
in der schwarzen Community zu verkaufen). Von 
da ist der Weg nicht mehr weit zu fundamental-

christlichen Positionen, wie sie heute auch unter 
afroamerikanischen MusikerInnen weit verbreitet 
sind, Prince´ relgiöse Läuterung ist da nur das 
aktuellste Beispiel. Zudem ist er mit dieser Haltung 
an zwei weiteren inner-afroamerikanischen Linien 
in die Defensive geraten: Er kann weder mit der 
technisch-brillianten Konservierung des Jazz eines 
Marsalis mithalten noch mit den Verkaufszahlen 
und dem Einfl uss auf afroamerikanische Kids eines 
Dr.Dre konkurrieren. Nebenbei bemerkt: Auch ein 
Marsalis oder ein Dr.Dre verkaufen ihre Musik 
vorwiegend an ein nicht-afroamerikanisches Pub-
likum. Traurig, oder wie Bill Dixon, einer der Mit-
initiatoren der sog. Oktoberrevolution im Jazz 
1964, es ausdrückt: »Ich fi nde Archies Rat an junge 
Musiker, heute soviele Dollar wie möglich zu machen, 
den schlechtesten, den er geben konnte. Hat er uns 
verarscht? Oder meint er mit passé, dass er einfach nur 
vergaß, wie toll diese Jahre des Raufens waren, in denen 
wir versuchten, etwas Neues zu schaffen?«

Tragische Legenden und praktische Initiativen

Es ist in der Tat das tragische Dilemma vieler afro-
amerikanischer MusikerInnen, einerseits für das 
authentische reale Leben ganz da unten herhalten 
zu müssen und andererseits zu erleben, dass andere 
– vornehmlich weiße – Produzenten, Plattenfi rmen 
und Vermarkter damit einen Reibach machen, 
während man sich selbst gerade so eingermaßen 
durchschlägt. Sam Rivers: »Man sprach nicht drüber. 
Ich wusste nicht, dass Jay [Oliver] so einen [Kan ti-
nen]Job hatte. Mag sein, dass man es manchmal roch. 
Aber keiner fragte groß nach, weil es eher etwas 
Peinliches hatte, wenn man zugeben musste, von der 
Musik nicht leben zu können.« Und Roswell Rudd 
– der einzige weiße Musiker, der in diesem Band 
zu Wort kommt – erzählt: »... ich habe es bis heute 
nicht gelernt, nur von der Musik zu leben. Dieser 
ständige Kampf ist zermürbend. [...] Wer das nicht 
schafft oder will, macht einen 8-Stunden-Job und 
kümmert sich dann um seine Musik.«

Deshalb sind Strategien, die eigene Musik 
jenseits herrschender Verwertungs- und Ver mark-
tungsstrategien zu behaupten, auch ganz selbst ver-
ständlich Thema in den Interviews. Von der sog. 
Oktoberrevolution 1964, die Jazz Composers 
Guild, die in diesem Umfeld entstand, über das 
Rivbea-Studio von Sam Rivers in den 70er Jahren 
bis hin zu Steve Coleman und seinem M-Base-
Konzept (http://www.m-base.org) werden prakti-
sche Ini ti ativen von MusikerInnen vorgestellt und 
diskutiert, die zum erklärten Ziel haben, sich eigene 
Netz werke zu schaffen, um Musik unabhängig pro-
du zieren und vertreiben zu können. Steve Coleman: 
»Sam Rivers hat recht, wenn er sagt, dass der Kampf 
um ökonomische Eigenständigkeit und künstlerische 
Autonomie geführt wird, weil es keine Alternativen 

»... es gehört zu den tragi-
schen Legenden des Jazz-
lebens, dass man arm sein 
und ständig ums physische 
Überleben kämpfen muss, 
um große Kunstwerke ge-
stal ten zu können: Musik 
bei Kerzenschein zu krit-
zeln, oder auf Tourstopp in 
einem schäbigen Hotel-
zimmer oder beim Sound-
check. Das alles ist falsch. 
Es ist nicht aben teuerlich, 
nicht romantisch, nicht 
schön.« (Wayne Shorter, 
Seite 36) 

