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This June issue of Texte zur Kunst, whose thematic 
focus was conceived for the first time in the 
magazine’s 30-year history by three guest edi-
tors, is dedicated to the politics of memory and 
forms of ritualized mourning in art and culture. 
For the German title, we chose the verb trauern
rather than the noun Trauer to signal that we are 
interested not in an analysis of an ostensibly 
universal emotion or general state of affairs but 
in the concrete and diverse practices of engage-
ment with loss and grief as a continual challenge 
to society. In discussing the potential political 
dimension of painful and traumatic experiences, 
the contributions gathered in the following pages 
aim to draw attention to the transformative pow-
ers of grief – formed in relations of violence yet 
also holding the ability to transcend them. We 
raise questions concerning the resistant potential 
of negative affectivity as well as the obstruction 
and reappropriation of mourning in connection 
with historical forms of violence.

Judith Butler – who is referenced by several 
of the contributors – has argued that mourning 
is always already political, being mediated and 
structured by normative processes of recognition 
and projections of community. A divide emerges 
between those who are publicly mourned and 
those who are considered ungrievable and ex-
cluded from collective mourning. Meanwhile, the 
experience of loss and vulnerability also reveals 
the fundamental relationality of the subject, its 
constitutive dependency on others and other 
things. Building on – and going beyond – Butler’s 
work, this issue seeks to outline a perspective that 
enables us to identify forms of agency and resis-
tance in the “zones of ungrievability”: How do 
individuals who are deemed unworthy of being 
mourned assert that worthiness? In light of these 

concerns, the contributions address questions of 
loss and working through trauma in the context 
of racist and right-wing violence and shed light 
on cultures of memory in film, literature, and 
visual art.

Combining affect theory with a critique of 
racism, the sociologist Çiğdem Inan develops the 
theoretical notion of “dispossessed mourning,” 
which she applies to the long history of racially 
motivated victim-blaming in Germany. Her es-
say discusses affective and political dimensions 
of mourning and proposes a different form of 
grief work that not only exposes the structures 
of denial employed by racists and the Right but 
also constitutes a site of resistant modes of affect 
against racist immunization. The writer Cynthia 
Cruz similarly examines the site of an ungriev-
able loss, in this instance, of the working class. 
Synthesizing psychoanalysis and a critique of 
capitalism, Cruz studies melancholy as the spe-
cific form of mourning of a working class whose 
existence is denied by the hegemonic discourse, 
and she inquires into possible avenues of eman-
cipation that might be charted from a position of 

“nothingness.”
Tying in the idea of a depathologization of 

melancholy, the cultural and media theorist Elena 
Meilicke picks up on the concept of “prolonged 
grief disorder,” a fairly recent addition to the 
psychiatric diagnostic toolset, to ask how the 
resilience paradigm has come to inform notions 
of “appropriate” grief. Articulating a critique of 
resilient mourning, her contribution advocates a 
deliberately and radically open work on grief as 
a potentially transformative process. The artist 
Eliana Otta, for her part, takes the Chicago-based 
Feel Tank’s motto “Depressed? It Might Be Politi-
cal!” seriously, mapping biographical and political 
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narratives of depressive states along Greece’s aus-
terity policies and Peruvian Indigenous groups’ 
experiences of violence during the government’s 
military crackdown on guerrilla groups between 
1980 and 2000.

In her autobiographical book The Light of the 
World, Elizabeth Alexander writes about grieving 
the death of her partner. Embedding reflections 
on the role of art in the process of mourning, the 
book reaches beyond her personal loss, resonat-
ing with collective forms of remembering and 
mourning in the wake of racist violence, as the 
writer and historian Edna Bonhomme argues in 
a rereading of the 2015 memoir. Likewise, the 
artist and writer Njoki Ngumi objects to the kind 
of expectations that circulate in the debates over 
the restitution of African cultural assets. With-
out denying the grief over the loss of objects 
looted during the colonial era, Ngumi’s essayistic 
intervention shifts our perspective: refusing to 
be cast, with all Africans, as a perpetually grieving 
supplicant, she insists on a subject position that 
reframes the premise of an encounter with the 
expropriators.

