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Rezension von Steffen Just

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

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



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

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

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



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

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

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



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

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



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

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