
Im Mai 2015 wurde beim Movement Festival in Detroit einmal mehr die 
Aktualität der auf eine lange Geschichte zurückblickenden Verbindung 
von Techno in den USA und Deutschland (bzw. vor allem Berlin) deut-
lich. Seit 2000 jährlich ausgerichtet, gehört Movement zu den größten 
Festivals für elektronische Musik in den USA und hat sich, auch wenn 
sein Line-Up von Hip Hop über House zu Intelligent Dance Music (IDM) 
reicht, zu einem ‚Leuchtturm‘-Event insbesondere für Detroit-Techno 
des 21. Jahrhunderts entwickelt. Beim diesjährigen Movement waren 
deutsche oder in Deutschland ansässige DJs ganz besonders präsent. 
So traten auf der Hauptbühne Richie Hawtin, Dixon und Loco Dice auf, 
auf der Beatport-Bühne AtomTM & Tobias, Henrik Schwarz und Robert 
Dietz. Das Line-Up auf der Underground-Bühne am Sonntag des Festi-
vals schließlich hätte man ebenso gut ‚Berghain in Detroit‘ nennen kön-
nen, waren hier doch in erster Linie dem Berliner Berghain, der Pano-
rama Bar und andere dem Label Ostgut Ton verbundene Künstlerinnen 
und Künstler wie Anthony Parasole, Steffi,  Rødhåd, Marcel Dettmann 
und Ben Klock vertreten.1

Die Anwesenheit von so vielen deutschen und vor allem in Berlin ansäs-
sigen (im übrigen nahezu ausschließlich männlichen) Künstlern bei einem 
Festival wie Movement zeigt über die normale internationale Vernetzung 
dieser Szene hinaus, dass bestimmte Formen der Electronic Dance Music 
(EDM) in den USA anscheinend noch immer als zumindest in großen Tei-
len aus Deutschland ex- bzw. importierte Musikkultur wahrgenommen 
werden. Dies betrifft vor allem das Genre Minimal, das in der Geschichte 
dieses Exports seit Beginn der 2000er Jahre die wichtigste Rolle spielte. 
Ein Beispiel für eine solche Sichtweise liefert etwa ein im New Yorker 
erschienener Artikel, der in Form einer Reportage über das Berghain und 

1 Vgl. www.movement.us/lineup (diese und alle folgenden URLs zuletzt abgerufen am 
25.10.2015).
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die Panorama Bar amerikanischen Lesern einen allgemeinen Einblick in 
die Berliner Techno-Szene zu vermitteln versucht: 

The genres for which Berlin is best known, house and, especially, 
techno, are mostly, as manifested there, noncommercial, rigorous, 
esoteric, and both experimental and orthodox. […] The most cha-
racteristic subgenre, which peaked in popularity about a decade 
ago and has been explored to the edges of tolerability ever since, is 
minimal techno.2

Ein Artikel wie dieser lässt erkennen, dass zumindest im US-amerika-
nischen Feuilleton Berlins Reputation als EDM-Metropole weiterhin stark 
mit Minimal in Zusammenhang gebracht wird – wobei zugleich die zum 
Klischee verfestigte Verbreitung dieses Bildes und die Problematik der 
Eingrenzung deutlich wird.3

Die Anfänge dieser Verbindung reichen zurück in die frühen 2000er Jahre, 
als eine zunehmend inflationäre wie oft nicht klar definierte, verschiedene 
Bedeutungsebenen vermischende Verwendung des Begriffs Minimal ein-
setzte, die dafür sorgte, dass dieser Begriff seitdem und bis heute eine 
Schlüsselrolle in der Wahrnehmung gerade der deutschen und insbeson-
dere der Berliner EDM-Szene spielt. Dabei wurde zu verschiedenen Zeiten 
und aus unterschiedlichen Perspektiven eine Vielzahl an Bedeutungen an 
Minimal herangetragen. Zuletzt diente er etwa als Kontrastfolie für den 
von Simon Reynolds ausgerufenen „digital maximalism“4 der aktuellen 
EDM-Szene – vor allem in den USA. Anhand der Erörterung ausgewähl-
ter Stationen dieses über das Genre Minimal geführten Diskurses gegen 
Ende der 1990er Jahre sollen im Folgenden Genre-Debatten als ebenso 
problematischer wie produktiver Teil der EDM-Geschichte reflektiert und 
auf diese Weise als zentrale Quellen für die EDM-Historiographie sichtbar 
gemacht und kritisch hinterfragt werden.

2 Nick Paumgarten: Berlin Nights: The Thrall of Techno, in: The New Yorker 24.3.2014, 
www.newyorker.com/magazine/2014/03/24/berlin-nights.

3 Vgl. hierzu – bezeichnenderweise in der Rubrik „Travel“ – etwa auch Jon Pareles: In 
Berlin, Still Partying in the Ruins, in: The New York Times 21.11.2014, www.nytimes.
com/2014/11/23/travel/in-berlin-still-partying-in-the-ruins.html?_r=0.