Continuing the work of the decades-long dis-
cussions around the restitution of looted cultural 
assets, a young generation of activists and artists 
has been raising demands that have yielded 
immediate changes: Ngumi is a member of the 
Kenyan artist collective The Nest, a key contribu-
tor to this year’s Documenta. The 12th Berlin 
Biennale for Contemporary Art’s decolonial 
concept was developed by a team bringing diverse 
biographical and disciplinary backgrounds to the 
table. Restitution has long come to mean more 
than the demand that objects be returned; it in-
cludes processes of the negotiation and redefini-
tion of cultures of memory. What can mourning 
teach us in this context? How can forms – and 
especially creative forms – of commemoration 
and recollection be conceived that accommodate 
the dynamics, process-based quality, and perhaps 
forever-inconclusive nature of grief? In a round-
table conversation moderated by the scholar and 
curator Mahret Ifeoma Kupka, the artists Fatma 

Aydemir, Talya Lubinsky, Gladys Kalichini, and 
Henrike Naumann discuss problematic forms of 
the politics of mourning and memory and chal-
lenge us to recognize the transformative role that 
artistic practices play in this connection.

When we started making plans for this is-
sue, the world was emerging from a coronavirus 
pandemic that had dragged on for more than 
two years; the biopolitical management of the 
worldwide spread of an infectious disease had 
thrown the intersectionality of capitalist crisis 
phenomena into sharp relief. Since February 
2022, Russia’s war in Ukraine has left no doubt 
about the Russian government’s neo-imperialist 
strategies. These are two fresh events in a long 
and global chain of ongoing violent conflicts that 
have caused suffering and grief but also sparked 
struggles and concrete expressions of solidar-
ity. Both events continually remind us not only 
that life is precarious and vulnerable but also 
that the grief in the experiences of pandemic 
and war is rife with social inequality. We must 
begin to understand mourning as a process – one 
that is open-ended and perhaps constitutively 
incapable of closure. Mourning and the reflec-
tion on mourning will remain constant political 
challenges.
ÇIĞDEM INAN, MAHRET IFEOMA KUPKA, 
AND ELENA MEILICKE

Translation: Gerrit Jackson
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Diese Juni-Ausgabe von Texte zur Kunst, deren 
Themenschwerpunkt erstmals in der 30-jährigen 
Geschichte des Magazins von drei Gastherausge-
berinnen konzipiert wurde, widmet sich Poli-
tiken der Erinnerung und Formen ritualisierter 
Trauer in Kunst und Kultur. Für den deutschen 
Titel haben wir das Verb „trauern“ dem Substan-
tiv „Trauer“ vorgezogen, da es uns nicht um die 
Analyse eines vermeintlich universellen Gefühls 
oder Allgemeinzustands geht, sondern um kon-
krete und vielµltige Praktiken im Umgang mit 
Verlust und Trauer als kontinuierlicher Herausfor-
derung an die Gesellschaft. Wenn wir in diesem 
Heft die Politikµhigkeit von schmerzvollen und 
traumatischen Erfahrungen diskutieren, möch-
ten wir vor allem auf die transformatorischen 
Kräfte des Trauerns aufmerksam machen, die 
sich in Gewaltverhältnissen bilden und die diese 
immanent überschreiten können. Fragen nach 
dem widerständigen Potenzial negativer Affek-
tivität stellen sich uns dabei ebenso wie solche 
nach der Verunmöglichung und Wiederaneignung 
von Trauer im Zusammenhang mit historischen 
Formen von Gewalt.

Für Judith Butler – und auf Butler beziehen 
sich gleich mehrere Beiträge dieses Heftes – ist 
Trauer immer schon politisch, da sie durch 
normative Anerkennungsprozesse und Projekti-
onen von Gemeinschaftlichkeit vermittelt und 
strukturiert wird. Sichtbar wird die Grenze zwi-
schen denen, die öffentlich betrauert, und jenen, 
die als Unbetrauerbare von kollektiver Trauer 
ausgeschlossen werden. Gleichzeitig offenbart die 
Erfahrung von Verlust und Verletzbarkeit die fun-
damentale Relationalität des Subjekts, seine kon-
stitutive Verwiesenheit auf andere und anderes. 
An Butler anknüpfend und zugleich über Butler 
hinausgehend, versucht das Heft eine Perspektive 

