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Gruf3wort

Herzlich Willkommen am Institut fir Musik der
Carl von Ossietzky Universitat Oldenburg.

Es ist uns eine grof3e Freude und auch Ehre, Gastgeber der 7. IASPM - D-A-CH - Konfe-
renz zu sein.

Das Thema unserer Konferenz ,Tuning the Noisegate — Politiken des Filterns, Selek-
tierens und Verstarkens in popularer Musik” hat sehr viel mit uns zu tun. Das hiesige
Institut fur Musik kann auf eine fast 50jahrige Geschichte der Auseinandersetzung
mit popularer Musik und Medien zuruckblicken und gehért damit zu einer der ersten
Universitaten im deutschsprachigen Raum, an der sich Forscher*innen und Studie-
rende mit Fragen der Popular Music Studies befasst haben und dies bis heute aus
verschiedensten Perspektiven tun.

Die Konferenz bringt — wie immer bei Formaten von IASPM - D-A-CH - Forschende
unterschiedlicher Karrierestufen, Lander und akademischer wie auch beruflicher
Hintergriunde zusammen. Der Call for Paper ist auf ein breites Interesse gestol3en.
Das hat es uns leicht gemacht, ein wirklich interessantes und vielfaltiges Programm
zusammenzustellen. Die Konferenz wird Einblicke ermaglichen in aktuelle oder abge-
schlossene Projekte, neue Erkenntnisse liefern und Diskussionen ansto3en, Begeg-
nungen, Anregungen — einen Resonanzraum, in dem es vor allem um den Austausch
geht. Wir bedanken uns ganz herzlich bei allen Vortragenden fur ihre Zusage und
Mitwirkung am Programm.

Wie immer bei derartigen Ereignissen, sind viele Personen an ihrem Zustandekom-
men beteiligt: die Kolleg*innen vor Ort aus den Bereichen Medienmusikpraxis, Musik
und Medien und Musikpadagogik, aber auch der Vorstand und Beirat von IASPM -
D-A-CH haben am inhaltlichen Konzept und Programm gearbeitet. Ein vierkdpfiges
Team hat schlieB3lich dafur gesorgt, dass Gelder eingeworben, das Corporate Design
der Konferenz entwickelt und fur (fast) alle Fragen der Organisation eine Lésung
gefunden wurde. Wahrend der Tagung werden wir von den Oldenburger Studieren-
den Peter Behning, Annabel Freymuth, Jannes Karsch, Celine Levebvre, Lars Molle-
ring, Laura Koppe, Jan-Phillip Kéhler und Lili Rhensius unterstutzt.

Gefordert wird die Konferenz von der Deutschen Forschungsgemeinschaft, dem Nie-
dersachsischen Ministerium fur Wissenschaft und Kultur, der Universitatsgesellschaft
der Universitat Oldenburg und der Fakultat Il fur Sprach- und Kulturwissenschaften.
Es freut uns, dass das inhaltliche und organisatorische Konzept der Konferenz bei
ihnen auf Interesse gestof3en ist.

Eréffnet wird die Tagung durch GruBworte der Studiendekanin der Fakultat Il Frau
Professorin Katrin Kleinschmidt-Schinke, den aktuellen Chair von IASPM - D-A-CH
PD Dr. Christofer Jost und Susanne Binas-Preisendorfer, Professorin fur Musik und
Medien der Universitat Oldenburg.



Im Anschluss performt die ehemalige Oldenburger Studentin und heute als Kunstle-
rin bekannte lil.lili an ihren modularen Synthesizers und leitet damit Uber zum
Keynote der Konferenz. Es ist uns eine besondere Freude Dr. Leslie Gaston-Bird aus
London zum Thema: ,,Credibilitizing: How underrepresented groups find new purpose
in audio® zu horen. Von dort aus begeben wir uns direkt in die ersten Sessions und
Panels der Konferenz.

Das Konferenz-Dinner findet gleich am ersten Abend im Oldenburger Gleispark
statt. FUr Unterhaltung sorgt die von Oldenburger Studierenden gegrundete Cover-
und Partyband die 4 lustigen 5. Am zweiten Abend der Konferenz liest Johannes
Ismaiel Wendt (Professor an der Universitat Hildesheim) vier kurze, persénliche Hor-
Geschichten Uber Sehnsuchte nach Verbundenheit vor dem Hintergrund identitarer
Zumutungen, gewidmet der Familie und den Freund*innen von Lorenz, der am 20.
April 2025 in Oldenburg von einem Polizeibeamten von hinten erschossen wurde.
Auch wahrend dieser Konferenz wird unter Leitung von Monika Schoop (Professo-
rin an der Leuphana Luneburg und Beiratin von IASPM - D-A-CH) in Erinnerung an
das Grundungsmitglied von IASPM - D-A-CH Maria Hanacek ein Coaching fur Nach-
wuchswissenschaftler*innen angeboten.

Seit der Konferenz in Wien 2022 legen die Organisator*innen gro3en Wert darauf,
dass die IASPM - D-A-CH Konferenzen ein sicherer sozialer Ort fur alle sind, an dem
offen und respektvoll miteinander umgegangen wird, Grenzverletzungen, (sexuali-
sierte) Gewalt und Machtmissbrauch in jeglicher Form nicht toleriert werden. Vor Ort
wird es eine Awarenessteam und einen Ruckzugsraum geben.

Wir wunschen allen Teilnehmer*innen dieser 7. Konferenz von IASPM - D-A-CH drei
anregende Tage an der Universitat Oldenburg.

Susanne Binas- (Institut fur Musik, Musik und Medien, Universitat Oldenburg)
Preisendorfer

Moritz Hoger (Institut fur Musik, Medienmusikpraxis, Universitat Oldenburg)
Sidney Konig (Institut fur Musik, Musik und Medien, Universitat Oldenburg)
Amelie (Master Integrated Media, Universitat Oldenburg)

Schierenbeck



Tuning the Noisegate

Das Noise Gate als dynamisches Signalverarbeitungselement wird in der Musik-
produktion und -Performance eingesetzt, um dsthetisch unerwtinschte Gerdu-
sche in einer Audio-Aufnahme bzw. einem Audiosignal zu unterdricken. Am Noise
Gate ldsst sich daftir der so genannte ,,Threshold“ bzw. Schwellenwert festlegen.
Bei Unterschreitung dieses Schwellenwerts wird das Signal automatisch so weit
abgeschwdcht, dass es nur noch sehr leise oder gar nicht mehr zu héren ist. Alle
ubrigen Signalanteile erscheinen dadurch verstdrkt und treten im Klangbild prd-
senter hervor. Eine solche VergréBerung des Signal-Rausch-Abstands hindert z.B.
das Grundrauschen elektronischer Gerdte in der Signalkette daran, bis zum Laut-
sprecher vorzudringen. Das Dilemma liegt dann allerdings darin, dass im vermeint-
lichen Rauschen auch reizvolle, spannungsreiche und einzigartige Momente musi-
kalischer Performances zum Ausdruck kommen. Die Atemgerdusche beim Singen,
das Rutschen von Fingern Uber Gitarrensaiten oder Artefakte verzerrter Audiosig-
nale unterliegen de facto kleinsten individuellen Verdnderungen, die Gefahr laufen
am Noise Gate unterdrlickt, ausgeschlossen oder zu stark angepasst, perfektioniert
und geglattet zu werden.

Menschen haben immer schon Werkzeuge, Apparaturen, Technologien und Medien
entwickelt, um ihre Beziehungen untereinander und mit ihrer Umwelt zu regeln.
Auch in den Medienkulturen der Gegenwart offenbaren sich diese Beziehungen. Das
Noise Gate dient deshalb hier als Metapher und Denkfigur, die den Raum zwischen
Musikproduktion und sozial-kulturellen Praktiken, Technologien und Politiken auf-
spannt.

Im Tonstudio, an der Tur zum Club, in der Wissenschaft, in Unterrichtskonzepten oder
auf durch Algorithmen gesteuerten Playlists stehen wir sinnbildlich oder buchstab-
lich am Gate und damit vor der Entscheidung daruber, was oder wer zu viel Noise ist
oder verursacht und exkludiert werden sollte, oder welche Stimmen gehdrt werden
sollen. Roland Barthes' berihmte These zur ,Rauheit der Stimme* (grain de la voix)
als etwas Unreines, das aufgrund dieser Unreinheit beruhrt, Dick Hebdiges Betonung
der subkulturellen ,Noise’ (,as opposed to sound*) als asthetische wie auch politische
Stoérung oder Jacques Attalis lapidarer Kommentar, dass nichts in der Abwesen-

heit von Noise passiert, legen Zeugnis davon ab, dass das Verhaltnis von Klang und
Gerausch oftmals ein substantielles Element asthetischer, musikalischer, sozialer und
nicht zuletzt politischer Schwellen- und Entscheidungsprozesse ist. So betrachtet
offenbaren sich am Noise Gate Machtverhaltnisse - Entscheidungen zwischen Inklu-
sion und Exklusion, Mainstream und Nische oder zwischen Krach und Stille. Dabei
spielen fur die Musikproduktion und Rezeption der Gegenwart zunehmend das Ver-
haltnis nichtmenschlicher und menschlicher Akteure eine Rolle. Das ,,Abregeln* (!)
des Gates erfolgt nach bestimmten individuell, gesellschaftlich, technisch und sozial
bedingten Kriterien. Im Zentrum aller dieser Aspekte steht die Funktion des Noise
Gates als ein Tool der Weichenstellung und Schleuse, aber auch Reglementierung
und der Differenzierung.

Metaphorisch kann man ein Noise Gate auf verschiedene Weisen lesen und bewer-
ten: Wissenschaft z.B. funktioniert notwendigerweise als ,Noise Gate". Ohne die
Reduktion von Komplexitat, Auswahl und Kombination relevanter Fakten ist Erkennt-
nisgewinn nicht moglich. Gleichermaf3en wissen wir um die lange Geschichte der
Unterdruckung bzw. Marginalisierung bestimmter Positionen im Wissenschaftsbe-
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trieb. Das betraf den Stellenwert der Erforschung popularer Musik in den Geisteswis-
senschaften oder den beschwerlichen Weg, den Gender oder Postcolonial Studies
auch in den Popular Music Studies gingen. Der Wissenschaftsbetrieb selbst funktio-
niert insofern als Filter bzw. Gate Keeper im unmittelbaren Sinn. Als ein weiteres Bei-
spiel sei auf die Forschungen und Darstellungen der Geschichte(n) popularer Musik
verwiesen. Auch hierbei wird gefiltert und selektiert, damit Geschichte Uberhaupt
erzahlt werden kann — immer auf die Gefahr hin, dass Vielschichtigkeit und Komplexi-
tat ausgeblendet werden und Nuancen verschwinden.

Das Noise Gate wirkt im Ubertragenen Sinne als narrativer, sozialer, kultureller, pada-
gogischer und politischer Filtereffekt. Angefangen von seiner Bedeutung in produk-
tionstechnischen Umgebungen bis hin zu wissenschaftspolitischen Fragen soll sein
~Tuning” wahrend der Konferenz aus verschiedenen Perspektiven der Popular Music
Studies ausgelotet und diskutiert werden.



Tagungsraume

Die Tagung findet in den Gebauden 08, 09 und 11 der Carl von Ossietzky Universitat
(Ammerlander Heerstral3e 114-118, 26129 Oldenburg (Oldb)) statt.
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Die Sessions/Panels finden in den Raumlichkeiten der Aula (Al1), des Kammer-Musik-
Saals (KMS-AT1) sowie in den Raumen A08-1-102 und A09-017 statt. Das Mittagessen
am Freitag findet in der Mensa der Universitat Oldenburg statt.

7



Organisatorisches

Offentliche Verkehrsmittel

Vom Zentralen Omnibusbahnhof (ZOB) am Hauptbahnhof bestehen direkte Busver-
bindungen zum Campus Haarentor. Die Fahrzeit vom Hauptbahnhof betragt etwa 15
Minuten.

Wichtige Linien:
Linie 306 Richtung ,,Universitat*
bis Haltestelle ,Uni / Campus Haarentor*

Linie 310 Richtung ,,Wehnen / Famila-Center*
bis Haltestelle ,Uni / Campus Haarentor*

Linie 324 Richtung ,Infanterieweg*
bis Haltestelle ,,Uhlhornsweg“

Schnellbuslinie S35 bzw. Linie 350 Richtung ,,Westerstede*
bis Haltestelle ,Uni / Campus Haarentor*

Zusatzlich verkehrt die Regio-S-Bahn RS30 bis Bahnhof Oldenburg-Wechloy; von
dort sind es ca. 900 m FuBweg zum Campus Haarentor. Bitte beachten: Der Bahnhof
Oldenburg-Wechloy ist nicht barrierefrei.

Konferenzdinner

Das gemeinsame Abendessen zur Konferenz mit anschlieBendem Konzert der ,4 lus-
tigen 5" findet am Donnerstag, 28. Mai 2024 ab 19 Uhr im Gleispark Oldenburg (Bun-
desbahnweg, 21622 Oldenburg) statt.

IASPM D-A-CH Mitgliederversammliung

Die hybride Mitgliederversammlung inklusive der Wahl eines neuen Vorstands und
Beirats findet am Freitag, 29. Mai 2026 ab 20 Uhr in der Aula (A1) statt.



IASPM Code of Conduct

The International Association for the Study of Popular Music expects integrity and
professional conduct from all its members. We are committed to creating a space
where people feel encouraged and supported to take intellectual and creative risks as
they share ideas and engage in debate without fear of any form of discrimination or
abuse. We recognise that there are structural and institutional imbalances of power
within the academy along many lines of difference including (but not limited to) race,
class, ethnicity, nationality, gender, sexual identity, disability, economic status, emp-
loyment status, religion, and age. We commit to countering the negative effects of
these imbalances and to treating each other equitably. In working to ensure an inclu-
sive climate, we value differences, respect boundaries, and choose to support one
another.

Each IASPM member is responsible for maintaining a healthy, professional culture in
our organization. Correspondingly, every member of IASPM should expect to be able
to participate in the organization without undue restrictions to their full potential.

IASPM will not tolerate behaviours that violate these principles. Examples of unaccep-
table behaviours include (but are not limited to):

- Non-consensual sexual attention and objectification

- Physical, sexual, psychological, or emotional violence

- Shaming, bullying, or intimidation, whether physical or otherwise

- Unwanted contact, whether physical or otherwise

- Stalking

- Harassment (broadly defined as unwanted physical or verbal conduct
that may be based on the victim'’s race, ethnicity, nationality, gender,
sexual identity, disability, economic status, employment status, reli-
gion, age, or other categories)

- Discriminatory behaviour

- Professional misconduct, such as plagiarism or professional exploita-
tion.

All members must agree to abide by the Code of Conduct in all IASPM activities, inclu-
ding (but not limited to): conferences, journals, and social media conversations, both
international and branch-related, as well as in ancillary events and social gatherings.
Members are encouraged to intervene or seek help if they witness violations of the
code [links to active bystander sheet and other procedural documents to be included
here when ready].

Breaches of the Code

Participants are encouraged to report violations of this Code to any member of the
Executive Committee, who will ensure that the complaint is addressed in accordance
with the Association’s complaint procedures [complaints procedure will be linked
here when ready]. Responses to reports will be framed by a victim-centred approach
and treated with sensitivity.

Violations of this Code may lead to actions not limited to but including cancellation of
membership of IASPM, notification of the behaviour to an offender’'s home institution,
and notification to local authorities.






Programm

DONNERSTAG - 28.05.2026

13:00-14:00

Foyer
Registrierung
Im Foyer der Aula
14:00-14:45
Raum | - Aula Raum | - Aula

BegruBung Performance
Christofer Jost - Susanne Binas-Preisendorfer - Katrin Kleinschmidt- lil.lili

Schinke

14:45-15:30
Raum | - Aula

Keynote
Credibilitizing: How underrepresented groups find new

purpose in audio
Leslie Gaston-Bird

15:30-16:00
Foyer

Kaffeepause

16:00-17:30

Raum Il - A11 KMS Raum Il - A0O8 1-102

Session 1 Session 2
Noise-Gates in Musikproduktion, kiinstlerischer Forschung Am Noise-Gate der Erinnerung

und Musiktheorie Elena Bds - Thomas Kéhn
Raphael Bérger - Krystoffer Dreps // Moderation: Bernhard Achhorner Moderation: Sidney Konig

Raum IV - A 09-017

RELE

Amplifying Division: Music, Emotion, and Affective
Polarisation in Protest Movements

Melanie Schiller - Romy Mennen - Valerie Knéper - Mario Dunkel
Moderation: Pascal Rudolph

19:00-21:00
Gleispark

Konferenzdinner
Gleispark - Bundesbahnweg, 26122 Oldenburg (Oldb)

21:30-23:30
Gleispark

Konzert

Die 4 lustigen 5 - Gleispark - Bundesbahnweg, 26122 Oldenburg (Oldb)




FREITAG - 29.05.2026 - TEIL 1

09:00-10:30
Raum Il - A 11 KMS

Session 3

Gatekeeping Praktiken und Reprasentationsmechanismen im
Musikjournalismus

Sarah Mengede - Dianne Violeta Mausfeld // Moderation: Christofer Jost

Raum IV - A 09-017

Session 5

Musikalisches Engagement und User Generated Content als
digitales Erbe

Mads Krogh - Jan Torge Claussen - Frédéric Dohl - Mario Dunkel -
Kristina Petzold // Moderation: Arne Wachtmann

10:30-11:00
Foyer

Kaffeepause

11:00-12:30
Raum Il - A 11 KMS

Session 6

Clubkultur - Gemeinschaft und Kampf um kulturpolitische
Anerkennung

Julian Schmitzberger - Holger Schwetter // Moderation: Christofer Jost
Raum IV - A 09-017

Session 8
Zulassung und Indizierung im deutsch-deutschen

Vergleich
Antonia Kunze - Theresa Nink // Moderation: Susanne Binas-Preisendérfer

12:30-13:30
Mensa der Uni Oldenburg

Mittagessen
Mensa der Uni Oldenburg

13:30-15:00
Raum Il - A 11 KMS

Session 9
Hoérgeschichten
Morten Michelsen - Max Alt // Moderation: Jan Torge Claussen

Raum IV - A 09-017

Session 11
Voices and Charity

Helene Heuser - Ruth Barrat-Peacock // Moderation: Sidney Koénig

15:00-15:30
Foyer

Kaffeepause

Service / Pause

Raum Il - A0O8 1-102

Session 4
Machtverhaltnisse und Filter in der Pop-Musikgeschichte

Magdalena Furnkranz - Cornelia Lund - Holger Lund
Moderation: Susanne Binas-Preisendorfer

Raum | - Aula

Posterprasentation

Raum Il - A0O8 1-102

Session 7
Rap und Rapper*innen im digitalen Zeitalter

Penelope Braune - Tristan Eissing - Reinhard Kopanski
Moderation: Steffi Rocker

Raum IV - A 09-017

Treffen

IASPM LGBTQIA+ Section

Raum Il - A0O8 1-102

Session 10
An der Schwelle von Hérbarkeit und Professionalitat

Ari Guckeisen - Rachel Ong
Moderation: Thomas Sebastian Kéhn

Raum IV - A 09-017

Get Together

Early Career Coaching
Maria Hanacek



https://www.studierendenwerk-oldenburg.de/essen/speiseplaene-mensen/speiseplan-uhlhornsweg

FREITAG - 29.05.2026 - TEIL 2

15:30-17:00

Raum Il - A11 KMS Raum Il - A0O8 1-102

RELEII Session 12
Wie erforschen wir, was wir nicht héren? Methodenreflexion Musikwirtschaft als Filter und Verstarker
zum Umgang mit dem ,Noise Gate" im eigenen Héren Joshua Wick - Christoph Jacke - Benjamin Burkhart - Michael Ahlers - Carsten

José Galvez - LI Muller - Shirley Wick Wernicke
Moderation: Raphael Borger Moderation: Susanne Binas-Preisendérfer

16:00-17:00
Raum IV - A 09-017

Dialogforum
Fachverbande
IASPM - GfPM - GfM

17:30-18:30

Raum | - Aula

Vortrag
Familiar-Werden als Praxis - vier Hor-Geschichten

Johannes Ismaiel-Wendt

18:30-20:00

Grillplatz vor der Aula

Buffet / Grillen

20:00-22:00

Raum | - Aula

Mitgliederversammlung

IASPM-DACH MV
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SAMSTAG - 30.05.2026

09:00-10:30

Raum Il - A11 KMS

Session 13
Verstarkung und Selektion auf Musikvideoplattformen

Benjamin Sturm - Frieder Behrens
Moderation: Jan Torge Claussen

10:30-11:00
Foyer

Kaffeepause

11:00-12:30

Raum Il - A11 KMS Raum Il - A0O8 1-102

Session 15 Session 16
Von Heimcomputerklangen zu In-Game-Concerts Ideologien und Propaganda nach dem Zerfall der

Hanna Hammerich - Niayesh Ebrahimi - Karina Moritzen Barbosa Sowjetunion und im Russland/Ukraine-Krieg
Moderation: Sidney Kénig Xu Shijie - Johann Pibert /Moderation Monika Schoop

12:30-13:30
Foyer

Buffet

13:30-15:00

Raum Il - A11 KMS Raum Il - A0O8 1-102

Session 17 Panel Ill
Noisegates und Datenfilter Animal Voices - Noise, Sound, or Music?