4 Simon Reynolds: Maximal Nation. Electronic music‘s evolution toward the thrill-
ing excess of digital maximalism, Pitchfork 6.12.2011, www.pitchfork.com/features/
articles/8721-maximal-nation.
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Minimal: Genre und mehr

Im EDM-Bereich verlaufen Diskurse über Genres und Subgenres oft beson-
ders widersprüchlich und komplex. So hat sich erst in jüngerer Zeit mit 
EDM zumindest in internationalen akademischen Kontexten ein Oberbe-
griff durchgesetzt. Gleichzeitig allerdings bezeichnet dieselbe Abkürzung 
in den USA heute vor allem die eingangs genannten, seit den 2010er Jah-
ren dort aufgekommenen kommerziellen Formen und Szenen von Elec-
tronic Dance Music.5 Lange Zeit galt es geradezu als ein Markenzeichen 
der Clubkultur, sich nicht auf einen (etwa Jazz, Rock oder Hip Hop ver-
gleichbaren) umfassenden musikalischen Oberbegriff einigen zu können 
und stattdessen ständig neue (Sub)Genres auszurufen. Angesichts dieser 
diskursiven Praxis stellte Kembrew McLeod 2001 eine umfangreiche Liste 
von Subgenres zusammen, die auf der Auswertung von Zeitschriften und 
CD-Kompilationen der Jahre 1998/99 basierte. Nachdem er dabei auf über 
300 Namen gekommen war, stellte McLeod fest: 

Without lapsing into hyperbole, I can confidently claim that the con-
tinuous and rapid introduction of new subgenre names into elec-
tronic/dance music communities is equaled by no other type of 
music.6 

Als Ursache hierfür führte er mehrere Gründe an: 1. tatsächliche musika-
lisch-stilistische Entwicklungen, 2. Merchandising-Strategien, 3. die sich 
beschleunigende ‚Consumer Culture‘, 4. kulturelle Aneignung und 5. sub-
kulturelle Distinktions- bzw. Exklusionsmechanismen. 
Die genannten Aspekte waren auch in der Geschichte des Minimal-Dis-
kurses durchaus von Bedeutung. Dessen Ursprünge gingen letztlich auf um 
1990 in den USA geführten Genre-Debatten um Techno und House zurück. 
Als Teil dieser Debatten wurde ab Mitte der 1990er Jahre der Begriff Mini-
mal Techno populär, ausgelöst durch die Doppel-EP Minimal Nation, die 
Robert Hood 1994 auch in Reaktion auf die europäischen Rave-Exzesse 

5 In diesem Beitrag wird EDM zunächst ebenfalls als Oberbegriff verwendet, im letzten 
Abschnitt bezeichnet er – wie dort eigens hervorgehoben – die genannten Entwick-
lungen in den USA seit 2010.

6 Kembrew McLeod: Genres, Subgenres, Sub-Subgenres, and More: Musical and So-
cial Differentiation within Electronic Dance Music Communities, in: Journal of Popular 
 Music Studies 13 (2001) 1, S. 59–75, hier S. 60.
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der frühen 1990er Jahre herausgebracht hatte.7 Spätestens mit Beginn der 
2000er Jahre begann sich um Minimal ein regelrechter Hype zu entwickeln. 
Im Folgenden soll es darum gehen, wichtige Aspekte des zeitgenössischen 
Diskurses darüber nachzuzeichnen sowie die Frage zu erörtern, wie im 
Gefolge dieses Hypes Deutschland und vor allem Berlin und Minimal zu 
einer scheinbar untrennbaren Verbindung verschmolzen.

Minimize to Maximize: Minimal als ‚Berlin Soundtrack‘

Der genannte Aufstieg des Minimal-Diskurses erfasste im Nachwende-
Deutschland bald eine große Bandbreite an Stilen, Städten und Labels.8 So 
wurden in diesem Zusammenhang zunächst vor allem Köln (Kompakt), aber 
auch Frankfurt a.M. (Mille Plateaux, anfangs Perlon), Offenbach a.M. (Play-
house), Hamburg (Dial, Poker Flat), Chemnitz (Raster-Noton), München 
(International Deejay Gigolos) und schließlich Berlin (Basic Channel und Tre-
sor in den 1990er Jahren, gefolgt von Get Physical, Perlon, BPitch Control, 
M-nus, Mobilee und anderen in den 2000er Jahren) genannt. Bezugnehmend 
auf Simon Reynolds (umstrittene) These des „hardcore continuum“9 habe ich 
in einem früheren Beitrag für das Nachwende-Deutschland eine Art „mini-
mal continuum“ beschrieben, dem ebenfalls eine Reihe von Subgenres der 
Electronic Dance Music zugeordnet werden könnten (Techno, Dub Techno, 

7 Für eine detaillierte Beschreibung der Anfänge von Minimal bzw. Minimal Techno vgl. 
Philip Sherburne: Digital Discipline, Minimalism in House and Techno, in: Audio Cul-
ture: Readings in Modern Music, hg. v. Christoph Cox u. Daniel Warner, New York 2004, 
S. 319–326, v.a. S. 321.

8 Vgl. meinen Beitrag Minimal Understandings. The Berlin Decade, The Minimal Con-
tinuum, and Debates on the Legacy of German Techno, in: Journal of Popular Music 
Studies 25 (2013) 2, S. 154–184.