(Wayne Shorter spielte u.a. 
Ende der 50er Jahre bei Art 
Blakey´s Jazz Messengers, 
in den 60er Jahren in der 
von der Jazzkritik ver hass-
ten elektrischen Phase bei 
Miles Davis neben John 
McLaugh lin und Joe Zawi-
nul und war zusammen mit 
letzterem Mitbegründer der 
Jazzrock-Formation Wea-
ther Report)
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dazu gibt. Musiker, die dann kommen und mir 
erzählen, sie gingen musikalische Kompromisse ein, 
weil sie damit viel mehr Leute erreichen können, 
verarschen sich doch nur selbst.« Steve Coleman hat 
auch zahlreiche Interviews mit älteren Jazzmusikern 
geführt, um deren Erfahrungen festzuhalten und 
für jüngere MusikerInnen zugänglich zu machen. 
Und William Parker, einer der jüngeren Musiker, 
die im Band zu Wort kommen, berichtet von 
aktuellen Initiativen in New York, improvisierende 
MusikerInnen zu organisieren: Vom Sound Unity 
Festival in den 80er Jahren, wo über 100 Musike-
rIn nen auftraten und das Grundlage für die weitere 
Entwicklung der improvisierten Musik sein sollte, 
bis zu den Vision Festivals in den letzten Jahren, wo 
politische Veranstaltungen neben Musik, Poetry 
und Tanz Teil des Programms waren. 

Was bleibt? Was kommt?

In einigen der Interviews kommt deutlich zum 
Ausdruck, dass ein musikalischer und gesell-
schaftlicher Veränderungswille und die Refl ektion 
der zugrunde liegenden Bedingungen nicht nur eine 
Fußnote der Geschichte ist, sondern Teil der 
Rangehensweise hier und jetzt. Wayne Shorter: 
»Was davon bis heute für mich blieb, ist der Spirit, 
etwas ganz Neues zu versuchen. Der Spirit einer musi-
ka lischen Revolution. Dieser Spirit ist das Erbe, um 
das es in unserer Musik geht.«

Kritisch anzumerken bleibt, dass auch hier die 
Jazzgeschichte als reine Männergeschichte ge-
schrieben wurde und Frauen im Jazz nur in Neben-
rollen und als historische Bezüge (Billie Holiday) 
auftauchen. Undeutlich bleibt auch, in welchem 
Verhältnis und Bezug die Traditionslinie des 
Free(Jazz) zu anderen zeitgenössischen afro ameri-
kanischen Musikformen steht. Dabei hätten gerade 
Steve Coleman oder bspw. die Projekte von Greg 
Osby dafür genug aktuelle Bei spiele geliefert. 
Nichtsdestotrotz: Ein spannender Interviewband 
mit Musikern, die etwas zu ihrer musikalischen 
Praxis und Geschichte und deren sozialen Hinter-
grün den zu sagen haben. In diesem Sinne: Res-
pekt!

»Weder ‘macho’ noch ‘real’, nirgends sexistisch, 
ständig ironisch« – »In gewisser Weise 

unangreifbar«

Für das thematisch stark verwandte Heft 13 der test-
card mit dem Thema Black Music konnte der 
Rezensent nur anfänglich Respekt aufbringen: 300 
Seiten dick, davon 106 Seiten vollgepackt mit Plat-
ten- und Buchbesprechungen! Auf den übrigen 194 
Seiten werden unglaublich viele Aspekte behan delt: 
Jazz-Rezeption in Nazi-Deutschland, schwar ze 
Hair styles, Prince, Bad Brains, Destiny’s Child, 
Hip Hop, HipHop und die Nation auf Islam, Anti-

semi tismus im HipHop, HipHop hybrid, HipHop 
und die Gegenwartskunst usw. Wenn man aber die 
ein  zelnen Artikel liest, ist man oft über die Maßen 
ent  täuscht: Larifari mit hoher Fremdwörter-
quote.