Henry Balme - Jonathan Kropf Daniel Suer - Martin Ullrich - Pascal Rudolph
Moderation: Sarah Hardjowirogo Moderation: Moritz Héger

15:00-16:00
Raum Il - A 11 KMS

Abschlussdiskussion
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Modular-Synth Performance
Raum I: Aula, Donnerstag 14:00

Bunter Kabelsalat und jede Menge Knopfe und Regler - Lili aka lil.lili performt live mit
ihren modula-ren Synthesizern und bewegt sich dabei irgendwo zwischen psyche-
delic und melodic Techno. Ihr Sound ist gepragt von verspielten Melodien, weirden
Sounds und bouncy Bassen - roh, intuitiv und jedes Mal eine einzigartige Reise.
Neben ihrer eigenen Musik setzt sich lillili aktiv dafur ein, FLINTAs die Welt der Syn-
thesizer naherzubringen und technische Hurden abzubauen.

Wahrend ihres Musikstudiums an der Universitat Oldenburg kam Lili erstmals indi-
rekt mit modularen Synthesizern in Kontakt. Im Jahr 2020 schrieb sie ihre Bachelorar-
beit Uber Frauen in der elektronischen Musikszene. Durch ihren damaligen Betreuer
und Dozenten (Dr. Christoph Micklisch), der im Medien- und Musikbereich der UOL
tatig war, wurde sie mit Kunstlerinnen der modularen Szene bekannt gemacht. Von
diesem Zeitpunkt an stand fur sie fest, dass sie elektronische Musik mit modularen
Synthesizern produzieren mdéchte.

Statt ein Masterstudium anzuschlie3en, entschied sie sich fur eine Ausbildung zur
Audio Engineer. Wahrenddessen baute sie sich Uber einen Zeitraum von zwei Jahren
Schritt fur Schritt ihr eigenes modulares Setup auf. 2023 folgte ihr erster offizieller
Auftritt auf der Fusion. Seitdem ist sie deutsch-landweit als Live-Act mit ihrem modu-
laren System in Clubs, auf Festivals und bei Kunstausstellungen unterwegs. Seit 2025
gibt sie zudem Workshops zu diesem Thema, unter anderem Uber das FemRef sowie
dem Musikbereich der Universitat Oldenburg.

Konzert
Gleispark Oldenburg (Bundesbahnweg), Donnerstag 21:30
Die 4 lustigen 5

Die 4 lustigen 5 sind eine Cover- und Partyband mit Wurzeln am Institut fur Musik
der Universitat Oldenburg. Ihr erster Auftritt beim Sandstedter Sommer 2023 stand
bereits fest, noch bevor die Band Uberhaupt gegrindet war - eigens dafur wurden
die Mitglieder fur eine Projektband zusammenge-bracht. Geprobt wurde in den
Raumen der Universitat, ohne deren Unterstltzung ein solches Projekt kaum maoglich
gewesen ware. Heute stehen Die 4 lustigen 5 fur gute Laune, Spielfreude und ein
viel-seitiges Set aus Evergreens, Dauerbrennern, wiederentdeckten Klassikern und
aktuellen Hits, die zum Mitsingen und Tanzen einladen. Von Skandal im Sperrbezirk
der Spider Murphy Gang Uber Kussen von lvo Martin bis hin zu Abracadabra von Lady
Gaga ist alles dabei - hier wird Party gemacht, bis der Bass die Katze inhaliert.
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https://www.instagram.com/d4l5_band/
https://www.instagram.com/lil.lili.lili.lil/

Hor-Geschichten
Raum I: Aula, Freitag 17:30

Familiar-werden als Praxis — Vier Hor-Geschichten von
und mit Johannes S. Ismaiel-Wendt

Wer zuhort kann erfahren, wer dazu gehort und wer nicht. Johannes S. Ismaiel-
Wendt liest vier kurze, personliche Hor-Geschichten Uber Sehnsuchte nach Verbun-
denheit — vor dem Hin-tergrund identitarer Zumutungen. Er analysiert liebevoll Elec-
tronic Dance Music und Hip Hop Tracks, hort bei einer Pressekonferenz der Polizei zu
und erzahlt von merkwurdigen Laut-sprecherdurchsagen in den Fluren der Elbphil-
harmonie.

Johannes S. Ismaiel-Wendt ist Professor fur Musiksoziologie und Popular Music
Studies an der Universitat Hildesheim. Seine Lesung ist der Familie und den
Freund*innen von Lorenz gewidmet. Lorenz (*11. Mai 2003) wurde am 20. April 2025 in
Oldenburg von einem Polizei-beamten von hinten erschossen.
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Session 1: Noise-Gates in Musikproduktion, kiinst-

lerischer Forschung und Musiktheorie
Vortragende: Raphael Borger, Krystoffer Dreps
Raum II: A1l KMS, Donnerstag 16:00-17:30

Borger, Raphael

»Direct my chaos": Zu einigen Parallelen beim Produzieren
elektronischer Tanzmusik und beim Prompt Engineering mit
stochastischen Papageien

Dieses Paper untersucht Handlungswissen im Umgang mit stochastischen Prozes-
sen. Grundlage dieser Untersuchung sind die exemplarischen Analysen von Club-
Tracks der Techno-Produzenten Rene Wise und Quelza sowie die Selbstaussagen

in Interviews und Tutorials der beiden Kunstler. In der Triangulation dieser Annahe-
rungen an die Produktionspraktiken elektronischer Tanzmusik wird ein spezifisches
Know-How offenbar, das als ein kreativer Umgang mit und von Zufallsprozessen
beschrieben werden kann: ein ,Dirigieren von Chaos“, dass den Kunstler zu einer Art
Noise-Gate macht. In dieses ,Gating’ wirkt nicht nur ein technisches, sondern auch ein
spezifisches Wahrnehmungswissen hinein (sonic skills) und mischt sich mit asthe-
tischen Vorlieben, die die Kunstler als eine Suche nach der perfekten Unperfektheit
oder Organizitat artikulieren. Trotz der die Klangproduktion mafRgeblich mitbestim-
menden Zufallsprozesse, konnen sich die Kunstler daher noch als Kunstler behaupten
und erzahlen sowie ihre Musik als Selbstausdruck verkaufen.

Wie die Untersuchung zeigt, werden in diesen Produktionsprozessen Aspekte der Ite-
ration, d.h. der wiederholenden Zufallsgenese mit einer anschlieBenden Bewertung
und Selektion von Outputs als eine Strategie der Einhegung und Kontrolle des Zufalls
erkennbar. Zur Diskussion stellen méchte ich daher, inwiefern diese Aspekte eine Par-
allelisierung mit Praktiken und Guidelines des Prompt-Engineerings im Zusammen-
hang mit Kl-gestutzten Chatbots wie ChatGPT und ihren Outputs erlauben.

Keywords: Elektronische Tanzmusik, Musikproduktion, Zufallsprozesse, Sonic skills;
Prompting

Raphael Borger ist seit 2022 Wissenschaftlicher Mitarbeiter am Lehrstuhl Musik-
wissenschaft der Universitat Potsdam. Zuvor Studium der Musikwissenschaft an der
Humboldt-Universitat zu Berlin (Nebenfacher: Mathematik und VWL). Masterarbeit
zum Rauschen-Horen im Zusammenhang physikalisch-akustischer Industriefor-
schung um 1920 und im Feld einer rezenten Horpraxis, die Rauschen als Schlafmit-
tel mobilisiert. Raphael Borger arbeitet gerade an einer Dissertation zur Praxis des
Nebenbei-Hobrens.
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Session 1: Noise-Gates in Musikproduktion, kiinst-

lerischer Forschung und Musiktheorie
Raum IlI: A1l KMS, Donnerstag 16:00-17:30

Dreps, Krystoffer
Knowing Sound? Kunstlerische Forschung und das , Noise-Ga-
te" in der musiktheoretischen Analyse

Klang bleibt im musiktheoretischen Diskurs meist in einer Art analythischem ,Noise-
Gate" hangen: (Vermeintlich) notationsfahige und notierte Parameter wie Harmonik
oder Rhythmik passieren das Gate; das komplexe, materielle Klanggeschehen wird
ok herausgefiltert. Die seit langem existierende Forderung nach einer starkeren
Beachtung und Gewichtung klanglicher Aspekte in der Analyse von Popularmusik
(u.a. Tagg 1982, Wicke 2003, Pfleiderer 2003, Helms 2003, GroBmann 2008) steht
einer akademischen Musiktheorie-Tradition gegenuber, die sich im deutschsprachi-
gen Raum lange schwertat mit Popularmusik, aber auch mit Klang (Gruny 2016). Mit
der wachsenden Bedeutung digitaler Klangerzeugung, Sounddesign und popularer
Produktionspraktiken ruckt jedoch die Frage nach den Grenzen und Bedingungen
solcher Filterprozesse immer dringlicher ins Zentrum analythischer Uberlegungen.

Praktiken wie das Reverse Engineering von Sounds, insbesondere in Online-Commu-
nities (man suche auf YouTube bspw. nach Anleitungen, den Synthesizer-Sound von
Radioheads ,Everything in its right place* am eigenen Instrument/Rechner nachzu-
bilden) zeigen alternative Wege der Annaherung und Analyse: Hier wird nicht abs-
trahiert und transkribiert, sondern Sound im mediumeigenen Kontext nachgebildet
und einem A/B-Vergleich unterzogen — das Gate verschiebt sich von der Notation zu
technischen, kreativen Zugriffen auf Klang.

In diesem teil-performativen Vortrag werden beispielhaft eigene kunstlerisch-for-
schende Versuche mit Reverse Engineering von Ausschnitten aus aktuellen Tracks
live prasentiert und angedeutet, wie dadurch neue klangliche Erfahrungsraume und
Wege des (Er-)Kennens entstehen kdnnen. Der Beitrag reflektiert anschlieBend kri-
tisch, inwiefern ein kunstlerisch-forschender Ansatz unser Verstandnis von musik-
theoretischer Analyse erweitern kann und welche (maglicherweise problematischen)
Implikationen, Ausschlisse oder Gatekeeping-Prozesse in diesem Kontext auftau-
chen.

Keywords: Sound, Musiktheorie, Analyse, Kunstlerische Forschung, DAW

Dr. Krystoffer Dreps ist LfbA mit Schwerpunkt Musiktheorie/Komposition in Pop-
musik an der Musikhochschule MUnster sowie mit Schwerpunkt Musiktheorie/Arran-
gement an der Universitat Oldenburg. Er studierte zunachst Schulmusik und Poli-
tikwissenschaft in Berlin, erhielt 2011 in Leipzig ein kunstlerisches Diplom mit dem
Hauptfach Jazz-Trompete. Darauf folgten ein Master in Tonsatz sowie in Komposition.
Von 2013 bis 2018 war er als Lehrbeauftragter fur Musiktheorie, Gehorbildung und
Improvisation an Hochschulen in Leipzig, Osnabruck und Herford tatig. Seine klunst-
lerische Arbeit als composer-performer bewegt sich zwischen elektronischer Musik,
Jazz und musique concréte instrumentale (DryLyBU; van Bornekamp). Zu seinen For-
schungsschwerpunkten zahlen zeitgenodssische, multimediale Kompositionen, popu-
lare und elektronische Musik, digitale Potentiale in der Lehre sowie Soundaspekte in
der Gehorbildung.
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Session 2: Am Noise-Gate der Erinnerung
Vortragende: Elena Bos, Thomas Kohn
Raum Ill: AO8 1-102, Donnerstag 16:00-17:30

Bos, Elena
Noise Gates of Memory: Filtern, Selektieren und Verstarken von
Genozid-Reprasentationen im Metal

Metal hat sich seit den 1980er Jahren als Genre etabliert, das historische Gewalt und
kollektive Traumata asthetisch verhandelt. Prozesse des Filterns, Selektierens und
Verstarkens wirken dabei nicht nur auf klanglicher Ebene, sondern auch in kulturellen
und politischen Praktiken: Welche Narrative werden hérbar gemacht, welche ver-
stummen? Der Beitrag untersucht die Politiken des ,,Noise Gating" in der Reprasenta-
tion von Genoziden innerhalb der Metal-Szene.

Anhand von Fallstudien (u. a. Bands, die sich mit Holocaust und anderen Genoziden
auseinandersetzen) werden drei Analyseebenen entfaltet: (1) asthetische Filter — wie
Sounddesign, Genre-Codes und Produktionsentscheidungen historische Gewalt
inszenieren und bestimmte Emotionen verstarken; (2) diskursive Selektionsmechanis-
men — wie Szene, Medien und museale Kontexte entscheiden, welche Darstellungen
als legitim gelten und welche marginalisiert werden; (3) Verstarkung und Machtasym-
metrien — inwiefern Metal als Plattform marginalisierte Stimmen (z. B. Musiker*innen
und Fans aus betroffenen Communities) empowern kann, aber zugleich problemati-
sche Positionen wie rechtsextreme Ideologien verstarkt.

Theoretisch stutzt sich der Beitrag auf Michael Rothbergs Konzept der multidirec-
tional memory, das kollektive Erinnerung nicht als Nullsummenspiel versteht. Vor
diesem Hintergrund wird untersucht, ob und wie Metal in dieser Logik funktioniert:
Werden konkurrierende Opferdiskurse gegeneinander ausgespielt oder eroffnen sich
Raume fur solidarische, vielstimmige Erinnerung? Damit wird Metal als ein Feld sicht-
bar, in dem sich aktuelle Geschichtskampfe um den Stellenwert und die Legitimitat
verschiedener Opfererfahrungen spiegeln.

Ziel ist es, die Wechselwirkung von klanglichen, kulturellen und politischen Filtern als
erinnerungspolitische Praxis zu verstehen und die Rolle popularer Musik in der Aus-
handlung kollektiver Erinnerung kritisch zu reflektieren.

Keywords: Metal Music Culture; Erinnerungskultur; Multidirectional Memory; Genozid-
Reprasentationen; Gatekeeping

Elena Bos (*1996) ist interdisziplinare Forscherin mit Schwerpunkten in Popular
Culture Studies und Memory Studies. Seit 2021 promoviert sie an der LMU MUnchen
im Fach Neuere und Neueste Geschichte und arbeitet als wissenschaftliche Hilfs-
kraft am Institut fur Zeitgeschichte Munchen. |hr Dissertationsprojekt tragt den Titel
-Between ,Auschwitz Rules' and ,Never Again' - Holocaust Representation in Metal“.
Sie prasentierte ihre Arbeit auf zahlreichen internationalen Konferenzen und absol-
vierte mehrere Forschungsaufenthalte im In- und Ausland. Zuvor studierte sie Euro-
pean Studies (B.A., Passau) sowie Global Studies — A European Perspective (M.A., Wien
und Leipzig). 2023 initiierte sie das Netzwerk Schwermetallstudien (SMS) und war
2024 Doktorand*innensprecherin am IfZ.
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Session 2: Am Noise-Gate der Erinnerung
Raum Ill: AO8 1-102, Donnerstag 16:00-17:30

Kohn, Thomas Sebastian
At the Threshold of Memory: Noise Gates and the Politics of
Sound in Holocaust Memorials

With the aging of Holocaust survivors, we are approaching the end of what Annette
Wieviorka has described as the Era of the Witness (2006) and entering the Post-Wit-
ness Era (Popescu & Schult 2015), in which no first-hand accounts of the Second World
War and the Holocaust will be available. This transition poses new challenges for prac-
tices of remembrance and calls for new methodological approaches. One particularly
promising, yet ambivalent, field is sound and music.

This paper tests an experimental method that repurposes the parameters of the noise
gate, as defined in audio engineering—threshold, attack, release, hold, and range/
depth (Reiss & McPherson 2015)—as a cultural-analytical framework. The noise gate
functions here as a political listening device to examine sounds, sound practices, and
sound politics in Holocaust memorial sites. Threshold asks which sounds and music
are deemed “appropriate.” Attack and release capture how quickly or hesitantly sonic
formats are admitted and how rapidly they are silenced again. Hold highlights which
sounds remain perceptible and remembered, while range distinguishes between
tolerated, muted, and tabooed sounds. Hysteresis addresses the stability of sonic con-
ventions in memorial culture.

Methodologically, the study combines sound walks (Flugge & Wadell 2023), music
and sound analysis (Moore 2012; Steinbrecher 2016), and sensory ethnography (Pink
2015). Case studies from the memorial sites of Bergen-Belsen, Hannover-Ahlem, and
Wolfenbuttel, complemented by reflections on student-produced sound installations,
serve as a testing ground for this framework.