9 Reynolds war es dabei darum gegangen, für die UK-Bass Music allgemeinere histo-
rische und kulturelle Zusammenhänge zwischen diversen, am gleichen Ort in schnel-
ler Abfolge entstandenen Subgenres aufzuzeigen. Vgl seine zwischen 1992 und 1999 
entstandene Artikelserie in The Wire (zusammengefasst in: www.thewire.co.uk/in-
writing/essays/the-wire-300_simon-reynolds-on-the-hardcore-continuum_introduc-
tion). Zur Kontroverse um die Existenz eines solchen hardcore continuum vgl. etwa 
den Bericht von Paul Sullivan im K-Mag über ein 2009 eigens dafür veranstaltetes 
Symposium an der University of East London (Feature: Enter the Nuum, in: K-Mag, 
9.2.2010, www.kmag.co.uk/editorial/features/enter-the-nuum.html) sowie die Beiträ-
ge von Mark Fisher und Jeremy Gilbert in Dancecult 1 (2009) 1 (www.dj.dancecult.net/
index.php/dancecult/issue/view/39).
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Glitch, Clicks ‘n’ Cuts, Schaffel, Pop  Ambient, Electro, Microhouse).10 Dass 
sowohl Techno wie auch Microhouse von mir innerhalb dieses Kontinuums 
verortet wurden, ergibt sich aus dem Befund, dass innerhalb von als mini-
malistisch bezeichneter Electronic Dance Music ein stetes Hin- und Her-
pendeln zwischen den Genre-Bezeichnungen Techno, House und Minimal 
zu beobachten ist. Tatsächlich wurden in der Geschichte von EDM – analog 
zu McLeods Beschreibung – zahlreiche Subgenre-Bezeichnungen erfun-
den, die die Begriffe Techno, House und/oder Minimal in wechselnder Kon-
stellation im Namen führten. Dazu gehören, neben zahlreichen anderen, 
etwa Minimal House, Acid House, Minimal Techno, Hardtechno, Industrial 
Techno, Dub Techno, Minimal Deep House, Tech House und sogar – alle drei 
Begriffe verwendend – Minimal Tech House. 
Angesichts einer solch konstanten, fast schon spielerisch anmutenden 
Genre-Vielfältigkeit stieß Minimal zu Beginn der 2000er ebenso auf großes 
Interesse, wie dadurch auch Verwirrung und Skepsis innerhalb der deutsch-
sprachigen Szene ausgelöst wurden. Denn in der Regel blieb unklar, was 
überhaupt genau damit gemeint war. Vor allem das Magazin De:Bug bot 
in diesem Umfeld eine Plattform für Debatten zur Frage, welche musik-
ästhetischen aber auch darüber hinausreichenden Ideale und Strategien an 
das Konzept Minimal adressiert werden könnten. So erschien dort bereits 
im Jahr 2002 ein Themenheft zu Minimal, in dem Sascha Kösch einen zu 
dieser Zeit noch sehr euphorisch gehaltenen Essay zum utopischen Gehalt 
der Idee Minimal veröffentlichte.11 Darin kennzeichnete Kösch den Aufstieg 
von Minimal als Diskursphänomen, das – durchaus im Sinne eines „mini-
mal continuum“ – schon immer gültige Prinzipien von EDM bzw. elektro-
nischer Musik im Grunde lediglich noch einmal deutlich herausarbeiten 
würde: „Sagt man heute zu allem möglichen Minimal, dann nicht so sehr, 
weil alles auf einmal so minimal klingt. Elektronische Musik klang immer 

10 Nye: Minimal Understandings, a.a.O. Für eine detaillierte Auseinandersetzung mit Mi-
crohouse und Clicks ‘n‘ Cuts siehe Philip Sherburne: Microhouse: The Rules of Reduc-
tion, in: The Wire 209 (2001), S. 18–25.

11 Die Minimale Nation. Kleine & Feine Unterschiede, in: De:Bug 55 (2002), S. 13 (pdfs 
der im folgenden zitierten De:Bug-Ausgaben finden sich unter: www.de-bug.de/pdfs). 
Auf der Titelseite wurde der Beitrag unter dem Namen „Die Minimal Nation“ (ohne 
„e“!) angekündigt. Auf der Homepage der De:Bug findet sich außerdem ein textgleicher 
Artikel mit dem Titel „Minimal House Unterschied“ (www.de-bug.de/mag/minimal-
house-unterschied/).
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schon, egal wie laut, minimal.“12 Unter Bezugnahme auf Hoods Minimal 
Nation formulierte der Artikel einige zentrale Aspekte des elektronischen 
Minimalismus, wobei es auch hier schon nicht nur um Musik ging, son-
dern darüber hinaus um eine bestimmte Haltung (etwa der Zurücknahme, 
der gewollten Eingeschränktheit) sowie um Formen des Designs (etwa von 
Geräten oder Schnittstellen) oder der Kommunikation (etwa in Netzwer-
ken). So aufgefasst, verortete Kösch Minimal an ganz unterschiedlichen 
Stellen: beim Gerätedesign (Roland TR-808), bei bestimmten Formen der 
durch Netzwerke ermöglichten Kommunikation (die „Klarheit der ein-
fachen Kommunikation der Schnittstellen innerhalb der Maschinen“), 
in der Musik mit Blick auf das Herausarbeiten von Grundbestandteilen 
(„Kleinstbauteile des Grooves“, „Kanten des Grooves“, „Einzelligkeit der 
Bell Sounds“ etc.).13 Auch eine „verschrobene“ Minimal-Maximal-Dialektik 
wurde von Kösch bereits hervorgehoben: 

Minimalismus ist keine Reduktion von Vielem auf ein Ding, sondern 
eine Fokussierung auf neue Intensitäten und offene Netzwerke. 
Minimalismus ist immer auch maximal, Maxime und eine neue Viel-
seitigkeit. [...] weil man Minimal nicht ohne sein Gegenteil hören 
kann.14 