einzuschlagen, durch die sich in den „Zonen der 
Unbetrauerbarkeit“ Formen von Handlungsµ-
higkeit und Widerständigkeit finden lassen: Wie 
erobern sich Personen, die als Unbetrauerbare 
gelten, ihre Betrauerbarkeit zurück? Vor diesem 
Hintergrund verhandelt das Heft Fragen des 
Verlusts und der Traumaverarbeitung im Kontext 
rassistischer und rechter Gewalt und beleuchtet 
Erinnerungskulturen im Film, in der Literatur 
sowie in der bildenden Kunst.

So entwickelt die Soziologin Çiğdem Inan in 
affekttheoretischer und rassismuskritischer Per-
spektive die theoretische Figur der „enteigneten 
Trauer“ und bezieht diese auf die lange Geschichte 
rassistisch motivierter Täter-Opfer-Umkehrungen 
in Deutschland. Der Beitrag diskutiert affektive 
und politische Dimensionen von Trauer und zielt 
auf eine Veränderung der Trauerarbeit, die nicht 
nur die Verleugnungsstrukturen von rassistischer 
und rechter Seite offenlegt, sondern auch einen 
Schauplatz widerständiger Affizierungsweisen 
gegen rassistische Immunisierung bildet. In ähn-
licher Weise thematisiert auch die Schriftstellerin 
Cynthia Cruz den Ort der Unbetrauerbarkeit des 
Verlusts, in ihrem Fall: der Arbeiter*innenklasse. 
In einer Verbindung von Kapitalismuskritik und 
Psychoanalyse untersucht sie Melancholie als 
spezifische Form der Trauer einer Arbeiter*innen-
klasse, deren Existenz vom hegemonialen Diskurs 
verleugnet wird, und fragt nach Möglichkeiten 
der Emanzipation, die sich aus einer Position der 
nothingness heraus ergeben könnten.

Den Faden einer Entpathologisierung der 
Melancholie greift die Medien- und Kulturwis-
senschaftlerin Elena Meilicke auf. Dafür nimmt 
sie die relativ neue psychiatrische Diagnose einer 

„anhaltenden Trauerstörung“ zum Anlass zu fra-
gen, wie das Resilienzparadigma in Vorstellungen 

VORWORT
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vom „richtigen“ Trauern Einzug gehalten hat. 
Ihr Beitrag formuliert eine Kritik resilienten 
Trauerns und plädiert stattdessen für ein radi-
kales Offenhalten einer Arbeit an der Trauer als 
potenziell transformativen Prozess. Das Motto 
des Chicagoer Feel Tank „Depressed? It Might Be 
Political!“ nimmt wiederum die Künstlerin Eliana 
Otta ernst, indem sie biografische und politi-
sche Erzählungen depressiver Zustände entlang 
der Austeritätspolitik in Griechenland und der 
Gewalterfahrungen indigener Bevölkerungen im 
Kontext staatlicher Aufstandsbekämpfung gegen 
peruanische Guerillagruppen zwischen 1980 und 
2000 kartografiert.

In ihrer Autobiografie The Light of the World
schreibt Elizabeth Alexander über ihre Trauer 
angesichts des Todes ihres Partners. Eingebet-
tet in Reflexionen über die Rolle von Kunst im 
Trauerprozess weist das Buch über den persön-
lichen Verlust hinaus und resoniert mit kollek-
tiven Formen des Erinnerns und Betrauerns im 
Ausgang rassistischer Gewalt, wie die Autorin 
und Historikerin Edna Bonhomme in ihrer 
Neubetrachtung des 2015 erschienenen Memoirs 
darlegt. Derart verwehrt sich auch die Künstlerin 
und Autorin Njoki Ngumi in ihrer essayistischen 
Intervention gegen Erwartungen, wie sie in den 
Debatten um die Restitution afrikanischer Kultur-
güter kursieren. Ohne die Trauer über den Verlust 
geraubter Objekte während des Kolonialismus zu 
leugnen, verschiebt Ngumi die Perspektive: An-
statt als Afrikanerin stets trauernde Bittstellerin 
zu sein, fordert sie eine Subjektposition ein, die 
die Prämissen einer Begegnung mit den Enteig-
nern neu formiert.