Zum Beispiel im Artikel »Doin’ the Butt« erfah-
ren wir, dass es sexistisch und rassistisch sei, »die« 
schwarze Frau auf ihren (dicken) Arsch zu reduzie-
ren, dass aber andererseits im dicken Arsch der 
schwarzen Frau irgendwie auch ein subversives 
Potenzial stecke. Allerdings wird uns das auf sechs 
Seiten und in 23 Fußnoten mitgeteilt! »Obwohl 
das Feiern ‘dissidenter’ Hintern als Betonung einer 
originär schwarzen bzw. nicht-weißen Kultur 
subversives Potenzial in einer weißen hegemonialen 
Gesellschaft disziplinierter (Frauen-)Körper ent-
falten könnte, werden diese positiven Aspekte meist 
durch die doppelte Diskriminierung schwar zer 
Frauen durch Rassismus und Sexismus konter-
kariert.« (S. 115) Der Artikel endet: »50 Cent lässt 
im Video zu P.I.M.P. (Remix) tatsächlich Frauen 
an der Leine gehen – quasi selbst durch die Erfül-
lung negativster Vorurteile über schwarze Frauen: 
Sie haben es nur auf Geld und Status sym bole abge-

se hen, sie setzen ihren Körper zur Erlangung ihrer 
Ziele ein und sie würden jeden betrügen, der ihnen 
den Rücken zuwendet. Als Strafe dafür werden sie 
subjugiert und durch die Zerlegung in Einzelteile – 
Brüste, Münder und vor allem Ärsche – als hand-
lungsfähige Subjekte aus gelöscht.« (S. 119) Das 
allerdings wussten wir schon zu Beginn des Artikels, 
warum also äußerst ab strak te Überlegungen? Wa-
rum einen Widerspruch auf machen, wenn es am 
Ende so einfach ist? Ärgerlich ist der Mix im Heft. 
Neben solch abstrakten Flucht bewegungen fi nden 
sich wenige Seiten weiter so einfache, naive Fragen 
wie: »Wäre die HipHop-Na tion heute in der Lage, 
einen politischen Umsturz durchzuführen?« (S. 
136). Oder: »Warum wird eigent lich nicht die rein 
quantitative Schlagkraft von HipHop genutzt und 
mit Inhalt gefüllt? – Ange nom men, es würden 
morgen weltweit alle HipHop-Fans und -Sympa-
thi santen auf die Straße gehen...« (S. 141)

»Here then is the breed of a 
new breed of musicians. We 
might call them 'The 
beautiful warriors' or witch 
doctors and ju ju men…
.astroscientists, and 
magicians of the soul. When 
they play they perform an 
exorcism on the soul, the 
mind. If you´re not ready for 
the lands of Dada-Surreal à 
la Harlem, South Philly and 
dark Georgia nights after 
sundown, night-time Mau-
Mau attacks, shadowy 
fi gures out of fl ying saucers 
and music of the spheres, 
you might not survive the 
experience of listening to 
John Coltrane, Archie 
Shepp or Albert Ayler. 
These men are dangerous 
and someday they may 
murder, send the weaker 
hearts and corrupt 
consciences leaping 
through windows or 
screaming through their 
destroyed dream worlds. 
But this music, even though 
it speaks of horrible and 
frightening things, speaks at 
the same time so perfectly 
about the heart and to the 
heart. This music, at the 
same time it contains pain 
and anger and hope, 
contains a vision of a better 
world yet beyond the 
present and is some of the 
most beautiful ever to come 
out of men´s soul or out of 
that form of expression 
called Jazz.«

Steve Young in den 
Linernotes zu »The New 
Wave in Jazz”, Impulse A-
90, Recorded live at the 
Village Gate – March 28, 
1965



62

Es gibt nichts gegen das Verfahren einzuwen-
den, ganz unterschiedliche Aspekte eines Themas 
auch auf völlig unterschiedlichen Ebenen zu 
beleuchten, aber es sollte vielleicht eine Idee davon 
existieren, wo man damit hin will – bzw. was das 
Thema überhaupt ist! Die HerausgeberInnen des 
Hefts geben allerdings gleich im Editorial zu 
Protokoll, dass sie das selber nicht wissen: »auf 
‘Black Music’ projizierte Eigenschaften bzw. We-
sens merkmale wie ‘Groove’, ‘Körperlichkeit’, ‘Sexy-
ness’ und was auch immer (basieren) ähnlich wie 
Geschlecht/Gender auf sozialen Konstrukten, 
(sind) also das Ergebnis von Sozialisation wie auch 
auferlegter Zuschreibung... Aus all den hier nur 
angerissenen Gründen erschien es uns höchst 
problematisch, vorliegende testcard-Ausgabe mit 
dem Titel ‘Black Music’ zu versehen und damit 
genau die Verengungen fortzuschreiben, die dieser 
Kategorie zugrunde liegt.« (S. 6 f.)