Auch in der Folgezeit nahm die ästhetische Reflexion von Minimal in der 
De:Bug breiten Raum ein. So wurde etwa in die Jubiläumsausgabe zum 
hundertsten Erscheinen unter dem Titel „Masterplan Minimal“ eine mehr-
seitige Diskussion zwischen den Minimal-Protagonisten Wolfgang Voigt 
und Carsten Nicolai aufgenommen.15 
Parallel zu solchen differenzierenden Debatten entwickelte sich Minimal 
nichtsdestotrotz bald zu einem Oberbegriff mit maximaler Verbreitung (und 
bald minimaler Begriffsschärfe). In Reaktion darauf veröffentlichte Sascha 
Kösch 2006 unter der Rubrik „Jahresrückblick 2005“ in der De:Bug einen 
nun sehr ernüchtert klingenden Essay zum Thema, in dem er den „Rise-To-
Fame eines unschuldigen Begriffs“ problematisierte.16 Darin äußerte er sich 

12 Ebd.
13 Ebd. Ein detaillierter Versuch, die musikalisch-ästhetischen Strategien von Minimal 

zu beschreiben (etwa mit Schlagworten wie „skeletalism“ und „massification“), findet 
sich in: Sherburne: Digital Discipline, a.a.O.

14 Kösch: Die Minimale Nation, a.a.O.
15 Masterplan Minimal, in: De:Bug 100 (2006), S. 48ff.
16 Hier und im Folgenden: Sascha Kösch: Minimal Total, in: De:Bug 99 (2006), S. 20; im 
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sehr polemisch darüber, dass die ursprünglichen Kriterien einer Minimal-
Ästhetik völlig verloren gegangen seien. Stattdessen habe Minimal im Jahr 
2005 die ehemalige Funktion von House bzw. später Techno als hinreichend 
schwammiger Oberbegriff für sehr unterschiedliche Musikstile übernom-
men. Der Erfolg der ‚Marke‘ Minimal habe zu einem um sich selbst kreisen-
den, letztlich eher Marktinteressen folgenden Hype geführt: „Minimal klingt 
einfach gut.“17 Kösch beobachtete dabei, dass es in Folge dieses Hypes mehr 
und mehr darum ging, im Sinne einer bestimmten Erwartungshaltung ledig-
lich eine funktionale Musik für den Dancefloor zu kreieren, als darum, eine 
bestimmte Ästhetik auch kulturell weiter auszudifferenzieren. 
Diese Beobachtung korrelierte mit einem stetigen Anstieg des Club-Tou-
rismus zu dieser Zeit, der durch die in der Regel aus Kreisen der zuneh-
mend größer werdenden Gruppe der Expats18 verfassten euphorischen 
Berichte über Berlin und/oder Minimal weiter befeuert wurde. Die Expats 
waren im Gefolge des 11. September19 und des RAVE Acts20 aus den USA, 
aber auch aus verschiedenen europäischen Ländern in größerer Zahl nach 
Berlin gekommen. Allein schon weil die De:Bug lediglich in deutscher Spra-
che erschien, waren sie vermutlich nur in Ausnahmefällen in der Lage, 
den genannten deutschsprachigen Minimal-Diskurs nachzuverfolgen. 
Stattdessen publizierten sie darüber bald in eigenen, englischsprachigen 
Magazinen wie dem Resident Advisor oder dem Exberliner.21 

Inhaltsverzeichnis wird der Titel „Minimal Total“ genannt, der Artikel selbst trägt dann 
die Überschrift „Klingt einfach gut. Minimal“.

17 Für Tobias Rapp hatte dieser Minimal-Hype vor allem auch musikalisch-ästhetische 
Gründe: „Die Formel war schlicht zu einfach und verführerisch, als dass nicht Jeder-
mann und sein Cousin auch versucht hätten, so was aufzunehmen und zu veröffent-
lichen.“ Tobias Rapp: Lost and Sound. Berlin, Techno und der Easyjetset, Frankfurt a.M. 
2009, S. 259.

18 Hier sind damit in der Regel englischsprachige Personen aus dem Ausland gemeint, 
die sich für längere Zeit oder dauerhaft in Berlin aufhalten, dort arbeiten und eigene 
Communities und Kommunikationsplattformen herausbilden.

19 So soll etwa Richie Hawtin seinen Umzug nach Berlin mit den gesellschaftlichen Ver-
änderungen in den USA nach dem 11. September begründet haben; vgl. Christoph 
Cadenbach: Bassdrum mit Seitenscheitel, in: Tagesspiegel 5.11.2007.

20 Mit RAVE Act (RAVE steht dabei für „Reducing Americans’ Vulnerability to Ecstasy“) 
wird in der Regel ein 2003 in den USA verabschiedetes Gesetz bezeichnet, das am 
Ende den Namen „Illicut Drug Anti-Proliferation Act“ trug. Vgl. www.thump.vice.com/
en_us/article/joe-biden-isnt-against-electronic-music.

21 Das Online-Magazin Resident Advisor wurde 2001 in Australien gegründet und verfügt 
seit längerer Zeit über ein eigenes Redaktionsbüro in Berlin. Das Magazin Exberliner 
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Eine der populärsten Geschichten in diesem Expat-Kontext ist die des 
Umzugs von Richie Hawtin und seinem Label M-nus nach Berlin im Jahr 
2004, die den Zuzug zahlreicher weiterer Techno- und House-DJs und 
-Produzenten nach sich zog. In Berlin und darüber hinaus wurde Hawtin 
bald als Retter der vermeintlich im Hype zur Bedeutungslosigkeit gewach-
senen Idee Minimal gefeiert.22 Einen entsprechenden Albentitel zitierend, 
erlangte die Parole ‚minimize to MAXIMIZE‘ den Rang einer in schönster 
Regelmäßigkeit auf ihn und seine Musik gemünzten, aber auch andere 
Bereiche umfassenden Zauberformel. Minimize to Maximize war 2005 als 
Kompilation des Labels erschienen, 2006 folgte min2MAX, das für eine 
weitere Verbreitung von Minimal im Berliner Expat-Kontext sorgte, aber 
teilweise auch für Kritik an den eng an Minimal (und Berlin) geknüpften 
Marketing- und Kommerzialisierungsstrategien von Hawtin und seinem 
Label.23 Diese Entwicklungen (und konkret die M-nus-Kompilation von 
2005) waren es, auf die Sascha Kösch mit seinem Artikel abgezielt hatte, 
wobei er darauf hinwies, dass spätestens jetzt 

