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Abstract 

Diese Studie erzählt Musikgeschichte nicht als geradlinigen Fortschritt von einfachen zu immer 

komplexeren Formen. Sie untersucht Musik vielmehr als gesellschaftliche Praxis: als Ritual und 

Gedächtnis, als Arbeit und Ware, als Technologie und Körpererfahrung, als Mittel der Herrschaft und als 

Sprache des Widerstands. Im Mittelpunkt stehen die Wechselwirkungen zwischen musikalischen 

Formen, Produktionsweisen und sozialen Konflikten. Jede technische Neuerung - Notation, Druck, 

Tonaufnahme, Rundfunk, Magnetband, Mehrspurverfahren, Sampling, digitale Audioworkstation, 

Streaming und generative künstliche Intelligenz - veränderte nicht nur den Klang, sondern auch 

Besitzverhältnisse, Berufsbilder, Hörgewohnheiten und die Reichweite musikalischer Öffentlichkeit. 

Die Darstellung verbindet eine lange historische Perspektive mit Fallstudien zu religiöser Regulierung, 

höfischem Mäzenatentum, Kolonialismus, Rassentrennung, Zensur, Jugendkulturen, moralischen 

Paniken, Geschlechterungleichheit, sexualisierter Gewalt, unfairen Vertragsstrukturen und 

algorithmischer Sichtbarkeit. Behandelt werden unter anderem Kunstmusik, Volks- und Ritualmusik, 

Blues, Jazz, Country, Rhythm and Blues, Rock, Soul, Funk, Reggae, Punk, Metal, Hip-Hop, Disco, 

elektronische Tanzmusik und globale Popformen. Bekannte Musikerinnen und Musiker erscheinen nicht 

als isolierte Genies, sondern als Akteure in Netzwerken aus Tradition, Technik, Publikum, Institution und 

Konflikt. 

Die zentrale These lautet: Musik wandelt sich besonders stark dort, wo sich Medien, Macht und soziale 

Zugehörigkeit zugleich verändern. Widerstand gegen Musik ist deshalb selten nur ästhetischer 

Widerspruch. Häufig verteidigt er bestehende Grenzen von Klasse, Generation, Religion, Hautfarbe, 

Geschlecht oder nationaler Identität. Umgekehrt ist musikalischer Widerstand nicht automatisch 

emanzipatorisch; auch Protest kann vermarktet, vereinnahmt oder zur Ausgrenzung anderer eingesetzt 

werden. Die Geschichte der Musik ist somit eine Geschichte umkämpfter Hörbarkeit. 
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Methodik, Begriffe und Grenzen 

Die Arbeit folgt einem kultur- und medienhistorischen Ansatz. Sie verbindet musikgeschichtliche 

Überblickswerke mit Forschung aus Soziologie, Medienwissenschaft, Ethnomusikologie, 

Technikgeschichte und politischer Geschichte. Der Begriff Musik wird weit gefasst: Er bezeichnet nicht 

allein notierte Werke, sondern auch Aufführung, Improvisation, Aufnahme, Tanz, Klangtechnik, 

Verbreitung, ökonomische Verwertung und alltägliche Nutzung. Die chronologische Ordnung dient der 

Orientierung; innerhalb der Kapitel werden Entwicklungen vergleichend und transnational betrachtet. 

Eine globale Musikgeschichte kann keine vollständige Enzyklopädie sein. Die Auswahl setzt 

Schwerpunkte, ohne eine einzige Zivilisation zum natürlichen Mittelpunkt zu erklären. Europäische 

Kunstmusik wird dort ausführlich behandelt, wo ihre Institutionen - Kirche, Hof, Oper, Konzert, 

Konservatorium, Verlag und Urheberrecht - weltweit prägend wurden. Ebenso zentral sind afrikanische 

und diasporische Traditionen, weil sie die populäre Musik des 20. und 21. Jahrhunderts grundlegend 

formten, dabei aber häufig rassistisch abgewertet oder ökonomisch enteignet wurden. Namen einzelner 

Musiker stehen exemplarisch für größere soziale und technische Zusammenhänge. 

Unter "Widerstand" versteht die Studie zwei gegenläufige Vorgänge: Widerstand gegen neue, fremde 

oder politisch unerwünschte Musik sowie Widerstand durch Musik gegen Herrschaft und soziale 

Einschränkung. "Missbrauch" bezeichnet den Einsatz von Musik zur Propaganda, Demütigung oder 

sensorischen Gewalt ebenso wie Machtmissbrauch innerhalb musikalischer Arbeitsverhältnisse und die 

systematische Entwertung kreativer Arbeit. Werturteile werden von überprüfbaren historischen 

Aussagen getrennt; aktuelle Marktdaten werden als zeitgebundene Momentaufnahme ausgewiesen. 
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1. Wo Musikgeschichte sinnvoll beginnt 

Musik beginnt nicht mit dem ersten erhaltenen Instrument, sondern mit Menschen, die Klang 

gemeinsam bedeutungsvoll machen. 

1.1 Körper, Stimme und soziale Zeit 

Eine Geschichte der Musik muss vor der Schrift beginnen. Lange bevor Töne notiert oder Instrumente 

datiert werden konnten, strukturierten Stimme, Atem, Händeklatschen, Stampfen und wiederholte 

Bewegungen die soziale Zeit. Musik half, Arbeit zu koordinieren, Kinder zu beruhigen, Übergänge zu 

markieren, Ahnen zu erinnern und Gruppen zusammenzuführen. Archäologische Knochenflöten belegen 

frühe Instrumente, doch sie verraten nur wenig darüber, wer spielte, welche Bedeutungen ein Klang 

besaß oder welche Regeln das Zuhören ordneten. Die älteste Musikgeschichte ist daher eine Geschichte 

plausibler Praktiken, nicht eines lückenlosen Werkverzeichnisses. 

Rhythmische Synchronisation erzeugt ein starkes Gefühl gemeinsamer Gegenwart. Darin liegt eine 

soziale Kraft, die später von Religion, Militär, Arbeit, Sport und politischer Bewegung genutzt wurde. Ein 

Marsch kann Körper disziplinieren; ein Wiegenlied schafft Nähe; ein gemeinsamer Gesang stiftet 

Zugehörigkeit. Schon hier zeigt sich die Doppelgesichtigkeit der Musik: Sie kann verbinden und zugleich 

abgrenzen. Wer mitsingen darf, wer schweigen muss und wer über das Repertoire entscheidet, sind 

politische Fragen, auch wenn sie nicht in Gesetzen formuliert sind. 

1.2 Mündlichkeit, Gedächtnis und Variation 

In mündlichen Kulturen wird Musik nicht bloß konserviert, sondern in jeder Aufführung neu hergestellt. 

Erinnerung funktioniert über Formeln, Wiederholung, Körperwissen, soziale Korrektur und situative 

Variation. Der moderne Gegensatz von "Original" und "Kopie" greift hier zu kurz. Eine Melodie kann 

über Generationen identifizierbar bleiben und dennoch bei jeder Aufführung verändert werden. 

Autorenschaft ist häufig verteilt: auf Vorfahren, Gemeinschaften, Sänger, Tänzer, Instrumentenbauer 

und konkrete Anlässe. 

Diese Logik besteht bis heute fort - in Volksliedern, religiösen Gesängen, Jazzstandards, DJ-Sets, 

Samples, Remixen und Internet-Memes. Konflikte entstehen, wenn eine auf individueller Autorschaft 

beruhende Rechtsordnung kollektive Traditionen als frei verfügbares Rohmaterial behandelt. Die Frage, 

wem ein Klang gehört, ist daher nicht erst ein Problem der Streamingzeit. Sie begleitet den Übergang 

von gemeinschaftlicher Praxis zu handelbarem musikalischem Eigentum seit Jahrhunderten. 
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2. Frühe Hochkulturen: Schrift, Kosmos und Herrschaft 

Wo Gesellschaften Klang ordnen, ordnen sie häufig zugleich Welt, Rang und Moral. 

2.1 Mesopotamien, Ägypten und die Macht des Rituals 

Keilschriftliche Quellen aus Mesopotamien dokumentieren Instrumente, Musikerberufe, Hymnen und 

frühe Formen musikalischer Anweisung. Musik war in Tempel- und Hofhaushalte eingebunden; 

spezialisierte Sängerinnen, Sänger und Instrumentalisten standen in institutionellen Abhängigkeiten. In 

Ägypten zeigen Bildquellen Ensembles, Tänze, Harfen, Lauten, Flöten und Sistren in religiösen wie 

weltlichen Zusammenhängen. Erhalten ist vor allem, was Eliten aufzeichnen und darstellen ließen. Die 

Musik versklavter, armer oder nomadischer Menschen ist weit weniger sichtbar. Bereits die Quellenlage 

selbst ist ein Machtfilter. 

Die enge Verbindung von Ritual und Herrschaft verlieh Musikerinnen und Musikern zugleich Status und 

Verwundbarkeit. Wer am Hof oder im Tempel beschäftigt war, konnte über Ausbildung und Versorgung 

verfügen, blieb aber an institutionelle Erwartungen gebunden. Musik bestätigte kosmische und 

politische Ordnung, konnte Klage und Erinnerung tragen und wurde in Zeremonien eingesetzt, die 

Rangunterschiede hörbar machten. Produktion bedeutete hier körperliche Aufführung in einem sozialen 

Raum; eine vom Ereignis unabhängige "Veröffentlichung" existierte nicht. 

2.2 Griechenland, Rom, China und Indien 

In der griechischen Antike wurde Musik als Einheit von Ton, Sprache, Dichtung und Bewegung 

verstanden. Philosophische Debatten über Tonarten, Erziehung und Staatsordnung zeigen, wie ernst 

ihre moralische Wirkung genommen wurde. Platon und Aristoteles unterschieden zwar in ihren Urteilen, 

teilten aber die Annahme, musikalische Formen könnten Charakter und Gemeinschaft prägen. Die 

Regulierung von Musik ist damit keine Erfindung moderner Diktaturen; sie begleitet die Vorstellung, 

Klang wirke unmittelbar auf Menschen. 

Andere Hochkulturen entwickelten eigenständige und hochkomplexe Systeme. In China verbanden 

Hofrituale Tonordnung, Kalender und legitime Herrschaft; Instrumentenklassifikationen und gelehrte 

Traditionen reichten weit über bloße Unterhaltung hinaus. In Südasien bildeten sich die Grundlagen 

modaler Raga- und rhythmischer Tala-Systeme, die nicht als starre Tonleitern, sondern als Regeln 

zeitlicher Entfaltung, Stimmung und Improvisation verstanden werden müssen. Diese Traditionen 

erinnern daran, dass die europäische Periodisierung in Antike, Mittelalter und Neuzeit kein universales 

Raster ist. 
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3. Mittelalterliche Klangwelten: Religion, Notation und Wanderung 

Notation bewahrte Musik, aber sie entschied auch, welche Musik bewahrenswert erschien. 

3.1 Klöster, Liturgie und die Erfindung lesbarer Musik 

Im europäischen Mittelalter wurden liturgische Gesänge zunächst durch mündliche Praxis und 

Gedächtnis weitergegeben. Neumen halfen, melodische Bewegungen zu erinnern; Liniennotation und 

die mit Guido von Arezzo verbundene Solmisation erleichterten im 11. Jahrhundert das Erlernen und 

Vergleichen von Melodien. Der entscheidende Wandel lag nicht darin, dass Musik plötzlich vollständig 

auf Papier passte. Vielmehr entstand ein neues Verhältnis zwischen Klangereignis, sichtbarem Zeichen 

und institutioneller Kontrolle. Repertoire konnte über Entfernungen vereinheitlicht, geprüft und gelehrt 

werden. 

Schrift machte bestimmte Musik dauerhaft, während Tanzmusik, Arbeitslieder, regionale Gesänge und 

die Praxis vieler Frauen oder sozial niedriger Gruppen nur bruchstückhaft dokumentiert wurden. 

Hildegard von Bingen ist gerade deshalb so bedeutend: Ihre geistlichen Dichtungen und Melodien zeigen 

weibliche Autorschaft in einer Ordnung, die Frauen nur begrenzte öffentliche Räume gewährte. 

Troubadours, Trobairitz, Minnesänger und fahrende Spielleute erweiterten den musikalischen Horizont 

um höfische Liebe, Satire und Erzählung. Ihre Mobilität verband Regionen, war aber oft gesellschaftlich 

ambivalent bewertet. 

