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von jan kedves

I n der zweiten Woche steht „Cheerlea-
der“ nun auf Platz eins der amerikani-
schen Billboard-Charts, und in

Deutschland, wo der eingängige Song des
jamaikanischen Sängers OMI bereits im Fe-
bruar die Charts anführte, ist die Freude
riesig: endlich mal wieder eine deutsche
Nummer eins in den USA! So zumindest ju-
belt es quer durch die Presse, in Gala, Welt,
Express und auch in der SZ, und nie fehlt
der Hinweis darauf, dass es so etwas seit
1989 nicht mehr gegeben habe: seit Milli
Vanillis „Blame It on the Rain“.

Damals kam freilich heraus, dass die
zwei Tänzer in Radlerhosen, die zu den Mil-
li-Vanilli-Hits die Lippen bewegten, nicht
die Sänger waren, die Frank Farian im Stu-
dio aufgenommen hatte. Und auch am Ju-
bel um „Cheerleader“ ist etwas faul – die
Behauptung nämlich, „Cheerleader“ sei
vor allem der Hit von Felix Jaehn aus Ham-

burg. Am vergangenen Wochenende war
diese Behauptung etwa in dieser Zeitung
zu lesen, in einem Profil über den 20-jähri-
gen DJ und Produzenten. Es stimmt, dass
Jaehn „Cheerleader“ remixt hat, das heißt:
Er hat dem Song neue, schnellere Beats ver-
passt. Aber reicht das, um „Cheerleader“
als deutschen Erfolg zu verbuchen?

Jaehn hat das bei YouTube inzwischen
194 Millionen mal angeklickte Stück nicht
geschrieben – einer der vier jamaikani-
schen Autoren von „Cheerleader“ ist Sly
Dunbar, eine Hälfte des Produktions-Duos
Sly & Robbie, das in den Achtzigern Grace
Jones, Bob Dylan und Mick Jagger mit fe-
dernden Reggae- und Dancehall-Rhyth-
men belieferte.

Jaehn hat den Song auch nicht aufge-
nommen, sondern seinen Remix auf
Grundlage der 2012 in Kingston aufgenom-
menen Originalversion erarbeitet. Erschie-
nen ist die Single bei einem amerikani-
schen Label. Jaehns Remix klingt auch
nicht „deutsch“ im Sinne von Humpta-
Humpta oder nordfriesischem Volkslied:
Er ist im international gerade angesagten
Elektro-Stil gehalten, der „Deep House“ ge-
nannt wird, auch wenn er viel reduzierter
und eisiger klingt als jener von Jazz, R&B
und Funk beeinflusste Deep House, der zu
Beginn der Neunzigerjahre von afroameri-
kanischen Produzenten wie Chez Damier
oder Romanthony entwickelt wurde.

Was also ist an „Cheerleader“ deutsch?
Deutsch ist vor allem, so scheint es, der Ei-
fer, mit dem die Leistung der jamaikani-
schen Beteiligten kleingeredet und der Bei-
trag aus Hamburg aufgebauscht wird. Spie-
gel Online etwa schrieb letzte Woche,
„Cheerleader“ sei im Original eine „eher
lahme Pop-Reggae-Nummer“, doch OMI,
der bürgerlich Omar Samuel Paisley heißt
und 28 Jahre alt ist, könne sich glücklich
schätzen, „dass sich im fernen Deutsch-
land ein junger DJ des Songs annahm und
einen Remix daraus formte, dessen Beats
nun gerade waren“. Mit anderen Worten:
Der Deutsche hat den Jamaikaner mal or-
dentlich auf Zack gebracht. OMI, der Jaehn
noch nie getroffen hat und den Remix auch
nicht selbst in Auftrag gegeben hat (so et-
was machen meist Manager bei den La-
bels), sagte letzte Woche in einem Inter-
view mit der New York Times: „Es war von
Anfang an ein guter Song. Gäbe es den
Song nicht, gäbe es auch keinen Remix.“