This presentation aims at assessing the potentials and limitations of translating tech-
nical studio practices into cultural analysis. By testing the noise gate as an analytical
tool, | argue for a closer dialogue between Sound Studies, Musicology, and Memory
Studies, and show how modes of listening from audio engineering can contribute to
the study of memory.

Keywords: Noise Gate, Sound Politics, Holocaust Memory, Post-Witness Era, Listening
Practices

Dr. Thomas Sebastian Kéhn is a research associate in Popular Music Studies at Leu-
phana University LUneburg. He completed his PhD on Jewish perspectives of Holo-
caust memory in Hip-Hop and is part of the MWK-funded project Musical and Sonic
Memory Spaces in the Post-Witness Era. His research focuses on the intersections

of sound, memory, and culture, with particular interests in sound studies, cultural
memory studies, and music and sound analysis. In his current work, he examines how
sound and sonic practices shape Holocaust memorial sites in Lower Saxony, exploring
questions of auditory space, sound politics, and remembrance.

22



Panel I: Amplifying Division: Music, Emotion, and

Affective Polarisation in Protest Movements
Vortragende: Melanie Schiller, Romy Mennen, Valerie Knoéper
und Mario Dunkel

Raum IV: A0O9 0-017, Donnerstag 16:00-17:30

Schiller, Melanie/Mennen, Romy/Knépker, Valerie/Dunkel,
Mario

Amplifying Division: Music, Emotion, and Affective Polarisation
in Protest Movements

This panel examines how music operates both as an amplifier and a filter in the
context of affective polarisation—a growing phenomenon that undermines democra-
tic cohesion. Democracies worldwide are increasingly strained by affective polarisa-
tion, which manifests as a deep emotional divide between political groups marked by
distrust and hostility (lyengar et al., 2019). Unlike ideological disagreement, which is
vital to healthy democratic discourse, affective polarisation—characterized by an emo-
tionally charged “us versus them” mentality—can erode civic dialogue, deepen social
fragmentation, and foster political extremism (Hetherington & Rudolph, 2015; McCoy
et al., 2018).

This panel will explore the underexamined role of music in affective polarisation,
particularly within contemporary climate-related protest movements. While existing
scholarship has highlighted music’s power to express political ideas, mobilise protest,
and foster solidarity (Denisoff, 1972; Eyerman & Jamison, 1998; Rosenthal, 2001), it often
overlooks music's ability to generate negative affects—such as hostility toward oppo-
sing groups. In this panel, music is therefore considered as a selective force: it filters
collective emotions, amplifies particular voices, and silences others. Drawing on inter-
disciplinary research, this panel explores how music is not merely a carrier of ideology
but an active agent in shaping political emotions and identity formations.

Focusing on the musical practices of two opposing climate-related protest move-
ments in the Netherlands—Extinction Rebellion and the Dutch farmers’ protests—the
panel examines how music helps construct emotional boundaries: uniting in-groups
while fostering hostility toward out-groups. The panel is based on a new 5-year
research project (2025-2030) funded by the Dutch Research Council (NWO) and wiill
present our research plans as well as preliminary case studies. The panel will consist
of three presentations and a critical response by Mario Dunkel.

1. Tuning into Tensions: Music and Affective Polarisation in Protest
Movements

This paper will present the main theoretical frameworks of affective polarisation and
protest music, focusing on the political and affective affordances of music. Drawing
on scholarship from music and cultural studies as well as political science, it brings
together multiple disciplines to lay the foundation for exploring how music contribu-
tes to affective polarisation in contemporary climate-related protest movements. The
paper examines how music not only mobilizes solidarity and emotion but also con-
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tributes to processes of exclusion and division. This dual function—of amplification
and filtering—is central to understanding music's role in affective polarisation and
its broader political impact in moments of democratic strain. In addition to providing
theoretical and contextual background, the paper outlines the project’s key research
guestions, methodological approach, and aims.

2. Chanting for Climate Justice - Extinction Rebellion Nederland'’s
Protest Songs and Affective Polarisation in the Netherlands

This paper will examine the role of music in shaping affective polarisation, taking the
decentralised environmental protest movement Extinction Rebellion Nederland (XR
NL) as a case study. Among XR NL members there are many musicians who organise
themselves in climate choirs, as XR musicians, and in an XR NL brass band. String
players play classical music. Activists adjust lyrics of popular songs to be sung toge-
ther during actions. Music is used in social movements to foster solidarity, energise
crowds and communicate demands (Danaher, 2010). Simultaneously, the same music
can reinforce group boundaries, provoke emotional responses in opponents, and
polarise. This paper focuses on the music made by XR NL activists during actions and
investigates how XR NL's music is experienced by activists, how it may shape feelings
of belonging, and how it may contribute to affective polarisation. Drawing on scho-
larship from the fields of emotions in social movements, music theory, and political
science, this paper discusses the uniting and polarising aspects of XR NL's music.

3. Harmony and Dissonance: Music, Identity, and Affective Polarisa-
tion in the Dutch Farmer’'s Movement

This paper will examine the role of music in the Dutch Farmers Movement and
analyse how the specific Dutch genre of farmers’ rock contributes to processes of
affective polarisation. This genre invokes traditions of rock, folk, and country, all
genres that have long been linked to ideals of authenticity, masculinity, rural life, or
community (Ham, 2020). These discourses are also present in the Farmers Move-
ment, which advocates for more recognition of farmers in Dutch society (Bosma and
Peeren, 2021). This paper will analyse how the genre of farmers’ rock amplifies the
voices of the movement, and in doing so creates a sense of shared identity and belon-
ging. Both the genre and the movement aim to amplify the farmers’ voices, because
they feel undervalued by Dutch society. Within the genre, this amplifying can, for
instance, be found in the singing in local accents. Simultaneously, opposing voices
are often criticized in farmer’s rock songs; mainly those of politicians in The Hague. By
fostering in-group favouritism and promoting hostility towards outgroups, this genre
can therefore influence processes of affective polarisation within the Farmers Move-
ment and the climate debate in the Netherlands at large.

Keywords: Protest music, Affective polarisation, Climate protest, Farmers protests,
Extinction Rebellion

Prof. Dr. Mario Dunkel is Professor of Music Education at the Institute of Music at Carl
von Ossietzky University Oldenburg. He is the author of The Stories of Jazz: Narrating
a Musical Tradition (2021) and co-editor of Popular Music and Public Diplomacy (2019,
with Sina Nitzsche), a special issue of Popular Music on ,,Popular Music and Popu-
lism* (2022, with Melanie Schiller), and Popular Music and the Rise of Populism in
Europe (2024, with Melanie Schiller). He serves on the editorial board of Jazz Research
Journal. Dunkel was the Principal Investigator of the project “Popular Music and the
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Rise of Populism in Europe” (PIiE, Volkswagen Foundation, 2019-2023) and is currently
Pl of the joint research projects “Digitality — Diversity — Producing: Practices of Popular
Music in Schools and Continuing Education” (DiDiPro, German Federal Ministry of
Research, 2023-2026) and “Digital Cultural Heritage of Our Time"” (DiCHOT, Volkswa-
gen Foundation, 2025-2030).

Valerie Knopker is a PhD candidate within the NWO VIDI Project “Tuning into Ten-
sions: Music and Affective Polarisation in Protest Movements” at the Faculty of Arts
at Radboud University. Knopker graduated in spring 2025 from the Research Master
International Development Studies at Wageningen University (The Netherlands). Her
thesis examined the emotional wellbeing of student climate activists in a neoliberal
university. Her current research focuses on protest music in climate movements and
affective polarisation in the Netherlands, combining the fields of music and cultural
studies with political science.

Romy Mennen is a PhD candidate within the NWO VIDI Project “Tuning into Tensi-
ons: Music and Affective Polarisation in Protest Movements” at Radboud University
Nijmegen. Mennen's Master’s thesis examined the construction of authenticity in
Rolling Stone magazine. She is also the author of “Posthumous Narratives: How Janis
Joplin's Authority Can Be Recovered Through Inner Child Theory” (Diggit Magazine,
2024), which investigates post humous celebrity narratives and emotional framing.
Her current research explores protest music and affective polarisation within the
Dutch climate debate, with a particular focus on the Dutch Farmers Movement.

Prof. Dr. Melanie Schiller is Professor of Contemporary Media Cultures at Radboud
University Nijmegen in the Netherlands. She serves as chair of the Benelux branch of
the International Association for the Study of Popular Music (IASPM) and is editor of
the Music and Politics book series with Routledge. Her recent publications include
the volume Popular Music and the Rise of Populism in Europe (with Mario Dunkel,
Routledge, 2024), which emerged from her work in the international research con-
sortium of the same name (2019-2022), funded by the Volkswagen Foundation. Her
current research—funded by the Dutch Research Council (2025-2030)—focuses on
protest music and polarisation in climate related social movements.

25



Session 3: Gatekeeping Praktiken und Reprasenta-

tionsmechanismen im Musik-Journalismus
Vortragende: Sarah Mengede, Dianne Violeta Mausfeld
Raum lI: A11 KMS, Freitag 09:00-10:30

Mengede, Sarah
Disrupting Patriarchal Gatekeeping Practices through Feminist
Shared Positionality in Contemporary Rock Journalism

For decades, feminist researchers and activists have highlighted the marginalisa-
tion of women in the rock press (Leonard 2007). Although the media landscape has
changed and rock critics have widely lost their authority as gatekeepers, music jour-
nalism and its gatekeeping practices remain an interesting and important subject of
scholarly inquiry. Previous academic work on women, feminism, and music journa-
lism suggested that women music journalists adopt sexist journalism styles, rather
than resisting them, to be accepted into the ‘boys club’ of the rock press (Davies 2007;
Whipple & Coleman 2021). Drawing on a feminist, qualitative approach, my paper will
challenge this assumption by demonstrating how women music journalists express
solidarity with women rock musicians through shared feminist positionality and
thus disrupt patriarchal gatekeeping practices and gender norms in contemporary
English- and German-language rock journalism. Moreover, it will reflect on how my
findings about shared positionality in music journalism resemble my own scholarly
practice as a feminist popular music researcher. The paper, therefore, aligns with the
conference’s themes around gatekeeping in popular music and its media, as well as
the media’s role as a space for feminist pop-cultural formation and resistance.

My paper draws on my recent Ph.D. research, which involved semi-structured inter-
views with women rock musicians, journalists, and a feminist critical discourse ana-
lysis of music journalism articles and photography. This triangulated method consti-
tuted a novel approach to studying women and music journalism. The paper provides
original insights into how musicians, photographers, and journalists perform femi-
nism and resist gender norms within the constraints of a patriarchal and neoliberal,
competitive industry. Touching on themes such as motherhood, ageing, and feminist
solidarities, it contributes to broader discourses on gender, popular music and the
media during and after #MeToo and the COVID-19 pandemic.

Keywords: Shared Positionality, Feminism, Rock Music, Music Journalism, Gatekee-
ping

Dr. Sarah Mengede is a media and popular music researcher from Germany. She has
recently finished her Ph.D. titled ‘Feminism, Solidarity and Shared Positionality in
Contemporary Rock Journalism’ at Newcastle University, which investigated women's
experiences in and perspectives on contemporary rock journalism. She also holds an
M.A. in Cross-Cultural Communication from Newcastle University and a combined-
honours B.A. in German Studies and English and American Studies from Ruhr Univer-
sity Bochum. Moreover, Sarah has worked as a freelance writer and music journalist
in the United Kingdom until 2022. She also plays guitar and bass and enjoys learning
foreign languages in her spare time. Sarah has lived and worked in Germany, Ireland,
and the United Kingdom.
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Session 3: Gatekeeping Praktiken und Reprasenta-

tionsmechanismen im Musik-journalismus
Raum lI: A1l KMS, Freitag 09:00-10:30

Mausfeld, Dianne Violeta
“Hip-Hop's Minority”: The Representation of Chicano and Lati-
no Rap in US Print Media

Chicanos and Latinos have played a major role in the creation of hip-hop since

its inception in the early 1970s, a fact that is increasingly being acknowledged by
hip-hop scholars in recent years. Yet, the contributions of Chicano and Latino artists
are still underrepresented in established narratives, be it in academia or popular
culture, especially in the case of West Coast gangster rap. Since the 1990s, movies,
documentaries, and magazines and news media covering Los Angeles hip-hop have
focused on more successful African American artists like N.\W.A. and Ice-T, while
leaving important Chicano and Latino pioneers such as Kid Frost and Tony G. out of
the picture. This leads to selective storytelling of hip-hop’s origins on the West Coast,
filtering out cross-cultural collaborations and appropriations, ultimately resulting

in a simplified success-narrative of a few chosen artists. Chicano cultural influences
such as lowrider culture, gang fashion, and tattoo art deeply characterize West Coast
gangster rap—however, these contributions tend to be lost in hip-hop historiography.
Identifying as “hip-hop’s minority,” Chicanos and Latinos in Los Angeles hip-hop have
been struggling for thirty years to get their shine in the history of a genre that shaped
pop culture like no other.

Triangulating ethnographic interviews with Chicano and Latino artists and contem-
poraries with discourse analysis of selected music-, news-, and lifestyle publications,
this paper examines the representation of Chicano and Latino hip-hop in print media
during the 1990s and early 2000s. Highlighting the agency of Latino journalists, |
suggest that the nationwide promotion of Chicano and Latino rap was by no means a
common goal by Latino actors in the hip-hop game. Rather, Latino artists faced mul-
tiple obstacles in a New-York-centered industry that failed to understand West Coast
hip-hop, let alone Chicano and Latino rap from Southern California.

Keywords: Chicano rap, Latino rap, Hip-hop, Media representation, Cultural appropria-
tion

Dr. Dianne Violeta Mausfeld promovierte 2022 am Historischen Institut der Univer-
sitat Bern zur Geschichte von Chicano Rap in Los Angeles. Ihre Monographie *Barrio
Rap in Los Angeles: American made with a Mexican Flow* wird im Herbst 2025 bei
San Diego State University Press erscheinen. Violetas Forschungsschwerpunkte sind
Hip-Hop, Kulturgeschichte, Migration und Popularkultur der Amerikas. Neben dem
Sammelband *Remixing the Hip-Hop Narrative: Between Local Expressions and
Global Connections* (2024, transcript), den sie gemeinsam mit James Barber, Chris-
tian BUschges und Britta Sweers herausgab, publizierte Violeta in Popular Music
History (2019), Norient (2020) und in der Serie Lied und Populare Kultur (ZPKM; 2021).
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Session 4: Machtverhaltnisse und Filter in der Pop-
Musikgeschichte

Vortragende: Magdalena Furnkranz, Cornelia Lund und Holger
Lund
Raum lll: AO8 1-102, Freitag 09:00-10:30

FUrnkranz, Magdalena

+ES ist wahrscheinlich etwas Wahres dran [...]* Geschlechts-
spezifische Machtverhaltnisse in der osterreichischen Popge-
schichte

In der Asthetik des Austropop, der sich zu Beginn der 1970er Jahre etabliert hatte,
lassen sich EinflUsse aus der dsterreichischen Kabaretttradition, der Wiener Dialekt-
musik, der angloamerikanischen Popkultur sowie dem Wiener Aktionismus verorten.
Die Geschichtsschreibung des Genres wurde von mannlichen Protagonisten gepragt,
was eine gewisse Tradition in der globalen Geschichtsschreibung von (popularer)
Musik widerspiegelt. Neben wissenschaftlichen und journalistischen Texten bewah-
ren vor allem Musikkompilationen und Dokumentationen hauptsachlich mannliches
Musikschaffen. Kompositionen und Darbietungen von Musikerinnen werden hinge-
gen, wenn Uberhaupt, nur am Rande behandelt. In einer vergleichbaren Weise erfuh-
ren Musikerinnen und Komponistinnen Ausschluss aus dem Kanon des Austropop,
die dort vorherrschenden Mechanismen lieBen keine ausreichende Disseminierung
ihres musikalischen Schaffens zu. Tatsachlich trugen Kunstlerinnen wie Stefanie
Werger, Beatrix Neundlinger oder Marianne Mendt, die medial deklarierte ,Mutter
des Austropop*, zur Popularitat dieser Musikstromung bei. Sie taten dies durch ihre
Kompositionen, ihre Performances und ihren politischen Aktivismus.

Ziel dieses Vortrags ist die Untersuchung, wie der Diskurs von ,rock as heritage“
(Bennett 2009) durch die retrospektive kulturelle Konsekration des Austropop in

eine spezifische historische Erzahlung Ubersetzt wird und wie die kritische Betrach-
tung seiner androzentrischen Geschichtsschreibung durch eine feministische Linse
zum ,historical revisionism“ (Tucker 2008) beitragt. Angesichts ihrer historischen
Relevanz untersuche ich, wie Dokumentationen, Liner Notes, Interviews, Artikel und
wissenschaftliche Auseinandersetzungen die Narrative und Mythologien des Genres
widerspiegeln. Ferner lohnt es sich einen Blick auf kurzlich erschiene sogenannte
~Memoiren“ wie Stefan Redelsteiners Der Problembar und Marco Wandas Dass es uns
Uberhaupt gegeben hat zu werfen, die sich beinahe organisch in hegemoniale Repro-
duktionsdiskurse einfugen. Diese Quellen zeigen die Rolle bedeutender Institutionen
und Personlichkeiten bei der Gestaltung der (inter-)nationalen Rezeption des Aust-
ropop als mannliche Ausdrucksform, indem sie nicht nur ausgewahlte Aspekte des
Genres dokumentieren, sondern vor allem erschlief3en, wie diese Geschichte offent-
lich erzahlt wurde, wie weilBe mannliche Musikpraktiken historische Narrative pragen
und wie ,music as narrative” (Maus 1991) das Genre formte.

Keywords: Austropop, Gender, Popgeschichte, Historiographie, Memoiren
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Session 4: Machtverhaltnisse und Filter in der Pop-

Musikgeschichte
Raum lll: AO8 1-102, Freitag 09:00-10:30

Lund, Holger/Lund, Cornelia
Herausgefiltert aus der Musikgeschichte: turkische Musikkas-
setten

Turkische Musikkassetten fUhren heute ein Nischendasein in Musikgeschichte und
Musikmarkt, obwohl sie von den 1970er-Jahren bis ca. 2000 einen medialen Massen-
markt bildeten. Das Nischendasein ist nicht zuletzt daran erkennbar, dass ein erheb-
licher Teil des Kassettenoutputs online nicht vorhanden ist und die groéf3te Musikver-
offentlichungs- und Musikhandelsdatenbank Discogs wenig davon erfasst und wenn,
dann oftmals nur in existenzieller Randform mit O ,have” und 0 ,want".