Eine junge Generation von Aktivist*innen 
und Künstler*innen setzt die Arbeit der seit 
Jahrzehnten geführten Diskussionen um die 
Restitution geraubter Kulturgüter fort und stellt 
Forderungen, die zu unmittelbaren Veränderun-
gen führen: Ngumi ist Mitglied des kenianischen 
Künstler*innenkollektivs The Nest, das maßgeb-
lich an der diesjährigen Documenta beteiligt ist. 
Die 12. Berlin Biennale für zeitgenössische Kunst 
wartet mit einem dekolonialen Konzept und 

einem Team mit unterschiedlichen biografischen 
und disziplinären Hintergründen auf. Restitu-
tion bedeutet längst nicht mehr nur Forderung 
von Rückgaben, sondern schließt Prozesse des 
Verhandelns und der Neubestimmung von Erin-
nerungskulturen mit ein. Was kann uns Trauer in 
diesem Kontext lehren? Wie kann man Formen 
des Gedenkens und Erinnerns, zumal künstle-
rische, so fassen, dass sie der Bewegung, dem 
Prozesshaften und womöglich auch dem Unab-
schließbaren, das Trauern innewohnt, Rechnung 
tragen? Das Roundtable-Gespräch, das die Kunst-
wissenschaftlerin und Kuratorin Mahret Ifeoma 
Kupka mit den Künstler*innen Fatma Aydemir, 
Talya Lubinsky, Gladys Kalichini und Henrike 
Naumann geführt hat, diskutiert problematische 
Formen der Trauer- und Erinnerungspolitik und 
fordert, künstlerische Praxis dahingehend als 
transformativ zu begreifen.

Als wir damit begannen, dieses Heft zu konzi-
pieren, hatte die Welt gut zwei Jahre Corona-Pan-
demie und damit die biopolitische Verwaltung 
einer globalen Ansteckungskrankheit hinter sich, 
die die Intersektionalität kapitalistischer Krisen-
phänomene in aller Deutlichkeit zum Vorschein 
treten ließ. Seit Februar 2022 verdeutlicht der rus-
sische Krieg gegen die Ukraine die neoimperialis-
tischen Strategien der russischen Administration. 
Zwei Ereignisse, die sich einreihen in eine 
weltweite Kette aktueller gewaltsamer Konflik-
te, die Leid und Trauern, aber auch Kämpfe und 
Solidarisierungen mit sich bringen. In ihnen wird 
nicht nur die Tatsache, dass das Leben geµhrdet 
und verletzlich ist, präsent gehalten, sondern 
auch, dass das Trauern in den Erfahrungen von 
Pandemie und Krieg von sozialen Ungleichheiten 
durchkreuzt ist. Es gilt, das Trauern als etwas zu 
begreifen, das im Prozess stattfindet, vielleicht 
auch konstitutiv unabschließbar und mit offenem 
Ende ist. Das Trauern und das Nachdenken über 
das Trauern werden uns als politische Herausfor-
derung weiter begleiten.
ÇIĞDEM INAN, MAHRET IFEOMA KUPKA 
UND ELENA MEILICKE

VORWORT
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DIE DANCEFLOOR-KRACHER VON GESTERN
Christian Höller über Tony Cokes in der Galerie Felix Gaudlitz, Wien

Seit mehr als drei Jahrzehnten ist Tony Cokes für seine 
Text-Sound-Display-Montagen bekannt: Monochrome, 
flackernde Farbflächen, die er mit vorgefundenen 
Textpassagen und Soundsamples kombiniert. Für seine 
Einzelausstellung in der Wiener Galerie Felix Gaudlitz 
montierte Cokes Textmaterial aus zwei kanonischen 
Büchern zur Rave-Kultur: Rainald Goetz’ „Rave“ und 

„Discographies“ von Jeremy Gilbert und Ewan Pearson. 
Der „imaginative Raum“ (Cokes), der durch die gesam-
pelten Soundfragmente in Überschneidung mit dem 
staccatohaften Textpool auf grellem Displayhinter-
grund entsteht, entzieht sich nicht nur der visuellen 
Repräsentation. Vielmehr bilden auch und gerade jene 
Desillusionierungsmomente der Gegenwart, die die 
nicht totzukriegende Utopie des Clubs als das gespens-
tische Fehlen von Inklusivität und Präsenzerfahrung 
durchziehen, den Kern der Cokes’schen Methodik, wie 
Christian Höller veranschaulicht.