3.2 Austausch statt abgeschlossener Kultur 

Mittelalterliche Musikräume waren durch Handel, Krieg, Pilgerfahrt, Migration und Übersetzung 

miteinander verflochten. Instrumente wie Lauten gelangten über arabisch-islamische Vermittlung nach 

Europa; Wissensbestände zu Mathematik, Akustik und Philosophie zirkulierten zwischen Sprachen und 

Zentren. In al-Andalus, im Byzantinischen Reich, in jüdischen Gemeinden und entlang mediterraner 

Handelswege trafen unterschiedliche Modi, Instrumente und Aufführungspraktiken aufeinander. 

Der Begriff "Einfluss" kann solche Prozesse zu einseitig darstellen. Musikalischer Wandel entsteht selten 

dadurch, dass eine fertige Kultur etwas an eine andere abgibt. Häufig werden Klänge unter ungleichen 

Bedingungen übersetzt, angepasst oder neu gedeutet. Auch religiöse Autoritäten reagierten nicht 

einheitlich: Sie förderten Musik als Träger des Glaubens und begrenzten zugleich Instrumente, 

Aufführungsorte, Texte oder körperliche Ausdrucksformen. Musik war innerhalb religiöser Institutionen 

daher weder frei noch bloß unterdrückt, sondern ein umkämpftes Medium. 
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4. Renaissance und Reformation: Druck, Mehrstimmigkeit und 

Konfessionskampf 

Der Notendruck machte Musik vervielfältigbar und schuf einen Markt, ohne die Abhängigkeit von 

Kirche und Hof sofort zu beenden. 

4.1 Vom Manuskript zur musikalischen Ware 

Mit dem Musikdruck des frühen 16. Jahrhunderts, besonders den Ausgaben Ottaviano Petruccis, 

konnten polyphone Werke in größerer Zahl und vergleichbarer Gestalt verbreitet werden. Druck 

reduzierte nicht einfach Kosten; er stabilisierte Namen, Fassungen und Repertoires. Komponisten wie 

Josquin des Prez wurden überregional bekannt, während Verleger zu neuen Torwächtern wurden. 

Hausmusik und städtische Musikkultur profitierten von gedruckten Madrigalen, Tänzen und Lehrwerken. 

Produktion umfasste nun Satz, Korrektur, Druck, Vertrieb und kaufkräftige Leserschaften. 

Die Renaissance verehrte menschliche Kunstfertigkeit, blieb aber von Patronage geprägt. Orlando di 

Lasso, Giovanni Pierluigi da Palestrina, Tomás Luis de Victoria und William Byrd arbeiteten in religiösen 

und höfischen Institutionen. Ihre Handlungsspielräume unterschieden sich. Byrd komponierte im 

protestantischen England auch für katholische Kontexte; konfessionelle Zugehörigkeit konnte zur Gefahr 

werden. Mehrstimmigkeit selbst wurde zum Gegenstand kirchlicher Debatten, wenn 

Textverständlichkeit, Pracht und spirituelle Angemessenheit gegeneinander abgewogen wurden. 

4.2 Reformation, Gemeindegesang und Kontrolle 

Die Reformation erkannte die mobilisierende Kraft des gemeinsamen Singens. Martin Luther förderte 

deutschsprachige Choräle als Mittel religiöser Unterweisung und Beteiligung. Andere reformatorische 

Strömungen standen komplexer Musik oder Instrumenten skeptischer gegenüber. Die 

Konfessionalisierung Europas schuf neue Repertoires, aber auch Verbote, Zensur und wechselseitige 

Abgrenzung. Ein Lied konnte Bekenntnis, Unterricht und politische Parole zugleich sein. 

Diese Epoche zeigt ein wiederkehrendes Muster: Neue Verbreitungsmedien erweitern Teilhabe, lösen 

aber Kämpfe um Autorität aus. Gedruckte Lieder konnten Grenzen überschreiten und schneller 

zirkulieren; deshalb wuchs das Interesse von Kirche und Staat an Genehmigung und Kontrolle. Musik 

wurde öffentlicher, doch Öffentlichkeit bedeutete nicht automatisch Freiheit. Sie bedeutete auch 

bessere Überwachbarkeit. 
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5. Barock und frühe Öffentlichkeit: Oper, Virtuosität und 

Arbeitsteilung 

Mit Opernhaus, Konzert und Verlagswesen entstand eine Öffentlichkeit, in der Musik zugleich 

Kunst, Spektakel und Geschäft war. 

5.1 Oper als Labor der Moderne 

Um 1600 verdichteten sich in Italien Experimente mit Monodie, Generalbass und dramatischer 

Darstellung zur Oper. Claudio Monteverdi steht für einen Wandel, bei dem Textausdruck, 

Bühnentechnik, Instrumentalfarbe und Affektgestaltung neu verbunden wurden. Oper war von Beginn 

an teuer und arbeitsteilig: Komponisten, Librettisten, Sänger, Instrumentalisten, Bühnenarbeiter, 

Kostümbildner und Impresarios produzierten gemeinsam ein vergängliches Ereignis. Öffentliche 

Opernhäuser in Venedig öffneten das Genre zahlendem Publikum, blieben aber von Rang, Mode und 

ökonomischem Risiko geprägt. 

Der Starkult um Sängerinnen und Kastraten machte den Körper zum ökonomischen Zentrum. Kastration 

im Dienst einer Gesangskarriere ist ein drastisches Beispiel dafür, wie ästhetische Nachfrage und soziale 

Not körperlichen Missbrauch normalisieren können. Zugleich erlangten einzelne Interpretinnen wie 

Barbara Strozzi oder später Francesca Cuzzoni außergewöhnliche Sichtbarkeit, obwohl Frauen beim 

Zugang zu Ämtern, Ausbildung und institutioneller Macht benachteiligt blieben. 

5.2 Bach, Händel und die Ökonomie des Auftrags 

Johann Sebastian Bach arbeitete als Hofmusiker, Kapellmeister und Thomaskantor innerhalb konkreter 

Dienstverhältnisse. Georg Friedrich Händel bewegte sich international und organisierte 

Opernunternehmen in London. Ihre Musik entstand nicht außerhalb des Alltags, sondern unter 

Zeitdruck, mit verfügbaren Musikerbeständen, liturgischen Vorgaben, Publikumserwartungen und 

finanziellen Risiken. Der spätere Geniekult verdeckt diese Produktionsbedingungen. 

Instrumentenbau und Stimmungssysteme erweiterten die Möglichkeiten. Violinbau in Cremona, 

Tasteninstrumente, Orchesterorganisation und spezialisierte Virtuosität veränderten den Klang. 

Widerstand richtete sich oft gegen vermeintliche Übertreibung, Körperlichkeit oder ausländische Mode. 

Der Streit um musikalischen Geschmack war zugleich ein Streit um gesellschaftlichen Rang: Wer durfte 

definieren, was gelehrt, finanziert und als dauerhaftes Werk gesammelt wurde? 
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6. Aufklärung, Klassik und Romantik: Konzert, Kanon und Nation 

Die Idee autonomer Kunst befreite Musik aus einzelnen Funktionen und schuf zugleich neue 

Normen des Schweigens, Urteilens und Ausschließens. 

6.1 Das bürgerliche Konzert und der komponierte Text 

Im 18. Jahrhundert wuchsen öffentliche Konzertreihen, Musikverlage und ein bürgerliches Publikum. 

Joseph Haydn, Wolfgang Amadeus Mozart und Ludwig van Beethoven verkörpern unterschiedliche 

Übergänge vom höfischen Dienst zum freieren, aber unsicheren Markt. Die Sinfonie, das Streichquartett 

und die Sonate wurden zu Trägern einer Kunstauffassung, die formale Entwicklung und individuelle 

Autorschaft betonte. Gleichzeitig wurden Aufführungen disziplinierter: Das schweigende, konzentrierte 

Zuhören setzte sich allmählich als Ideal durch. 

Dieser Wandel war sozial nicht neutral. Eintrittspreise, Bildung und kultureller Habitus regelten den 

Zugang. Der Kanon bewahrte herausragende Werke, ließ aber viele Komponistinnen und Musiker 

außerhalb etablierter Institutionen an den Rand treten. Clara Schumann war eine der bedeutendsten 

Pianistinnen Europas und komponierte, musste ihre kreative Arbeit jedoch mit Familien- und 

Erwerbspflichten in einer männlich dominierten Öffentlichkeit vereinbaren. Fanny Hensels Werk wurde 

lange durch familiäre und gesellschaftliche Erwartungen begrenzt oder unter fremdem Namen 

vermittelt. 

6.2 Romantik, Virtuose und nationales Gedächtnis 

Im 19. Jahrhundert wurden Orchester größer, Klaviere belastbarer, Konzertsäle repräsentativer und 

Virtuosen zu internationalen Berühmtheiten. Franz Liszt verband technische Brillanz mit moderner 

Publikumsinszenierung; Niccolò Paganini wurde zum Mythos des dämonischen Virtuosen. Hector 

Berlioz, Richard Wagner und Giuseppe Verdi erweiterten Klangapparat und Musiktheater, während 

Frédéric Chopin intime Formen mit polnischen Erinnerungsfiguren verband. 

Nationalbewegungen griffen Volksmelodien, Tänze und historische Stoffe auf. Bedřich Smetana, Antonín 

Dvořák, Jean Sibelius und andere wurden zu kulturellen Symbolfiguren. Nationalmusik konnte 

unterdrückten Gemeinschaften Selbstbewusstsein geben, aber auch ethnische Reinheit erfinden und 

politische Ausgrenzung stützen. Wagners Musikdramen sind ästhetisch einflussreich; seine 

antisemitischen Schriften und spätere nationalistische Vereinnahmung zeigen zugleich, dass Werk, Autor 

und Wirkung weder gedankenlos getrennt noch schlicht gleichgesetzt werden dürfen. 
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7. Kolonialismus, Sammeln und die Erfindung des Fremden 

Globale Musikbegegnung war kreativ, aber häufig durch Eroberung, Mission, Ausstellung und 

ungleiche Verfügungsmacht organisiert. 

7.1 Vermessen, klassifizieren, exotisieren 

Europäische Kolonialreiche sammelten Instrumente, Melodien und Aufführungen. Missionare notierten 

Gesänge, Verwaltungen organisierten Militärkapellen, Weltausstellungen präsentierten Menschen und 

Musik als exotische Schauobjekte. Solche Archive bewahrten Material, reduzierten lebendige Praktiken 

aber oft auf Typen und Entwicklungsstufen. Vergleichende Musikwissenschaft entstand teilweise in 

diesem Umfeld. Die technische Aufnahme ermöglichte später genauere Analyse, doch der Besitz der 

Zylinder und die Deutungshoheit lagen häufig bei europäischen Institutionen. 

Claude Debussys Begegnung mit javanischem Gamelan auf der Pariser Weltausstellung von 1889 

beeinflusste sein Denken über Klangfarbe und Zeit. Das Beispiel steht für produktive Faszination, aber 

auch für die asymmetrische Bühne, auf der kolonialisierte Kulturen verfügbar gemacht wurden. 

"Exotismus" bezeichnet nicht bloß fremde Klänge, sondern eine ästhetische Ordnung, in der Europa sich 

als betrachtendes Zentrum setzte. 

7.2 Aneignung, Austausch und Rückgabe 

Kulturelle Aneignung ist nicht jede Übernahme. Musik lebt von Übersetzung, Lernen und Mischung. 

Problematisch wird Austausch, wenn mächtige Akteure Herkunft unsichtbar machen, heilige oder 

gemeinschaftlich gebundene Formen entkontextualisieren oder Gewinne erzielen, während 

Ursprungsgemeinschaften ausgeschlossen bleiben. Die angemessene Antwort ist weder kulturelle 

Abschottung noch grenzenlose Verfügbarkeit, sondern eine Ethik von Anerkennung, Zustimmung, 

Beteiligung und fairer Vergütung. 

Heutige Archive beginnen, historische Aufnahmen gemeinsam mit Herkunftsgemeinschaften zu 

erschließen, Zugangsrechte neu zu verhandeln und diskriminierende Beschreibungen zu korrigieren. 

Damit ändert sich die Rolle des Archivs: vom Speicher fremder Objekte zum Ort geteilter 

Verantwortung. Musikgeschichte wird so auch eine Geschichte darüber, wer benennen, hören und 

zurückfordern darf. 
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8. Der Schwarze Atlantik: Spiritual, Blues, Ragtime und die Grundlagen 

populärer Musik 

Die moderne Popmusik ist ohne die Kreativität Schwarzer Gemeinschaften und ohne die 

Gewaltgeschichte von Versklavung und Rassentrennung nicht zu verstehen. 