Warum ist das so? Turkische Musik auf Kassetten ist aufgrund verschiedener Ab- und
Ausgrenzungsmechanismen in einer Art medialen Schattenzone gelandet. Deklas-
siert als ,Arabesk-Minibus-Musik" fUr armere Schichten und Migrant*innen - innertur-
kische sowie ausgewanderte —, unterliegt turkische Musik auf Kassette bislang einer
wohl als klassistisch einzuschatzenden Ab- und damit Ausgrenzung von Seiten gebil-
deterer turkischer Schichten.

Dies hat bislang eine ernsthafte (wissenschaftliche) Auseinandersetzung mit dem
Medium und der Musik verhindert, obwohl zahlreiche Stars verschiedener Musikstile
Kassetten veroffentlicht haben. Zu tun hat das aber auch damit, dass viele westliche
Gatekeeper*innen bei Medien, Markten und Diskurs turkische Musik generell abge-
blockt haben, auch jene auf Kassette, und sei sie noch so erfolgreich gewesen.

Das fuhrt dazu, dass ganze musikalische Entwicklungsstrange musikwissenschaftlich
nur schwer erfassbar sind, weil sie nur wenig archiviert und damit schlecht zugang-
lich sind. Eigenstandige turkisch-diasporische Musikentwicklungen, die hauptsach-
lich auf Kassette stattfanden, wie etwa Disco Folk, Anadolu Synth, Gurbet Sarkilari
oder auch kurdische Musiken, sind nur schwer recherchierbar und selten zu horen.
Wir méchten in unserem Beitrag unsere wissenschaftlichen und kuratorischen For-
schungsansatze verbinden und in einer Lecture-Performance anhand von mehreren
Hérbeispielen Einblick geben in jenen ,0zean* (Emir Ozer) an Veréffentlichungen, der
bislang weitgehend aus der Musikgeschichte sowie dem Musikmarkt ausgeblendet
worden ist. Es geht um Musik, die im Abgrund medialen Vergessens zu versinken
droht und die wir aus ihm zurtickholen moéchten.

Keywords: Turkische Musik auf Kassette, Musikgeschichte, Mediengeschichte, Musik-
markt, Selektionsstrukturen
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torisch (Re-Releases auf Vinyl) und wissenschaftlich (Texte) zu turkischer Musik.
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Session 5: Musikalisches Engagement und User

Generated Content als digitales Erbe

Vortragende: Mads Krogh, Mario Dunkel/Frederic Déhl/Jan Tor-
ge Claussen/Kristina Petzold

Raum IV: A09 0-017, Freitag 09:00-10:30

Krogh, Mads
Striating the Scene: How Platform Logics Filter Affective Musi-
cal Engagements

This paper explores how digital platforms filter and, in effect, striate the affective
dimensions of music scenes. While previous research has emphasized the vitality of
affective scenes — understood as the lived intensity, drive, and shared sense of scene-
participation — the present paper shifts focus to how these dimensions are curtailed
in encounters with platform logics. Drawing on interviews with managers of indepen-
dent record labels in Brisbane, Australia, | examine the tensions between local, com-
munity-driven engagement and the mechanisms of platformization that dominate
contemporary music distribution and promotion.

The analysis foregrounds how processes of datafication, commodification, and selec-
tion do not merely structure access to audiences, but also impose classificatory fixity
and abstracted measures of value that contrast the dynamic, embodied connections
cultivated in local musical life. For interviewees, navigating playlist pitching, algorith-
mic opacity, and metadata optimization was experienced as a form of energy drain

- “screaming into the void” — compared to the joy, excitement, and intimacy of live
events and the cultivation of close social bonds within the scene.

Filtering is approached here as a way of grasping how digital infrastructures channel,
constrain, and reformat affective energies, translating dynamic and open-ended
forms of musical engagement into data points, categories, and commodities. Yet,
the paper also points to the persistence of affective drive beyond such reductions,

as artists and labels carve out spaces of autonomy through physical events, localized
practices, and alternative platforms like Bandcamp.

By analyzing how affective scenes are filtered through platformization, this contribu-
tion highlights the ambivalence of digital music infrastructures: simultaneously indis-
pensable for visibility and reach, yet often corrosive to the lived intensity that under-
pins musical life.

Keywords: Platformization, affective scenes, filtering, musical engagement, indepen-
dent labels
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grave, 2022), and Musical Genre: Assemblage, Abstraction, and Digital Terms (Blooms-
bury, 2025).

33



Session 5: Musikalisches Engagement und User

Generated Content als digitales Erbe
Raum IV: A09 0-017, Freitag 09:00-10:30

Dunkel, Mario/Déhl, Frédéric/Claussen, Jan Torge/Pet-

zold/Kristina

Digital Cultural Heritage of Our Time: User-Generated Content
Between the Web Archive of the German National Library and
Music Classrooms

In 2021, the German government redefined the cultural relevance of User-Generated
Content (UGC) by explicitly recognizing digital remix practices — such as memes, fan
art, mashups, and covers - as a legitimate form of born-digital cultural heritage.
Building on this recognition, the DICHOT project (Digital Cultural Heritage of Our
Time, Volkswagen Foundation, 2025-2030) investigates how UGC can be systemati-
cally integrated into both educational and cultural heritage institutions such as the
German National Library (DNB). As one of the largest cultural heritage institutions in
the world, the DNB necessarily has to filter what is being preserved and discarded.
But what are potential criteria for being included as digital cultural heritage in the
DNB?

By establishing a novel circulatory system between high school classrooms and the
web archive of the DNB, DIiCHOT contributes to rethinking public heritage curation
and civic education in the digital age. Taking UGC in music — produced by youth as
political or cultural articulations on social media — as a use case, the paper outlines

a transdisciplinary approach to understanding UGC as intangible cultural heritage,
tracing its evolution from remix practices in internet music culture to its current legal
and cultural recognition. It also presents early findings on how these practices are
currently understood within youth cultures, and how they can be integrated into
music classrooms that enable students to critically reflect on their own everyday use
of UGC.

This paper argues that the way in which (music-related) UGC is recognized and opera-
tionalized as digital cultural heritage is not only indicative of curatorial considerations,
but also an opportunity to reflect on what it means to be a pluralist and democratic
society.

Keywords: Digital Cultural Heritage, User-Generated Content, Music Education, Archi-
ving, Remix Practices
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Dr. Jan Torge Claussen ist Musikkulturwissenschaftler und MedienkUnstler. Er forscht
an der Schnittstelle von Musik und digitalen Medien und experimentiert mit der
Wahrnehmung und Produktion von Sound in verschiedenen Kontexten. Im Rahmen
des Projekts DICHOT (Digital Cultural Heritage of Our Time) forscht er zu User Gene-
rated Content und kulturellem Erbe am Institut fur Musik der Universitat Oldenburg.
Zuvor lehrte er dort im Schwerpunkt Medienmusikpraxis. Bis Ende 2023 hat er die
Digitale Didaktik-Werkstatt am Zukunftszentrum Lehrkraftebildung der Leuphana
Universitat Luneburg geleitet. Zu seinen Forschungsschwerpunkten zahlen Musikver-
mittlung, Medienbildung, Sound Studies und Medienasthetik. Am Institut fur Theater,
Medien und populare Kultur der Universitat Hildesheim hat er zum Thema ,,Musik als
Videospiel — Guitar Games in der digitalen Musikvermittlung* promoviert.

Dr. Kristina Petzold ist germanistische Literatur- und Medienwissenschaftlerin. Im
Rahmen des Projekts ,,DICHOT - Digital Cultural Heritage of Our Time" arbeitet sie u.
a. an Strategien zur Auswahl und Vermittlung von nutzergenerierten Inhalten (User
Generated Content) als Formen des digitalen Kulturerbes an der Deutschen National-
bibliothek. Vorher war sie u.a. als (Post-)/Doktorandin im Sonderforschungsbereich
(SFB 1288) ,Praktiken des Vergleichens” im Teilprojekt ,,DO5 - Vergleichendes Lesen*
an der Universitat Bielefeld tatig (2021-2025) und davor als Wissenschaftliche Mitar-
beiterin im BMBF-Projekt ,,Rez@Kultur. Digitalisierung kultureller Rezensionsprozess*
an der Universitat Hildesheim (2017-2020). Sie hat sich mit einer literatursoziologisch
und medienwissenschaftlich ausgerichteten Dissertation zur Diskursivierung von
»~Buchblogs zwischen Passion und Profession” promoviert (und dafur 2023 den For-
derpreis der Universitatsgesellschaft Hildesheim fur die beste Dissertation erhalten).
Den Schwerpunkt ihrer Forschung bilden User Generated Content sowie die Transfor-
mationen von Literatur, Kultur und geisteswissenschaftlicher Methoden im Zuge der
Digitalisierung.
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Session 6: Clubkultur - Gemeinschaft und Kampf

um kulturpolitische Anerkennung
Vortragende: Julian Schmitzberger, Holger Schwetter
Raum II: A1l KMS, Freitag 11:00-12:30

Schmitzberger, Julian
Das utopische Moment im sozialen Hintergrundrauschen. Ethik
und Gemeinschaft der Clubkultur

Der Einlass eines Clubs funktioniert ahnlich wie ein Noise Gate: Er markiert eine
symbolische Schwelle zwischen der AuBenwelt des Alltags und der Innenwelt des
Nachtlebens, an der nach bestimmten Kriterien gefiltert wird, wer Zugang erhalt.
Doch auch, wenn die Selektion an der Tur mit AusschllUssen einhergeht, beschreiben
regelmafige Clubganger.innen das Publikum von Tanzveranstaltungen als sozial
divers. Oftmals nur fur die Dauer einer Nacht bilden sich hier spontane Gemeinschaf-
ten, in denen besondere Formen der Zugehorigkeit moglich werden. Die temporare
Gemeinschaft der Clubkultur weist in der Vorstellung vieler Beteiligten utopische
Qualitaten auf: Sie wird als Skizze einer anderen Gesellschaft verstanden, in der Diffe-
renzen nicht zu sozialer Trennung fuhren, sondern einander erganzen. Clubs gelten
als ,Safe Spaces", in denen Freiheit, Sicherheit und Akzeptanz erlebt werden kdonnen.
Das clubkulturelle Noise Gate exkludiert also nicht nur, es ermoglicht auch neue
Formen der Inklusion.

In meiner empirischen Analyse des Feierns als ritueller Praxis lege ich dar, dass die
Zugehorigkeitsgefuhle nicht trotz, sondern gerade aufgrund von sozialer Hetero-
genitat, Anonymitat und Fremdheit entstehen. Auf Basis einer mehrjahrigen eth-
nografischen Feldforschung im Berliner und Munchner Nachtleben zeige ich, wie
Clubganger:innen das Spannungsverhaltnis zwischen fliuchtiger Begegnung und
utopisch-imaginarer Vergemeinschaftung produktiv machen und was im Prozess
der Trennung von Alltags- und Nachtleben verstarkt wird: Das Feiern wirkt sich auf
Selbstverhaltnisse aus und regt ethische Verhaltensweisen und Umgangsformen an.
Es wird zum Katalysator einer liberalen Weltanschauung, die Vielfalt und Andersartig-
keit bejaht.

Was sich aus der Perspektive der Feiernden als Gefuhl von Freiheit, Sicherheit oder
Akzeptanz darstellt, lasst sich analytisch als tragendes Element der symbolischen

und moralischen Ordnung der Clubkultur betrachten. Diese ist weniger das Ergebnis
gezielter politischer Programmatik, vielmehr beruht sie auf der geteilten Suche nach
intensivem Erleben. Durch ein komplexes Netz wechselseitiger Abhangigkeitsverhalt-
nisse wird dabei eine historisch gewachsene subkulturelle Grammatik (re-)produziert,
in der Offenheit eine Bedingung von Zugehoarigkeit ist.

Keywords: Clubkultur, Ethnografie, Gemeinschaft, Ethik, Ritualtheorie
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Session 6: Clubkultur - Gemeinschaft und Kampf

um kulturpolitische Anerkennung
Raum II: A1l KMS, Freitag 11:00-12:30

Schwetter, Holger
Wir sind alle Clubkultur. Der Weg von Spielstatten popularer
Musik in die Kulturférderung der offentlichen Hand

Veranstaltungen und Akteure in popkulturellen Szenen waren bis vor einigen Jahren
nur in geringem Umfang Gegenstand der Kulturforderung der 6ffentlichen Hand.
Eine erste Welle gab es auf kommunaler Ebene mit den von Musiker*innen selbst
initiierten und betreuten Rockburos in den friuhen 1980er Jahren. Die zeitweise For-
derung solcher Buros fuhrte jedoch nicht zur langfristigen Entwicklung einer Forder-
infrastruktur. Pop blieb vor dem Hintergrund eines auf sogenannte Hochkultur fokus-
sierten Kulturbegriffs grundsatzlich nicht forderwurdig. Hier ist in den letzten Jahren
ein grundlegender Wandel zu beobachten, der von einer Veranderung der kulturpoli-
tischen Diskurse begleitet wird.

Einen wichtigen Umschlagspunkt stellt das Konzept der Kreativwirtschaft dar. Dort
wurde die fur Popmusik typische Vermischung wirtschaftlicher, kultureller und sozia-
ler Funktionen erstmals zugleich als wirtschaftlich und kulturell wertvoll anerkannt.
Auch die Diskurse um Clubkultur spiegeln das Bemuhen um kulturelle Aufwertung
kulturwirtschaftlicher Akteure wider und dienen zugleich als diskursive Grundlage
zur Schaffung neuer Férderprogramme.

Heute gibt es eine ganze Reihe von Forderprogrammen fur populare Musik auf kom-
munaler und Bundesebene, es gibt neue Forderinstitutionen wie die Initiative Musik
oder den Musikpark Mannheim, zudem verstarkte Lobbyarbeit und deren Institutio-

nalisierung auf Landes- und Bundesebene (siehe Bundesverband Pop).

Dieser Weg der popularen Musik in die o6ffentliche Forderung wirft eine Vielzahl von
Forschungsfragen auf. Warum gilt Pop heute als forderwurdig? Wie werden Forder-
programme gestaltet, wie wird dort ausgewahlt, welche neuen EinschllUsse und Aus-
schlUsse werden produziert?

Der Vortrag zeichnet die Veranderung der wissenschaftlichen Diskurse und kultur-
politischen Konzepte nach, die den Weg von Spielstatten popularer Musik in die
Forderung ermaoglicht haben. AnschlieBend werden die Antragsbedingungen ver-
schiedener Forderprogramme der Clubférderung auf ihre Einschluss- und Aus-
schlusskriterien hin untersucht. Der Vortrag analysiert die dahinterstehenden Ver-
standnisse von Clubkultur und reflektiert die Aushandlungsprozesse am konkreten
Beispiel eines neu zu schaffenden Férderinstruments zur Clubférderung in einer
mittelgroBen bundesdeutschen Stadt.

Keywords: Kulturforderung, Clubkultur, Livemusik, Kommune, Kriterien
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Session 7: Rap und Rapper*innen im digitalen Zeit-

alter

Vortragende: Penelope Braune, Tristan Eissing und Reinhard
Kopanski

Raum lll: AO8 1-102, Freitag 11:00-12:30

Braune, Penelope
Zwischen Buhne, Feed und Archiv: Postmigrantische Rapperin-
nen im digitalen Zeitalter

Die deutschsprachige Rap-Szene ist seit den 2010er Jahren vermehrt durch postmi-
grantische und (queer-)feministische Perspektiven neu gepragt worden. Kunstlerin-
nen wie Ebow und Nashi44 schaffen eigene Strukturen — Studios, Netzwerke, digitale
Plattformen —, die marginalisierte Stimmen hérbar machen und hegemoniale Narra-
tive von Deutschrap herausfordern.

Damit gehen nicht nur neue kulturelle Praktiken einher, sondern auch methodolo-
gische und epistemische Fragen fur die Popular Music Studies. Im Zentrum meines
Beitrags steht die Untersuchung von Social Media als Archiv. Instagram-Posts und
-Stories stellen keine stabilen Dokumente dar, sondern flichtige Performanzen, die
zugleich sichtbar machen und verbergen. Stories verschwinden nach 24 Stunden,
algorithmische Prozesse steuern ihre Reichweite — ebenso wie meine eigene For-
schungsarbeit ein Akt der Selektion ist: Seit Beginn meines Projekts lege ich ein digi-
tales Archiv an, in dem ich systematisch Screenshots von Posts, Stories und Kommen-
tarspalten sammele.

Diese Sammlung ist weder vollstandig noch neutral: Sie entsteht situativ, relational
und ist von Nahe und Kontext gepragt. Digitale Archive sind damit nicht nur tech-
nisch, sondern auch forschungspraktisch selektiv. Zugleich fungieren sie als Verstar-
ker. Durch die systematische Dokumentation und Kontextualisierung marginalisierter
Rapperinnen wird das Unsichtbarmachen weiblicher und postmigrantischer Beitrage
in der Geschichte des deutschsprachigen Rap aktiv unterlaufen.

Archivierungs- und Forschungspraktiken entscheiden so mit daruber, welche
Stimmen Resonanz finden — und welche verschwinden. Dabei ist die Plattformlogik
selbst Teil des Forschungsfelds: Instagram etwa steuert Sichtbarkeit durch algorith-
mische Mechanismen, die bestimmte Inhalte privilegieren, andere jedoch einschran-
ken. Kunstlerinnen wie Ebow und Nashi44, die sich explizit queer-feministisch oder
zu geopolitischen Themen aufBern, laufen Gefahr, durch Shadow Bans oder reduzierte
Reichweite in ihrer digitalen Prasenz beschnitten zu werden.

Solche Mechanismen machen deutlich, dass Social Media nicht nur ein neutrales
Archiv, sondern ein technopolitisch wirksamer Akteur ist, der selbst selektiert und
reguliert. Der Beitrag versteht all diese Spannungen nicht als methodische Stérung,
sondern als produktive Dimension bei der Erforschung popularer Musik.
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Am Beispiel von Ebow und Nashi44 wird gezeigt, wie postmigrantische Rapperin-
nen durch ihre kunstlerische Praxis eigene Transtopien schaffen — hybride Raume
zwischen Buhne, Studio, Social Media und Universitat — und wie Forschung selbst in
Prozesse des Filterns, Selektierens und Verstarkens verstrickt ist.