Man könnte nun vielleicht von einem un-
gewöhnlichen Einzelfall sprechen – doch
dafür passt der Erfolg von „Cheerleader“
zu gut ins Panorama der aktuellen Diskus-
sionen in den USA um cultural appropriati-
on, um Aneignung von Kulturgut. Die Ge-
schichte der Rock- und Popkultur ist
durchzogen von Aneignungsbewegungen,
die meist entlang struktureller Diskrimi-
nierungen und Rassismen verliefen. Die In-
novatoren blieben benachteiligt, berühm-
ter wurden andere. Rock’n’Roll wurde von
weißen Stars groß gemacht, die erfolg-
reichsten Disco-Hits sangen ABBA und die
Bee Gees. Irgendwann erschien das so nor-
mal, dass man sich darüber selbst in der
afroamerikanischen Community kaum
noch aufzuregen schien. Vielleicht lag das
auch daran, dass mit Hip-Hop in den Acht-
zigern dann erstmals ein Stil entstand, der
auch nach seiner breiten Etablierung wei-
terhin vor allem den Schwarzen gehörte –
Künstlern, Produzenten, Labelbossen.

Doch in letzter Zeit werden im schwar-
zen Amerika Fragen der kulturellen Aneig-
nung wieder verstärkt diskutiert. Zum Bei-
spiel wurde die weiße australische Rappe-
rin Iggy Azalea, die sich einen afroamerika-
nischen Südstaaten-Akzent antrainiert
hat, im letzten Jahr von Chuck D, dem Chef-
ideologen der Polit-Rapper Public Enemy,
angegangen, nachdem sie es für ange-
bracht gehalten hatte, das hochtabuisierte
Wort „Nigger“ zu verwenden. Und auch,
dass Kylie Jenner, die jüngste Tochter von
Caitlyn (ehemals Bruce) Jenner, vor Kur-
zem öffentlich „Cornrows“ trug – eine afro-
amerikanische Spezialität der Haarflech-
tung –, sorgte in Teilen der Community für
Unmut.

Die Aneignung von House und Techno,
jener einst in schwarzen Vierteln von Chica-
go und Detroit entwickelten Tanzmusiksti-
le, findet noch einmal vor einem komplexe-
ren Hintergrund statt: Amerikanische
House- und Techno-Produktionen haben
es in den USA nie in die Charts geschafft,
sie blieben dort immer „underground“.
Der Erfolg für die Produzenten kam erst
über den Umweg über Europa, wo ihre Mu-
sik auf Raves und in Clubs begeistert aufge-
nommen wurde. Wenn jetzt ein in Deutsch-
land angefertigter Deep-House-Remix in
den USA auf Platz eins steht, erzählt das al-
so eine geradezu bizarre, hochkomplexe
Geschichte von Appropriation und Re-Im-
port.

„Die Ironie ist, dass so vieles von dieser
Musik tief in schwarzer amerikanischer
Musik verwurzelt ist, und doch haben viele
Amerikaner, die nicht Teil der Szene sind,
keine Ahnung davon, dass es schwarze Mu-
sik ist – sie halten sie für europäisch“, sagt
der New Yorker Musikkritiker Michaelan-
gelo Matos, der unter anderem für Village
Voice schreibt und soeben bei Harper Col-
lins mit „The Underground Is Massive“ ei-
ne ausführliche Geschichte der Dance-Kul-
tur in Amerika vorgelegt hat.

Matos’ Einschätzung nach denken die
meisten Amerikaner, die aktuell auf „Deep
House“ stehen – also etwa auf den Felix-Ja-
ehn-Remix von „Cheerleader“ –, eben
nicht an Chicago und Detroit, sondern in ih-
rem Verständnis steht das Wörtchen
„deep“, so Matos, einfach für „nicht ober-
flächlich“.

Dabei ist genau solch ein geschichtsver-
gessener Umgang mit über Jahrzehnte ge-
prägten Musikstilen und Terminologien
oberflächlich. So oberflächlich wie die
Nachricht in den deutschen Medien, mit
„Cheerleader“ gebe es in den USA endlich
mal wieder eine deutsche Nummer eins.