8.1 Musik unter Bedingungen der Unfreiheit 

Versklavte Afrikanerinnen und Afrikaner brachten unterschiedliche musikalische Erinnerungen in die 

Amerikas. Unter brutaler Unterdrückung entstanden neue Formen aus responsorialem Gesang, 

rhythmischer Schichtung, Körperperkussion, europäischen Instrumenten, christlichen Texten und 

afrikanischen Ästhetiken. Spirituals konnten religiöse Hoffnung, Gemeinschaft und verschlüsselte soziale 

Erfahrung tragen. Arbeitslieder koordinierten Bewegung und ermöglichten eine Stimme innerhalb 

fremdbestimmter Arbeit. 

Nach der Abschaffung der Sklaverei setzte sich strukturelle Gewalt in Rassentrennung, Lynchjustiz, 

ökonomischer Abhängigkeit und eingeschränkter Mobilität fort. Der Blues verdichtete persönliche Klage, 

Sexualität, Humor und soziale Beobachtung in flexible Formen. W. C. Handy popularisierte notierte 

Bluesformen; Musikerinnen wie Ma Rainey und Bessie Smith prägten die frühe Schallplattenkultur. 

Robert Johnson wurde später zum Mythos, während zahlreiche lokale Künstler kaum dokumentiert 

blieben. 

8.2 Minstrelshow, Race Records und ökonomische Enteignung 

Die US-Unterhaltungskultur des 19. Jahrhunderts verbreitete in Minstrelshows rassistische Blackface-

Karikaturen und machte verzerrte Bilder Schwarzen Lebens kommerziell erfolgreich. Zugleich 

entwickelten Schwarze Künstler innerhalb begrenzter Räume eigene Bühnenstrategien. Mit der 

Schallplattenindustrie entstanden in den 1920er Jahren sogenannte "race records", die gezielt an 

Schwarzes Publikum vermarktet wurden. Diese Kategorien öffneten Märkte und befestigten Segregation 

zugleich. 

Viele Schwarze Komponisten und Interpreten erhielten geringe Pauschalen, ungünstige Verträge oder 

keine angemessene Beteiligung. Weiße Künstler konnten Songs für ein breiter zugängliches Publikum 

aufnehmen und größere Gewinne erzielen. Die Library of Congress beschreibt diese Praxis des "Coverns" 

als Teil einer langen Segregationsgeschichte. Hier liegt ein Kernmuster des musikalischen Missbrauchs: 

Eine Gesellschaft bewundert den Klang einer marginalisierten Gruppe, während sie deren Mitglieder 

diskriminiert und die wirtschaftliche Kontrolle anderen überlässt. 



KLANG, MACHT UND WANDEL   |   MUSIKGESCHICHTE 

16 

9. Die Tonaufnahme: Vom Ereignis zum reproduzierbaren Objekt 

Aufzeichnung konservierte Klang und formte ihn zugleich nach den Grenzen des Mediums. 

9.1 Phonautograph, Phonograph und Grammophon 

Édouard-Léon Scott de Martinvilles Phonautograph zeichnete 1857 Schallwellen sichtbar auf, konnte sie 

jedoch nicht wiedergeben. Thomas Edisons Phonograph von 1877 verband Aufnahme und Wiedergabe; 

Emile Berliners Grammophon und die flache Scheibe erleichterten Vervielfältigung. Damit wurde Musik 

von der Anwesenheit der Ausführenden lösbar. Stimmen Verstorbener konnten wiederkehren, 

Aufführungen zirkulieren und Sammlungen privat besessen werden. Gleichzeitig entstand eine Industrie 

aus Patenten, Geräten, Presswerken, Katalogen und Vertriebsnetzen. 

Frühe Medien begrenzten Dauer und Frequenzumfang. Musiker mussten sich um einen 

Aufnahmetrichter gruppieren; laute Instrumente setzten sich besser durch; Stücke wurden gekürzt. Die 

verbreitete Form des etwa dreiminütigen Popsongs ist auch eine Folge der Speicherdauer früher 

Zylinder und Schellackseiten. Technik war damit kein neutraler Behälter. Sie schrieb Zeitmaß, Besetzung 

und Aufführungspraxis mit (Library of Congress 2026; Katz 2010). 

9.2 Elektrische Aufnahme, Mikrofon und Intimität 

Die elektrische Aufnahmetechnik der 1920er Jahre vergrößerte Dynamik und Frequenzumfang. Das 

Mikrofon ermöglichte leise, intime Gesangsstile. Crooner wie Bing Crosby sangen nicht mehr nur in 

einen großen Saal, sondern scheinbar direkt zum einzelnen Hörer. Diese Nähe war technisch produziert. 

Interpretatorische Feinheiten, Raumakustik und später gezielte Mikrofonierung wurden Teil der 

Komposition einer Aufnahme. 

Mit dem Tonträger entstand eine Trennung zwischen musikalischem Werk und konkreter Aufnahme. 

Urheberrechte an Komposition, Text und Soundaufnahme konnten bei unterschiedlichen Akteuren 

liegen. Das schafft bis heute komplizierte Lizenzketten. Die Aufnahme demokratisierte Zugang und 

Erinnerung, machte Musik aber zugleich zu katalogisierbarem Eigentum. Wer die Masteraufnahme 

besitzt, kontrolliert oft langfristig Verwertung und Neuauflage. 
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10. Jazz: Improvisation, Moderne und rassistischer Widerstand 

Jazz wurde als Gefahr bekämpft, als amerikanische Kunst gefeiert und immer wieder durch 

Kategorien eingeengt, die seine Beweglichkeit unterschätzten. 

10.1 New Orleans, Migration und Aufnahmeindustrie 

Jazz entstand nicht an einem einzigen Tag, sondern aus einem dichten Geflecht von Blues, Ragtime, 

Brass Bands, karibischen Rhythmen, religiösen Praktiken und städtischer Unterhaltung. New Orleans war 

ein wichtiger Knoten. Musiker wie Buddy Bolden wurden legendär, ohne dass Tonaufnahmen erhalten 

sind. Louis Armstrong veränderte in den 1920er Jahren Phrasierung, Solospiel und Gesang nachhaltig. 

Jelly Roll Morton inszenierte sich als Erfinder, dokumentierte aber zugleich die arrangierte Komplexität 

früher Jazzpraxis. 

Die Great Migration trug Schwarze Musik nach Chicago, New York und in andere Städte. Duke Ellington 

nutzte das Orchester als Klanglabor; Fletcher Henderson und Count Basie prägten Swing. Doch Clubs, 

Hotels, Rundfunk und Plattenfirmen blieben rassistisch strukturiert. Schwarze Musiker spielten vor 

weißen Publika, durften aber teilweise nicht dieselben Eingänge, Unterkünfte oder gesellschaftlichen 

Räume nutzen. Benny Goodman engagierte mit Teddy Wilson und Lionel Hampton Schwarze Musiker in 

öffentlich sichtbaren gemischten Ensembles - ein wichtiger Schritt, der die grundlegende Ungleichheit 

nicht aufhob. 

10.2 Bebop, Avantgarde und kulturelle Selbstbestimmung 

In den 1940er Jahren entwickelten Charlie Parker, Dizzy Gillespie, Thelonious Monk, Kenny Clarke und 

andere den Bebop. Komplexe Harmonik, schnelle Linien und bewusst nicht tanzorientierte Clubpraxis 

verschoben die Aufmerksamkeit auf konzentriertes Zuhören und musikalische Autonomie. Bebop kann 

als ästhetische Innovation und als Anspruch Schwarzer Musiker verstanden werden, nicht bloß 

Dienstleister einer Unterhaltungsindustrie zu sein. 

Miles Davis, John Coltrane, Charles Mingus, Ornette Coleman und später Alice Coltrane, Sun Ra und das 

Art Ensemble of Chicago erweiterten Jazz in modale, freie, spirituelle und elektronische Richtungen. 

Billie Holiday machte mit "Strange Fruit" rassistischen Terror hörbar; Nina Simone verband Jazz, Klassik, 

Gospel und Protest. Widerstand kam von außen als Rassismus und moralische Abwertung, aber auch aus 

dem Markt, der neue Musik schnell in verkäufliche Etiketten verwandelte. 
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11. Radio, Film und totalitäre Klangpolitik 

Im Zeitalter der Massenmedien konnte Musik Millionen gleichzeitig erreichen - und deshalb von 

Staaten systematisch gelenkt werden. 

11.1 Rundfunk als nationale Bühne 

Der Rundfunk löste Musik erneut vom physischen Tonträger. Programmleitungen entschieden, welche 

Stimmen in private Räume gelangten. Live-Orchester, Unterhaltung, Nachrichten und Werbung schufen 

nationale Tagesrhythmen. Filmton wiederum verband Musik mit Montage, Starbild und emotionaler 

Dramaturgie. Komponisten wie Max Steiner, Erich Wolfgang Korngold oder später Bernard Herrmann 

entwickelten eine einflussreiche Filmsprache; zugleich standardisierten Studios Arbeitsprozesse und 

Rechte. 

Radio konnte kulturelle Teilhabe erweitern und Geschmack zentralisieren. Staatliche Sender, private 

Netzwerke und Werbekunden wurden neue Gatekeeper. Die Reichweite machte Rundfunk attraktiv für 

Propaganda. Musik wurde in Hymnen, Märschen, Unterhaltung und scheinbar unpolitischer Normalität 

eingesetzt. Gerade weil sie emotional und gemeinschaftlich wirkt, kann sie politische Botschaften 

rahmen, ohne selbst eine eindeutige Aussage zu besitzen. 

11.2 Nationalsozialismus, Stalinismus und verfemte Musik 

Das nationalsozialistische Regime organisierte Kunst, Musik und Rundfunk im Reichsministerium für 

Volksaufklärung und Propaganda. Jüdische Musiker wurden ausgeschlossen, verfolgt und ermordet; Jazz 

und modernistische Strömungen wurden rassistisch als "entartet" diffamiert, während das Regime 

ausgewählte klassische Traditionen nationalistisch vereinnahmte. Musik diente Propaganda und 

Täuschung. In Theresienstadt wurden Gefangene zu kulturellen Aktivitäten gezwungen oder ihre 

Aufführungen für ein inszeniertes Bild angeblich guter Bedingungen missbraucht; viele Beteiligte wurden 

später deportiert und ermordet (USHMM 2026). 

In der Sowjetunion gerieten Komponisten unter die wechselnden Forderungen staatlicher Kulturpolitik. 

Dmitri Schostakowitsch wurde öffentlich angegriffen und musste zwischen Anpassung, Mehrdeutigkeit 

und persönlichem Überleben navigieren. Sergei Prokofjew und andere erlebten die Kampagnen gegen 

"Formalismus". Solche Fälle warnen vor romantischer Überdeutung versteckter Botschaften: 

Widerstand kann in Musik hörbar werden, bleibt aber unter Zwang oft absichtlich mehrdeutig. Für 

Betroffene war die ästhetische Entscheidung eine existentielle, keine theoretische Übung. 
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11.3 Exil, verbotene Lieder und Gegenöffentlichkeit 

Verfolgung führte zu Flucht und erzwungenem Kulturtransfer. Hanns Eisler, Kurt Weill, Arnold Schönberg 

und zahlreiche Interpretinnen und Interpreten arbeiteten im Exil unter neuen Bedingungen. Politisches 

Lied, Kabarett und Arbeitergesang boten Gegenöffentlichkeiten, wurden aber auch innerhalb linker 

Bewegungen funktionalisiert. Nach 1945 setzte sich der Konflikt in unterschiedlichen Systemen fort. In 

der DDR standen Liedermacher und Rockgruppen zwischen Förderung, Einstufung und Überwachung; 

die Ausbürgerung Wolf Biermanns 1976 wurde zum kulturpolitischen Einschnitt. 

Zensur besteht nicht nur im ausdrücklichen Verbot. Auftrittsgenehmigungen, Sendeplätze, Visa, 

Fördermittel, informelle Warnungen und wirtschaftlicher Druck können Dissens unsichtbar machen. 

Neuere Forschung zu autoritären Regimen spricht daher von "neuer Zensur": Sie wirkt verteilt, 

bürokratisch und oft ohne öffentliches Verbot (Kryzhanouski 2022). 
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12. Magnetband, Studio und Produzent: Die Aufnahme wird 

Komposition 

Mit Bandbearbeitung und Mehrspurtechnik musste eine Aufnahme kein dokumentiertes Ereignis 

mehr sein; sie konnte ein unmögliches Ereignis erfinden. 