Keywords: Postmigrantischer Rap, (Queer-)Feministische Perspektiven, Digitale
Archive & Social Media, (Un-)Sichtbarkeit, Transtopien
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Strategien der subversiven Weiblichkeitskonstruktion im deutschsprachigen Rap.
Ihre Forschungsschwerpunkte sind feministische Hip-Hop-Studien, Pleasure Politics
und Intersektionalitat im Kontext von Migration. Sie arbeitet auBerdem freiberuflich
als Musikpromoterin und -journalistin. Unter anderem leitet sie die Chefredaktion des
pramierten nicht-kommerziellen Online-Hip-Hop-Blogs ,365 Fe*male MCs".
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Session 7: Rap und Rapper*innen im digitalen Zeit-

alter
Raum lll: AO8 1-102, Freitag 11:00-12:30

Eissing, Tristan/Kopanski, Reinhard
Noisegate mit Wackelkontakt? - Eine Diskussion der Indizie-
rungspraxis am Beispiel von deutschsprachigem Rap

»Der Inhalt der CD ist nach Auffassung des Gremiums geeignet, Kinder und Jugend-
liche sozialethisch zu desorientieren” (BPjM 2015, 11). So wie in der Indizierungsent-
scheidung zu Bushidos Album Sonny Black (2014) lautet meistens ein Passus in den
Begrundungen der Bundeszentrale fur Kinder- und Jugendmedienschutz (BzK3J),
wenn ein Tontrager als jugendgefahrdend eingestuft wird. Die Behdérde, von 2003 bis
2021 Bundesprufstelle fur jugendgefahrdende Medien (BPjM), wurde 1954 als Bun-
desprufstelle fur jugendgefahrdende Schriften (BpjS) gegrundet, um die Jugend vor
~Schmutz und Schund” zu schutzen (Deutscher Bundestag 1949, 733).

Analog zur CfP-Metapher verstehen wir das Indizierungsverfahren als politisches,
gesellschaftliches und kulturelles Noise Gate, dessen Zweck es ist (vermeintlich)
jugendgefahrdende Medieninhalte herauszufiltern. Diese Praxis moéchten wir mit
Fokus auf Deutschrap als meistindiziertes Genre nach Rechtsrock genauer betrach-
ten. Unsere These lautet, dass (nicht nur) im Fall von Rap das ,Noise Gate' der BzKJ
bzw. BPjM/BPjS fehleranfallig ist — hinsichtlich dessen, was indiziert wird (Tatigwer-
den nur auf Antrag oder Anregung von Institutionen), wer die Entscheidungen fallt
(Zusammensetzung der Gremien) und wie in der Abwagung zwischen Jugendge-
fahrdung und Kunstfreiheit Entscheidungen getroffen werden (Definition von Kunst).
Davon zeugen zahlreiche Beispiele, bei denen Kunstler*innen juristisch (erfolgreich)
gegen die Spruchpraxis vorgegangen sind.

Wir werden zunachst aufgrund vieler Missverstandnisse, Vorurteile und Mythen um
die Arbeit der BzKJ skizzieren, wie der Indizierungsprozess vonstatten geht. Davon
ausgehend nehmen wir das storanfallig erscheinende ,Noise-Gate' unter die Lupe
und vergleichen die Argumentationsmuster und Begrundungen der Behorde fur
oder gegen eine Indizierung anhand von 120 Entscheidungen zu Deutschrap. Unter
Anwendung des Konzepts der Lesarten (Hall 1980, Fiske 1989) werden wir aufzeigen,
welche Pramissen den Lesarten der BzKJ zugrunde liegen und wo es zum Clash mit
alternativen (journalistisch, wissenschaftlichen, szeneinternen) Lesarten kommt - was
also den Wackelkontakt ausmacht. Auf diese Weise glauben wir, einen wertvollen
Beitrag zu ,Politiken des Filterns, Selektierens und Verstarkens in popularer Musik* zu
leisten.

Keywords: Indizierung, Rap, Bundeszentrale fur Kinder- und Jugendmedienschutz,
Lesarten, Politik
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deutschen Vergleich
Vortragende: Antonia Kunze, Theresa Nink
Raum IV: A09 0-017, Freitag 11:00-12:30

Kunze, Antonia

Lektorat und Redaktion. Schlusselfunktionen im Machtgefuige
der Popmusikproduktion in der DDR aus produktionsanalyti-
scher Perspektive

Die Entscheidung Uber die Produktion einer Musikaufnahme war in der DDR von
zentralstaatlichen, ideologischen, institutionellen sowie ressourcentechnischen Stell-
schrauben bedingt. Vor dem Hintergrund begrenzter finanzieller, personeller und
technischer Kapazitaten war die Abwagung Uber die Produktionswurdigkeit eines
Aufnahmeprojekts bedeutsam, das bedeutet, es galt zu ermessen, von welcher Pro-
duktion der gréf3te Nutzen in gesellschaftlicher, politisch-ideologischer und 6ko-
nomischer Hinsicht ausging. Dem Tonband ging ein Lektorat voraus, das sich als
komplexer Formatierungs- und Modifizierungsprozess von politischen, musikalisch-
kUnstlerischen, technischen und redaktionellen Akteur*innen verstehen lasst. Beson-
ders der Redaktion oblag es dabei, Vorschlage fur die Produktion einzubringen, auch
wurden dort im Allgemeinen zentrale Entscheidungen das Repertoire, den Text und
die musikalische Umsetzung betreffend getroffen. Hierauf mochte der Vortrag sein
Augenmerk legen.

Formatierungs- und Modifizierungsprozesse im Kontext popularer Musikproduktio-
nen in der DDR lassen sich in einem Netz von Lektoraten und redaktionellen Aktivi-
taten innerhalb der beiden zentralen musikproduzierenden Medieninstitutionen,
Rundfunk der DDR und VEB Deutsche Schallplatten, verorten. Diese lagen jeweils in
zentralstaatlichen Zustandigkeitsbereichen — der Rundfunk bei der Abteilung Agi-
tation und Propaganda im Zentralkomitee der SED, der VEB Deutsche Schallplatten
beim Ministerium fur Kultur. So galt es trotz einer gewissen Selbststandigkeit in der
praktischen Durchfuhrung der Produktion die Popmusik nicht nur entsprechend
selbstformulierter asthetischer Anspruche zu gestalten, sondern vor allem die Texte
zentralstaatlichen Vorgaben anzupassen. Zudem kam es durch Mehrfachfunktionen
in Rundfunk und VEB Deutsche Schallplatten dazu, dass sich kunstlerische und politi-
sche Anliegen in einer Personalunion Uberschnitten.

Gestutzt auf Archivalien und Interviews mit ehedem beteiligten Akteur*innen
beleuchtet der Vortrag die Bereiche Lektorat und Redaktion als SchlUsselfunktionen
zwischen Musikproduktion und Politik. Aus produktionsanalytischer Perspektive wird
herausgearbeitet, wie und in welcher Konstellation von Funktionsrollen in den beiden
Medieninstitutionen entschieden wurde, wer wie in Rundfunksendungen oder auf
Tontragern zu hoéren war.

Keywords: Popmusikproduktion, DDR, Zentralismus. Politik, Produktionsanalyse
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Nink, Theresa
Problematisiert, skandalisiert, indiziert - Schlager in bundesre-
publikanischen Diskursen der 1950er und 1960er Jahre

Die 1954 gegrundete Bundesprufstelle fur jugendgefahrdende Schriften indiziert 1960
mit dem Schlager ,Aber, der Nowak la3t mich nicht verkommen* der Minchner San-
gerin und Bar Betreiberin Gisela zum ersten Mal eine Schallplatte. Der Text gefahrde
laut der Begrundung der Prufstelle Jugendliche ,in ihrer sittlichen Haltung* (BPjS,
14.10.1960). Seit 1955 debattieren Padagog:innen und Musikwissenschaftler:iinnen bei
den zweijahrig ausgerichteten Bundesschulmusikwochen unter anderem daruber, ob
Schlager in den Musikunterricht integriert werden sollen — oder dies ,verantwortungs-
los” (Wiora, 1955, S. 55) sei. Das Nachrichtenmagazin Spiegel deckt 1963 in seiner Titel-
geschichte ,,Das Kartell der Schlagermacher” (Spiegel, Nr. 40/1963) auf und kritisiert

in dem begleitenden Artikel verkaufsfordernde Absprachen zwischen Schlagerprodu-
zentiinnen, Mitarbeiter:innen von Rundfunkanstalten und Plattenfirmen. Der Vortrag
stellt Datenmaterial unterschiedlicher politischer, padagogischer, wissenschaftlicher
und medialer Regulierungsdiskurse um Schlager in den 1950er und 1960er Jahren in
Relation zueinander und situiert diese in ihrem gesellschaftlich-politischen Umfeld
der 1949 konstituierten Bundesrepublik (vgl. Schiller, 2018).

Die Situationsanalyse wird zur musikwissenschaftlichen Untersuchung der sozialen
Welten und Arenen des Schlagerdiskurses in dem genannten Zeitraum angewendet,
um so die regulierenden, wissensgenerierenden und -strukturierenden Diskursak-
teur:innen aufzeigen zu kdonnen. Anhand ausgewahlter Fallbeispiele werden Proble-
matisierung, Skandalisierung und

Skepsis im Diskurs um Schlager beleuchtet, die ein negatives Bild der Musik etablie-
ren, das der gleichzeitigen enormen Popularitat einzelner Schlager gegenubersteht.
Der Vortrag beleuchtet diese Diskrepanz des Schlagerdiskurses zwischen , Affinitat
und AusschlieBung* (Mendivil, 2008, S. 170), indem er Diskursmaterial zur Diskussion
stellt und kommt so dem Desiderat einer ,systematische[n] kulturwissenschaftli-
che[n] Untersuchung des Schlagers” (Muske, 2023, S.10) nach.

Keywords: Schlager, Bundesrepublik 1950-1970, Regulierung, Situationsanalyse, Dis-
kursanalyse
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Session 9: Horgeschichten
Vortragende: Morten Michelsen, Max Alt
Raum lI: A11 KMS, Freitag 13:30-15:00

Michelsen, Morten
Music-cultural pluri-temporality and historicity in an interwar
context

Written histories of music — be that academic textbooks, genre histories, or biogra-
phies — most often resort to teleological narratives based on canonized materials in
order to present what they consider most important to tell. This practice goes back
hundreds of years and has been applied first to art and folk musics, and later to
various popular musics. Constructing a history is, so to say, an entry ticket to legiti-
mate culture. Constructing such narratives, of course, filters away quite a lot of prac-
tices, actors, and published music - as it is partly the intention to simplify and create
overviews.

To counter this filtering process and to argue for the complexification of historical
narratives, | would like to discuss whether pluri-temporality in regional, national, or
global music cultures might offer a way to avoid simplifying accounts by pointing to
the actual complexities present at any given moment in time. Taking inspiration from
History and Social Anthropology (Champion, Gell, Born), | will consider pluri-tempora-
lity as a means of recognizing the many different ways contemporaneous music prac-
tices engage with their own temporality/ies and thus manage their own historifica-
tion. Equally interesting is how these practices contribute to a densely woven pattern
of contesting and contested contemporaneous temporalities.

| will develop my thoughts through a case study of Danish music culture in the inter-
war years, focusing on professional (unionized) musicians’ temporalization of their
practices and the traditions in which they participated. As they often crossed genre
boundaries, they offer historicizing perspectives on several established genres (dance
music, concert music) and newer genres (especially jazz), as well as on emerging
media, thereby suggesting additional music-cultural temporalities. Primary sources
will include the union magazine (Dansk Musiker Tidende) and musicians’ biographies.

Keywords: 1920-40, Historiography, Complexification, Temporality, Denmark
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Alt, Max )
Was Musikstreamingdienste »Horen« nennen: Uber streaming-
spezifische Horgeschichte

Die Geschichte der Musikindustrie kennt einige Gatekeeper, die die Teilnahme am
kommerziellen Musikleben regeln. Waren es einst Labels, Verlage oder Radiosender,
so sind es heute Algorithmen, Playlisten und Musikstreamingdienste. Entsprechend
hat sich ein breiter, kritischer Diskurs um die wirtschaftlichen Modelle global agieren-
der Musikstreamingdienste entwickelt, in dem die Plattformen mal als Gatekeeper
und mal als Mood Machines bezeichnet werden. Auffallig ist, dass die den Musikstrea-
mingdiensten zugrundeliegenden Hérmodelle und das entsprechende Horwissen
und dessen historische Entwicklungslinien hingegen nur wenig Aufmerksamkeit
erwecken konnten.

Der Beitrag wird sich daher eingehend mit den datenbasierten Hérmodellen der
Musikstreamingdienste auseinandersetzen und sowohl deren historische als auch
techno-epistemologische Konfigurationen nachvollziehen. Zwei Spuren sollen nach-
gegangen werden.

(1) Im Zuge der Digitalisierung des Musikmarktes, die um die Jahrtausendwende
einen Hohepunkt erreicht, richtet sich auch das interdisziplinare Forschungsgebiet
des Music Information Retrieval neu aus. Ursprunglich an musiktheoretischen Fragen
und Problemen entwickelt, gilt es nunmehr industrielle Forschung und Entwicklung
in den Vordergrund zu stellen. Im Fokus steht eine am Verbrauchermarkt orientierte
Verarbeitung musikalischer Hor- und Audiodaten. Von jenem Wissen profitieren seit
der Jahrtausendwende vor allem Streamingplattformen und weitere Akteure auf
dem Musikmarkt.

(2) Doch auch bereits Anfang der 1940er-Jahre wird der wirtschaftliche und wissen-
schaftliche Nutzen der Datafizierung des Musikhorens erkannt. Im Rahmen des
Princeton Radio Research Projects (1938-1942) wird Musikhoren u.a. als Horverhalten
mit empirischen Methoden sowohl experimentalpsychologisch als auch sozialwissen-
schaftlich apparativ erfasst. Dem Zeitgeist entsprechend wird Horen als Verhalten in
Zusammenhang mit behavioristischen Reiz-Reaktions-Modellen gebracht, was lange
Schatten auf die Hormodelle der Musikstreamingdienste wirft.

Mit einem wissensgeschichtlichen Ansatz mochte der Beitrag Uber die Ubliche Kritik
an Gatekeepern und kapitalistischen Ausschlussmechanismen hinaus auf die Wis-
sensordnung hinweisen, die ein Wissen Uber und durch das Horen im Kontext mit
Musikstreamingdiensten erst ermaoglicht.

Keywords: Musikhéren, Horgeschichte, Wissensgeschichte, Datafizierung, Musikstrea-
mingdienste
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Guckeisen, Ari
Rubber Coated Steel (Abu Hamdan) - Zuhoéren an der Schwelle
der (Un-)Horbarkeit

Der Vortrag beschaftigt sich mit der Videoarbeit Rubber Coated Steel (2016) des
Kunstlers und unabhangigen Audio-Ermittlers Lawrence Abu Hamdan, der den
(Nicht-)Einsatz von Audioaufzeichnungen als legitimes Beweismittel und Medium der
Wahrheitsfindung im Gericht reflektiert. Das Video prasentiert einen fiktiven juristi-
schen Prozess entlang des Gerichtsprotokolls zweier realer Falle: der Ermordung der
palastinensischen Jugendlichen Nadeem Nawara und Mohamed Abu Daher durch
einen israelischen Soldaten in Beitunia, West Bank. Darin wird deutlich, dass Abu
Hamdan - in Zusammenarbeit mit dem interdisziplinaren Forschungsprojekt Foren-
sic Architecture — den Tathergang anhand der Audioanalyse der todlichen Schusse
rekonstruieren und damit die Schuld des Taters beweisen konnte. Sein Gutachten
wurde im Urteil jedoch nicht berucksichtigt.

Der Vortrag untersucht, inwiefern Rubber Coated Steel die hegemoniale Praxis des
Recht-Sprechens anhand der (akustischen) Verstarkung verschiedener Praktiken des
Schweigens und Zuhdérens destabilisiert und unterlauft.

Zuerst werden einige Raumfigurationen im Kontext des Videos untersucht, um
dieses als politischen Interventionsraum zu verstehen. Durch gezieltes Augen- bzw.
Ohrenmerk auf die konstitutiven Elemente von Gericht wird dieses zu der besonde-
ren Struktur des Gerichtsprozesses im Video in Bezug gesetzt. Durch Auslassen von
Stimmen und Schussen wird das Publikum dazu gezwungen, dem zuzuhdren, was
sich unter dem ,, Threshold“ des physikalisch Horbaren bewegt und im realen Prozess
ungehort geblieben ist: dem Schweigen der Ermordeten und dem der Angehorigen
und Zeug*innen. Davon ausgehend wird untersucht, inwiefern sich dieses Schweigen
der klanglichen Architektur des Gerichts entzieht und sich somit diesem als hegemo-
nial operierendem Raum widersetzt.

Abu Hamdan entlarvt das Vorgehen des Soldaten als Téotungstechnik des Militars, die
kein Einzelfall ist, sondern Struktur hat. Vor dem Hintergrund zunehmender rassisti-
scher Polizei- und Militargewalt sowie des Schweigens durch fehlende Aufarbeitung
und Pravention bietet Rubber Coated Steel auch noch zehn Jahre nach Veroffent-
lichung einen hochst aktuellen Anlass, gesellschaftliche und institutionelle ,Default-
Settings” von Gerechtigkeit zu hinterfragen und zu destabilisieren.

Keywords: Audioanalyse im Gericht, Forensic Architecture, Politics of Listening, Sub-
versive Silence, Acoustemology
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von Lawrence Abu Hamdan vor und untersucht, wie das Inszenieren von Schweigen
als asthetische und politische Strategie Horbarkeit an der Schwelle des Unhérbaren
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hinterfragt.
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Duffner, Roman

Before the threshold of profesionalism: Demo-Recordings und
das produktive Rauschen (noch) nicht professioneller Musi-
ker:innen

Nicht-professionelle Musikschaffende der popularen Musik tragen durch ihre vAKkti-
vitaten auf lokaler Ebene zu einem reichhaltigen Kulturleben bei. In der kultur- und
sozialwissenschaftlichen Forschung fallt es jedoch — gerade in Betrachtung histori-
scher Entwicklungen - schwer, dieses kulturelle Tun als bedeutenden Teil des gesam-
ten Musikfeldes zu erfassen. Forscher:innen, die sich mit Amateurismus auseinander-
setzen, kritisieren, dass sich die kulturwissenschaftliche Forschung vorzugsweise auf
die auffalligen, erfolgreichen und wirkmachtigen Geschehnisse des Kulturbetriebs
fokussiert, wodurch das vielfaltige, wenn auch gleichzeitig weniger einflussreiche Tun
der Amateure wie ein Rauschen herausgefiltert wird. Die Folge dieser Filterung ist,
dass das professionelle Tun weitgehend getrennt vom Amateur-Tun betrachtet wird
und somit der den Kulturbetrieb mitformende ,Larm” des Nicht-Professionellen aus
dem Blick gerat.

Um die Verwobenheit und das Ineinanderwirken der Amateur- und professionel-

len Spharen zu untersuchen, richtet dieser Vortrag den Blick auf erste Aufnahmen
junger, (noch) nicht professioneller Musiker:innen aus den 1980er- und 1990er-Jah-
ren im Bereich Rock und Pop. Es wird untersucht, wie diese oft als Demo-Recordings
bezeichneten Aufnahmen im Kulturbetrieb eingebettet sind und diesen mitgestalten.
Ausgehend von einer Definition dessen, was unter ersten Aufnahmen bzw. Demo-
Recordings zu verstehen ist, wird anhand einzelner Beispiele sowohl der soziokultu-
relle Kontext als auch die musikasthetische Gestaltung hinsichtlich der Verwobenheit
der beiden Spharen untersucht.