In den USA weiß kaum jemand,
dass Techno und House eigentlich
amerikanische Musikstile sind

Die Leistung der Beteiligten aus
Jamaika wird kleingeredet und
der deutsche Beitrag aufgebauscht

Felix Jaehn ist weder Sänger noch
Komponist von „Cheerleader“.
Von ihm sind nur die Beats

Fast ein Jahrhundert hat sich die Kunsthal-
le Bern Zeit gelassen, bis sie jetzt mit Vale-
rie Knoll die erste Kuratorin an ihre Spitze
berufen hat. Ihr neues Amt musste die
1978 geborene Baslerin kurzfristig antre-
ten, nachdem ihr glückloser Vorgänger im
vorigen Herbst abrupt gekündigt hatte. Po-
pulistische Sparappelle hatten auch vor
der traditionsreichen Institution nicht
Halt gemacht, in der Lokalpolitik waren
Stimmen laut geworden, der Kunsthalle
die Zuschüsse zu entziehen – eine absurde
Idee angesichts der Bedeutung des Hau-
ses, aus dessen Annalen Harald Szee-
manns Ausstellung „When Attitudes Beco-
me Form“ von 1969 noch immer als Monu-
ment der Gegenwartskunst herausragt.

Aus dem Stand musste die vorherige Lei-
terin des Kunstvereins Lüneburg also ein
Programm auf die Beine stellen. Ihr Berner
Ausstellungsdebüt widmet die neue Direk-
torin einem diffusen Unbehagen am Kunst-
betrieb. Sie beklagt „Posen der Distanzie-
rung, anonyme Ästhetiken und unterkühl-
te Stimmungen“; Zeitgeisterscheinungen
von inflationärer Kommunikation und
zwanghafter Selbstoptimierung stoßen ihr
ebenso auf wie die ständige Verfügbarkeit
von Technologien, als deren Folgen sie Zei-
chen einer Entfremdung der künstleri-
schen Produktion wahrnimmt. All dies
mündet in ein „schales Gefühl“ der Ausstel-
lungsmacherin, das daher rührt, wie viel in
der Gegenwartskunst „einen seltsam unbe-
rührt lässt“. Unter diesen Befunden kann
sich zweifellos jeder etwas vorstellen, doch
eine präzise Analyse des neoliberalen
Kunstzeitgeists müsste differenzierter for-
muliert werden.

Ihm stellt Knoll Werke in einer Ausstel-
lung entgegen, die sie – in ironischer Anleh-
nung an den amerikanischen Sänger und
Stand-Up-Comedien Eddie Murphy –
„Raw and Delirious“ nennt. Rau und exzen-
trisch soll es zugehen, jedenfalls nicht glatt
oder gestriegelt. Von trockenem Humor
zeugt der Einstieg: Im Foyer der Kunsthal-
le hat die Niederländerin Marlie Mul einige
Pappmaché-Keulen ausgestreut, sie liegen
dort zwischen Kartons und Füllmaterial
aus Styroporkugeln herum, als wären sie
aus den Paketen gekullert, die gerade von
der Post angeliefert worden sein könnten:
ein Gruß aus der Steinzeit, der das Bild von
linearem technischen Fortschritt relativie-
ren soll.

Mit Arbeiten von elf Künstlerinnen und
Künstlern feiert „Raw and Delirious“, was
die Psychoanalytikerin Julia Kristeva ein-
mal „Abjektion“ genannt hat: eine krude
Sinnlichkeit, die auf die Säfte und Ausschei-

dungen des Körpers anspielt, das Eigene ir-
gendwie faszinierend und zugleich absto-
ßend erscheinen lässt, die obszön und eke-
lig ist, aber eben auch vertraut. „Leckende
Gefäße und verschüttete Flüssigkeiten ver-
bildlichen Konventionen der sexualisier-
ten Körperlichkeit“, so liest sich die Be-
schreibung einer Installation der Britin Ju-
lie Verhoeven, die eben damit ganz ins Beu-
teschema der Ausstellung passt — deren
Rauheit allerdings schaumgebremst aus-
fällt und der Installationskunst der letzten
zwanzig Jahre abgeschaut ist.