Warum hat man es also nicht bleiben lassen, 
sondern belästigt die Leserin mit so tiefgreifenden 
Feststellungen wie: Die Black Panther waren Ma-
chos, allerdings auch Teil einer Bewegung, die 
HipHopper sind Machos, Individualisten, Sexisten, 
Antisemiten ... Zu jeder dieser Behauptungen gibt 
es dann einen eigenen Artikel ... – der jeder für sich 
gnadenlos über die Stränge schlagen darf: »Die 
Einbettung des jüdischen Staats- und Eman zi pa-
tions projektes in ein Arsenal an maliziösen politi-
schen, kriminellen und religiösen Kategorien illu-
striert recht plastisch die Feindseligkeit gegenüber 
dem Judentum.« (S. 149) – das übliche antideutsche 
Verbot, die Politik Israels zu kriti sie ren. Auf der-
selben Seite wird der 11. Septem ber zum »spekta-
kulärsten Fanal des islamischen Antisemitismus«.

»Jargon der Eigentlichkeit« (Adorno) plus die 
aktuellen pc-Statements – so ist sicher gestellt, dass 
man nirgends was Neues erfährt. Oft hat man beim 
Lesen zwar die Idee, dass da jemand »eigentlich« 
(sic!) was sagen will, sich dann aber im PC-Jargon 
verfängt, auf seinen/ihren eigenen Fantasien rum-
fl ippt, diese aber nicht zur Sprache bringt – und 
schon gar nichts zur Sache sagt.

Hybride Resterampe?

Der Verleger des Respekt!-Buchs (Sundermeier) hat 
ein Kapitel im Heft, in dem er für sein Buch wirbt, 
aus dem auch ein Kapitel nachgedruckt ist 
(Interview mit Archie Shepp). Und Martin Büsser 
schreibt über das Anticon-Label, das er auch an-
dern orts in Deutschland vertritt. Solche Ver fl ech-
tungen sind wohl ursächlich dafür, dass man nie 
mal einfach seine Meinung sagt, sondern mit hoch-
geschraubtem Diskurstremor Produkte zu pushen 
versucht. Martin Büsser berichtet von einem »neu 
erstarkten underground-Ethos in den USA«, was 
zur Folge habe, »dass momentan nahezu alle neue, 
span  nende randständige Musik aus den USA 
kommt.« (S. 161) Das Anticon-Label verlegt Hip-
Hop »fast ausschließlich von weißen Musikern« (S. 
137) »I wanted to be black at age 14«. »Anticon 
haben ihre Form des Hiphop von Anfang an aus 
einer gänzlich unauthentischen, diskursiven Posi-
tion heraus entwickelt. Das macht sie in gewisser 
Weise unangreifbar.« (S. 161). »Bei cLOUD-
DEAD ergibt sich das Politikum bereits aus dem, 
was ihre Musik nicht ist: Weder ‘macho’ noch ‘real’, 
nirgends sexistisch, ständig ironisch und von der 
Grundstimmung gewissermaßen zurückhaltend 
schlaff, eher also einer Indie-Tradition ... als dem 
kernigen ‘tough guy’ verpfl ichtet. Hier ist Rap (was 
an dieser Stelle ganz ohne Wertung verstanden sein 
soll) endgültig in der weißen Mittelschicht ange-
kommen. Vom Hinterhof mit seinen bren nen den 
Mülltonnen um mehr als zehn U-Bahn-Sta tionen 
entfernt dürfen bei cLOUDDEAD diejenigen über 
Zeilen wie ‘Art museums make me want to kill my-
self’ lachen, die privilegiert genug sind, schon ein-
mal ein Museum von innen gesehen zu haben.« 
(S. 162 f.)