Dabei sollen einerseits die aus den Aufnahmen erschlieBbaren Wissensbestande,
(angenommenen) Konventionen bzw. Briche und asthetischen Orientierungen her-
ausgearbeitet werden. Andererseits sollen der Entstehungskontext sowie, sofern
dokumentiert, die Verarbeitung durch die professionelle Sphare rekonstruiert
werden. Insgesamt zielt diese Betrachtung darauf, einen ersten Blick auf das Phano-
men Demo-Recordings zu werfen und diese als produktives Rauschen des nicht-pro-
fessionellen Bereich im filternden professionellen Kulturbetrieb zu betrachten.

Keywords: Amateurismus, Demo-Recordings, Populare Musik, Musikeriinnenkarriere,
Serious Leisure Perspective
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Heuser, Helene
Artists United for Nature und der popkulturelle Imperativ des
Charity-Songs

Der Erfolg von Band Aid und Live Aid (1984/85) stie3 einen enormen Schwall an Cha-
rity-Songs und All-Star-Benefiz-Kollaborationen an. Von Hear ,n Aid (1985) zu Ferry Aid
(1987), ob lokal oder global; westliche populare Musik erschuf nicht nur eine Formel,
die auf verschiedene Krisen und Katastrophen ubertragen werden konnte, sondern
prasentierte sich vermehrt als Akteur auf der politischen Buhne. Popmusiker*innen
verstanden und vermarkteten sich als Verstarker humanitarer und aktivistischer
Anliegen und der Charity-Song wurde zum Ausdruck eines neuen globalen Selbst-
verstidndnisses. Allen voran, die Hungersnot in Athiopien (1983-85) wurde, inszeniert
durch Band Aid und Co., zum Sinnbild einer neuen von Krisen gezeichneten globali-
sierten Welt.

Ende der 1980er Jahre trat eine weitere Krise mit globalem Ausmaf ins &ffentliche
Bewusstsein: der menschengemachte Klimawandel und die grof3flachige Zersto-
rung 6kologischer Systeme - ihr mediales Sinnbild der Amazonas-Regenwald. Vom
Benefizkonzert Rock for the Rainforest (zuerst 1991) bis zum Acid-Track Transama-
zonia (1995), der Brasilianische Regenwald als ,grine Lunge der Erde’ wurde in der
Europaischen und Nordamerikanischen popkulturellen Imagination gleichermaf3en
zum Symbol globaler 6kologischer Verbundenheit sowie ihrer Zerstérung — und zum
philanthropischen Adressaten. Unter dem Namen Artists United For Nature fand sich
1989 eine 16-kopfige All-Star-Formation (u.a. Chaka Khan, Brian May, Herbie Hancock)
um den in Deutschland lebenden Produzenten Curtis Briggs und den Komponisten
Harold Faltermeyer zusammen, die mit dem Song Yes We Can fur den Schutz und
Erhalt der tropischen Regenwalder eintraten und vor den Folgen der Abholzung fur
den Klimawandel warnten.

Der Vortrag blickt auf die vielschichtigen Wechselwirkungen zwischen dem ,celebrity
humanitarinism‘ der 1980er und dem Einzug der globalen ékologischen Krisen ins
offentliche Bewusstsein und fragt anhand des Beispiels von Artists United for Nature,
wie das etablierte Erzahlmuster des Charity-Songs Ende des 20ten Jahrhunderts auf
Umweltzerstérungen ubertragen wurde und welche Mensch-Natur-Vorstellung durch
diese Ubertragung (re-)produziert wurden. Gleichzeitig blickt der Vortrag kritisch auf
den bisherigen Ausschluss okologischer Fragestellungen und Themen in der Popmu-
sikgeschichtsschreibung.

Keywords: Charity Songs, Climate Change, Rainforest, Environmentalism, Popular
Music Ecocriticism
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Barratt-Peacock, Ruth
Child Vocals in Metal Music: Filtering, Framing, and Regulating
the Impossible Voice

This paper poses the question of the possible but impossible voice: what shifts in
cultural discourse might have to occur, and what technical interventions would be
necessary, for the serious production of metal vocals performed by a child to make
it through the Noise Gate: the gates that filter cultural mythos of childhood and the
aesthetic norms of metal.

Childhood is not a natural or neutral biological life-stage but a collection of social
constructs that reflect the values, power dynamics, and fears of adult society. With
the development of the new sociology of childhood came an increased recognition
of the tension that exists between real children’s engagement with media and domi-
nant constructions of childhood in society. Parenting discourse, institutions, and the
spatialisation of performance sites function as metaphorical NOICE GATES that filter,
frame, and regulate the aesthetic production of the child’s voice.

Instrumentalising a walled-garden protectionist construction of childhood, the PMRC
raised concerns that metal poses a palpable threat to the moral development of the
child and, by implication, society at large. Whilst the USA has traditionally taken one
of the most conservative protectionist approaches to childhood in the Global North,
metal has been framed as a potential threat to the child in cultures as far removed
from the Anglophone discourse as the GDR. However, now, with multiple generations
of listeners and performers, metal music, and the democratisation of media produc-
tion via video-sharing platforms, metal music is fast becoming a staple of the chil-
dren’s media landscape.

This paper traces the place of the child’s voice - sung and spoken - in metal music. |
posit that there has been a recognisable shift from the impossible to the regulated
child’s voice in metal that coincides with metal’'s move into pop music media spaces.
Initially purely a semiotic device, the child’s voice was used symbolically in metal to
signify innocence and to create a sense of the uncanny in the tradition of horror film.
Through video-sharing platforms such as YouTube, channels showcase children’s
exploration of metal vocals. Further, sensationalist televised competition formats
like ‘The Voice' and X-Factor have featured metal vocalists and, with this, have legiti-
mised similar performances in their child-age spin-offs. The framing of these vocals,
however, remains sensationalist, making the metal child little more than a perfor-
ming doll.

Keywords: Metal music, Vocals, Children, Extreme vocals
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Panel II: Wie erforschen wir, was wir nicht horen?
Methodenreflexion zum Umgang mit dem ,Noise

Gate" im eigenen Horen
Vortragende: José Galvez, L] Miller und Shirley Wick
Raum lI: A11 KMS, Freitag 15:30-17:00

Galvez, José, Muller, LI,Wick, Shirley
Wie erforschen wir, was wir nicht horen? Methodenreflexion
zum Umgang mit dem ,,Noise Gate" im eigenen Hoéren

Unser Horen ist nie neutral. Bereits vor jeder bewussten Entscheidung organisieren
kulturelle, technologische, historische, kérperliche und nicht zuletzt biographische
JFilter”, was wir héren und liefern dabei die Voraussetzungen fur jedes sinnvolle Ver-
stehen. Es wurde vielfach herausgearbeitet, dass solches Filtern auf Machtstrukturen
beruht und Konsequenzen hat, die hegemoniale Weltverstandnisse und -verhaltnisse
verstarken und marginalisierte Perspektiven und Stimmen ausblenden konnen.

Die klangnahe Metaphorik des Noise Gates fokussiert Ausschlussmechanismen, die
Wahrnehmung, Verstehen und Zusammenarbeit Uberhaupt ermaglichen. Ausge-
hend vom Noise Gate kbnnen zudem paradox anmutende Prozesse begriffen werden,
die unsere postkoloniale Lage bestimmen: Nach Gayatri Chakravorty Spivak werden
die Stimmen der ,,Subalternen” nicht nur trotz, sondern auch gerade aufgrund wohl-
meinender westlich-hegemonialer Aufmerksamkeit ausgelodscht. Vor diesem Hinter-
grund ist weder erwunscht noch zielfUhrend, Unhoérbares (wieder) horbar zu machen
und - postkolonial gewendet — Subalternen eine Stimme zu geben, sondern den
Mechanismen der Unhdérbarmachung selbst nachzugehen.

Auf dem Weg, ,das Schweigen zu vermessen* (Sabine Hark), méchten wir in diesem
Panel in drei Einzelvortragen phanomenologische, ethnographische und medien-
archaologische Methoden diskutieren, um Mechanismen des Noise Gates bei uns als
Popmusikforschende, aber auch in (vergangenen) Musik- und Klangkulturen offen-
zulegen, zu begreifen und ggf. zu verandern. Dabei orientieren wir uns an folgenden
Leitfragen:

- Hinterlasst die Arbeit des Noise Gates im Horen wahrnehmbare Spuren? Wie
kdnnen diese ggf. herausgearbeitet werden und welche RuckschlUsse lassen sie zu?
- Mit welchen Strategien kénnen wir dem Noise Gate begegnen, damit seine Funk-
tionsweisen erkennbar und beschreibbar werden?

- Inwiefern kann die Auseinandersetzung mit historischen Quellen und Artefakten zu
einem historischen und medienarchaologischen Verstandnis dessen beitragen, was
wir als Forschende aufgrund des Noise Gates situativ nicht hoéren kdnnen?

- Welche Hoérdispositionen und -strategien sind fur welche Fragestellungen wissen-
schaftlich angemessen oder zielfUhrend?

- Was sind die Grenzen und Potentiale des Horens als Zugang in den Geistes-, Kultur-
oder Sozialwissenschaften?
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1. Phanomenologisch inspirierte Interventionen in hegemoniale
Horweisen

Ausgehend von Gayatri Chakravorty Spivaks These, dass die Subalternen nicht spre-
chen kdnnen, argumentiere ich, dass ein hegemoniales ,,Noise Gate" in der Wahr-
nehmung nicht rohe Materialitat, sondern andere Méglichkeiten sinnvollen Verste-
hens herausfiltert. Karen Barad folgend begreife ich Materialitat dabei als Resultat
von Materialisierungsprozessen - erzeugt durch Intraaktionen, die sowohl die Welt
ordnen als auch das wahrnehmende Subjekt hervorbringen. Vergleichbar hiermit,
aber naher am Musikalischen, ist Julia Kristevas Sinngebungstheorie, in der Verstehen
auf der Abspaltung semiotisierter Materie basiert. Ausgehend von diesen drei Theo-
rien eines kritisch-poststrukturalistischen Materialismus komme ich zu einem Modell
einer verkorperten (pop-)musikalischen Sinngebung, in der hérende Subjekte, musi-
kalische Materialitat und kulturell-vermittelte ,Sinnsysteme’ in gegenseitiger Abhan-
gigkeit (ent-)stehen.

Dieser Prozess verlauft groRtenteils unbewusst; bewusst ist nur sein Resultat: musi-
kalisch-affektiv erfahrbarer Sinn. Um die Ausschllsse in diesem Prozess in den Blick
zu bekommen, schlage ich vor, einen Song ,,gegen den Strich” zu héren. Damit meine
ich im phanomenologischen Selbstversuch darin einen Sinn zu finden, der nach
erstem Verstandnis nicht enthalten ist — beispielsweise einen frohlich erscheinenden
Partysong traurig zu horen oder eine mannliche Stimme weiblich. An einem Bei-
spiel méchte ich zeigen, wie dies Auswirkungen auf die Wahrnehmung der akusti-
schen Materialitat, das Selbstbild und das Ubergreifende Sinnsystem hat und so eine
Rekonstruktion vorangegangener Ausschlussprozesse erlaubt.

2. (Un-)Gating gender

Gehort wird vorrangig, was verstehbar ist, und was als verstehbar gilt, unterliegt his-
torischen Paradigmenwechseln. Auch die geschlechtliche Intelligibilitat von Stimmen
unterliegt historischen und kulturellen Veranderungen. So wurde seit dem 18. Jahr-
hundert der Ambitus der menschlichen Stimme entlang binarer Geschlechter-
grenzen normativ unterteilt: tiefe Stimmen fur Manner, hohe fur Frauen (Rebecca
Grotjahn). Doch transgressive Klangphanomene stellen diese Ordnung infrage. Insbe-
sondere werden tiefe Frauenstimmen oft mannlich codiert oder fur marginal erklart,
wahrend geschlechtlich uneindeutige Stimmen Verbesonderung erfahren. Dass
Tonhdhe und Geschlecht nicht naturlicherweise verbunden sind, zeigen jedoch lose
oder umgekehrte Zuweisungen in einigen indigenen Kulturen, etwa wenn Frauen
stimmtechnische Effekte wie Kehlgesang nutzen. Vor diesem Hintergrund stellt sich
die Frage, welche klanglichen Geschlechterperformanzen ausgeschlossen werden.

Der Vortrag entwickelt methodische Ansatze, der Arbeitsweise des Noise Gates
naherzukommen mittels autoethnografischer Horversuche und ethnografischer
Gruppenanalysen. Diese zielen darauf, am Beispiel Geschlechtszuordnung Ambi-
valenz im Horen aufzudecken, zu kultivieren und Hoéren als Projektions- und Sinn-
bildungsprozess kritisch zu befragen. In der gemeinsamen Verbalisierung von
Horeindrucken wird Abjektion als diskursiver Prozess (Judith Butler) sichtbar, das
Ausschlie3en eines Undenkbaren, welches sich je nach Situiertheit unterscheidet.
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3. Unhorbares wissen/unhoérbares Wissen: ,Sonische Standards” als
Zugang zu Musik- und Klangkulturen

In Musik- und Klangkulturen sind Mechanismen operativ, die mit unterschiedlichen
Zielsetzungen Schwellen zwischen Horbarem und Unhdrbarem herstellen oder ver-
schieben. Dabei wird die Organisation eines Feldes der Unhdrbarkeit konstitutiv fur
das, was Uberhaupt gehort werden kann. In modernen auditiven Medienkulturen, in
denen die Technisierung und Bewirtschaftung des Hérens allgegenwartig sind, wird
Horbarkeit oft mittels Standards konfiguriert, die bestimmte Signale, Komponenten
und Spektren filtern oder ,normalisieren”. In Anschluss an popmusikhistorische und
medienarchaologische Theorien ,des Sonischen” (Peter Wicke, Wolfgang Ernst), die
techno-epistemologische Bedingungen des Hérbaren hervorheben, konnen diese
Standards als ,sonische Standards" begriffen und erforscht werden.

Anhand von zwei sonischen Standards, der RIAA-Kennlinie und der EBU-Empfehlung
R128, wird dieser Vortrag Einblicke in die medien- und kulturhistorisch spezifischen
Konstruktionen von Schwellen der Hérbarkeit und Unhdérbarkeit jeweils in der popu-
laren Musik der 1950er und der 2020er Jahre anbieten. Dabei werden zwei metho-
dische Fragen diskutiert: (1) Kann die ,historische Distanz" zu phonographischen
Artefakten in Geschichte und Gegenwart durch empirisch-experimentelle Verfahren
teilweise relativiert werden und (2) inwiefern kann die Erforschung von Standardi-
sierungsprozessen (hinsichtlich ihrer technischen, rechtlichen und wirtschaftlichen
Aspekte) sozialpolitische und kulturkritische Dimensionen erschlieBbar machen, die
dem menschlichen Héren — und zwar selbst in seinem reflexiven Modus - entgehen.

Keywords: Methodologie, Un/Hérbares, Horstrategien, Situiertes Wissen, Filterpro-
zesse

José Galvez ist wissenschaftlicher Mitarbeiter im DFG-Projekt ,,PopPrints — Die Pro-
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Session 12: Musikwirtschaft als Filter und

Verstarker

Vortragende: Joshua Wick und Christoph Jacke, Benjamin
Burkhart, Michael Ahlers und Carsten Wernicke

Raum lll: AO8 1-102, Freitag 15:30-17:00

Wick, Joshua, Jacke, Christoph

Gate-Keeper, Filter und Leerstellen in Sounds, Texten und Kon-
texten popmusikkultureller (Star-)Figuren und Images. Eine
exemplarische Fallstudie zu Mark Hollis

Die Gestaltung und Konstruktion von (Star-)iImages und popmusikkulturellen Figuren
unterliegen entlang des popmusikkulturellen Kommmunikationsprozesses immer
auch Praktiken und Politiken des Gate Keepings und Filterns bzw. Verstarkens, wenn
beispielsweise bewusst ausgewahlt wird, welcher Vocal-Take wie abgemischt wird,
welche Interview-Antworten veroffentlicht werden (durfen) oder welchen Fan-Pages
und Blogs Rezipient*innen folgen.

Besonders zu erkennen ist das in dem von uns vorgeschlagenen Analyseraster dieser
(Star-)Figuren und Personen als die drei Rollenebenen: Privat-Person (unerreichbar),
privat-offentliche Person (private Aspekte werden offentlich thematisiert) und offent-
liche Person (Buhnen-, Song- oder Clip-Performances, Interviews usw.), die alle zum
Image zusammengeflugt werden, sich aber auch immer wieder Uberlagern und inter-
ferieren, um somit die auBerst produktiven Leerstellen, Unscharfen und das Liegen-
gebliebene dazwischen zu untersuchen.

Unser Beitrag knupft damit an von uns bereits mehrfach auf Fachtagungen vorge-
stellten Ideen und theoretischen Annaherungen an und moéchte mithilfe einer exem-
plarischen Fallstudie zu Mark Hollis (1955-2019), Mitbegrunder, Sanger und Gitarrist
der britischen New Wave- und Synthpop-Band Talk Talk, einen Schritt weitergehen
und erste empirische Versuche und Ergebnisse prasentieren.

So sollen zum einen die auf die vermeintliche Privat-Person Hollis’ verweisenden
unwillkirlichen, aber immer produktionstechnisch konstruierten Spuren (korper-
licher) musikalischer Performance sound-/musikproduktionsanalytisch untersucht
werden. Besonderer Fokus liegt hierbei auf dem Uber eben nicht unterdruckter,
sondern bewusst wahrnehmbarer Gerauschhaftigkeit Intimitat erzeugenden Solo-
Album Mark Hollis (1998) (Coughlan-Allen & Kraugerud 2024).

Zum anderen sollen auch anhand einer distributionsfokussierten Figuren- und
Imageanalyse Hollis’ die funktionalen Lucken, Geheimnisse und Leerstellen popmu-
sikalischer (Star-)Figuren und Images als Konsequenz des Filterns, Verstarkens und
Gate Keepings dargestellt werden, um zu Uberprufen, ob und wo diese Unscharfen
und Vakuen fallbeispielhaft und zunachst auf Produktions- und Distributionsseite zu
beobachten sind.

AbschlieBend sollen Ergebnisse eines multilokalen Hortests prasentiert werden, in

dem versucht wird, der Frage nachzugehen, ob die beschriebenen und analysier-
ten indexikalischen Sounds tatsachlich als (korperliche) Spuren der (vermeintlichen)
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Privat-Person Hollis’ im Sinne einer corporeal liveness (Sanden 2013) wahrgenommen
werden konnen.