12.1 Schneiden, Kopieren, Schichten 

Magnetband machte nach dem Zweiten Weltkrieg hochwertige Aufnahme, Schnitt und Montage 

praktikabel. Ampex-Systeme beschleunigten in den USA den Wechsel vom Direktschnitt. Die Audio 

Engineering Society dokumentiert, dass 1957 ein professioneller Achtspurrekorder mit Sel-Sync an Les 

Paul geliefert wurde. Les Paul und Mary Ford demonstrierten, wie Overdubs eine einzelne Stimme oder 

Gitarre vervielfachen konnten. Der Raum der Aufnahme war nun nicht mehr identisch mit einem realen 

Aufführungsraum. 

Produzenten wie George Martin, Phil Spector, Teo Macero und später Brian Eno wurden als ästhetische 

Autoren wahrgenommen. Toningenieurinnen und Toningenieure, Studiomusiker und Arrangeure 

blieben dagegen häufig untergenannt. Das Studio schuf neue Kreativität und neue Hierarchien: Wer das 

Budget, die Bandmaschinen und die endgültige Mischung kontrollierte, entschied über den 

veröffentlichten Klang. 

12.2 Musique concrète, elektronische Studios und neue Ohren 

Pierre Schaeffer komponierte mit aufgenommenen Geräuschen; Karlheinz Stockhausen verband 

elektronische Klangerzeugung, Raum und serielle Organisation; Daphne Oram und Delia Derbyshire 

entwickelten im Umfeld des BBC Radiophonic Workshop eigenständige Verfahren. Edgard Varèse dachte 

Musik als organisierte Klangenergie. Diese Ansätze lösten Widerstand aus, weil sie die Grenze zwischen 

Ton und Geräusch, Instrument und Maschine, Komposition und Technik verschoben. 

Elektronische Studios waren zunächst an Rundfunkanstalten, Universitäten und teure Geräte gebunden. 

Der Zugang war institutionell begrenzt. Frauen leisteten wichtige Pionierarbeit, wurden aber in späteren 

Erzählungen häufig übergangen. Technikgeschichte ist daher immer auch Anerkennungsgeschichte: 

Nicht nur Erfindungen, sondern Credits, Archive und Lehrpläne entscheiden, wessen Beitrag erinnert 

wird. 
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13. Rhythm and Blues, Rock 'n' Roll und der Kampf um Jugend 

Rock 'n' Roll wurde als musikalische Revolution vermarktet, obwohl seine Grundlagen tief in 

Schwarzen Traditionen lagen. 

13.1 Backbeat, Verstärkung und Überschreitung 

Nach dem Zweiten Weltkrieg verband Rhythm and Blues Elemente von Gospel, Blues, Jazz und Pop mit 

verstärkten Instrumenten und markantem Backbeat. Sister Rosetta Tharpes elektrisch gespielte Gitarre, 

Big Joe Turners Shouts, Ruth Browns Gesang, Fats Dominos Klavier und Chuck Berrys Songwriting 

gehören zur Vorgeschichte und zum Kern des Rock 'n' Roll. Little Richard verband Virtuosität, sexuelle 

Mehrdeutigkeit und explosive Bühnenenergie. 

Elvis Presley wurde zum globalen Symbol, weil er Schwarze musikalische Idiome in einer weißen, 

massenmedial vermarktbaren Figur verkörperte. Seine Leistung ist real; ebenso real ist die ungleiche 

Industrie, die weißen Interpreten Zugang zu größeren Märkten verschaffte. Die neue Musik brachte 

Jugendliche unterschiedlicher Herkunft zusammen und provozierte Vertreter der Segregation. Die 

Library of Congress beschreibt frühen Rhythm and Blues und Rock deshalb auch als Konfliktfeld der 

amerikanischen Rassentrennung. 

13.2 Moralische Panik und Generationenkonflikt 

Fernsehkameras rahmten Elvis' Hüftbewegungen als Skandal; religiöse und konservative Gruppen 

warnten vor Sexualität, Gewalt und Kontrollverlust. Ähnliche Reaktionen trafen später die Beatles, die 

Rolling Stones und zahlreiche lokale Szenen. Der Widerstand galt nicht nur Lautstärke oder einfachen 

Harmonien. Er richtete sich gegen neue Körperbilder, gemischte Publika, Jugendkonsum und eine 

Generation, die eigene Räume beanspruchte. 

In den 1960er Jahren verbanden Studioinnovation und Gegenkultur den Popsong mit Konzeptalbum, 

Psychedelik und politischem Kommentar. Die Beatles arbeiteten mit George Martin und Geoff Emerick 

an Aufnahmen, die live kaum reproduzierbar waren; Jimi Hendrix machte Verstärker, Rückkopplung und 

Studioeffekte zum Instrument; Janis Joplin sprengte Erwartungen an weibliche Bühnenpräsenz. Zugleich 

reproduzierte die Gegenkultur Sexismus, Drogenromantik und prekäre Arbeitsweisen. 

Befreiungsversprechen schützten nicht automatisch vor Ausbeutung. 
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14. Soul, Funk, Reggae und die Musik sozialer Bewegungen 

Protestmusik wirkt nicht nur durch Texte, sondern durch Versammlung, Stimme, Rhythmus, 

Erinnerung und die Sichtbarkeit eines Kollektivs. 

14.1 Bürgerrechte, Black Power und musikalische Selbstdefinition 

Gospel prägte Stimme, Harmonik und Organisationsformen der US-Bürgerrechtsbewegung. 

Gemeinsames Singen half, Angst zu regulieren und Solidarität herzustellen. Sam Cooke, Aretha Franklin, 

Curtis Mayfield, Marvin Gaye, James Brown und Nina Simone verbanden unterschiedliche Positionen 

zwischen Hoffnung, Würde, Zorn und kommerziellem Erfolg. Labels wie Motown öffneten Schwarzer 

Musik breite Märkte, kontrollierten aber Auftreten und Repertoire stark. Stax entwickelte einen raueren 

Bandsound und zeitweise bemerkenswert integrierte Arbeitszusammenhänge. 

Funk verlagerte musikalisches Gewicht auf Groove, Bass und das Zusammenspiel kleinster rhythmischer 

Einheiten. James Brown, Sly and the Family Stone, George Clinton und Betty Davis erweiterten Klang 

und Identitätspolitik. Der Groove war nicht unpolitisch: Er schuf Räume Schwarzer Selbstbehauptung 

und körperlicher Freiheit. Gleichzeitig konnten Geschlechterrollen in Text, Bühne und Industrie 

patriarchal bleiben. 

14.2 Reggae, Dekolonisation und globale Resonanz 

In Jamaika entstanden Ska, Rocksteady, Reggae und Dub aus lokalen Soundsystemen, karibischen 

Traditionen, Rhythm and Blues und Studioexperiment. Produzenten wie Lee "Scratch" Perry und King 

Tubby machten Mischpult, Echo und Hall zu Instrumenten. Bob Marley und the Wailers trugen Reggae 

weltweit; Peter Tosh, Burning Spear und Culture artikulierten antikoloniale und rastafarische 

Perspektiven. Die globale Vermarktung stärkte Jamaikas kulturellen Einfluss, vereinfachte aber oft 

komplexe politische und religiöse Kontexte. 

In Nigeria verband Fela Kuti Jazz, Highlife, Yoruba-Traditionen und lange Grooves zum Afrobeat. Seine 

Musik griff Korruption und Militärherrschaft offen an; staatliche Gewalt traf ihn, seine Familie und die 

Kalakuta Republic. In Südafrika wurden Miriam Makeba, Hugh Masekela und andere Stimmen des Anti-

Apartheid-Kampfes. Exil vergrößerte internationale Reichweite und bedeutete zugleich Verlust von 

Heimat, Sprache und Alltag. 

14.3 Das Protestlied und seine Grenzen 

Woody Guthrie, Pete Seeger, Odetta, Bob Dylan, Joan Baez, Víctor Jara, Violeta Parra, Mercedes Sosa 

und viele andere prägten moderne Protestliedtraditionen. Lieder können Forderungen verdichten und 
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Gemeinschaft erzeugen. Sie ersetzen jedoch keine Organisation. Ein politischer Song kann zur 

konsumierbaren Pose werden; ein komplexer Konflikt kann in moralischer Eindeutigkeit verschwinden. 

Auch Bewegungen besitzen Ausschlüsse, und nicht jeder Künstler möchte zum Sprecher einer Gruppe 

erklärt werden. 

Víctor Jaras Folter und Ermordung nach dem chilenischen Militärputsch 1973 zeigt die extreme Gewalt, 

die politische Musik hervorrufen kann. Zugleich überleben Lieder ihre Verbote, weil sie erinnerbar und 

kopierbar sind. Eine Melodie kann von Mund zu Mund zirkulieren, wenn Druckwerke, Sender oder 

Plattformen kontrolliert werden. 
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15. Punk, Metal und Rave: Lärm als Gegenentwurf 

Subkulturen machen aus ästhetischer Ablehnung eine soziale Heimat - und werden oft gerade 

dadurch marktfähig. 

15.1 Punk: Do it yourself und die Ökonomie der Verweigerung 

Punk entstand Mitte der 1970er Jahre in mehreren Städten aus Garage Rock, Kunstszene, 

wirtschaftlicher Krise und Frustration über die Professionalisierung des Rock. Ramones, Patti Smith, Sex 

Pistols, The Clash, X-Ray Spex und Wire standen für sehr unterschiedliche Musik. Gemeinsam war vielen 

Szenen die Behauptung, Ausdruck brauche keine virtuose Legitimation. Fanzines, kleine Labels, besetzte 

Räume und selbst organisierte Konzerte bildeten eine alternative Infrastruktur. 

Der Widerspruch war eingebaut: Provokation verkaufte sich. Malcolm McLarens Inszenierung der Sex 

Pistols machte Skandal zum Geschäftsmodell; große Labels kauften Punkästhetik ein. Gleichzeitig 

eröffneten Post-Punk und Hardcore neue politische Räume. The Slits, Au Pairs, Crass, Bad Brains, Dead 

Kennedys und später Riot Grrrl thematisierten Geschlecht, Rassismus, Krieg und Szenegewalt. 

Widerstand musste sich auch gegen Ausschlüsse innerhalb der eigenen Gegenkultur richten. 

15.2 Heavy Metal und moralische Paniken 

Black Sabbath verdichteten tiefe Gitarren, düstere Themen und industrielle Erfahrung; Judas Priest, Iron 

Maiden, Metallica, Slayer und viele Subgenres steigerten Tempo, Virtuosität oder klangliche Härte. 

Metal schuf globale Gemeinschaften, wurde aber wiederholt mit Satanismus, Gewalt oder 

Jugendgefährdung gleichgesetzt. In den USA trug die Debatte um das Parents Music Resource Center in 

den 1980er Jahren zu Warnhinweisen auf Tonträgern bei. Anhörungen machten deutlich, wie schwer 

Kunstwirkung, Jugendschutz und Zensur voneinander zu trennen sind. 

Szenen können Schutzräume und Orte von Gatekeeping sein. Frauen, queere und nichtweiße Fans und 

Musiker mussten sich Sichtbarkeit oft gegen männlich codierte Normen erarbeiten. Musikerinnen wie 

Lita Ford, Doro Pesch oder später Skin von Skunk Anansie und zahlreiche extreme-Metal-Künstlerinnen 

erweiterten das Feld. Eine gerechte Kritik unterscheidet zwischen realen Übergriffen und pauschaler 

moralischer Verdächtigung eines Genres. 

15.3 Disco, House, Techno und das Recht auf Nacht 

Disco entstand wesentlich in Schwarzen, lateinamerikanischen und queeren Clubkulturen. DJs 

verlängerten Stücke, verbanden sie zu kontinuierlichen Nächten und machten Tanzfläche und 

Soundsystem zum Produktionsort. Donna Summer und Giorgio Moroder prägten elektronischen Disco-
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Pop; Larry Levan stand für die kuratorische Kunst des Clubs. Die "Disco Demolition Night" 1979 bündelte 

Rock-Chauvinismus, Rassismus und Homophobie in einer scheinbaren Geschmacksrevolte. 

House in Chicago und Techno in Detroit entwickelten aus Drum Machines, Synthesizern, Disco, Funk und 

futuristischen Ideen neue Formen. Frankie Knuckles, Marshall Jefferson, Juan Atkins, Derrick May und 

Kevin Saunderson prägten die frühen Szenen; Kraftwerk war ein wichtiger transatlantischer Bezug. 

Raves schufen temporäre Gemeinschaften und führten zu Konflikten um Drogen, Lärm, Eigentum und 

Polizeikontrolle. Gesetzgebung gegen nicht genehmigte Partys machte sogar musikalische Wiederholung 

zum politischen Tatbestand. 
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16. Hip-Hop: Vom Block zur globalen Infrastruktur 

Hip-Hop verwandelte vorhandene Aufnahmen in neue Musik und stellte damit Fragen nach 

Eigentum, Erinnerung und Zugang radikal neu. 