„Isn’t this madness?!“, heißt es an einer Stelle in 
Tony Cokes’ Videoinstallation SM BNGRZ (2021), 
dem Kernstück seiner ersten Wiener Galerieaus-
stellung bei Felix Gaudlitz. „Madness, absolute 
madness“ strahlt es in roter Type auf grünem 
Grund aus einem Leuchtkasten im Vorraum. 

„Totally dope“ lautet ein anderes Insert in einem 
der beiden SM BNGRZ-Filme, die – ineinander 
verzahnt – im musikdurchfluteten Hauptraum 
laufen.

Der „Wahnsinn“, der hier in Cokes-typischer 
Manier verhandelt wird, ist die Rave-Ära der 
1980er und 1990er Jahre. Oder besser gesagt: die 
aus der Lockdown-Isolation heraus dialektisch 
in den Raum projizierte Feier von Jetztheit, 
Intensität und kollektiver Entrückung, die in 

Tony Cokes, „SM BNGRZ 2“, 2021
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den damaligen Clubkulturen einen historischen 
Brennpunkt fand. Wobei Cokes’ Methode dem 
Aufschub, der Art von Derrida’scher differance, die 
solchen Präsenzfantasien unweigerlich anhaftet, 
geschickt Rechnung trägt, sprich: sich weder in 
nostalgischen Verklärungen noch in Beschwö-
rungen irgendeiner Art von Verlust ergeht. Die 
große Party mag (lange schon) vorbei sein. Der 
Spirit bzw. das uneingelöste Potenzial darin lebt 
beharrlich fort.

Das SM BNGRZ-Filmdoppel führt das Cokes-
Prinzip der zugleich reduktiven wie additiven 
Sound-Text-Display-Verschaltung bravourös vor 
Augen. Dabei fungieren die beiden ‚Filmtracks‘ als 
Inbegriff jener Zweiheit, die sich durch mehrere 
Ebenen der Arbeit zieht. Zwei Projektionen, un-
terschiedlich groß und (mit Abstand) orthogonal 
zueinander platziert, präsentieren die Filme nicht 
einzeln für sich, sondern zeigen alternierend 
Kapitel aus beiden – in ‚derangierter‘ Reihenfolge, 
was den Textfluss aufsprengt und eine größere 
Montageeinheit, mit allen Brüchen und Sprün-
gen, die dies impliziert, entstehen lässt. Das in 
gleichfalls alternierenden Farbschemata (Orange/
Blau bzw. Neongrün/Rosa) montierte Textmate-
rial stammt aus zwei kanonischen Büchern zur 
Rave-Kultur: Rainald Goetz’ Erzählung Rave, 1998 
auf Deutsch und 2020 auf Englisch erschienen, 
sowie Discographies (1999) von Jeremy Gilbert und 
Ewan Pearson, eine der theoretisch fundiertesten 
Studien zur DJ- und Clubkultur. Beide Strän-
ge – „the story aspect and a more analytic and 
theoretical angle“1 – sind auf eine Weise mitein-
ander verschnitten, sodass sie sich wechselseitig 
kommentieren, Lücken auffüllen und dabei 
unentwegt neue entstehen lassen, indessen im 
nächsten Insert schon das nächste große ‚Brett‘ 
angerissen wird: „an ecstatic movement toward 

difference and alterity“, hin zu dem (auch in einer 
Leuchtkastenarbeit im Vorraum) wiederkehren-
den Fazit: „We won’t stop living this way.“2