Musik für den Dancefloor, egal aus welchem Kaff sie kommen mag, 
[...] nur noch in Ausnahmefällen, vor allem aber aus strategischen 
und marktpolitischen Gründen, den Geruch eines Ortes oder einer 
Herkunft [hat].24 

Wie immer man sich zu Köschs Kritik stellen mag, Minimal blieb in der Zeit 
nach 2005 für die Wahrnehmung der EDM-Szene Berlins zunächst weiter 
dominant, in deutschsprachigen Kreisen wie bei den Expats und vor allem 
in der Wahrnehmung im Ausland. Anja Schneider etwa berichtete kürzlich 
mit Blick auf ihr 2005 in Berlin gegründetes Label Mobilee von den zwei-
schneidigen Folgen dieses Hypes, der zwar einerseits für die Profilierung 
des Labels sorgte („everyone called us a Minimal label, but it was not actu-
ally our idea“), andererseits aber auch für eine verkürzende Wahrnehmung 
und einseitige Etikettierung der dort veröffentlichenden Künstler.25

wurde 2002 von drei Journalisten aus dem Expat-Kontext initiiert.
22 Diese Lesart schaffte es dabei sogar in das bundesrepublikanische Feuilleton, vgl. et-

wa Nadja Geer: Als ob das Herz aussetzt. Minimal Techno ist nicht tot – wenn er von 
Richie Hawtin kommt, in: Zeit 17.3.2005.

23 Vgl. Cadenbach: Bassdrum mit Seitenscheitel, a.a.O.
24 Kösch: Minimal Total, a.a.O., S. 20.
25 The Mobilee boss shares her passion [Podcast mit Anja Schneider], in: RA Exchange, Pod-

cast 254 (11.6.2015), www.residentadvisor.net/podcast-episode.aspx?exchange=254.
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Einige Jahre nach dem geschilderten Aufstieg von Minimal arbeitete Tobias 
Rapp in seinem 2009 erschienenen Buch Lost and Sound 26 Aspekte der Berliner 
Minimal-Szene heraus, die sich im Anschluss an den Hype und innerhalb des 
größeren Kontextes von Expat-Communities, Club-Tourismus und dem durch 
das Aufkommen von Billigfluglinien ermöglichten Phänomen des von Rapp so 
bezeichneten Easyjetset bis Ende der 2000er Jahre neu bzw. weiterentwickelt 
hatten. Dass gerade Minimal als zugkräftiger Berlin-‚Mythos‘ im Kontext des 
boomenden Club-Tourismus zunehmend die Hauptrolle spielte, zeigt Rapp 
etwa am Beispiel des Watergate, dessen Gründer Steffen Hack – ursprüng-
lich ein Drum ’n’ Bass-Promoter – eigentlich einer größeren Bandbreite an 
Musik Raum geben wollte, etwa auch Drum ’n’ Bass und Hip Hop. Bei den 
nach Berlin kommenden Touristen sei dieses Konzept, so Hack, allerdings nur 
auf wenig Gegenliebe gestoßen. Erst die Umstellung auf ein stilistisch homo-
genes Programm brachte den Erfolg, was an Köschs Beschreibung der Idee 
von Minimal als funktionaler Musik für den Dancefloor denken lässt: 

Die Gäste kommen von überall her und sie wollen nicht überrascht 
werden. [...] Seit wir jeden Tag House, Techno oder Minimal machen, 
brummt der Laden.27

Diese Art des Funktionalismus, die mit dem grundsätzlich eher langsamen 
Tempo und der klanglichen Verfeinerung von Minimal gegenüber früheren 
Formen von Techno und House verbunden war, hatte teilweise auch mit 
technologischen Entwicklungen sowie der Raumästhetik bestimmter 
Clubs zu tun. Im Berghain führte etwa die bespielte Industriearchitektur 
(und deren Akustik) in Kombination mit dem Soundsystem Funktion-One 
zu einer ‚Minimalisierung‘ und Verfeinerung von (Industrial) Techno: 

Mit ihrer Düsterkeit und ihrem reduzierten Tempo nimmt sie [die im 
Berghain gespielte Musik] Aspekte der Clubmusik der letzten Jahre 
auf, entfesselt aber zugleich eine Rohheit und Vitalität, wie man sie 
sich kaum als Produkt eines anderen Clubs vorstellen kann.28

26 Rapp: Lost and Sound, a.a.O.
27 Zit. n. ebd., S. 36f. Als weiteres illustratives Beispiel kann in diesem Kontext das zu 

Beginn der 2010er Jahre in ‚Kreuzkölln‘ eröffnete Minimal Hostel genannt werden, 
das auf seiner (ausschließlich englischsprachigen) Homepage dezidiert Besucher der 
„fabulous and famous Berlin nightclubs“ anspricht und und sich in Web- und Raum-
gestaltung offenbar an bestimmten Klischeevorstellungen eines ‚Minimal Lifestyle‘ 
orientiert. Vgl. http://minimal-hostel.webnode.com/.