Lesenswert

Im Sampler sind durchaus ein paar Beiträge, in de-
nen die Leserin auch etwas erfährt, z.B. Klaus Wal-
ter zu Destiny’s Child, Tobias Stalling zu den Bad 
Brains, Enno Stahl zu »Befreiungsbewegun gen als 
thematischer Subtext im Jazz« – aber warum muss 
jemand, der so viel Ahnung von seinem The ma hat, 
dermaßen verschroben schreiben? »Der so ziale Ort 
der frühen Jazzmusiker entspricht dem sei ner 
Zuhörer... Ergebnis einer kulturellen Depri va tion 
ihrer ursprünglichen Tradition bei gleich zei ti ger 
Oktroyierung eines andersartigen sozio-kul tu rellen 
Kosmos (von der traumatischen Erfah rung der 
Sklaverei einmal ganz zu schweigen).« (S. 32 f.)

Im Besprechungsteil fällt Martin Büsser über das 
Buch her, das wir in der Wildcat 69 besprochen 
hatten: »Alles Pop? Kapitalismus und Subversion« 
(alibri-Verlag, 2003) – und unterstellt den Autoren 
den »Wunsch nach einer generellen Abschaffung 

»Doin' the butt« (Videoclip 
von 50 Cent) – subversives 
Potenzial?



63Herbst 2004

Veteranen

Wayne Kramer ist einer. Was zuallererst bedeutet: 
er hat überlebt. Seine ehemalige Band MC5, die 
meisten ihrer ehemaligen Mitglieder, diverse 
Drogenexzesse, den US-Knast... Er hat aber nicht 
nur physisch überlebt, er meldet sich auch noch zu 
Wort… siehe seine Website:

http://www.waynekramer.com/wk

Außerdem haut er regelmäßig Platten raus, die viel 
zu wenig Leute kennen. So auch wieder 2004: 
»Mad for the racket«.14 Tracks, in Trio-Besetzung 
eingespielt, weder Mainstreamrock noch dieser in 
Teilen der Punkszene modisch gewordene Punk`n 
Roll in Detroit-Tradition. Die Musik ist eine 
Synthese von Songwritertum und reduziertem 
Rock`n Roll, ohne Hochgeschwindigkeitsexzesse, 
Knüppel- und Noiseorgien, aber mit vielen »richti-
gen« Melodien. Kramers Gitarrenspiel ist laut, ver-
zerrt und dreckig, aber erfreulich unauf dring lich. 
Hier kann einer Gitarre spielen, ohne den Gitar-
renhelden zu geben. Das dichte Spiel der Band 
macht den notwendigen Druck: Eine liebe voll ge-
wartete alte E-Lok fährt auf einer arg ver nach-
lässigten Nebenstrecke ihre Touren. Stillgelegt 
werden soll sie in der nächsten Zeit nicht, aber das 
Gelände ist auch viel zu unwegsam, um hier eine 
Hightech- Magnetschwebeneigezug-Trasse hin-
zubauen. Und die Crew kennt und benutzt die 
Maschine, so wie nur alte Malocher die Maschine 
kennen und benutzen können.

Die Songs sind meist Liebeslieder, bzw. Lieder 
über die Gefühle, die vor oder nach der Liebe 
kommen (meine Favoriten: »Blame it« und »Nuts 
for you«, letzteres gleich in zwei Versionen), ab und 
an gleitet Wayne auch ins leicht agitprophafte ab - 
aber auch hier kriegt er es hin, Peinlichkeiten zu 

vermeiden. (»Prisoner of hope«, »Czar of Poi son-
ville«).

Wer alte E-Loks, Nebenstrecken und nicht 
verblödete, nur ansatzweise ruhiger gewordene 
linksradikale ProllfreakveteranInnen mag, ist mit 
der CD wirklich gut bedient. Defi nitiv eine meiner 
Lieblingsplatten dieses Jahr – aber auf mich hört ja 
eh niemand. Nicht mal meine Schwester! Die hab 
ich neulich mal wieder besucht... und dabei einen 
Blick in eine dieser hippen Popvermarktungszeit-
schriften geworfen, in die ich immer nur dann einen 
Blick werfe, wenn ich meine Schwester besuche 
und plötzlich ganz dringend auf Toilette muss. 
Ungefähr in Heftmitte ein Doppelseiter zu: Von 
Spar.