Die Spaltung, die Cokes anhand der räum-
lich versetzten Displayanordnung vornimmt 
(während in der einen Projektion die Textinserts 
laufen, zeigt die andere monochromes Flackern), 
steht merklich im Dienst eines – reflexionsför-
dernden – Präsenzaufschubs. Seit der Künstler 
vor etwa 20 Jahren aufgehört hat, mit gefundenen 
Bildern zu arbeiten, will er die an ihrer Stelle in 
den Mittelpunkt rückenden Texte als eigenstän-
digen „imaginativen Raum“3 zur Geltung bringen. 
Genau daran macht Cokes jedoch ein entschei-
dendes gegenläufiges Moment fest: „I suppose I 
do want to produce more gaps and fragmentation. 
I wish to delay any full mastery of a text that may 
be difficult to begin with.“4 Auf den historischen 
Rave-Text bezogen heißt das, dass mitnichten 
eine abgeschlossene Erzählung präsentiert wer-
den soll. Selbst wenn es gegenwärtig so aussieht, 
als sei das Zelebrieren von „Nowness“ – bar jedes 
Zwangs von Repräsentation oder gar Identität – 
in weite Ferne gerückt, so ist der damit einherge-
hende Aufschub vielleicht nur in einen anderen 
Modus von Zeitlichkeit (Latenz, Ghosting, Noch-
Nicht) gekippt. Ausgeraved? Wir werden trotzdem 
nie auÛören, so zu leben …

Der große Motor im Cokes’schen Text-Sound-
Display-Gespann ist natürlich die Musik. Bei den 
üppig eingesetzten Dancefloor-Krachern regiert, 
ähnlich wie bei den montierten und neu zusam-
mengesetzten Textpassagen, das Remixprinzip – 
die Idee der potenziell endlosen Fortschreibung. 

„I don’t do period soundtracks“5, sagt Cokes und 
unterstreicht dies im Fall von SM BNGRZ durch 
eine bewusst anachronistische Auswahl. So setzt 
er etwa Sylvesters „You Make Me Feel (Mighty 
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Real)“ im Dub Mix von Ralphi Rosario oder Thom 
Yorkes „Skip Divided“ im Modeselektor-Remix 
ein, beides nachträgliche Bearbeitungen der 
Originale und ein absichtsvolles Verwischen 
vermeintlich klarer historischer Zuordenbar-
keit. (Eine Ausnahme bildet der All-time-Classic 

„Good Life“ von Inner City aus dem Jahr 1988, der 
in seiner Erstversion verwendet wird.)

Aber der durchgehende – raumfüllen-
de – Soundtrack wirkt noch an einer weiteren 
Verkomplizierung mit, indem die „Affektmodu-
lation“6 mittels Musik klarerweise auch auf den 
Leseprozess abµrbt. Ist der Textpool per se schon 
eher staccato- bzw. bruchstückhaft portioniert, 
so erfahren die gesampelten Fragmente über die 

Soundebene (und nicht zu vergessen die grellen 
Displayfarben) ein unentwegtes „Re-Tuning“ – 
eine Art synästhetische Kolorierung, die zur 
produktiven Deformation der Texte beiträgt.7 Ver-
schiedene, einfach wirkende Codes (lineare Text-
happen, zeitstrukturierender Sound, flackernde 
Farbflächen) so miteinander zu verquicken, dass 
Übersprungsmomente und Interferenzen – das 
Aufsprengen ihrer einzelmedialen Lesbarkeit – re-
sultieren, macht den Kern der Cokes’schen Me-
thodik aus. SM BNGRZ 1 und SM BNGRZ 2 ergehen 
sich genüsslich genau darin, sparen aber auch die 
Desillusionierungsmomente, die sowohl in Goetz’ 
Rave als auch in Discographies unterschiedlich ange-
sprochen werden, nicht aus.