Keywords: Popmusikkulturelle Figuren, Leerstellen, Mark Hollis, Sound-/Musikproduk-
tionsanalyse, Imageanalyse
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Session 12: Musikwirtschaft als Filter und

Verstarker
Raum lll: AO8 1-102, Freitag 15:30-17:00

Burkhart, Benjamin
What Makes this Song Great?* Kanonisierung und Historisie-
rung popularer Musik auf digitalen Plattformen

~What Makes this Song Great?" lautet der Titel einer Serie von Videos, die der Musiker
Rick Beato seit einigen Jahren auf YouTube veroffentlicht. In diesen Videos werden
bekannte Rock- und Pop-Songs analysiert und asthetisch bewertet resp. fur ,great’
befunden. Mit regelmaBigen Abrufzahlen im siebenstelligen Bereich generiert Beato
mit diesen Videos eine beachtliche Reichweite. Die Songs, die dabei besprochen
werden, wurden mehrheitlich zwischen den 1970er- und 2000er-Jahren aufgenom-
men. So werden nicht nur asthetische Wertungen vorgenommen, sondern auch
Vergangenheitsbeziige hergestellt. Uberdies fUhrt Beato fortlaufend Interviews mit
Produzent:iinnen und Instrumentalistiinnen, die vor allem Uber ihre Mitwirkung an
bekannten Aufnahmen der Rock- und Popgeschichte berichten. Rick Beato ist dabei
nur ein besonders prominentes Beispiel fur Content Creator:innen, die die Geschich-
te(n) popularer Musikkulturen auf digitalen Plattformen verhandeln: gedacht sei

des Weiteren bspw. an den YouTube-Kanal Professor of Rock oder an Warren Huart,
Betreiber des Kanals Produce Like a Pro.

Bereits ein fluchtiger Blick auf die Inhalte dieser Kanale macht deutlich, dass hier
altbekannte kulturelle Selektionslogiken wirksam sind. Die Kanalbetreibenden zeich-
nen ein Bild von Musikgeschichte, das sehr weif3, mannlich, anglophon und von Rock
dominiert ist. Zugleich kommen hier aber auch Personengruppen - v. a. Produzent:in-
nen und Studiomusiker:innen — zu Wort, die in musikhistorischen Abhandlungen
Uublicherweise weniger sichtbar sind. Im Rahmen von Musikgeschichtsdarstellungen
im Plattformkontext sind also einerseits Perpetuierungen, andererseits aber auch
gewisse Schwerpunktverschiebungen hinsichtlich kultureller Auswahlprozesse zu
erkennen. Gleichzeitig vollzieht sich all dies in algorithmisch moderierten Raumen,
deren Funktionsweise ganz grundlegend auf maschinengesteuerten Selektionsme-
chanismen basiert.

Anhand exemplarischer Betrachtungen von Videomaterial der genannten Content
Creator:innen soll im Vortrag deutlich werden, dass sich im Plattformkontext spezi-
fische Formate der Kanonisierung und Historisierung popularer Musik herausgebildet
haben, die weitgehend losgelost von akademischer Historiografie zu sein scheinen.
Dabei muss reflektiert werden, wer gegenwartig in der Plattformdékonomie und unter
den Bedingungen von Datafizierung und Algorithmisierung die Macht und Mittel hat,
musikhistoriografische Diskurse zu pragen.

Keywords: Musikhistoriografie, Plattformisierung, Kanonisierung, Historisierung,
YouTube
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Verstarker
Raum lll: AO8 1-102, Freitag 15:30-17:00

Ahlers, Michael/Wernicke, Carsten
+.auf jeden Fall gut abgedeckt”. Zur neoliberalen Diskursaus-
pragung von Diversitat in der Musikindustrie

Kollaboratives Songwriting hat mit dem Aufkommen von Streaming-Plattformen
enorm an Bedeutung gewonnen. Denn aufgrund der schlechteren Vergutung sind
Songwriter*innen gezwungen, mit immer neuen Kunstler*innen und Songwriter*in-
nen zusammenzuarbeiten, um einen entsprechend grof3en Songkatalog aufzubauen
(Wernicke & Ahlers 2025). Dies lasst vermuten, dass es im genuinen Interesse der
Musikindustrie liegen sollte, einen besonderen Fokus auf Diversitat zu legen, um
auch eine groBtmogliche Marktabdeckung zu verwirklichen. Hierfir haben sich auch
Formate in den letzten Jahren etabliert, die zumindest das kollaborative Songwriting
verstarkt in den Blick nehmen. Songwriting Camps (Herbst et al. 2024) stellen seit
mehr als 20 Jahren ein musikwirtschaftliches Format der gruppenbasierten Kreativ-
arbeit, in welches jedoch nur eingeladene Personen mit unterschiedlichen Rollen
(Herbst et al. 2025) hineinkommen. Bisher lagen noch wenige Daten vor, wer und auf
welcher Grundlage hierzu eingeladen und wie genau gefiltert wird. Auf Grundlage
von Daten eines binationalen Forschungsverbundes soll im Vortrag nun auf Teilas-
pekte und durchaus kontroverse Praktiken sowie Netzwerke eingegangen werden.

Durch die Arbeiten von Whiteley (2000) oder Strong und Raine (2019) wissen wir, dass
nicht-mannliche Personen in der Musikwirtschaft allgemein unterreprasentiert sind
und Hill und Kolleginnen (2025) beschreiben gravierende Gewaltprobleme, die Frauen
erleben mussten und mussen.

Diese Ausgangspunkte sollen leitend sein fur unsere Frage nach Diversitat und
Machtstrukturen im Kontext von Songwriting Camps. Allgemein wird zu Diversitatin
der Musikindustrie entweder mit einem quantitativen Blick auf das kulturelle Reper-
toire (Nasta et al. 2016, Gebesmair 2016) geforscht oder es finden sich Arbeiten zu
Konstruktion von Geschlechterrollen (Lieb 2018), mangelnden Rollenvorbildern oder
Reprasentation (Paule & Yelin 2022). Dies hat nicht zuletzt damit zu tun, dass viele
Bereiche der Musikindustrie auf kreativer wie aufadministrativer Ebene weiterhin als
“boys club” (Leonard 2016, Ptatscheck 2024) strukturiert sind.

Wir zeigen, dass fur Diversitat und Gender-Aquivalenz durchaus ein immanentes
Bewusstsein besteht, diese Konzepte aber nicht selten als reiner Tokenismus einge-
setzt werden.

Keywords: Musikindustrie, Diversitat, Songwriting Camps, Gender, Tokenism
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Session 13: Verstarkung und Selektion auf

Musikvideoplattformen
Vortragende: Benjamin Sturm, Frieder Behrens
Raum II: A1l KMS, Samstag 09:00-10:30

Sturm, Benjamin
Youtube Reaction Videos as Sources and Amplifiers

YouTube has become an integral part of our everyday lives. Nevertheless, the format
of so-called »reaction videos« is still a niche subject among musicological researchers
(see McDaniel 2020, Kohaut 2021, Paetzold 2025). In these videos, a content creator
sits in front of a camera and listens to a song or watches a music video (allegedly for
the first time) and then >reacts«. Sometimes a reaction consists of merely a few facial
expressions and a brief statement about whether someone liked the music; other
times, the reaction includes elaborate commentary that may also involve in-depth
analysis. These videos can provide valuable insight into the musical qualities of the
reacted content and the consumption and proliferation of music in the digital age
alike.

Therefore, | will address two aspects in the form of these research questions: How can
they serve as sources for musicological and, especially, music sociological research?
How do they amplify the consumption and reception, and particularly the prolifera-
tion, of music?

As a theoretical framework, | will draw influence from Bourdieu (1984), as every act of
classification of a cultural object is also a self-classification of the classifying subject.
Through the interaction of content creators with the musical material, we can gain
insight into their habitus and what the music »affords« (DeNora 2000 & 2003). At the
same time, the reactions provoke »reactivity« (McDaniel 2020) in the form of ampli-
fied interaction and engagement from viewers, not just with the videos but also with
the music being reacted to. Using netnographic methods (Gambetti 2020), which
include qualitative content analysis (Meyring 2020) of the videos themselves, as well
as YouTube comments (Author 2025) and interviews with fans, | will utilise data gat-
hered from two case studies conducted on reaction videos and the fan communities
of the bands Sleep Token and Spiritbox.

Keywords: YouTube, Reaction Videos, Netnography, Music Sociology
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Behrens, Frieder
Was hore ich, was ich nicht sehe? Selektionslogiken in Musik-
machVideos

MusikmachVideos (abgeleitet von Johannes Ismaiel-Wendts Begriff der ,Musikmach-
Dinge*) sind Videos von Musikschaffenden in sozialen Netzwerken, in denen musika-
lische Praxis inszeniert wird. Zu sehen sind beispielsweise Gitarristinnen, die Songs
spielen, Produzentinnen, die scheinbar live mit elektronischen Geraten arbeiten, oder
Sanger*innen, die Uber ein Instrumental singen. In MusikmachVideos wird musikali-
sche Praxis sichtbar gemacht - oftmals jedoch nur ein Teil der musikalischen Praxis,
die tatsachlich hinter dem Hoérbaren steckt. Dabei ist es unerheblich, ob die Audio- im
gleichen Moment wie die Videospur festgehalten wird, oder das Hérbare ganz oder
zum Teil aus vorbereiteten Spuren stammt.

Mich interessiert bei diesen Videos, welche Tatigkeiten musikalischer Praxis bevor-
zugt gezeigt werden und welche vernachlassigt werden. Eine These: Praktiken, bei
denen eine hohe kausale Nachvollziehbarkeit zwischen dem Seh- und Hérbarem
besteht, werden bevorzugt. Das betrifft etwa das Singen, das Spielen von Schlaginst-
rumenten oder das Drucken von Pads. Diesen variablen Grad kausaler Nachvollzieh-
barkeit bezeichne ich in diesem Kontext in Anlehnung an und in Fortfuhrung von
Charles Sanders Peirce und Diedrich Diederichsen als ,Indexikalitat. Andere Prak-
tiken, wie etwa das Arbeiten mit phonographischem Material sowie Mixing, Editing,
Sounddesign und zeitintensives Feintuning, haben oftmals eine niedrige Indexika-
litat in ihrer audiovisuellen Vermittlung, sind schwieriger visuell zu inszenieren und
werden untergeordnet oder durch performative Praktiken kompensiert. Sie sind in
MusikmachVideos horbar, aber nicht sichtbar.

In diesem Spannungsverhaltnis zwischen Hor- und Sehbarem wirken MusikmachVi-
deos wie ein Noise Gate. Sie selektieren und verstarken bestimmte Inszenierungen
musikalischer Praxis, wahrend andere, unterhalb des Schwellenwerts, abgedreht
werden. Um diese Hierarchisierungen sichtbarer und unsichtbarer musikalischer
Praxis herauszuarbeiten, werde ich ausgewahlte MusikmachVideos exemplarisch
vorstellen und analysieren. Dadurch werden Selektionslogiken in Musikmachvideos
deutlich, die eine normierende Vorstellung konstruieren, was musikalische Praxis aus-
macht.

Keywords: MusikmachVideos, MusikmachDinge, Audiovision, Indexikalitat, TikTok
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Frieder Behrens studierte Kulturwissenschaften in Lineburg: Im Bachelor mit
Schwerpunkt Musik und auditive Kultur sowie Digitale Medien/Kulturinformatik, im
Master mit Schwerpunkt Sound Studies. In seinem Studium fokussierte er sich u.a.
auf postkoloniale Phanomene, ebenso auf technikkulturelle Entwicklungen popula-
rer Musik. Seit April 2025 ist Frieder Behrens wissenschaftlicher Mitarbeiter am DFG-
Graduiertenkolleg ,Asthetische Praxis* der Universitat Hildesheim. In seiner Disser-
tation untersucht er asthetische Praktiken in Kurzvideos auf TikTok, Instagram und
YouTube. Dabei liegt der Fokus auf den Beziehungen zwischen auditivem und visuel-
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Praxis am (Jazz)Klavier, Synthesizer, DAW und Plattenspieler gepragt. Daruber hinaus
arbeitet er seit 2023 als freier Musikplaner und Autor fur Deutschlandfunk Kultur.
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Session 14: Ethnographic Case Studies
Vortragende: Melanie Ptatscheck, Rachel Ong
Raum Ill: AO8 1-102, Samstag 09:00-10:30

Ptatscheck, Melanie
Busking and the Politics of Sound: Regulations of Urban Music
Cultures in New York City

Street music in New York City is often heard ambivalently: for some, it represents
cultural vibrancy, for others, disruptive noise. Since 1985, the Metropolitan Transpor-
tation Authority (MTA) — a state-controlled public benefit corporation — has attempted
to ‘filter’ this sonic presence through the program Music Under New York, recently
rebranded as MTA Music. While originally intended to legitimize and support buskers,
the program can also be seen as functioning like a ‘noise gate’: auditions, permits,
and scheduling regimes determine which sounds are amplified as legitimate music
and which are silenced as unwanted noise.

This paper draws on ethnographic fieldwork, participant observation, and narra-
tive-biographical interviews with both affiliated and unaffiliated buskers to analyze
how MTA Music regulates urban soundscapes and redefines the role of street per-
formance within musical life in public space. By curating access to coveted subway
sites, privileging particular genres and performance styles, and enforcing competition
for limited performance space, the program exemplifies how neoliberal governance
structures shape everyday artistic practices. Public sound is commodified, diversity is
constrained, and responsibility for risk and well-being is shifted to individual perfor-
mers.

Findings emphasize the tension between busking'’s principles of freedom and inclu-
sivity, and the exclusive nature of institutional gatekeeping. While MTA Music provi-
des visibility, infrastructural stability, and symbolic prestige, it also limits the range of
voices in the city’s soundscape and moves busking away from its traditional links to
accessibility and spontaneity. For musicians outside the program, restricted access
worsens precarity and highlights unequal power dynamics in how urban space is
negotiated.

By situating MTA Music within broader debates on popular music, state regulation,
and the politics of sound, the paper argues that busking in New York City illustra-
tes how urban music cultures are filtered through regulatory ‘noise gates’ that both
sustain and constrain musical life in public space.

Keywords: Narratives, Body images, Mental health, Popular music, Noise gates

Dr. Melanie Ptatscheck is a Visiting Scholar in the Department of Music at New York
University and a Research Associate at Leuphana University Luneburg. Focusing on
the mental health of creative workers from a social science perspective, she works at
the intersection of popular music studies and public health. Her research interests
include music and well-being, health narratives in popular culture, careers in music,
labour markets, and urban music cultures. Her research is funded by the German
Exchange Service (DAAD) and the Walter Benjamin program of the German Research
Foundation (DFQ).
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Session 14: Ethnographic Case Studies
Raum Ill: AO8 1-102, Samstag 09:00-10:30

Ong Shu Ying, Rachel
Sounding out queerness: the case of two openly queercore
bands from Malaysia

This paper explores the discourse of music and queer identity politics by examining
two openly queercore Malaysian bands: Shh...Diam! and Tingtong Ketz. Inhabiting
the margins of social-cultural borderlands, the queer community is often caught in
ethnoreligious and political discourses in Malaysia, while they continually traverse
the borders of race, religion, and class. In addition to that, the country’s anti-LGBTQ
laws, manifested in the archaic British colonial-era penal codes and the Syariah Law
(applies to Muslims), have often been unequally and selectively applied against those
who are deemed to be gender and sexually transgressive. As a result, the queer com-
munity in Malaysia is invariably denied and made invisible, and therefore inaudible.

However, this invisibility is contested through the music of Shh...Diam! and Tingtong
Ketz. By examining selected songs from the two bands, | show how music not only
becomes a site for the expression of identities and resistance but also “offers the pos-
sibility of radical perspectives from which to see and create, to imagine alternatives,
new worlds” (hooks, 1990, 341). | provide a discussion on how the bands navigate the
politics of in/visibility in Malaysia by looking at the bands’ presence both physically
and virtually. | note that their visibility is made possible through the virtual connec-
tedness of social media platforms, while at the same time strategically remaining invi-
sible for their safety despite labelling themselves as openly queer.

Through the lens of the politics of in/visibility and infaudibility — understood also as
the processes of absences and presences — sounding out queerness can be read as a
form of power, and agency and seen as a place for world-making for the queer com-
munity in Malaysia.

Keywords: Queer, Queercore, Identity politics, In/visibility, In/audibility

Rachel Ong Shu Ying is a PhD candidate in ethnomusicology at the University of
Music and Performing Arts Graz (Austria) and works as a University Assistant there
where she lectures and performs some administrative duties. Her doctoral project
explores queer musicking in Kuala Lumpur, complicated by the intersections of race,
religion, politics, and class. She currently serves as the Media Manager for the IASPM-
SEA branch. Aside from academic work, she regularly plays with Nyai Rara Saraswati
gamelan group in Graz and spends her free time exploring dances such as voguing
and Heels while thinking about the relationship between music, dance, and body
politics. As an extension to her research work, she occasionally volunteers in projects
organised by queer NGOs in Malaysia.
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Session 15: Von Heimcomputerklangen zu In-

Game-Concerts

Vortragende: Hanna Hammerich und Niayesh Ebrahimi, Karina
Moritzen)

Raum II: A1l KMS, Samstag 11:00-12:30

Hammerich, Hanna/Ebrahimi, Niayesh
#tnofilter. Heimcomputerklange mit dem ZX Spectrum

Der ZX Spectrum (Sinclair, 1982) war einer der meistverkauften britischen Heimcom-
puter aller Zeiten und sein grofRter Anwendungsbereich: Videospiele. Im Unterschied
zu Konkurrenzmodellen von Atari oder Commodore verfugte er uber keinen dezi-
dierten Soundchip zur Klangerzeugung, sondern lediglich Uber einen eingebauten
Lautsprecher (,Beeper”) mit einem einzigen 1-Bit-Tonkanal. Trotz dieser technischen
Begrenzung entwickelten Spielemusikkomponist:innen und ,,Bedroom Coder" kom-
plexe Sound Engines und Strategien, um einstimmige Coverversionen von Popsongs
und bekannten klassischen Stucken oder sogar mehrstimmige Musik zu erzeugen.
Dabei entstand das fur den ZX Spectrum charakteristisch Noise-lastige Klangbild, das
nicht mit Filtern abgemildert werden konnte. Mit dem neuen Medium Computer-
spiel, das im Laufe der 1980er Jahre in immer mehr Privathaushalte Einzug hielt, fand
dieser rauschgepragte Klang ungeahnte Verbreitung.

Dieser bisweilen extreme Klang des ZX Spectrum eréffnete in den 1980er Jahren ein
breites Spielfeld, u. a. fur Electronica-Musiker Aphex Twin und Spielemusikprogram-
mierer Tim Follin. Den technischen Herausforderungen begegneten die (vorwiegend
mannlichen, vorwiegend jugendlichen) Programmierer der Zeit mit einem DIY-Ethos,
der sich nicht zuletzt aus gesellschaftspolitischer Perspektive als Form der Aneig-
nung von proprietarer Hardware lesen lasst. Auch lange, nachdem die Hardware
obsolet geworden ist, widmen sich aktuelle Akteure aus der Chiptune-Szene, wie z. B.
utz (irrlicht project), der 1-Bit-Musik am ZX Spectrum.