Eine Band, der mensch im Spätsommer 2004 
nicht entkommen kann. 

ak, [030], vision, intro, spex, jungleworld usw. usf. 
überall positive Besprechungen! Sie sind das heiße 
neue Ding der deutschen Poplinken. Besorgt, 
angehört, Bruno angerufen:

A: Nach der ganzen Lobhudelei der Musikpresse 
war ich fest entschlossen, diese Band Scheiße zu 
fi nden, ohne sie gehört zu haben. Inzwischen hab 
ich sie gehört... und: so schlecht ist sie gar nicht.
B: Ging mir ähnlich.
A: Und an wen erinnern sie Dich? Fehlfarben? Pop 
Group? Pyrolator? DNA? Red Krayola? Die New 
Yorker No Wave Szene, James White, The 
Contortions? ...
B: Davon kenn ich höchstens drei Sachen! Aber 
warum besprechen es alle so? Was ist von Musik 
zu halten, die im wesentlichen über ihre Referenzen 
funktioniert?
A: Das ist hier Programm. Das Labelinfo vergleicht 
sie übrigens mit The Prodigy.

von Kultur..., da diese der in dem Buch unaus ge-
spro chen postulierten Revolution in jedem Fall nur 
hin derlich sei«. Man fragt sich, ob der Herr Ober-
kriti ker das Buch überhaupt gelesen hat. Im wei te-
ren Verlauf unterstellt er ihnen dann aber »subtil 
antisemitisch verbogene Polemik«, »vulgärste Revo-
lu  tionsvorstellungen, die unter Pol Pot zur Er schies-
sung von Brillenträgern führten« und rückt sie 

schließlich in die Nähe von Nazibands. Das kann 
nicht mehr damit entschuldigt werden, dass Martin 
Büs ser dermaßen viel schreiben muss, dass er nicht 
auch noch die Bücher, die er bespricht, vorher lesen 
kann. Das ist einfach Schwachsinn.

Fazit: Man kann nur hoffen, dass testcard #14 
wieder besser wird! n

ton  träger

Wayne Kramer – ...Mad 
For The Racket – Live 

www.waynekramer.com/wk

Von Spar – Die 
uneingeschränkte Freiheit 
der privaten Initiative

L´AGE D´OR/LADO MUSIK 
GMBH; 

www.vonspar.de
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B: An die erinnern sie mich überhaupt nicht. Von 
Spar sind doch... viel zackiger! Diese ganzen 
nachgemachten 80er Beats. Wie heißt denn sowas? 
Electropunk? Electrocrash? 
A: Hysterischer Diskurs-Post-Punk-No-Wave-
ElectroCLASH mit Traditionsfragmenten von…
B: CLASH? Die fand ich mal gut...
A: Neiiin...nicht The Clash, sondern… gut, nennen 
wir es: Electropunkclash! Wenigstens unterscheiden 
sie sich positiv von den ganzen grauenhaften 
Musikprojekten, die ihr deutsches Liedgut mit ein 
paar Itze-Itze-Beats nachrüsten.
B: Naja, mir gefallen Von Spar jedenfalls besser, 
wenn sie die 80er Beatbox ausgestöpselt lassen. 
Damit kann ich nix anfangen. Viel zu hektisch.
A: Die Schrammelgitarren und das Gekreische sind 
auch nicht gerade entspannend.
B: Nö, aber das mag ich! Solide Schrammel gitarren, 
da steh ich drauf, das erinnert mich an...
A: Wieso können wir diese Musik nicht hören, 
ohne uns an irgendwas erinnern zu müssen?
B: Vielleicht haben uns die ganzen Artikel den 
Hörgenuss versaut?
A: Kann sein. Wo ist die Scheibe denn überhaupt 
erschienen?
B: L’Age d’Or. 
A: Ha! wusst ichs doch! Poplinke Traditions pfl e ge, 
Hamburger Schule, Wohlfahrtsausschüsse, … ist 
die nicht schon längst geschlossen, diese Schule?
B: Jedenfalls machen Von Spar genau solche Texte. 
»Blaue Hände am Kanonenofen im Land der 
goldenen Buffalloträger...« was soll das? Oder: »Ich 
bin eine Lichtmaschine – ich bin eine Ich AG«
A: Er singt: »Ich bin eine ICH-Maschine«. Das ist 
Zitat und Bezug! Blumfeld!
B: Also auch die Texte: Zitat, Bezug und Referenz.. 
Da lassen sie die Frauen Beegeesmäßig die Worte 
»great rock`n roll swindle« singen, hier schreit der 
Typ »Geschichte wird gemacht«. Sind bestimmt 
noch mehr so Dinger drin.
A: Bestimmt. Das sind schlaue Jungs, die von Von 
Spar. Mit vielen FreundInnen, die sie höllisch 
pushen.
B: Tja, rock`n roll swindle... Wenigstens schielen 
sie nicht auf die Charts. Aber warum hypen alle 
linken Blätter denn so kräftig mit?
A: Von Spar zitieren halt so ausgiebig, dass alle sich 
an ihre Jugend erinnern. Und sie äußern sich in 
Interviews politisch!
B: Aber wie? Sie fi nden es seltsam, dass hier alle 
auf Amerika schimpfen, aber niemand was gegen 
Hartz IV sagt. Na, war wohl vor den Mon tags-
demos...warte: und sie sagen, z. B. MIA würden 
vom tollen neuen Deutschland singen, sie fänden 
es aber gar nicht toll, solange die ehemaligen 
Zwangs arbeiterInnen nicht entschädigt worden 
sind.