16.1 Bronx, Soundsystem und vier Elemente 

Hip-Hop entstand in den 1970er Jahren im Kontext von Deindustrialisierung, kommunaler 

Vernachlässigung und kreativer Selbstorganisation in New York. DJ Kool Herc verlängerte Breaks; 

Grandmaster Flash verfeinerte Mischtechniken; Afrika Bambaataa organisierte Netzwerke, auch wenn 

spätere Missbrauchsvorwürfe eine kritische Neubewertung seiner Person verlangen. MCing, DJing, 

Breaking und Writing bildeten miteinander verbundene Praktiken. Partys erzeugten Öffentlichkeit, wo 

kommerzielle Kultur wenig Raum bot. 

Mit "Rapper's Delight" wurde Rap 1979 zu einem großen Schallplattenerfolg. Grandmaster Flash and the 

Furious Five machten urbane Krise hörbar; Run-D.M.C. verbanden Rap und Rockmärkte; Public Enemy 

entwickelten mit der Bomb Squad eine dichte Sampleästhetik und explizite politische Sprache. Frauen 

wie Sylvia Robinson, Roxanne Shanté, Queen Latifah, Salt-N-Pepa, MC Lyte und später Missy Elliott 

waren Produzentinnen, Unternehmerinnen und stilprägende Künstlerinnen, obwohl Historiografien sie 

häufig nachordneten. 

16.2 Sampling, Copyright und die Politik des Archivs 

Sampling ist mehr als Klangdiebstahl. Es kann Zitat, Hommage, Analyse, Witz, genealogische Behauptung 

oder bewusste Verfremdung sein. Sampler machten kurze Aufnahmen spielbar und neu kombinierbar. 

De La Soul, Beastie Boys, Public Enemy, A Tribe Called Quest, J Dilla und viele andere entwickelten 

daraus komplexe Produktionssprachen. Gerichtsentscheidungen und Lizenzpraxis verteuerten später 

umfangreiches Sampling und verschoben die Ästhetik zu Interpolation, kleineren Fragmenten oder 

lizenzierbaren Katalogen. 

Der Konflikt zeigt zwei legitime Interessen: Frühere Künstler und Rechteinhaber sollen an neuer 

Verwertung beteiligt werden; zugleich braucht Kultur Spielraum für Transformation und Zitat. Die 

Verteilung ist jedoch asymmetrisch. Oft besitzen Verlage oder Labels Rechte, nicht die ursprünglichen 

Musiker. Eine Zahlung an den Katalog ist deshalb nicht automatisch historische Gerechtigkeit. 

16.3 Gangsta Rap, Zensur und innere Kritik 

N.W.A., Ice-T, Tupac Shakur, The Notorious B.I.G. und andere machten Polizeigewalt, Armut, 

Kriminalisierung und männliche Selbstinszenierung zu zentralen Themen. Behörden und Politiker 
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reagierten mit Protest, Überwachung und Verkaufsbeschränkungen. Ein Schreiben des FBI an die 

Plattenfirma von N.W.A. wurde zum Symbol staatlicher Ablehnung. Gleichzeitig kritisierten Schwarze 

Feministinnen und Künstlerinnen Misogynie und Homophobie innerhalb des Genres. 

Hip-Hop ist weder ein einheitlicher Protestblock noch bloß Symptom sozialer Probleme. Er enthält 

bewussten Rap, Partyrap, Trap, experimentelle Formen, religiöse Stimmen, queere Szenen und lokale 

Sprachen auf allen Kontinenten. Kendrick Lamar, Little Simz, M.I.A., Die Fantastischen Vier, Advanced 

Chemistry, KRS-One, Lauryn Hill, Jay-Z, Missy Elliott und Bad Bunny stehen für sehr verschiedene Wege, 

globale Industrie und lokale Erfahrung zu verbinden. 
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17. Digitale Produktion: Sampler, MIDI, DAW und die Ästhetik des 

Editierbaren 

Digitalisierung senkte Produktionsschwellen, erhöhte aber die Bedeutung von Softwarestandards, 

Presets und unsichtbarer Infrastruktur. 

17.1 MIDI und die vernetzte Maschine 

Der 1983 veröffentlichte MIDI-Standard ermöglichte Instrumenten verschiedener Hersteller, Noten-, 

Steuer- und Programmdaten auszutauschen. Die Einigung von Firmen auf eine gemeinsame Sprache war 

entscheidend: Ein offener Anschluss konnte wertvoller sein als ein überlegenes proprietäres System. 

Sequencer, Drum Machines und Synthesizer wurden zu vernetzten Produktionsumgebungen. Kraftwerk, 

Yellow Magic Orchestra, Prince, Kate Bush, Herbie Hancock und viele andere zeigten unterschiedliche 

ästhetische Möglichkeiten elektronischer Kontrolle. 

MIDI überträgt keine Klänge, sondern Anweisungen. Dadurch lassen sich Tonhöhe, Dauer, Anschlag und 

Parameter nachträglich verändern. Musik wurde in einer neuen Weise editierbar. Quantisierung 

ermöglichte Präzision, konnte aber rhythmische Eigenheiten glätten. Presets demokratisierten 

hochwertige Klänge und standardisierten sie zugleich. Technik erweitert Möglichkeiten und schreibt 

Gewohnheiten ein. 

17.2 Vom Großstudio zum Laptop 

Digitale Audioworkstations vereinten Aufnahme, Schnitt, Mischung, virtuelle Instrumente und 

Automation. Pro Tools, Cubase, Logic, Ableton Live, FL Studio und andere Systeme machten den 

Computer zum Studio. Bedroom Producer konnten ohne Labelbudget veröffentlichungsfähige Musik 

erstellen. Burial, Billie Eilish und Finneas, Grimes, Steve Lacy oder unzählige unabhängige Produzenten 

stehen für unterschiedliche Formen dezentraler Produktion. 

Die Demokratisierung ist real, aber unvollständig. Computer, Software, akustischer Raum, Zeit, 

Ausbildung und Marketing bleiben Ressourcen. Plattformen überschwemmen Hörer mit 

Veröffentlichungen; Sichtbarkeit wird zum knappen Gut. Außerdem verschiebt sich Arbeit auf Künstler: 

Sie komponieren, produzieren, filmen, posten, analysieren Daten und pflegen eine dauerhafte Marke. 

Selbstständigkeit kann Freiheit und Selbstausbeutung zugleich bedeuten. 

17.3 Auto-Tune und die Politik der Authentizität 

Tonhöhenkorrektur wurde zunächst als unauffälliges Reparaturwerkzeug eingesetzt. Cher machte den 

hörbaren Effekt 1998 prominent; T-Pain entwickelte ihn zu einer unverwechselbaren Stimme, später 
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nutzten Kanye West, Future und viele andere die Technik expressiv. Kritik erklärte bearbeitete Stimmen 

häufig für "unecht". Dabei waren Aufnahmen immer technisch vermittelt - durch Mikrofonwahl, Schnitt, 

Hall, Doppelung oder Kompression. 

Die Authentizitätsdebatte ist selektiv. Gitarrenverzerrung gilt als Ausdruck, digitale Stimmbearbeitung 

dagegen schnell als Betrug. Hinter solchen Urteilen stehen Genre-, Generationen- und manchmal 

Geschlechterbilder. Die relevante Frage lautet nicht, ob Technik vorhanden ist, sondern wie transparent 

Erwartungen sind, wer über die Bearbeitung entscheidet und welche ästhetische Funktion sie erfüllt. 
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18. Internet, Streaming und algorithmische Öffentlichkeit 

Nie war mehr Musik verfügbar; selten war die Aufmerksamkeit so stark von wenigen 

Infrastrukturen geordnet. 

18.1 MP3, Tauschbörsen und der Zusammenbruch des Tonträgermodells 

MP3-Kompression, schnelle Netze und Tauschbörsen trennten Musikdateien vom physischen Träger. 

Napster wurde 1999 zum Symbol eines Konflikts zwischen Zugang, Urheberrecht und Geschäftsmodell. 

Die Plattenindustrie bekämpfte unlizenzierte Verbreitung juristisch, während Nutzer eine sofortige, 

globale Bibliothek kennenlernten. iTunes etablierte den bezahlten Download einzelner Titel; Streaming 

ersetzte Besitz zunehmend durch Zugriff. 

Der Einbruch physischer Umsätze traf Labels, Handel und Künstler, eröffnete aber unabhängige 

Vertriebswege. Bandcamp, YouTube, SoundCloud und soziale Netzwerke ermöglichten direkte 

Publikation. Zugleich verlagerte sich Macht zu Plattformen, Aggregatoren und datengetriebenem 

Marketing. Der Mittler verschwand nicht; er wechselte seine Gestalt. 

18.2 Die Ökonomie des Streams 

Nach dem IFPI Global Music Report 2026 erreichten die weltweiten Umsätze mit aufgezeichneter Musik 

2025 31,7 Milliarden US-Dollar; Streaming stellte 69,6 Prozent der Einnahmen, und 837 Millionen 

Nutzerkonten bezahlten für Abonnements. Das ist eine Erfolgsgeschichte der Industrie, aber nicht 

automatisch aller Musiker. Eine britische Marktstudie zeigte für 2021, dass mehr als 60 Prozent der 

Streams auf Musik der obersten 0,4 Prozent der Künstler entfielen und weniger als ein Prozent ein 

Niveau von zwölf Millionen jährlichen UK-Streams erreichte (CMA 2022). 

Auszahlungen sind keine einfache feste Summe pro Stream. Sie hängen von Land, Tarif, Werbe- oder 

Abonnementmodell, Rechtekette, Vertrag und Marktanteilsmodell ab. Komponisten, Verlage, 

Masterinhaber, Interpreten und Produzenten können unterschiedlich beteiligt sein. Die zentrale 

Gerechtigkeitsfrage lautet daher nicht nur, wie groß der Gesamttopf ist, sondern wie transparent Daten, 

Verträge und Verteilung sind. Das U.S. Copyright Office benennt verlässliche Rechteinformationen und 

transparente Nutzungsdaten als Kern eines funktionierenden Lizenzsystems. 

18.3 Playlist, Empfehlung und unsichtbare Norm 

Streamingdienste ordnen Überfluss durch redaktionelle und algorithmische Empfehlungen. Playlists 

können Karrieren auslösen, Katalogmusik reaktivieren und Nischen verbinden. Sie können aber auch 

Konzentration verstärken, weil bereits erfolgreiche Titel mehr Daten und Platzierung erhalten. 
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Forschung im Auftrag der britischen Regierung untersucht, wie Empfehlungsalgorithmen Konsum und 

Sichtbarkeit beeinflussen und ob Künstler auf Vergütung verzichten, um algorithmisch bevorzugt zu 

werden. 

Algorithmen haben keinen Geschmack im menschlichen Sinn. Sie optimieren messbare Ziele innerhalb 

unternehmerischer Entscheidungen. Skip-Rate, Verweildauer und Wiederholung können Songanfänge, 

Länge und Dynamik indirekt beeinflussen. Dadurch entsteht eine neue Form der Produktionsnorm: 

Musik wird nicht offiziell zensiert, aber auf wahrscheinliche Plattformleistung hin gestaltet. Was nicht in 

Datenmodellen erscheint, kann kulturell existieren und wirtschaftlich unsichtbar bleiben. 
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19. Missbrauch: Wenn Musik, Menschen und Macht 

instrumentalisiert werden 

Musik ist nicht von sich aus gut. Ihre emotionale und soziale Wirksamkeit kann Fürsorge 

ermöglichen oder gezielt gegen Menschen gerichtet werden. 

19.1 Propaganda, Nationalismus und erzwungene Gemeinschaft 

Hymnen, Märsche, Massenchöre und mediale Wiederholung können politische Zugehörigkeit stärken. 

Das ist in Demokratien nicht automatisch problematisch. Missbrauch beginnt dort, wo Musik Feindbilder 

normalisiert, Gehorsam inszeniert oder Gewalt ästhetisch überhöht. Nationalsozialistische Propaganda 

nutzte Musik neben Presse, Film, Radio und Erziehung, um eine rassistische Ordnung als kulturelle 

Normalität erscheinen zu lassen. Auch andere Regime verbanden staatlich geförderte Musik mit Zensur 

abweichender Stimmen. 