28 Ebd., S. 127. Über eine Kompilation der Berghain-Residents Marcel Dettmann und Ben 
Klock schreibt Rapp an anderer Stelle: „Musik, die von Minimal weiß, aber das ganze 
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Bei der Entwicklung von Minimal als über Musik hinausweisendes kultu-
relles Phänomen und vor allem als vermeintlicher Lifestyle spielte auch 
die im gleichen Jahr wie das Berghain eröffnete Bar 25 eine wichtige Rolle. 
Dort wurde die Afterhour zur zentralen Club-Erfahrung der späten 2000er 
Jahre. Im Vergleich etwa zum Watergate oder zum Berghain lief Musik im 
Open-Air-Ambiente der Bar in wesentlich geringerer Lautstärke, allein 
schon um Lärmbeschwerden von Nachbarn zu verhindern. Dies ließ die 
Musik in den Hintergrund treten – ein konstanter Hintergrund freilich beim 
Erleben von scheinbar endlosen Partys, die von Sonntag bis Dienstagmor-
gen dauern konnten. Die ins Exzessive gesteigerte zeitliche Ausdehnung 
der Party spiegelte sich im Hang zu exzentrischen Interieurs, den teilweise 
verkleideten Gästen oder auch Konfettiorgien, die aus der Bar 25 eine Art 
„Abenteuerspielplatz“ machten.29 Diese Exaltiertheit wurde kontrastiert, 
zugleich aber auch erst möglich gemacht durch den durchgängigen Puls 
der minimalistischen Musik der Bar 25, die Tobias Rapp in der Nähe von 
1990er-Jahre-Ambient und dessen Funktion als Background-, Chillout- 
und Afterhour-Musik verortet: 

Minimal Techno und Minimal House ist an die Stelle getreten – 
reduzierte Tanzmusik, die auf einfachen und endlosen Wiederho-
lungsmustern beruht.30

Die Idee von Afterhour, für die die Bar 25 wie kein anderer Ort stand, 
wurde schließlich zu einem mit Berlin verbundenen Lifestyle erhoben. Als 
Steigerung zu den „Druffis“ und „Verpeilten“ der 1990er Jahre lieferte die 
Bar 25 das Ambiente und die Musik für den „Durchi“ – who never wants 
to go home.31 Wie bei Ambient und Microhouse besteht, wie Rapp fest-
stellt, auch beim Minimal der Bar 25 eine Nähe zu solcher Musik, die für 
die Clubgänger über die Party-Erfahrung hinaus auch in anderen, alltäg-
lichen Lebensbereichen eine Rolle spielt (etwa als Hintergrundmusik bei 
der Arbeit).32 

Geklicker und Geklacker über Bord geworfen hat.“ (S. 260).
29 Ebd., S. 170.
30 Ebd., S. 156.
31 Diese Begriffe verwendet Rapp (ebd., S. 162f.). Im Film Feiern – Don’t forget to go home 

von Maja Classen (D 2006) wurde versucht, dieses Lebensgefühl mit filmischen Mit-
teln festzuhalten. Der von den Macherinnen Britta Mischer und Nana Yuriko selbst als 
„Doku-Märchen“ bezeichnete Film Bar 25 – Tage außerhalb der Zeit (D 2012) lieferte 
schließlich dessen aus der Rückschau formulierte Verklärung.

32 Ebd., S. 160.
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Die Vorstellung, Minimal könnte als Soundtrack und Lifestyle für Berlin 
oder gar für ganz Deutschland während der sogenannten Nuller Jahre ver-
standen werden, erreichte nicht zuletzt im Gefolge der wachsenden inter-
nationalen Popularität von Berghain und Bar 25 bald solche Ausmaße, dass 
sie auch Gegenstand von Parodien und ironischer Kritik wurde.33 Für letz-
tere bietet das 2009 von Uwe Schmidt alias AtomTM veröffentlichte Album 
Liedgut ein Beispiel. Anschließend an Köschs Polemik von 2006 äußerte 
Schmidt in einem Interview mit der De:Bug mit Blick auf Minimal Techno 
und Design: „Wir [stecken] heute immer noch im Post-Biedermeier.“ Ins-
besondere das zu diesem Zeitpunkt aus seiner Sicht vor allem in Deutsch-
land auch als Lifestyle aufgefasste Konzept von Minimal erschien ihm dabei 
aus seiner ‚exterritorialen‘ Perspektive34 ebenso eigentümlich wie letztlich 
Marketinginteressen geschuldet:

Dieses Ökonomische schlägt auch in einem anderen Bereich durch, 
nämlich dem der Idee der Einfachheit, wie vorhin erwähnt, aus 
dem Biedermeier, ein deutsches Thema, das mir vielleicht nicht 
bewusst geworden wäre, wenn ich in Deutschland leben würde. Ver-
einfachung, Minimalismus, Reduktion in der Kunst, besonders der 
Musik, ist eine ganz inflationäre Idee, es gibt hier so einen künst-
lichen Kulturüberbau des Minimalismus, der gar nicht hinterfragt 
wird und zu einem Lifestyle geworden ist.35

Während bestimmte Formen von Minimalismus als (etwa für die Produkte 
von Apple prägende) Design-Idee in den Folgejahren einen weltweiten Sie-
geszug antrat, versandete der Diskurs zu Minimal Techno um 2010. Spätes-
tens mit der Schließung der Bar 25 in diesem Jahr nahm auch die Präsenz 
von Berlin als vermeintlicher Minimal-Hauptstadt ab, der Minimal-Hype 
schien vorerst endgültig beendet. Entsprechend wurde sowohl in der 
De:Bug wie im Resident Advisor in der Zeit nach 2010 die Kategorie Minimal 
im Zusammenhang mit Berliner Labels selten verwendet. Wie sich zeigen 
wird, sind die Folgen des Minimal-Diskurses der 2000er Jahre, wenn auch 
an ganz anderer Stelle, allerdings bis heute zu spüren.