A: Wäre Deutschland toll, wenn die letzten 
überlebenden ZwangsarbeiterInnen entschädigt 
sind?
B: Nö. Aber immerhin sagen sie auch, sie seien 
gegen das ganze System.
A: Ist wahrscheinlich auch wieder ein Zitat.
B: Und was schreiben wir jetzt?
A: Müssen wir denn unbedingt was schrei ben?

Ambassador 21– akcija!

Digital Hardcore Noize Punk – irgendwie so könn-
te man das beschreiben, was A21 uns da um die 
Ohren hauen. Seitdem das belorussische Projekt 
2001 gegründet wurde, haben Alexej und Natalia 
von A21 ihre Jobs als Radio-DJs verloren. Auf 
akcija! mixen die »belorussischen Atari Teenage 
Riot« schnelle, schmutzige Gitarrensounds mit 
einem Potpourri an philosophischen Referenzen: 
Peter Kropotkin, Friedrich Nietzsche, Wladimir 
Maja kowski, Albert Camus und Erich Fromm 
werden im Booklet als »inspirierende Einfl üsse« 
genannt – neben Can, den Stooges, Crass, den 
Ramones, Napalm Death und John Zorn. ATR und 
Ec8or aus dem Hause Digital Hardcore Recordings 
verstehen sich quasi von selbst. Genau klingt die 
Musik dann auch: ein exzessives Chaos aus 
Elektrobeats, Com puterlärm und Gitarren, die 
entweder gesampelt oder von einem spanischen 
Punkgitarristen ein ge spielt wurden, der als 
CTRLer.sein eigenes Elektro projekt betreibt.  Die 
Texte sind für Freunde der russischen Sprache und 
erzählen von Terror und Revolution, von »Power, 
Rage, Riot and Death«. Wem die Samples teilweise 
allzu vertraut vor kom men, sei auf Musicians Against 
Copyrighting of Samples verwiesen, wo A21 Mitglied 
ist. In Deutschland über das Münchner Label Ant-
Zen zu beziehen. »We declare Revolution!«

Animal Collective

sind Musiker aus Brooklyn, New York, die in 
wechselnden Besetzungen immer wieder ganz 
unterschiedliche Musik zwischen psychedelischem 
Akustik-Pop und Speed Jazz produzieren. Auf ihrer 
neu en CD »Sung Tongs« haben sie zwölf verstö-
rend schö ne, schräge Songs gebastelt, die die Hö-
re rIn nen mit vielschichtigen akustischen Gitar ren-
chords, hypnotischen Tribalrhythmen und laut-
malerischen Gesängen auf die Reise nehmen. 
Manchmal fühlt man sich an die Beach Boys, 
manchmal an David Byrne und Brian Eno erinnert. 
Als roter Faden zieht sich ein trance-ähnlicher 
Zustand durch die Songs. Alles ist in Bewegung, 
schrumpft und wächst zugleich, verliert seine Form 
und nimmt dabei Gestalt an. Musik, so organisch 
wie das Leben. 37 Jahre nach »White Rabbit« ein 
neuer Soundtrack zu Alice im Wunderland! n

Ambassador 21 – akcija!

im Ant-Zen Mailorder

www.ambassador21.com/
www.icomm.ca/macos
www.ant-zen.com

Animal Collective – »Sung 
Tongs« 

FatCat / SP08


