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Karl Bartos war Mitglied der Elektro-
Formation „Kraftwerk“, hat in 
seinem Leben aber nie aufgehört, 
über Musik und ihre Wirkung auf 
den Menschen nachzudenken. 

woxx: Herr Bartos, Sie haben in Ihrer 
Kindheit eine klassische Musikaus-
bildung genossen; was hat Sie dazu 
angetrieben, sich den elektronischen 
Klängen zuzuwenden?

Karl Bartos: Also, zunächst einmal be-
vorzuge ich die Elektronik nicht. Das 
hat sich im Laufe meiner Biographie 
so entwickelt, zunächst einmal durch 
die 15 Jahre, während denen ich in der 
Band Kraftwerk gespielt habe. Aber 
auch vorher gab es Interesse mei-
nerseits. Als Musiker habe ich mich 
vor allem in den 60er und 70er Jah-
ren entwickelt, und diese Jahrzehnte 
- aber auch die 50er Jahre - waren 
geprägt von der Erschaffung und der 
Neuentwicklung der elektronischen 
Musik. Dies geschah zunächst im 
klassischen Bereich, durch das WDR-
Studio in Köln, wo auch der bekannte 
Karl-Heinz Stockhausen wirkte. Später 
dann sind diese ganzen ersten Erfah-
rungen in der elektronischen Musik 
vom WDR oder auch vom franzö-
sischen Rundfunk in Paris, wo Pierre 
Schaeffer arbeitete, aufgegriffen wor-
den und haben Einzug gefunden in 
die populäre Musik. 

Wie hat das funktioniert?

Generell muss man sagen, dass die 
elektronische Musik die gesamte Pop-
musik der 60er Jahre maßgeblich be-
einflusst hat. 

Gibt es ein Werk, an dem man dies 
illustrieren könnte?

Ich datiere das auf 1966. Und zwar 
nahmen die Beatles damals in den 
Abbey Road Studios das Album „Re-
volver“ auf. Mit George Martin als 
Produzent und Geoff Emerick sowie 
Ken Townsend als Toningenieure 
haben sie zum ersten Mal mit Tape-
Geschwindigkeiten experimentiert. 
Wenn man bei der Aufnahme ein 
Magnetbandgerät langsamer oder 
schneller abspielen lässt, dann ver-
ändert sich die Tonhöhe. Hinterher 
kann man das Band wieder bei nor-
maler Geschwindigkeit laufen lassen 
und hat so ein anderes Resultat. Bei 
modifizierter Aufnahmegeschwin-
digkeit verändert sich eben auch die 
Klangqualität. Dies ist vor allem beim 
letzten Stück des Albums zu beobach-
ten, das den Titel „Tomorrow Never 
Knows“ trägt. Es handelt sich hier um 
einen John-Lennon-Song, der sich an 
dem tibetanischen Totenbuch orien-
tiert, allerdings in der Überarbeitung 
von Timothy Leary, dem LSD-Papst der 
60er und 70er Jahre. Hier gibt es eine 
Menge sogenannter Tape-Loops - also 
kurze Bänder, die sich immer wieder-
holen - , die zweifelsohne dem Ins-
trumentarium der damaligen elektro-
nischen Musik entlehnt sind. Man hat 
also akustische Ereignisse auf kleinen 
Tape-Loops zusammengefasst und 
dann sieben oder acht Tape-Loops in 
einem Raum generiert und die dann 
in einem Mischpult zusammengeführt 
und dort gemischt. Im Grunde genom-
men ist das genau dasselbe, was man 
heute in der Computer-Musik immer 
noch auf einer Timeline macht - der 
Benutzeroberfläche in der Generie-
rung digitaler Musik. Nur, dass das 
alles in den 60ern noch mechanisch 
mit Tonbandgeräten und analogen 
Mischpulten vonstatten ging. Aber 
dort befinden sich wirklich die ersten 
Anfänge. Die ersten Experimente der 
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Allmann Brothers

(RK) - Ganz gleich ob 
man dabei ist, die 
Rockgeschichte erst zu 
entdecken oder die alten 
Musikkassetten durch 
digitale Aufnahmen zu 
ersetzen, an der Doppel-CD 
„The Allman Brothers Band 
At Fillmore East“ führt kein 
Weg vorbei. Umso weniger 
als die „De Luxe“-Version 

seit kurzem die 20-Euro-Grenze unterschritten hat - und mehr Tracks 
in besserer Qualität enthält als alle vorhergehenden Fassungen. 
Legendär ist das Album von 1971, weil es für die Southern-Rock-
Band den Durchbruch bedeutete, und der für seine Slides berühmte 
Gitarrist Duane Allman ein halbes Jahr nach dem Konzert ums Leben 
kam. Seine genialen Solos machen einen Großteil des Charmes 
der Aufnahmen aus. Doch die Songs der Allman Brothers sind 
mehr als nur eine Aneinanderreihung von phantasievollen und 
brillant ausgeführten Solos. Die Poesie eines Stückes wie „Whipping 
Post“ wird deutlich, wenn man zum Beispiel die „Unplugged“-
Coverversion von Sara K. hört. Es ist diese unter kräftigen Rythmen 
versteckte Sensibilität, welche die ungebrochene Anziehungskraft 
einer 38 Jahre alten Live-Aufnahme erklärt.