33 Vgl. etwa den „Berlin Minimal DJ Name Generator“: www.berzerk-produkts.net/1/ge-
nerator/dj_name_generator.php.

34 Schmidt war 1997 nach Chile ausgewandert.
35 Multipara: AtomTM. Einfach. Ohne Stress, in: De:Bug 129 (2009), S. 42–45, Zitat S. 45. 

Vgl. hierzu auch Nye: Minimal Understandings, a.a.O., S. 173–177.
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EDM USA: Maximal als neues Minimal?

Zu Beginn der 2010er Jahre setzte in den USA ein Diskurs ein, der die 
über Minimal geführten Debatten gleichsam unter umgekehrten Vorzei-
chen weiterführte. Im Jahr 2011 stieß – wieder einmal – Simon  Reynolds 
eine Debatte über vermeintliche Genre-Großkontexte an, in dem er 
nun ‚Maximalismus‘ zum EDM-Paradigma der späten 2000er und frü-
hen 2010er Jahre erklärte – wobei EDM später ausdrücklich für eine 
bestimmte Szene in den USA stand. Reynolds ging es dabei – auch dieses 
Muster sollte sich wiederholen – darum, unterschiedliche musikalische 
und kulturelle Strömungen der Zeit unter einem Begriff zusammenzufas-
sen, wobei sein Augenmerk insbesondere der Musik- und Medienproduk-
tion in den USA, Kanada, Frankreich, und Großbritannien galt. Unter der 
Parole „Maximal Nation“ entwarf er am konkreten Fall einer Besprechung 
des 2011 vom schottischen Produzenten Rustie veröffentlichten Albums 
Glass Swords die Umrisse eines größeren, in dezidierter Abkehr von Mini-
mal bestimmte ästhetische Strategien vereinenden Diskurses, der seiner 
Meinung nach erneut über Musik hinaus etwa auch Lifestyle- und Design-
Aspekte umfasst.36 In der erweiterten Neuauflage seines populärwissen-
schaftlichen EDM-Buchs Energy Flash aus dem Jahr 2012 griff Reynolds 
seine These vom „digital maximalism“ erneut auf, nun fokussiert auf die 
Produktionen und Kultur der amerikanischen EDM-Szene, wobei er, nicht 
zuletzt am Beispiel des Szene-Superstars Skrillex, auf das Bühnendesign 
ebenso einging wie auf prägende musikalische Stile von Electro House 
bis Brostep. Im Anschluss an einen Festival-Besuch in Kalifornien stellte 
 Reynolds fest: 

Staring up at the giant speaker stacks [...] I suddenly felt like they 
were iPod ear-buds blown up to immense scale. Partly this ultra-
 digital aura stems from the gear used by the DJs and musicians: just 
one DJ worked with vinyl and turntables, everybody else mixed their 
sets using CDJs or laptops running programs like Ableton Live. [...] 
The result: music like a high-definition flat-screen TV, like a 3D-’n’ 
CGI-addled movie. Monster Energy drinks for the ears. […]

36 Reynolds: Maximal Nation, a.a.O. Reynolds stellt dabei zum Beleg seiner These Be-
züge zwischen Rustie und auf den ersten Blick sehr unterschiedlichen Künstlern her 
(u.a. Daft Punk, Justice, Grimes, Flying Lotus etc.).
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‚Digital maximalism‘ is my term for this zeitgeist-defining sound. 
Maximalist not just because of the carbonated crispness and bur-
nished brightness, but because of a fussiness and pyrotechnical 
bombast to the way it’s composed and programmed, a quality often 
redolent of progressive rock and stadium metal.37

Tatsächlich scheint das von Reynolds für die Auftritte (u.a. von Skrillex) 
geschilderte amerikanische Live-EDM-Setting einen neuen Standard für 
das integrierte Bühnen-, Licht- und Sounddesign entsprechender Groß-
veranstaltungen der folgenden Jahre gesetzt zu haben. In den USA besteht 
die EDM-Szene derzeit hauptsächlich aus einer Leistungsschau der nach 
der Jahrtausendwende entwickelten digitalen Möglichkeiten: ‚maximale‘ 
Laptop-Musik kombiniert mit Michael-Bay-Lightshows, die mit den sti-
listischen Exzessen von Städten wie Los Angeles, Las Vegas und Miami 
assoziiert werden.38 Und auch diese Formen des ‚Maximalismus‘ haben 
inzwischen eine derartige Verbreitung erfahren, dass sie Gegenstand von 
Satire geworden sind.39 
Doch kann dieser ‚Maximalismus‘ nicht als allein US-amerikanisches Phä-
nomen beschrieben werden. So könnten die derzeitigen Entwicklungen 
um EDM auch als Anknüpfen an die ‚harder, faster, louder‘-Ästhetik der 
1990er Jahre aufgefasst werden. Tatsächlich kommen viele der Stars der 
heutigen EDM-Szene in den USA aus Europa40 und einige von ihnen (wie 
etwa Tiesto oder David Guetta) sind tatsächlich bereits seit den 1990er Jah-
ren als DJs aktiv. Außerdem bestehen noch immer große regionale Unter-
schiede innerhalb der Szene in den USA. Nach wie vor existieren eher mit 
einer Minimal-Ästhetik verknüpfte Orte, vor allem in Detroit, Chicago und 
New York. Besonders in New York lässt sich dabei noch immer ein Import 
von Ideen aus Deutschland beobachten, der unmittelbar mit ‚Berlin Mini-
mal‘ zusammenhängt. Es finden sich dort heute Clubs, die dezidiert die 
Ästhetik und das Programm des Berghain oder der Bar 25 übernehmen. So 