Anhand von Musikbeispielen, Code- und Interviewmaterial von damaligen und heu-
tigen Akteuren sowie einer Hardware-Analyse wollen wir in unserem Vortrag diese
neuen, aus technischen Limitierungen entstandenen Asthetiken und musikali-
schen Praktiken nachzeichnen. Damit soll zugleich deutlich werden, wie sich aus der
Begrenztheit eines Mediums eigenstandige kulturelle Ausdrucksformen entwickel-
ten.

Keywords: Heimcomputer, Spielemusik, 1-bit-music, DIY-Praktiken, Noise
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Session 15: Von Heimcomputerklangen zu In-

Game-Concerts
Raum II: A1l KMS, Samstag 11:00-12:30

Moritzen Barbosa, Karina
Experimenting Sonically through In-game Concerts: Hyperpop,
Minecraft and Actor-Network Theory

In the last three years, there has been a growing body of literature dealing with the
recent formation of Hyperpop as a music genre stemming from vibrant LGBTQ+
online communities (Bates, Delphis, Moraes, Santoli, 2024; March, 2022; Miller, 2023;
Montgomery, 2024). So far, other than myself (Moritzen, 2022) no other researcher
dealing with Hyperpop has paid attention to the role that Minecraft Music Festi-
vals (MMFs) played in providing a stage to showcase independent artists to a larger
online audience. Arguably the most successful project signed to a major label fre-
quently described as Hyperpop, 100gecs started performing under that moniker at
an in-game concert hosted by producer Open Pit in Minecraft in 2018, years before
the Covid-19 pandemic redirected media and game developers’ attention towards the
many possibilities afforded by videogames as a place for music performances.

This proposal intends to ask the following question: what actors and actants are
present in the controversies surrounding the shaping of Hyperpop as a music
genre? In order to answer it, | have conducted 11 semistructured interviews collec-
ted between 2023 and 2024 with artists and event producers connected to MMFs,
including Umru, a DJ and producer who has worked with artists such as 100gecs and
Charli XCX. | have asked the research participants about their personal relationship
with videogames and music, as well as their personal opinions on the term Hyper-
pop. Inspired by Actor-Network Theory (Latour, 2005), | analyse the human and non-
human elements in their stories to track down the socio-technical networks connec-
ting musicians, music lovers, DAWSs, mash-ups, YouTube, SoundCloud and Minecraft
which resulted in what now is known as Hyperpop.

Keywords: In-game concerts; Hyperpop; Minecraft; Actor-network theory; LGBTQ+

Karina Moritzen (she/her) is a PhD candidate in Communication at the Universidade
Federal Fluminense in Rio de Janeiro, and in Musicology at the University of Olden-
burg. Her current research is interested in the affordances made possible through
in-game concerts in terms of aesthetic experience, digital performance, and hyper-
pop. She has previously presented her work at Ludomusicology conferences, as well
as published an early excerpt of her PhD thesis at the Journal of Sound and Music

in Games and the Eco-Pds Journal in Brazil. In 2023, she organised the first congress
focused on music and videogames in Brazil (musiludens) in Rio de Janeiro, and she is
a founding member of the recently created ALLUM (Associacao Latinoamericana de
Ludomusicologia - www.allum.lat).
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Session 16: Ideologien und Propaganda nach dem
Zerfall der Sowjetunion und im Russland/Ukraine

Krieg
Vortragende: Xu Shijie, Johann Pibert
Raum Ill: AO8 1-102, Samstag 11:00-12:30

Shijie, Xu
Tuning the Noise Gate: Ideological Thresholds in Tajik Popular
Music across Soviet and Post-Soviet Era

This paper analyses Tajik popular music under Soviet and post-Soviet regimes, tracing
how spiritual-poetic elements rooted in Sufism and Persian classical poetry were
selectively silenced, reshaped, and later reintroduced in the lyrics. Instead of a simple
binary of erasure and revival, | see this process as a series of shifting filters and ampli-
fications.

The analysis focuses on the repertoires of several key Tajik musicians, notably Davlat-
mand Kholov and Daler Nazaroy, as illustrative case studies. Through close readings
of lyrics and attention to performance practice, | demonstrate how their works nego-
tiated shifting ideological boundaries across Soviet and post-Soviet contexts. Kholov's
falak-based works exemplify how performance style and textual content were resha-
ped by cultural institutions but still allowing echoes of Sufi poetry to persist in secula-
rized form. Nazarov's band, in the late and post-Soviet period, further illustrates how
classical imagery such as may (wine), yor (beloved), devona (madman) were reanima-
ted within hybrid modern arrangements, partially amplifying what earlier filters had
muted. These musical analyses are all integrated with an examination of Soviet religi-
ous and cultural policy in Tajikistan.

Through the Tajik case, this study shows how Soviet and post-Soviet cultural politics
shaped both the lyrics and performance of popular music, offering a detailed analysis
of popular music in a non-Western context. In doing so, it also contributes to rethin-
king popular music beyond market-driven definitions and resonates with Fabbri's
(2013) argument that popular music cannot be reduced to the commercial industry
alone but must also include uncommercial and ideologically mediated forms.

Keywords: Tajik popular music, Soviet, Cultural policy, Sufism, Ideology

Xu Shijie holds an MA in Middle East and Islamic Studies and is currently a PhD can-
didate in Palestine Studies at the University of Exeter. Alongside her doctoral research,
she has developed strong interests in Middle Eastern and Central Asian music,
Persian poetry, and cultural studies. She is committed to pursuing further research in
ethnomusicology, aiming to integrate her training in area studies with her longstan-
ding engagement with music.
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Session 16: Ideologien und Propaganda nach dem
Zerfall der Sowjetunion und im Russland/Ukraine
Krieg

Raum lll: AO8 1-102, Samstag 11:00-12:30

Pibert, Johann
Noise Gate in Russlands Popmusik-Propaganda seit Beginn
des Ukraine-Kriegs

Russlands sogenannte militarische Spezialoperation ist von Anfang an in der russi-
schen Popularkultur angekommen. Allen voran Shaman - ein vom Propaganda-Appa-
rat systematisch als Superstar aufgebauter Sanger - verkérpert Russlands zentrale
Medienstrategie, die breite Zivilbevolkerung zu asthetisieren und sie auf diesem
Wege - tatsachlich oder symbolisch - fUr den Krieg zu rekrutieren. Doch auch etab-
lierte ,Volks“-Sangerinnen und Sanger wie Oleg Gazmanov lassen sich vom Regime
instrumentalisieren. Die im Gegensatz zur offensichtlichen Propaganda-Mission span-
nenden Fragen betreffen die Detail-Wirkungen der vorliegenden, vor allem audiovi-
suellen Werke auf ihre Publika — sowohl in Russland wie auf3erhalb.

Der Vortrag hat zum Ziel, anhand des Musikvideo-CEuvres von Shaman die von Russ-
land eingesetzten audiovisuellen Propaganda-Strategien in der Popularmusik offen-
zulegen. Die verwendete Methode ist die deskriptive musik- und filmpsychologische
Analyse. Im Ergebnis kommt zum Vorschein, wie sich Shamans C(Euvre im Zuge der
Instrumentalisierung in drei Wellen radikalisiert hat, welche — im Sinne eines Filters -
homogenisierenden ldentifikationsangebote die russische Propaganda-Maschinerie
damit macht und welche Wirkungen bei Pro- vs. Anti-Kriegs-Publika dadurch erreicht
werden.

Da die deskriptive musik- und filmpsychologische Analyse vom wahrscheinlichsten
Erleben und Verhalten der Rezipierenden ausgeht, kann sie unterschiedliche Aus-
sagen treffen, je nachdem welche konkrete audiovisuelle Kultur in den Blick genom-
men wird. Noise Gate ist somit kulturabhangig. Vergleicht man die Wirkungen von
Shamans audiovisueller Propaganda in Russland (inzwischen grof3tenteils Pro-Kriegs-
Publika) und im ,Westen' (hauptsachlich Anti-Kriegs-Publika), lasst sich eine popkul-
turelle Grenze zeichnen, wobei die asthetischen Erfahrungen - bei gleichem Material
— unterschiedlicher nicht sein kdnnten. Ziel des Vortrags ist es daher auch, in dieser
geteilten Welt Uber die Grenze zu schauen und sich in die ,Anderen‘ hineinzuverset-
zen.

Keywords: Ukraine-Krieg, Popmusik-Propaganda, Shaman, Musikvideos, Filmpsycho-
logie
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Session 17: Noisegates und Datenfilter
Vortragende: Henry Balme, Jonathan Kropf
Raum II: A1l KMS, Samstag 13:30-15:00

Balme, Henry
Signal and Noise: A History of the Noise Gate in Music Produc-
tion

This paper examines the noise gate as a technological and cultural site where the
distinction between “signal” and “noise” is both enforced and contested. Beginning
with Claude Shannon’s Mathematical Theory of Communication (1948), it situates

the signal/noise distinction within the broader history of information theory, where it
became a central metric for communications engineering. From there, it traces the
commercial availability of noise gates in the 1970s, highlighting how the technical and
music press presented them as solutions to practical studio problems such as tape
hiss, microphone bleed, and amplifier hum.

The second part focuses on the transformation of this utility tool into a creative
device, with particular attention to the gated reverb sound that came to define the
1980s. Musical examples include Peter Gabriel and Phil Collins’s “In the Air Tonight,”
where the noise gate reshaped the aesthetic of the drum sound, turning the suppres-
sion of noise into a sonic signature. Selected effects will be demonstrated in a digital
audio workstation, both in their corrective role and in more experimental applications.

The paper concludes by raising broader questions in line with the conference theme:
who decides what counts as signal and what as noise, and how do such distinctions
shift over time? By combining historical, technical, and practical perspectives, the
paper provides a foundation for the conference as a whole, offering a springboard for
other contributions that approach the noise gate in more metaphorical or conceptual
terms.

Keywords: Shannon, Signal vs. Noise, Noise Gate, Music Production, Gated Reverb

Dr. Henry Balme is an independent scholar based in Berlin, where he teaches music
history at the Universitat der KiUnste and the Humboldt-Universitat. He received his
PhD in music history from Yale University in 2023. His research explores intersections
of music, media, and technology, with a particular interest in recording practices and
audiovisual media. His first monograph, ,Visual Music: A History and Theory of the
Abstract Moving Image,” will be published by Bloomsbury Academic in 2026. Along-
side his academic work, he is active as a music producer and writer, engaging criti-
cally with contemporary digital production tools.
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Session 17: Noisegates und Datenfilter
Raum II: A1l KMS, Samstag 13:30-15:00

Kropf, Johnathan
Music Analytics: Datenfilter in der Musikwirtschaft

Digitale Daten und Datenanalysen sind in der heutigen Musikwirtschaft ubiquitar
(val. u.a. Baym et al. 2021; Hagen 2022; Tolstad 2024). Als wichtige Entscheidungs-
grundlage bestimmen sie unter anderem mit, welche Kunstlerinnen und Kunstler bei
einem Label unter Vertrag genommen werden, wer in welchen Veranstaltungsorten
Auftrittsmoglichkeiten erhalt oder in reichweitenstarke Playlists aufgenommen wird.
Wahrend Daten haufig mit Objektivitat und Effizienz assoziiert werden, lehrt uns

die Datafizierungsforschung (vgl. z.B. Flensburg/Lomborg 2023; lliadis/Russo 2016)
jedoch, dass Daten stets das Ergebnis eines Auswahl- oder Konstruktionsprozesses
sind, der mit zahlreichen pragmatischen und/oder wert- und interessensgetriebe-
nen Entscheidungen verbunden ist. Vor diesem Hintergrund werden Akteure, die
Zugriff auf Daten haben oder Daten fur andere aufbereiten zu wichtigen Filtern in der
Branche, die Trends potenziell verstarken konnen oder selektieren, welche Aspekte
far wen in den (Daten-)Blick geraten (Beer 2018). Es ist daher von entscheidender
Bedeutung diese Akteure und ihre Prozesse der Datensammlung, -strukturierung
und -aufbereitung genauer zu untersuchen.

In Anlehnung an Flyverbom und Madsen (2015) sowie Venturini und Munk (2022, S.
163 f.) kann konstatiert werden, dass Daten in einem schrittweisen Prozess der Samm-
lung, Strukturierung, Distribution, Auswertung und Anwendung ,wertvoll gemacht'
werden. In jeder Phase dieser ,Datenwertschopfungskette’ sind von den jeweiligen
Akteuren vor dem Hintergrund gegebener Situationen und ,Rechtfertigungsordnun-
gen' (Boltanski/Thévenot 2007) zahlreiche, prinzipiell kontingente Entscheidungen
zu treffen. Anhand von qualitativen Interviews mit verschiedenen MusicTech-Startups
und Datenanalyseunternehmen sollen diese Wertschopfungskette sowie die Wert-
und Interessenkonflikte, die sich darin offenbaren, nachgezeichnet werden. Dies soll
dazu beitragen, die datenformigen Filterprozesse in der gegenwartigen Musikindus-
trie besser zu verstehen.

Keywords: Datafizierung, Critical Data Studies, Musikwirtschaft, MusicTech, Market
Intelligence
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Panel lll: Animal Voices - Noise, Sound, or Music?
Vortragende: Daniel Suer, Martin Ulrich und Pascal Rudolph
Raum Ill: AO8 1-102, Samstag 13:30-15:00

Suer, Daniel, Ullrich, Martin, Rudolph, Pascal
Animal Voices: Noise, Sound, or Music?

Many species of non-human animals (hereafter: animals) vocalize, and the cultural
history of human-animal relations is abundant when it comes to acoustic mediations
between humans and other animals, e.g., in hunting, pastoral, shamanistic, performa-
tive, and scientific contexts. In the history of human musics, specifically, animal voca-
lizations have been framed as music, sound, or noise, depending on specific cultural
traits as well as on the construction of animals as relatives or companions of humans
or as the categorically Other. Research on these discourses takes place at the inter-
section of music studies and (interdisciplinary) human-animal studies.

The development of sound recording and transmission technologies since the late
19th century has enabled the technologically mediated use and manipulation of
animal voices, too. Thus, media studies also become part of the research ecosystem
that is concerned with musical human-animal relations.

This panel aims at the establishment of a research triangle that situates itself
between human-animal studies, media studies, and popular music studies. Popular
music often has incorporated animal vocal and instrumental sounds and has dealt
with them in various ways. However, we choose ‘voices’ as the guiding term for

the acoustic utterances of animals, being well aware that ‘voice’ also has a political
meaning that comes with the associations of articulation, accessibility, and agency.
We propose to tune the noise gate so as to grant animals these features in musical
practice.

The three presentations of the panel will give a general introduction of our interdisci-
plinary research concept, focus on a close reading of Lou Reed'’s “Last Great American
Whale"” as a case study, and document an ongoing research project on music in con-

temporary furry communities.

1. From Meows to Music: Multispecies Musicking in Online Cultures

This presentation introduces the panel Animal Voices: Noise, Sound, or Music? by
outlining how multispecies musicking unfolds in contemporary online cultures.
Digital platforms such as YouTube, TikTok, or Instagram have become central arenas
where human-animal relations are negotiated, remixed, and circulated. Here, animal
voices—whether birdsong, whale song, or the howling of dogs—are not only docu-
mented but actively transformed into memes, mashups, and musical collaborations.
These practices foreground animals as more-than-human agents of sound, while at
the same time raising questions about anthropocentric framings of “voice,” “noise,”
and “music.” Building on approaches from human-animal studies, media studies, and
popular music studies, | propose to understand these online phenomena as forms of
multispecies musicking—relational practices that complicate boundaries between
humans and non-humans, nature, technology, and culture, as well as sound and
music. The goal of this introductory talk is to provide a conceptual grounding for the
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panel, highlighting how animal voices circulate across media, genres, and commu-
nities, and how these circulations challenge us to rethink categories of musicality,
agency, and relationality.

2. “We don’t use any samples”: Whale song as instrumental music
in Lou Reed’s Last Great American Whale

In 1970, marine biologist Roger Payne published recorded whale songs as the Songs
of the Humpback Whale album, which was later certified platinum after selling more
than a million copies. This sparked interest by many human musicians. Cetacean
vocalizations became a topic as well as a material in popular music productions,

e.g., Judy Collins (Farewell to Tarwathie, 1970), Pete Seeger (Song of the World’s Last
Whale, 1970/2008), and Kate Bush (Moving, 1978). In analogy to Western avant-garde
and jazz, whale songs were in some cases reproduced from marine recordings and in
other cases imitated by human instrumentalists.

This presentation provides a close reading of Lou Reed'’s Last Great American Whale,
which fits in the latter category, and Reed’'s own emphasis on the rejection of
sampled whale song that is documented on a live recording of the song. Anthropo-
centrism historically has often dominated discourses on whether animal songs count
as music or as noise. Thus, Reed’s song and its discursive context present a remarka-
ble ambiguity between the eco-centric criticism of human hubris and the rejection of
whale vocalizations in favor of human imitation.

3. Musicking Furries: Human-Animal Relations in Popular Music
Practices of the Furry Fandom

Members of the furry fandom, or “furries”, share an enthusiastic interest in media
featuring anthropomorphic animals (Plante 2023). This is expressed, for example, by
adopting a fursona (furry + persona), which is sometimes staged by wearing a full-
body costume, a so-called “fursuit.” Among the various media furries engage with,
popular music features prominently.

Building on concerns of human-animal studies, the talk asks how human and non-
human animals relate to one another within the furry fandom. Particular attention is
directed at the significance of music production and reception for the representation
and performance of human-animal relations. Methodically, the empirical basis con-
sists of fieldwork conducted at furry events (conventions, dance events) and inter-
views. Theoretically, the talk explores the potential of inhuman queer studies (Giffney
& Hird 2008) to examine how furries’ musicking may contribute to a queering of
human-animal boundaries.

| argue that in the musical practice of furries non-human animals are not filtered out
as disruptive noise. Instead, they are amplified as an enriching dimension of sound, as
furries modify the threshold of the noise gate so that (imagined) non-human animals
are understood in their entanglement with humans.

Keywords: Human-Animal Studies, Online Cultures, Whale Song, Furry Fandom,
Human-Animal Relations
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Prof. Dr. Martin Ullrich is Professor of Interdisciplinary Music Research and Human-
Animal Studies at Nuremberg University of Music. His main research area is sound
and music in the context of human-animal studies.

Dr. Pascal Rudolph is interim Professor of Media Aesthetics at the University of
Cologne. He is General Secretary of the International Association for the Study of
Popular Music German-speaking Branch.

Daniel Suer works as research assistant (postdoc) at Nuremberg University of Music.

He has been a board member of the German Society for Popular Music Studies since
2020.
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