Tony Cokes, „SM BNGRZ 3“, 2021
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Die Ernüchterung, die aktuell in Bezug 
auf Dance- und Clubkulturen eingetreten ist, 
nimmt SM BNGRZ 3 (im Vorraum auf einem 
Flatscreen mit KopÛörern präsentiert) ins Visier. 
E-Mail-Dialoge von und mit Queerculture-Ak-
tivistinnen (Tine Semb, Ewa Majewska, Paulina 
Trzeciak) bilden die Textbasis; die Soundkom-
ponente stammt von New Order (1980er Jahre, 
also erneut anachronistisch entrückt) bzw. The 
MFA (2004, ebenfalls gut gealtert). Verhandelt 
wird – in purpurgelber Kolorierung – die nicht 
totzukriegende Utopie des Clubs (mottohaft dafür 
die erste Zeile von New Orders „Temptation“: 

„A heaven, a gateway, a hope …“). Gerade unter 
Pandemiebedingungen hat sich das Desiderat des 
„Anderen“, das gespenstische Fehlen von Inklu-
sivität und Präsenzerfahrung, umso vehementer 
abzuzeichnen begonnen. Neue Sprachkreationen 
(jenseits privatsprachlicher Homeoffice-Implosi-
onen), „insurging forms of identity“ (mit Akzent 
auf „insurging“, sprich auÖegehren), der Wunsch 
nach gegenöffentlichen Handlungen – all das 
reißen die Textzitate durchaus legitim und voller 
Zuversicht an. Während die Musik einen wider-
strebigen Mix aus augenöffnender Dancefloor-
Erkenntnis und verkaterter Elegie beisteuert8

und das utopische Ansinnen in ein wechselhaft 
flackerndes, dialektisches Klanglicht taucht.

„The Difference It Makes“ von The MFA (im 
Superpitcher-Remix) ist einer dieser Klangpole. 
Der Unterschied, den das Hochhalten von Dance- 
und Jetztheit-Fantasien gerade in schwierigen 
Zeiten irgendwann einmal ausgemacht haben 
wird, ist aktuell höchstens erahnbar. Cokes macht 
mit seiner „Banger“-Trilogie nicht mehr und 
nicht weniger geltend, als dass es diese Alteritäts- 
und Inklusivitäts-Begehren immer gegeben hat – 
und vermutlich auch weiterhin geben wird: durch 

allerlei Musikformen, Dance-Tracks (egal ob ak-
tuell oder historisch), literarische Erzählformen, 
Theoriediskurse und vieles andere hindurch. Und 
dass es gegenwärtig umso dringlicher erscheint, 
diese Begehren vor Augen zu führen – nicht als 
geschlossenes Narrativ, sondern bruchstückhaft, 
erratisch, „interferent“. Nicht wenig für eine 
Schau, die scheinbar nur ein paar alte Dance-
floor-Kracher wiederaufleben lässt.

„Tony Cokes: SM BNGRZ“, Galerie Felix Gaudlitz, Wien, 
27.November2021bis4.Februar 2022.

Anmerkungen
1  Tony Cokes im Interview mit Stuart Comer, MoMA On-

line (12. Januar 2022), https://www.moma.org/magazine/
articles/682.

2  Bei Goetz heißt es mit Bezug auf die 1997 erschienene 
gleichnamige WestBam-Platte „We’ll never stop living this 
way“ – etwas, das der englischen Übersetzung des Buches 
entgangen sein dürfte.

3  IN CONVERSATION: Tony Cokes and Christoph Cox, 9. April 
2020, Carpenter Center for the Visual Arts, Harvard Uni-
versity, Onlinepublikation 2020, S. 6.

4  Ebd., S. 14.
5  Ebd., S. 16.
6  Vgl. ebd., S. 8, sowie Christoph Cox, „The Author as Selec-

ter: Tony Cokes’ Iconoclasm“, in: Tony Cokes. If UR Reading 
This It’s 2 Late: Vol. 1–3, Goldsmiths CCA/Carpenter Center 
fort he Visual Arts/ARGOS, 2019, S. 44.

7  Vgl. Tony Cokes im Interview mit Jenelle Troxell, „Torture, 
Terror, Digitality: A Conversation with Tony Cokes“, in: 
Afterimage, 3, 2015, S. 20.

8  „Temptation“ (1982) von New Order verhandelt genau die-
se Art von erhebender Dance-Erfahrung, während „Elegia“ 
(1985), ebenfalls von New Order, das nachdenklich-melan-
cholische Pendant dazu markiert.
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