37 Simon Reynolds: Energy Flash. A Journey through Rave Music and Dance Culture, neue u. 
erweit. Ausgabe, London 2012 [Original London 1998], S. 681f.

38 Vgl. hierzu etwa auch den Spielfilm Spring Breakers (USA 2012), bei dem Skrillex den 
Soundtrack mitproduzierte.

39 Die US-Comedy-Sendung Saturday Night Live widmete der EDM-Szene im 
Mai 2014 eine eigene Folge: „When Will The Bass Drop“, www.youtube.com/
watch?v=XCawU6BE8P8.

40 Etwa Tiesto, Hardwell u.a. aus Holland, Zedd aus Deutschland, Calvin Harris aus Groß-
britannien, Avicii u.a. aus Schweden, David Guetta und Martin Solveig aus Frankreich.
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exisitieren im ‚hippen‘ Stadtteil Williamsburg/Brooklyn seit Kurzem gleich 
zwei Klubs, die sich dem Konzept ‚deutscher Minimalismus‘ verpflichtet 
haben: das Output (eröffnet 2013, unter Anspielung auf den Namen des 
Berghain-Vorgängers Ostgut) und das Verboten (eröffnet 2014).41 Auf dem 
Hauptfloor des Output läuft wie im Berghain überwiegend Minimal Techno 
(auch dort über ein Funktion-One Soundsystem), der zweite Floor trägt 
den zumindest entfernt an die Panorama Bar erinnernden Namen Pan-
ther Room. Solche Ähnlichkeiten blieben auch der Presse nicht verborgen. 
Im Observer-Artikel „Berghain vs. Billyberg“ wurde das Output umgehend 
einem direkten Vergleich mit seinem berühmten Berliner Vorbild unterzo-
gen, mit dem Ergebnis: „As minimalist techno clubs go, Output is but a dim 
reflection of Berlin’s storied house of hedonism.“42

Zusammenfassend lässt sich feststellen, dass sich die Geschichte von Mini-
mal zwar als Abfolge von Aufstieg, Hype, Fall und Ablösung durch das ver-
meintlich neue Paradigma ‚maximalism‘ und damit als für die längerfristige 
Entwicklung von EDM offenbar typisches Pendeln zwischen Reduktion und 
Exzess darstellen lässt. Auf der anderen Seite wurde allerdings deutlich, 
wie sehr solche scheinbar linear verlaufenden Entwicklungen vor allem 
von EDM-Journalisten wie Simon Reynolds gleichsam herbeigeschrieben 
wurden und werden. Je weiter sich die EDM-Szene durch die ständige 
Unterteilung in weitere Subgenres ausdifferenziert, desto mehr scheint sie 
offenbar in besonderem Maße das Bedürfnis nach Ordnungskriterien, nach 
der Verkündung neuer Großgenres oder ästhetischer Hauptströmungen 
hervorzurufen, auch wenn Nuancen und Widersprüche stilistischer Art wie 
auch zwischen einzelnen Szenen oder auch Regionen dabei nivelliert wer-
den. Zugleich werden die auf diese Weise verfestigten Klischees und Bilder 
für die Szene selbst wieder produktiv, wie etwa die Weiterentwicklung von 
‚Berlin Minimal‘ im Kontext der Bar 25, die ironisch-kritischen Arbeiten von 
Uwe Schmidt oder auch die New Yorker Berghain-Adaptionsversuche zei-
gen. Eine kritische, multiperspektivische EDM-Genregeschichte müsste – 

41 Dieser Bezug zu Berlin Minimal war in Williamsburg zu Beginn der 2000er Jahre prä-
sent, z.B. im Rahmen von Phänomenen wie der Clubnacht „Berliniamsburg“ und dem 
damit verbundenen Electroclash-Trend (vgl. Reynolds: Energy Flash, a.a.O., S. 595–609).

42 O.A: Berghain Vs. Billyburg: How Output Compares to Berlin’s House of Hedonism, in: 
 Observer 25.6.2013, www.observer.com/2013/06/berghain-vs-billyburg-how-output-com  - 
pares-to-berlins-house-of-hedonism/#ixzz3cosiSdTH.

134Nye: Von ‚Berlin Minimal‘ zu ‚Maximal EDM‘



an Stelle einer positivistischen Fortschrittsgeschichte von sich zwangs-
läufig auseinander ergebenden Stilen und Genres – solche Brüche und 
Widersprüche ebenso aufnehmen wie den Einfluss etwa von Journalisten 
auf die Entstehung und spätere, produktive Rezeption bestimmter Genre-
Diskurse. Auf diese Weise ließen sich etwa auch frühere und gegenwärtige 
Entwicklungen in den USA und Berlin beschreiben, die nicht in das Schema 
Maximal vs. Minimal passen wollen.
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