Propagandistische Wirkung entsteht selten allein aus einem Song. Sie liegt im Arrangement aus Ritual, 

Symbol, Ort, Wiederholung, Autorität und Sanktion. Dasselbe Werk kann in verschiedenen Kontexten 

widersprüchlich funktionieren. Deshalb muss Kritik die konkrete Verwendung untersuchen, statt 

Klangarten pauschal zu verdächtigen. 

19.2 Musik als Zwangs- und Foltermittel 

Lautstärke, Dauerwiederholung, Schlafentzug und Kontrollverlust können Musik in sensorische Gewalt 

verwandeln. Menschenrechtsberichte nennen lang anhaltende Beschallung als mögliche Form 

grausamer, unmenschlicher oder erniedrigender Behandlung. Entscheidend ist nicht das Genre, sondern 

die erzwungene Situation: Betroffene können Lautstärke, Zeitpunkt und Ende nicht kontrollieren. Ein 

geliebter Song kann unter Zwang zum Trauma werden. 

Diese Nutzung entlarvt die romantische Vorstellung, Musik wirke universell heilend. Musiktherapie kann 

helfen, wenn Beziehung, Zustimmung und fachliche Verantwortung gegeben sind. Dieselben 

physiologischen Mechanismen - Erregung, Erinnerung, Wiederholung, Orientierung - können bei Zwang 

schaden. Eine Ethik des Hörens beginnt mit dem Recht, nicht hören zu müssen. 

19.3 Verträge, Masterrechte und die Ausbeutung kreativer Arbeit 

Traditionelle Plattenverträge finanzierten Aufnahme und Vermarktung, verrechneten Vorschüsse aber 

häufig mit späteren Künstlerroyalties. Wer wenig Verhandlungsmacht besaß, konnte trotz Erfolg 

verschuldet oder langfristig gebunden bleiben. Manager, Verlage, Labels und Verwertungsgesellschaften 
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erfüllen wichtige Funktionen; problematisch sind Intransparenz, Interessenkonflikte und die dauerhafte 

Abgabe von Rechten ohne angemessene Gegenleistung. 

Besonders Schwarze Blues-, R&B- und Rock-'n'-Roll-Künstler verloren durch Pauschalverkäufe, falsche 

Credits oder diskriminierende Märkte Einnahmen und Anerkennung. Der Fall ist nicht auf eine Ethnie 

oder Epoche begrenzt. Taylor Swifts Neuaufnahmen älterer Alben machten einem Massenpublikum 

sichtbar, wie stark Masterbesitz und Vertragskontrolle eine Karriere prägen können. Die strukturelle 

Lehre lautet: Kreative benötigen unabhängige Beratung, verständliche Abrechnungen, 

Metadatenkontrolle und realistische Rückfallrechte. 

19.4 Sexualisierte Gewalt, Misogynie und prekäre Abhängigkeit 

Musikarbeit ist häufig projektbasiert, informell, nachts und an wechselnden Orten organisiert. Auditions, 

Tourneen, Studios und Backstagebereiche konzentrieren Macht bei wenigen Personen, während 

Betroffene um Empfehlungen und nächste Engagements fürchten. Ein Bericht des britischen Parlaments 

bezeichnete 2024 Misogynie und Diskriminierung in der Musikbranche als strukturelles Problem. Nur 

etwa ein Sechstel der britischen Songwriter und Komponisten, die 2020 Ausschüttungen erhielten, 

waren Frauen. Eine Erhebung der Musicians' Union berichtete, dass ein Drittel der befragten 

Musikerinnen sexuelle Belästigung erlebt hatte. 

Missbrauch ist keine Begleiterscheinung künstlerischer Freiheit. Der Mythos des exzentrischen Genies 

kann Grenzverletzungen entschuldigen und Opfer zum Schweigen bringen. Wirksame 

Gegenmaßnahmen umfassen unabhängige Meldestellen, klare Verhaltensregeln, Schutz vor Vergeltung, 

professionelle Personalstrukturen, sichere Veranstaltungsorte und Tarifverträge. Die ILO betont, dass 

ungleiche Machtverhältnisse und Arbeitsorganisation das Risiko erhöhen und kollektive Regelungen 

Schutz schaffen können. 

19.5 Drogen, psychische Belastung und der Markt des zerstörten Stars 

Tourstress, Schlafmangel, öffentliche Bewertung und unsichere Einkommen können psychische Krisen 

verschärfen. Die Musikindustrie hat Selbstzerstörung zugleich romantisiert und vermarktet: Der "Club 

27" macht unterschiedliche Todesfälle zu einer mythischen Erzählung, in der Krankheit, Sucht und 

Arbeitsdruck hinter dem Bild des tragischen Genies verschwinden. Künstler wie Billie Holiday, Charlie 

Parker, Amy Winehouse oder Kurt Cobain sollten nicht auf ihr Leiden reduziert werden. 

Verantwortung liegt nicht nur beim Individuum. Management, Labels, Veranstalter, Medien und 

Publikum profitieren teilweise von permanentem Zugang und spektakulären Krisen. Prävention verlangt 

realistische Tourplanung, vertrauliche medizinische Hilfe, Grenzen gegenüber Presse und Fans sowie 
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Verträge, die Pausen ermöglichen. Fürsorge ist keine Gegenspielerin künstlerischer Intensität, sondern 

deren Voraussetzung. 
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20. Gesellschaft im Klang: Klasse, Identität, Alltag und Widerstand 

Menschen benutzen Musik, um zu wissen, wer sie sind, zu wem sie gehören und von wem sie sich 

unterscheiden. 

20.1 Geschmack ist sozial 

Musikgeschmack erscheint persönlich, wird aber in Familie, Schule, Szene, Religion, Medien und Markt 

gebildet. Pierre Bourdieu zeigte, wie kulturelle Vorlieben soziale Positionen markieren können. 

Klassische Konzertpraxis, Oper, Jazzclub, Stadionrock, Festival, Gottesdienst und TikTok-Sound verlangen 

jeweils anderes Wissen und Verhalten. Kein Geschmack ist deshalb bloß natürlich. Werturteile können 

echte ästhetische Erfahrung ausdrücken und zugleich soziale Grenzen befestigen. 

Die Abwertung von "Lärm" trifft häufig Gruppen, deren Anwesenheit unerwünscht ist. Jazz, Rock, Punk, 

Techno und Hip-Hop wurden in unterschiedlichen Zeiten als primitiv, krank, künstlich oder gefährlich 

bezeichnet. Solche Begriffe sagen oft ebenso viel über gesellschaftliche Angst wie über die Musik. 

Umgekehrt können Szenen ihren eigenen Geschmack zur Prüfung von Echtheit machen und Neulinge 

ausschließen. Subkulturelles Kapital ist ebenfalls Macht. 

20.2 Geschlecht, Sexualität und Stimme 

Musik eröffnet Räume, in denen Geschlecht dargestellt, übertrieben, verweigert oder neu erfunden 

wird. Blues-Sängerinnen der 1920er Jahre artikulierten sexuelle Selbstbestimmung; David Bowie, Grace 

Jones, Prince, Sylvester, Madonna, k.d. lang, Björk, Janelle Monáe und Anohni verschoben Erwartungen 

an Körper und Identität. Clubs waren für queere Gemeinschaften nicht nur Unterhaltung, sondern 

Schutzraum und Netzwerk. 

Sichtbarkeit bleibt ambivalent. Die Industrie kann Grenzüberschreitung vermarkten und hinter den 

Kulissen traditionelle Machtverhältnisse bewahren. Weibliche Künstler werden häufiger nach Alter, 

Körper und Privatleben beurteilt; queere Ausdrucksformen können gefeiert, zensiert oder für 

Markenästhetik entpolitisiert werden. Emanzipation misst sich daher nicht allein an Bildern, sondern an 

Eigentum, Credits, Sicherheit und Entscheidungsmacht. 

20.3 Migration, Diaspora und hybride Heimat 

Migration trägt Instrumente, Sprachen und Erinnerungen über Grenzen. Tango entstand aus urbanen 

Begegnungen im Río de la Plata; Klezmer veränderte sich in osteuropäischen und amerikanischen 

Kontexten; Rai artikulierte algerische Jugend- und Exilerfahrungen; Bhangra verband Punjab und 

britische Diaspora; Türkisch-deutscher Hip-Hop machte Rassismus und Mehrsprachigkeit hörbar. Solche 
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Musiken sind weder unveränderte Tradition noch wurzellose Mischung. Sie schaffen Heimat als 

Beziehung. 

Der Begriff "Weltmusik" half seit den 1980er Jahren, internationale Künstler zu vermarkten, fasste aber 

sehr unterschiedliche Traditionen in einer westlichen Verkaufskategorie zusammen. Paul Simons 

"Graceland" machte südafrikanische Musiker weltweit hörbar und löste zugleich Debatten über Boykott, 

Autorschaft und Macht aus. Gute Zusammenarbeit zeigt Credits, Beteiligung und Kontext; sie behandelt 

Partner nicht als exotische Klangquelle. 

20.4 Musik als Infrastruktur des Alltags 

Musik begleitet Einkauf, Arbeit, Sport, Trauer, Intimität, Protest und algorithmisch kuratierte 

Konzentration. Hintergrundmusik reguliert Tempo und Atmosphäre; Kopfhörer schaffen mobile 

Privaträume; Playlists ordnen Stimmung. Tia DeNora beschreibt Musik als Technologie des Selbst: 

Menschen nutzen sie, um Energie, Erinnerung und Identität zu organisieren. Diese alltägliche 

Wirksamkeit erklärt, warum Musik zugleich persönlich und politisch ist. 

Auch Stille ist ungleich verteilt. Wer in lauten Arbeits- oder Wohnumgebungen lebt, besitzt weniger 

akustische Kontrolle. Veranstaltungsfreiheit kollidiert mit Ruhebedürfnis; Straßenmusik mit 

Ordnungsrecht; religiöser Klang mit pluraler Nachbarschaft. Eine demokratische Klangpolitik muss 

zwischen Ausdruck, Gesundheit, Teilhabe und Rückzug vermitteln, ohne kulturell missliebige Gruppen 

pauschal zu kriminalisieren. 
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21. Gegenwart und Zukunft: KI, synthetische Stimmen und neue 

Rechte 

Generative KI verschiebt die Frage von der Kopie einzelner Werke zur statistischen Aneignung 

ganzer musikalischer Felder. 

21.1 Komposition mit Modellen 

Maschinelles Lernen kann Klangstile modellieren, Begleitungen erzeugen, Stimmen synthetisieren und 

Produktionsentscheidungen automatisieren. Solche Werkzeuge können Barrieren senken, Skizzen 

beschleunigen und Menschen mit körperlichen Einschränkungen neue Ausdruckswege eröffnen. Sie 

können ebenso Märkte mit billigem Funktionssound füllen und menschliche Auftragsarbeit verdrängen. 

Die entscheidende Grenze verläuft nicht zwischen menschlicher Reinheit und technischer Fremdheit; 

Musiker haben immer Werkzeuge genutzt. Sie verläuft zwischen unterstützender Handlungsmacht und 

undurchsichtiger Ersetzung. 

Trainingsdaten werfen Fragen nach Zustimmung, Vergütung und kultureller Repräsentation auf. Ein 

Modell lernt nicht wie ein einzelner Schüler in einer lokalen Beziehung, sondern verarbeitet riesige 

Bestände und kann Ergebnisse in industriellem Maßstab erzeugen. Rechteordnungen, die nur nahezu 

identische Kopien erkennen, erfassen diese Verschiebung unvollständig. Transparenz über Datenquellen 

und maschinenlesbare Lizenzoptionen werden deshalb zentral. 

21.2 Stimme, Identität und posthume Kontrolle 

Stimmklone können Künstler imitieren, ohne dass eine konkrete Aufnahme kopiert wird. Damit 

berühren sie Persönlichkeitsrechte, Markenwert, Betrugsrisiko und Trauerkultur. Besonders 

problematisch sind sexualisierte oder politische Deepfakes, die einer Person Aussagen zuschreiben. 

Nach dem Tod stellt sich die Frage, wer über neue Duette, Hologrammshows oder synthetische 

Veröffentlichungen entscheidet: Erben, Labels, Publikum oder niemand. 