Ein anderes Beispiel verschütteter Flüs-
sigkeiten und sexualisierter Körperlich-
keit bietet die Malerei-Performance, die
der New Yorker Künstler Leidy Church-
man 2010 als Zwei-Kanal-Video in seinem
Atelier aufgenommen hat. Da liegen junge
Menschen leicht bekleidet oder splitter-
nackt auf dem Fußboden, eingehüllt in
Handtücher, auf die mit dicken Pinseln die
Farbe triefend, schmatzend und spritzend
aufgeklatscht wird. Die Materialschlacht
lässt an die Exzesse der Wiener Aktionis-
ten denken, fällt demgegenüber aber wie-
derum milde aus und betont malerisch.
Churchmans gemäßigte Malerei-Orgie
ruft den Abstrakten Expressionismus der
Fünfzigerjahre in Erinnerung, der im heuti-
gen Künstlerjargon bezeichnenderweise
„AbEx“ geheißen wird. Dagegen führen
die großen Bild-Text-Collagen von Michae-
la Eichwald zum „Combine Painting“ zu-

rück, während Ellen Gronemeyers grimas-
sierende Figuren mit Art brut flirten. „Cho-
colate/Shit Paintings“ nannte der 1995 in
jungen Jahren gestorbene Rheinländer Ull
Hohn eine Werkreihe mit braunen Wand-
objekten aus bemaltem Gips aus seiner
New Yorker Zeit, die aussehen wie üppig be-
spachtelte und dann in Bronze gegossene
Bilder. Geschickt spielte der ehemalige
Düsseldorfer Meisterschüler Gerhard Rich-
ters gegeneinander aus, was einmal als
Chiffre für Avantgarde und Reaktion galt:
die flache Monochromie und die illusionis-
tische Augentäuschung. Schon damals
kein ganz taufrisches Thema mehr, aber in-
teressant umgesetzt.

Die Maler greifen tief in den Farbtopf,
die Bildhauer favorisieren Handarbeit –
wie die Skandinavierin Ida Ekblad mit Me-
tallskulpturen und Assemblagen, in denen
sie Fundstücke von Abfalldeponien und
Schrottplätzen kombiniert, oder der
Schweizer Yannic Joray, der aus Ton, Heu,
Holz und Erde die Sage von Pygmäen und
Kranichen formt.

Am Ende verdichtet sich der Eindruck,
die Ausstellung „Raw and Delirious“ wolle
das Handgemachte, Zupackende und Tat-
kräftige noch einmal unter Artenschutz
stellen und zum Refugium authentischen
Künstlertums erklären. Als ob Kunst heute
dann zu sich selbst käme, wenn sie knö-
cheltief ins Material einsteigt. Das aber ist
ein überholt geglaubtes Klischee. So leicht
lässt sich einem gestylten Kunstbetrieb
nicht beikommen.  georg imdahl

Raw and Delirious, Kunsthalle Bern, bis 30. Au-
gust. Info: www.kunsthalle-bern.ch

Handgemacht
Eine Berner Ausstellung will zeigen, was authentische Kunst ist

Oberflächlich
Deutschland feiert mit dem Song „Cheerleader“ angeblich den ersten

Nummer-eins-Hit in den USA seit 1989. Ein Missverständnis

Am Ende verdichtet sich der
Eindruck, dass hier etwas unter
Artenschutz gestellt werden soll
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Eine Malerei-Orgie im Geiste Jackson Pollocks: Leidy Churchmans Zwei-Kanal-Video
„Painting Treatments“ aus dem Jahr 2010.  FOTO: KUNSTHALLE BERN, 2015

Der jamaikanische Sänger OMI freut sich über
den Erfolg von „Cheerleader“. Er sagt aber auch: „Gäbe

es meinen Song nicht, gäbe es auch keinen Remix.“
FOTO: REBECCA CABAGE/INVISION/AP
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