Vie de merde

(lc) - « Aujourd'hui, ma 
mère a jeté ’le petit caillou 
qui traînait’. C'était en 
fait un morceau unique 
et rare du mur de Berlin 
que je tenais de mon 
grand-père. VDM » - si 
de telles petites phrases 

vous plaisent, alors prenez un rendez-vous régulier avec la page 
web www.viedemerde fr.  Sur ce site, vous trouverez des petites 
anecdotes de la vie de tous les jours, postées par des anonymes. 
Toutes les phrases commencent avec « Aujourd’hui » et se teminent 
par « VDM » - vie de merde justement. Sur la page, les créateurs 
expliquent que le site était une blague potache au début, mais que 
le buzz est devenu tellement important qu’ils en ont fait un « vrai » 
gros site. Pour les ardu-e-s du voyeurisme, ainsi que pour celles et 
ceux qui passent une vraie journée de merde ce site peut être un 
vrai soulagement et - qui sait ? - une source d’inspiration.

Zu

(lc) - Zu, c’est déjà un nom 
extraordinaire pour un 
groupe qui se dit inspiré 
par le free-jazz et qui 
compte en son sein trois 
musiciens accomplis : 
le saxophoniste Luca T. 
Mai, le bassiste Massimo 
Pupillo et le batteur Jacopo 
Battaglia. Originaires de 

Rome, ils ont déjà publiés 14 albums, dont deux live. Mais rarement 
un album de Zu a été aussi accessible que « Carboniferous », un 
chef d’oeuvre en matière d’avant-garde actuelle. Entre free-jazz, 
noise et math-rock, l’équipage de l’ovni Zu déambule aisément 
dans les méandres qu’ils ont eux-mêmes crées et on ne s’en lasse 
pas. Aidés par deux grands du genre, Mike Patton, le chanteur 
protéiforme de Faith No More et Fantômas, ainsi que King Buzzo des 
mythiques Melvins et aussi membre de Fantômas - « Carboniferous » 
pourrait bien être l’album qui ouvre à Zu les voies vers un public 
plus large. 
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elektronischen Musik wurden damals 
im Pop-Bereich nachvollzogen, und 
daraus entwickelte sich eine neue 
Klangsprache in der Popmusik. Beson-
ders 1966, und auch durch das 1967 
erschienene Album Sergeant Pepper. 

Zur Gegenwart: Durchleben wir 
nicht gerade eine Phase, in der das 
Kommerzielle das Experimentelle 
erdrückt?

Ja, natürlich ist das so. Ich weiß zwar 
nicht, woran das liegt, aber offen-
sichtlich hat die Musik ja ihre Leit-
funktion für die Jugend verloren. Und 
ich vermute mal, dass dies sehr stark 
mit der Explosion der elektronischen 
Medien zusammenhängt. Zum einen 
ist 1981 MTV auf Sendung gegangen 
und hat die ganzen 80er Jahre geprägt 
durch eine Visualisierung der Musik. 
Später dann - in den 90ern - ist das 
Ganze abgeflacht, auch dadurch, dass 
die Plattenfirmen immer mehr Pro-
dukte auf den Markt geworfen haben. 
Die Compilation wurde - besonders in 
Europa - sehr stark entwickelt und hat 
natürlich auch dafür gesorgt, dass im-
mer mehr und mehr segmentiert wur-
de. Das Album verlor im selben Maße 
an Bedeutung. Die Langspielplatten, 
wie wir sie kannten, verschwanden 
fast von der Bildfläche, während die 
Tendenz immer mehr zum Lied ohne 
Kontext ging. Und die Visualisierung 
- also die ganze Werbeclip-Ästhetik, 
die ein Lied visuell begleitet - hat 
ebenso dazu beigetragen. Es wurde 
immer nur der eine Titel vermarktet; 
das Album hing dann zwar hinten 
dran, aber spielte eine immer kleinere 
Rolle. 

MTV hat im Jahre 2009 aber auch 
fast kein musikalisches Gewicht 
mehr. Wie ist es dazu gekommen?

Im gleichen Masse wie MTV an Be-
deutung verlor - also Mitte der 90er 
Jahre - kamen diese unsäglichen Su-
perstar-Formate in ganz Europa, aber 
auch in den USA auf. Diese bekamen 
immer mehr Bedeutung, und die Ko-
pien der bereits vorhandenen Stücke 
rückten danach mehr und mehr in 
den Vordergrund. Und der Wettbe-
werbsgedanke wurde nur noch auf 
eine relativ einfache und hämische 
Art ausgetragen. 