Eine zukunftsfähige Ordnung braucht nachweisbare Herkunft, Zustimmung bei identifizierbaren 

Stimmen, klare Kennzeichnung synthetischer Inhalte und wirksame Möglichkeiten zur Entfernung 

betrügerischer Nutzungen. Gleichzeitig darf Regulierung nicht nur den Katalogen großer Unternehmen 

dienen. Auch unabhängige Künstler und gemeinschaftliche Traditionen benötigen Schutz und 

Verhandlungsmacht. 
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21.3 Widerstand in der Plattformgesellschaft 

Künstler reagieren mit Gewerkschaften, Kooperativen, eigenen Labels, Direktvertrieb, offenen Standards 

und kollektiven Lizenzmodellen. Fans unterstützen über Mitgliedschaften, Crowdfunding und physische 

Editionen. Kommunale Clubs, Proberäume, Archive und Musikschulen bleiben entscheidend, weil 

kulturelle Vielfalt nicht allein aus digitalen Abrufzahlen entsteht. Die ILO verweist auf 

Tarifverhandlungen als Instrument, um Digitalisierung, Gleichstellung und sichere Arbeit gemeinsam zu 

regeln. 

Widerstand bedeutet heute oft Infrastrukturarbeit: Metadaten pflegen, Rechte bündeln, transparente 

Verträge entwerfen, sichere Räume schaffen und alternative Empfehlungslogiken erproben. Der 

heroische Protestsong bleibt wichtig, aber dauerhafte Veränderung entsteht ebenso in unsichtbaren 

Regeln. Musikfreiheit braucht nicht nur das Recht zu spielen, sondern Zeit, Raum, Einkommen, Schutz 

und Auffindbarkeit. 
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Schlussbetrachtung 

Die Geschichte der Musik ist keine friedliche Galerie großer Werke. Sie ist eine Folge von Aushandlungen 

darüber, wer klingen, wer hören, wer besitzen und wer erinnern darf. In frühen Ritualen war Musik 

untrennbar von Körper, Ort und Gemeinschaft. Notation schuf neue Gedächtnisse und neue 

Ausschlüsse. Der Druck vervielfältigte Repertoire; Oper und Konzert schufen Öffentlichkeit; 

Nationalbewegungen machten Musik zum Symbol politischer Zugehörigkeit. Tonaufnahme, Rundfunk 

und Film verwandelten Aufführung in massenhaft zirkulierende Ware. Magnetband und 

Mehrspurtechnik machten das Studio zum Instrument. Digitale Werkzeuge verlegten Produktion auf den 

Computer, das Netz machte Kataloge allgegenwärtig, und Streaming übergab die Ordnung des 

Überflusses an Plattformen und Algorithmen. 

Jeder Wandel erzeugte Widerstände. Religiöse Institutionen stritten über angemessenen Klang; Eliten 

verachteten Tanz- und Volksmusik; Rassisten bekämpften Jazz, Rhythm and Blues und Rock; Staaten 

zensierten politische Lieder, Jazz, Avantgarde oder unerwünschte Popkultur; moralische Kampagnen 

richteten sich gegen Metal, Rap, Disco und Rave. In vielen Fällen war der ästhetische Vorwurf ein 

Stellvertreter für Angst vor sozialer Durchmischung, weiblicher oder queerer Selbstbestimmung, 

jugendlicher Autonomie, migrantischer Sichtbarkeit oder Schwarzer Öffentlichkeit. 

Musik war zugleich ein Werkzeug des Widerstands. Spirituals, Arbeiterlieder, Jazz, Nueva Canción, 

Reggae, Punk, Hip-Hop und elektronische Clubkultur schufen Gegenöffentlichkeiten. Doch kein Genre ist 

automatisch progressiv. Märkte können Rebellion vermarkten; Szenen können Sexismus oder Rassismus 

reproduzieren; nationale Musik kann Befreiung und Ausgrenzung zugleich tragen. Entscheidend sind 

konkrete Beziehungen, Eigentumsverhältnisse und Handlungen. 

Der Begriff Missbrauch führt zu einer notwendigen Nüchternheit. Musik kann propagandistisch zur 

Normalisierung von Gewalt dienen, unter Zwang zur Folter werden und innerhalb prekärer 

Arbeitswelten Machtmissbrauch verdecken. Kreative Arbeit kann durch diskriminierende Märkte, 

undurchsichtige Verträge, fehlende Credits und ungerechte Rechteverteilung entwertet werden. Diese 

Probleme sind nicht der Preis des Genies. Sie sind veränderbare institutionelle Entscheidungen. 

Die Zukunft wird nicht allein durch neue Klänge bestimmt, sondern durch Regeln für Daten, Stimmen, 

Plattformen und Arbeit. Generative KI verschärft alte Fragen nach Originalität, Einwilligung und 

Vergütung. Eine gerechte Musikkultur braucht transparente Rechteketten, starke kollektive Vertretung, 

sichere Räume, vielfältige Bildung, öffentliche Kulturförderung und Archive, die mit statt nur über 

Gemeinschaften arbeiten. Musik bleibt dabei, was sie immer war: eine soziale Kunst der Zeit. Ihre 

Freiheit besteht nicht in Grenzenlosigkeit, sondern in der Möglichkeit, Beziehungen hörbar zu machen, 

ohne Menschen zum Material zu reduzieren. 
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Anhang A: Zeittafel zentraler Wandlungen 

Die Zeittafel zeigt technische, institutionelle und ästhetische Umbrüche als miteinander 

verbundene Prozesse. 

Zeitraum Wandlung und Bedeutung 

vor der Schrift Körper, Stimme, Ritual und mündliche Weitergabe strukturieren Gemeinschaft und Erinnerung. 

ca. 2. Jt. v. u. Z. 
Mesopotamische Texte dokumentieren Musikerberufe, Hymnen und frühe musikalische 

Anweisungen. 

Antike 
Griechische, chinesische, indische und weitere Theorien verbinden Musik mit Kosmos, Ethik und 

Herrschaft. 

9.-11. Jh. Neumen, Liniennotation und Solmisation stabilisieren liturgische Überlieferung in Europa. 

um 1500 Musikdruck erweitert die Verbreitung notierter Mehrstimmigkeit und schafft neue Märkte. 

um 1600 Oper, Monodie und Generalbass markieren neue Formen musikalischer Öffentlichkeit. 

18. Jh. Öffentliche Konzerte und Verlagswesen stärken bürgerliches Publikum und Werkbegriff. 

19. Jh. 
Industrialisierter Instrumentenbau, Virtuosenkult und Nationalbewegungen verändern 

Musikleben. 

1857/1877 Phonautograph und Phonograph leiten die Geschichte des aufgezeichneten Klangs ein. 

1890er-1920er Schallplatte, Ragtime, Blues und frühe Jazzaufnahmen schaffen neue globale Umläufe. 

1920er Elektrische Aufnahme, Mikrofon und Rundfunk verändern Stimme, Intimität und Massenpublikum. 

1930er-1940er Radio und Musik werden von Diktaturen systematisch für Propaganda und Zensur genutzt. 

1948-1957 Magnetband, Schnitt und Mehrspuraufnahme machen das Studio zum Kompositionsinstrument. 

1950er R&B und Rock 'n' Roll verbinden Jugendkultur, Rassenkonflikt, Fernsehen und Schallplattenmarkt. 

1960er-1970er Soul, Funk, Reggae, Rock, elektronische Musik und Protestkulturen pluralisieren Öffentlichkeit. 

1970er-1980er Disco, Punk, Hip-Hop, Metal, House und Techno bauen eigene Szenen und Infrastrukturen. 

1983 MIDI 1.0 standardisiert die Kommunikation digitaler Musikinstrumente. 

1990er Sampler, DAW, MP3 und Internet verändern Produktion, Kopie und Vertrieb. 

2000er-2010er Download und Streaming ersetzen den Tonträger zunehmend durch Plattformzugriff. 

2020er Generative KI, Stimmklone und algorithmische Sichtbarkeit verschärfen Rechte- und Machtfragen. 
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Anhang B: Produktionsweisen und Machtzentren 

Epoche/Modell Produktionsweise Zentrale Akteure Typische Konflikte 

Mündliche Praxis 
Stimme, Körper, Instrument; Lernen 

durch Teilnahme 
Gemeinschaft, 

Ritualautorität 
Verlust bei Traditionsbruch; geringe 

externe Dokumentation 

Notation und 

Manuskript 
Schreiber, Gedächtnisstütze, 

institutionelle Archive 
Tempel, Kirche, Hof, Schule 

Bewahrung bevorzugt institutionell 

anerkannte Musik 

Druck und Verlag 
Satz, Druck, Vertrieb, standardisierte 

Fassungen 
Verleger, Patron, 

kaufkräftiges Publikum 
Zensur, Privilegien, Marktselektion 

Akustische 

Aufnahme 
Trichter, Direktschnitt, kurze Seiten 

Patentinhaber, Label, 

Presswerk 
Technische Klangselektion; 

Masterbesitz 

Elektrische 

Aufnahme 
Mikrofon, Verstärker, elektrische 

Schneidemaschine 
Studio, Rundfunk, 

Filmindustrie 
Gatekeeping durch Sender und 

Kataloge 

Magnetband/Me

hrspur 
Schnitt, Overdub, Mischung, 

Produzent als Autor Großstudio, Labelbudget 
Hohe Kosten; unsichtbare 

Studioarbeit 

Digitales Studio 
Sampler, MIDI, DAW, Plug-ins, 

Automation 
Softwarefirmen, 

Heimstudio, Label 
Preset-Normen, Lizenzbindung, 

Selbstausbeutung 

Plattform/Cloud/

KI 
Remote-Kollaboration, Datenanalyse, 

generative Modelle 
DSP, Plattform, Aggregator, 

Modellanbieter 
Algorithmische Abhängigkeit, 

Datennutzung, Identitätsmissbrauch 
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Anhang C: Typologie musikalischer Widerstände 

Typ Mechanismus Beispiele Kritische Prüfung 

Religiös-moralisch 
Musik gilt als körperlich, sexuell, 

blasphemisch oder verführend. 
Tanzverbote, Rock-, Metal- 

und Rap-Paniken 
Jugendschutzdebatte von pauschaler 

Zensur trennen. 

Politisch 
Musik organisiert Dissens oder 

widerspricht offizieller Identität. 
Protestlied, Nueva Canción, 

DDR-Liedermacher 

Verbote, Überwachung und 

informelle Auftrittssperren 

dokumentieren. 

Rassistisch/koloni

al 
Klänge werden abgewertet, während 

sie zugleich angeeignet werden. 
Minstrelshow, Jazzverbote, 

segregierte Märkte 
Credits, Eigentum, Zugang und 

Vergütung gemeinsam betrachten. 

Ökonomisch 
Neue Technik bedroht bestehende 

Geschäftsmodelle und Berufe. 
Notendruck, Tonträger, 

Sampling, Filesharing, KI 
Übergänge sozial absichern und 

Rechte transparent gestalten. 

Ästhetisch 
Neue Formen gelten als Lärm, 

unkünstlerisch oder technisch 

unecht. 

Atonalität, Punk, Auto-

Tune, Noise 
Geschmacksurteil von sozialer 

Abwertung unterscheiden. 

Innerhalb von 

Szenen 

Gegenkulturen reproduzieren 

Gatekeeping, Sexismus oder 

Purismus. 

Punk-, Metal-, Jazz- und 

Clubdebatten 
Selbstkritik als Teil kultureller 

Freiheit verstehen. 
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Anhang D: Musikerinnen und Musiker im historischen Zusammenhang 

Die Auswahl ist exemplarisch. Sie verbindet Namen mit Produktionsbedingungen, Konflikten und 

musikalischen Feldern, statt eine Rangliste zu bilden. 

Name Zeit Feld Historische Bedeutung 

Hildegard von Bingen 12. Jh. Geistlicher Gesang Komponistin und Autorin; seltenes umfangreich überliefertes 

Beispiel weiblicher mittelalterlicher Autorschaft. 

Josquin des Prez ca. 1450-1521 Renaissance-Polyphonie Seine überregionale Bekanntheit zeigt das Zusammenspiel 

von Druck, Autorschaft und europäischer Hofkultur. 

Claudio Monteverdi 1567-1643 Frühbarock/Oper Verband dramatischen Textausdruck, Instrumentalfarbe und 

neue öffentliche Musiktheaterformen. 

Barbara Strozzi 1619-1677 Barocke Vokalmusik Publizierte umfangreich und behauptete weibliche 

Autorschaft außerhalb eines dauerhaften Hofamts. 

Johann Sebastian Bach 1685-1750 Barock Arbeitete in kirchlichen und höfischen Dienstverhältnissen; 

später zum Kern des Kunstmusikkanons erklärt. 

Georg Friedrich Händel 1685-1759 Oper/Oratorium Internationaler Unternehmer-Komponist zwischen Hof, 

öffentlichem Theater und englischem Musikmarkt. 

Joseph Haydn 1732-1809 Klassik Verkörperte den Übergang vom langjährigen Hofdienst zu 

internationaler Konzertöffentlichkeit. 