Glauben Sie, dass die Hoffnung auf 
bessere Zeiten sich in den vielen 
neuen Internetformaten versteckt?

Wenn man die Geschichte der popu-
lären Musik betrachtet, seit den 40er 
Jahren, ist es gar nichts Neues, dass 
ein Medium verschwindet. Das gab 
es auch schon früher, zum Beispiel, 
als die Schelllack-Platten aus den Re-
galen verschwanden, als das Radio 
kam. Das Radio - und das vergisst 

man heute gerne - hat den gesamten 
Schallplattenmarkt zerstört, zumin-
dest in der frühen Zeit. Es gab da auf 
einmal jede Musik der Welt, und das 
umsonst. Jeder, der ein Radiogerät 
besass, konnte so lange Musik hören 
wie er wollte, und das kostenlos. Das 
mit dem Internet ist also gar nicht so 
schrecklich neu - nur, wenn ich an 
irgendetwas glaube, dann an den Ge-
schäftssinn der menschlichen Rasse. 
Irgendjemand wird sich schon irgend-
wann Irgendwas einfallen lassen, so-
dass man ein Format hat, das man 
nicht mehr kopieren kann. 

Das heißt, Sie sehen das Ganze eher 
gelassen?

Meinen Studierenden sage ich immer: 
Natürlich ist das eine Chance. Mys-
pace oder andere Musikplattformen 
im Internet sind nicht zufällig da, 
wo sie jetzt sind. Und wir als Zeitge-
nossen haben natürlich keine andere 

Wahl, als uns damit zu arrangieren. 
Denn, was wollen wir sonst machen? 
Wir müssen damit klar kommen und 
es individuell und persönlich am bes-
ten nutzen.

Was halten Sie denn von alterna-
tiven Modellen à la Creative Com-
mons, die den Autorenschutz aus-
klammern wollen?

Natürlich bin ich dafür, dass das Co-
pyright geschützt werden muss. Dass 
das momentan nicht funktioniert, 
ändert meine Einschätzung nicht. Ich 
denke, man wird sich da irgendwie ei-
nigen müssen. Das ist ein ganz großes 
Gebiet, auf dem Organisationen wie 
die GEMA (Gesellschaft für musika-
lische Aufführungs- und mechanische 
Vervielfältigungsrechte) sich noch 
nicht auskennen, auch weil sie zu 
schwerfällig sind, sich dieser neuen 
Zeit zu stellen. Diese Organisationen 
stammen ja auch noch aus dem 19. 
Jahrhundert. Das ist ein wahnsin-
niges Problem, aber früher oder spä-
ter wird man es in den Griff kriegen. 
Man muss ja auch bedenken, dass es 
das Internet auch erst seit Anfang der 
90er Jahre gibt; so alt ist es eigentlich 
nicht. Schlussendlich bin ich gar nicht 
so unglücklich über diese Entwick-
lung. Denn sie bringt uns auch zurück 
in die Zeit vor der fortschrittlichen 
Aufzeichnung von Klängen. Früher 
gab es nur eine einzige Möglichkeit, 
meistens ein einzelnes Mikrophon, 
und die Band hat sich in diesen Raum 
gestellt oder hat auch live im Radio ge-
spielt. Ich glaube, es ist also gar nicht 
so schlecht, dass durch das Internet 
die Live-Performance höher bewertet 
wird als eine Aufzeichnung. Ich finde 
das auf jeden Fall angenehmer als  
anonyme Werbeclips, die nonstop 
rund um die Welt gesendet werden. 

Geht das Ganze eher gelassen an: 
Karl Bartos.
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Zur Person:

Karl Bartos, 1952 in Berchtesgraden geboren, ist wohl einer der weniger 
bekannten, dabei aber doch einflussreicheren Künstler unserer Zeit. 
Als Mitglied der Elektro-Formation „Kraftwerk“, die er 1990 wieder 
verließ, hat er mit dafür gesorgt, dass die elektronischen Klänge ihren 
Einzug in die Popmusik halten konnten. Doch neben seiner - immer 
noch aktiven - Live-Musikerkarriere feierte er auch abseits der Bühnen 
Erfolge: als Produzent, Songwriter und Remixer für Künstler aller 
Stilrichtungen zwischen Afrika Bambataa und Deine Lakaien oder auch 
um 1994 als Mitglied der Supergroup „Electronic“ um Bernard Sumner 
(Ex-Joy Division und New Order) und Johnny Marr (Ex-The Smiths). Seit 
2004 lehrt Karl Bartos im Rahmen einer Gastprofessur an der Berliner 
Universität der Künste über Sounddesign. An diesem Samstag, dem 
11. Juli, wird Karl Bartos in der Rockhal, im Rahmen der „24 heures 
électroniques“, einen Vortrag zum Thema „Musica ex machina“ halten. 
Mehr Infos unter: www.cr.rockhal.lu