Wolfgang A. Mozart 1756-1791 Klassik/Oper Suchte zwischen Patronage, Aufträgen und freiem Markt eine 

prekäre künstlerische Unabhängigkeit. 

Ludwig van Beethoven 1770-1827 Klassik/Romantik Wurde zum Modell autonomer, subjektiver Kunst und prägte 

das moderne Konzertrepertoire. 

Fanny Hensel 1805-1847 Romantik Ihre Rezeption zeigt, wie Familie und Geschlechternormen 

Veröffentlichung und Kanonisierung begrenzten. 

Clara Schumann 1819-1896 Romantik Internationale Pianistin, Pädagogin und Komponistin 

zwischen Öffentlichkeit, Familie und Kanonpolitik. 

Richard Wagner 1813-1883 Musikdrama Ästhetisch einflussreich, politisch belastet durch 

Antisemitismus und nationalistische Wirkungsgeschichte. 

Pyotr Ilyich Tchaikovsky 1840-1893 Romantik 
Verband russische Kontexte mit internationaler 

Konzertkultur; Biografie wurde später identitätspolitisch 

umkämpft. 

Claude Debussy 1862-1918 Moderne Erweiterte Harmonik und Klangfarbe; sein Gamelan-Erlebnis 

verweist auf koloniale Ausstellungsräume des Austauschs. 

Ma Rainey 1886-1939 Blues Zentrale Blues-Sängerin der frühen Aufnahmeindustrie und 

Stimme weiblicher sexueller Selbstbestimmung. 

Bessie Smith 1894-1937 Blues Verband stimmliche Autorität, Vaudeville und den 

segregierten Schallplattenmarkt der 1920er Jahre. 
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Name Zeit Feld Historische Bedeutung 

Louis Armstrong 1901-1971 Jazz Transformierte Solospiel, Timing und Scat-Gesang; seine 

öffentliche Rolle blieb von Rassismus geprägt. 

Duke Ellington 1899-1974 Jazz/Big Band Nutzte das Orchester als langfristiges Kompositionslabor und 

widersprach engen Genregrenzen. 

Billie Holiday 1915-1959 Jazz Ihre Interpretation machte intime Phrasierung und 

politischen Protest gleichermaßen hörbar. 

Sister Rosetta Tharpe 1915-1973 Gospel/Rock-

Vorgeschichte 
Elektrische Gitarrenarbeit und Bühnenenergie verbinden 

Gospel, R&B und frühen Rock. 

Dmitri Schostakowitsch 1906-1975 Sowjetische Moderne Komponierte unter staatlicher Beobachtung zwischen 

Auftrag, Gefahr und schwer deutbarer Mehrstimmigkeit. 

Edith Piaf 1915-1963 Chanson Machte biografische Verdichtung, urbane Stimme und 

moderne Starproduktion international wirksam. 

Charlie Parker 1920-1955 Bebop Seine melodisch-harmonische Sprache veränderte Jazz und 

wurde jenseits bloßer Tanzunterhaltung rezipiert. 

Nina Simone 1933-2003 Jazz/Soul/Protest Verband klassische Ausbildung, Gospel, Blues und 

kompromisslose Bürgerrechtspositionen. 

Chuck Berry 1926-2017 Rock 'n' Roll 
Prägte Gitarrensprache und Teenager-Songwriting; sein Werk 

steht im Zentrum der Debatte um Schwarze Grundlagen des 

Rock. 

Little Richard 1932-2020 Rock 'n' Roll Sprengte durch Stimme, Klavier, Kleidung und sexuelle 

Mehrdeutigkeit bürgerliche Normen. 

Aretha Franklin 1942-2018 Soul/Gospel Verband kirchliche Stimmkultur, Popmarkt und eine 

machtvolle Sprache von Würde und Respekt. 

James Brown 1933-2006 Soul/Funk 
Verschob musikalisches Gewicht auf den Groove und 

artikulierte Schwarze Selbstbehauptung, bei 

widersprüchlicher Biografie. 

The Beatles 1960-1970 Pop/Rock Entwickelten sich mit Produzenten und Technikern von 

Liveband zu studiozentrierter Albumästhetik. 

Jimi Hendrix 1942-1970 Rock Machte Verstärkung, Rückkopplung, Effektgerät und Studio 

zu expressiven Instrumenten. 

Bob Dylan geb. 1941 Folk/Rock Veränderte das Verhältnis von Poptext, Autorschaft und 

politischer Zuschreibung. 

Víctor Jara 1932-1973 Nueva Canción Chilenischer Sänger und Theatermacher; nach dem 

Militärputsch gefoltert und ermordet. 

Fela Kuti 1938-1997 Afrobeat Verband Highlife, Jazz und Yoruba-Kontexte mit radikaler 

Kritik an Militärherrschaft und Korruption. 

Bob Marley 1945-1981 Reggae Machte jamaikanische Musik global sichtbar und wurde 

zugleich zur vereinfachten Ikone vermarktet. 

Kraftwerk ab 1970 Elektronische Musik Entwarfen eine präzise Mensch-Maschine-Ästhetik mit 
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Name Zeit Feld Historische Bedeutung 

nachhaltigem Einfluss auf Hip-Hop, Synthpop und Techno. 

Daphne Oram 1925-2003 Elektronische Musik Pionierin elektronischer Klangerzeugung und Mitbegründerin 

des BBC Radiophonic Workshop. 

Delia Derbyshire 1937-2001 Elektronische 

Studiomusik 
Zeigte, wie Band, Oszillator und Montage populäre 

elektronische Klangwelten formen konnten. 

David Bowie 1947-2016 Rock/Pop Nutzte Rollenwechsel, Studio und Bildpolitik, um Identität als 

bewusst gestaltbare Performance zu zeigen. 

Patti Smith geb. 1946 Punk/Rock Verband Poesie, Garage Rock und eine Bühnenfigur jenseits 

konventioneller Weiblichkeitsbilder. 

Donna Summer 1948-2012 Disco Prägte mit Giorgio Moroder den elektronischen Disco-Pop 

und die Ästhetik endloser Tanzflächenzeit. 

Sylvester 1947-1988 Disco/Hi-NRG Wurde als Schwarzer queerer Sänger zur Ikone einer 

Clubkultur, die zugleich Schutzraum und Markt war. 

Grandmaster Flash geb. 1958 Hip-Hop/DJing Systematisierte Break-Mixing und machte Plattenspieler und 

Mixer zu performativen Instrumenten. 

Public Enemy ab 1985 Hip-Hop Verband politische Rhetorik mit einer dichten, kollageartigen 

Sampleproduktion der Bomb Squad. 

Queen Latifah geb. 1970 Hip-Hop Verband Rap, Schauspiel und Unternehmertum mit frühen 

Interventionen gegen Sexismus. 

Missy Elliott geb. 1971 Hip-Hop/R&B Prägte mit Timbaland futuristische Rhythmik, Videosprache 

und weibliche Produktionsautorität. 

Juan Atkins geb. 1962 Detroit Techno Verband futuristische Elektronik, Funk und städtische 

Erfahrung zu einer Grundlage des Techno. 

Frankie Knuckles 1955-2014 House Formte im Chicagoer Clubkontext aus Disco, Edit und Drum 

Machine eine neue Tanzmusiksprache. 

Prince 1958-2016 Funk/Pop/Rock Multiinstrumentalist und Produzent; kämpfte öffentlich um 

Namen, Verträge und Kontrolle seiner Master. 

Kate Bush geb. 1958 Art Pop Behauptete früh Produktionskontrolle und verband 

Studioexperiment mit literarischem Songwriting. 

Madonna geb. 1958 Pop/Dance Machte die Aushandlung von Sexualität, Religion, Bild und 

Unternehmertum zum Zentrum globaler Popkultur. 

Björk geb. 1965 Experimental Pop Verbindet Stimme, Elektronik, Naturmetaphern und 

technologische Kollaboration in wechselnden Formaten. 

Tupac Shakur 1971-1996 Hip-Hop Verdichtete soziale Analyse, Verletzlichkeit und 

gewaltgeprägte Männlichkeitsinszenierung. 

Lauryn Hill geb. 1975 Hip-Hop/Soul Verband Rap, Gesang, Spiritualität und Kritik an 

Geschlechterrollen in einem kanonischen Albumwerk. 

T-Pain geb. 1984 R&B/Hip-Hop Entwickelte hörbares Auto-Tune vom Korrekturwerkzeug zu 
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Name Zeit Feld Historische Bedeutung 

einem eigenständigen vokalen Instrument. 

M.I.A. geb. 1975 Global Pop/Hip-Hop Verbindet Migration, Krieg, digitale Collage und 

Popprovokation, oft unter kontroverser politischer Deutung. 

Taylor Swift geb. 1989 Country/Pop Ihre Neuaufnahmen machten Fragen von Masterrechten, 

Katalogwert und Künstlerkontrolle massenöffentlich. 

Kendrick Lamar geb. 1987 Hip-Hop Verbindet komplexe Erzählformen, Jazzbezüge und Analysen 

von Rassismus, Gewalt und Selbstwiderspruch. 

Beyoncé geb. 1981 R&B/Pop Nutzt Album, Film, Tour und Archiv Schwarzer Musik als 

integrierte Produktions- und Erinnerungspolitik. 

Billie Eilish & Finneas ab 2015 Pop/Home Recording Stehen für intime Mikrofonästhetik und weltweit erfolgreiche 

Produktion aus dem Heimstudio. 
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Anhang E: Glossar 

Begriff Erläuterung 

Arrangement Konkrete Ausgestaltung eines Stücks für Stimmen, Instrumente, Form und Ablauf. 

Atonalität Musik ohne traditionelle Bindung an ein tonales Zentrum; kein Synonym für Regellosigkeit. 

Backbeat Betonung vor allem der Zählzeiten zwei und vier in vielen Formen von R&B, Rock und Pop. 

DAW 
Digital Audio Workstation; Softwareumgebung für Aufnahme, Schnitt, Mischung und 

Klangerzeugung. 

Gatekeeping Kontrolle des Zugangs zu Bühnen, Medien, Ressourcen, Anerkennung oder Märkten. 

Improvisation Musikalische Erfindung in der Aufführung innerhalb offener oder festgelegter Regeln. 

Kanon 
Institutionell stabilisierte Auswahl von Werken und Personen, die als besonders bedeutend 

gelehrt wird. 

Master 
Freigegebene Originalaufnahme beziehungsweise das Recht an dieser konkreten 

Tonaufnahme. 

MIDI 
Standard zum Austausch musikalischer Steuerdaten zwischen Instrumenten, Computern und 

Geräten. 

Musique concrète Komposition mit aufgenommenen und technisch bearbeiteten Klängen und Geräuschen. 

Notation Zeichensystem zur Beschreibung, Erinnerung oder Steuerung musikalischer Abläufe. 

Overdub Nachträgliche Aufnahme zusätzlicher Spuren zu bereits vorhandenem Material. 

Payola Verdeckte oder unzulässige Bezahlung für mediale Platzierung, besonders im Rundfunk. 

Playlisting Auswahl und Platzierung von Musik in redaktionellen oder algorithmischen Wiedergabelisten. 

Sampling Übernahme eines Ausschnitts einer Aufnahme in einen neuen musikalischen Zusammenhang. 

Soundscape Klanglandschaft eines Ortes oder sozialen Zusammenhangs. 

Streaming Fortlaufende digitale Übertragung, bei der Zugriff den dauerhaften Besitz einer Datei ersetzt. 

Synkope Rhythmische Verschiebung oder Betonung gegen ein erwartetes metrisches Muster. 

Tala Zyklisches rhythmisches Ordnungsprinzip in südasiatischen Musiktraditionen. 

Raga Modales und melodisches Regel- und Ausdruckssystem südasiatischer Musik. 

Urheberrecht Rechte an einer persönlichen geistigen Schöpfung, etwa Komposition oder Text. 

Verwandte Schutzrechte Rechte unter anderem von Interpreten, Produzenten und Tonträgerherstellern. 
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Quellenhinweis 

Redaktionsschluss: 8. August 2026. Onlinequellen wurden zuletzt an diesem Datum geprüft. 

Marktangaben sind Momentaufnahmen und dürfen nicht als feste Vergütungssätze einzelner 

Plattformen gelesen werden. Personen werden dort mit problematischen Handlungen oder Vorwürfen 

verbunden, wo dies für die Strukturgeschichte erforderlich ist; die Darstellung vermeidet unbelegte 

Einzelfallbehauptungen und unterscheidet dokumentierte Institutionenprobleme von pauschalen 

Urteilen über Genres oder Szenen. 


