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Adam Harper 

Pop in the Underground: The Critique and Recovery of "Pop" in Countercultural Popular Musics 

Countercultural popular musics are often conceived of as “anti-pop”: dialectically opposed to the major 
music industry and the aesthetic imperatives assumed to follow from it. Yet ever since broad-based 
alternative music communities began to emerge in the mid-twentieth century, their relationship with 
“pop” has been complex and ambivalent. Countercultural musics represent and explore their stylistic 
and ideological others in pop often to the point of pastiche, critiquing them as a form of satire, using 
certain devices of musical alteration so as to be more acceptable to its audiences, and sometimes 
reclaiming it altogether. Moreover, a sense of the place and appeals of pop is clear throughout popular 
music discourse. My paper will examine musicians from the North American folk revival, the growth of 
indie rock during the 1980s and 1990s, and more contemporary artists engaging with the digital age, 
tracing the continuities and discontinuities in their negotiations with pop. 
 
 
Thomas Hecken 

Pop als Kunst 

Die Institutionalisierung von Phänomenen, die man der Popkultur zurechnet, ist neben der rasch von 
privatwirtschaftlichen Unternehmungen betriebenen Verwaltung und Förderung zuletzt auch auf 
staatlicher und öffentlich-rechtlicher Ebene vorangekommen. Hierbei geht es nicht um einen 
amüsierten Blick auf Vergangenes, sondern um die ernsthafte Wertschätzung gegenwärtiger Kunst- und 
Kulturgegenstände und -ereignisse, die aus früher häufig missachteten Genres entstammen, aus den 
Bereichen der Popmusik, des Trash, der Illustriertenfotografie, der Mode, der Fernsehserien, der 
Unterhaltungsshows. Damit untrennbar verbunden ist die Hochwertung von Unterhaltung, 
Oberflächlichkeit, Zerstreuung, sinnlichem Reiz. Diese Umwertung zeigt sich seit einigen Jahren in 
großem, neuem Umfang in den Lehrplänen und Literaturlisten der Universitäten, sie zeigt sich ebenfalls 
in den Programmen der nicht oder nur teilweise kommerziell betriebenen Museen, Radio- und 
Fernsehprogramme, Theater und Festivals. Angekündigt hat sich diese Umwertung schon seit den 
1920er-Jahren, auf breiter Front vollzogen wurde sie jedoch erst in der letzten Zeit. Handelte es sich bis 
in die 1980er-Jahre entweder um einzelne Stellungnahmen oder um Veröffentlichungen in 
Spezialmagazinen, hat die Umwertung jetzt größere Teile sowohl der Publizistik und Wissenschaft als 
auch der kunstinteressierten Öffentlichkeit erfasst, sie wird politisch erfolgreich gefordert und von der 
Exekutive ins Werk gesetzt. Diese Wende besitzt dauerhaften Charakter, es gibt keinerlei Anzeichen für 
eine Umkehr. Die Prognose, dass die aufgezeigte Änderung sich über die kommenden Jahrzehnte noch 
verstärken wird, fällt ausgesprochen leicht, weil in den nachwachsenden Generationen – präziser 
gesagt: in den jetzigen und künftigen Akademikerjahrgängen – ein noch deutlicherer Hang 
festzustellen ist, vielen Gegenständen aus den Bereichen der Pop-, Konsum- und Unterhaltungskultur 
einen hohen ästhetischen Wert beizumessen. Welche Punkte zu dieser Wende beitragen, worin sie 
genau besteht und wo sie sich besonders stark auswirkt, soll der Vortrag klären. 
 



 

Tom Holert 

Sammelbegriffe. Eine Geschichte des Rock’n’Roll nach Allen Ruppersberg 

Zu den Kontexten und Medien, in denen „Pop“ als epistemisches und historisches Objekt konstruiert 
wird, gehört auch das Feld der Gegenwartskunst. Der „archival impulse“ (Hal Foster), der in der 
Gegenwartskunst im Moment der umfassenden Digitalisierung der Wissensbestände und Gedenkformen 
bemerkt wurde, ist unter anderem durch die Weigerung gekennzeichnet, die allgemeine Überführung 
dieser Bestände und Formen in digitale Netzwerkarchitekturen mitzuvollziehen. Wie ein solches 
Insistieren auf (überwiegend) analogen Verfahren der Darstellung und Inszenierung des Archivs 
aussehen kann, zeigt die Ausstellung „No Time Left To Start Again/The B and D of R’n’R“ (WIELS, 
Brüssel, 2014) des kalifornischen Künstlers Allen Ruppersberg (* 1944). Aus einer riesigen 
Privatsammlung von Schallplatten, Plakaten, Fotografien, Presseclippings und Fan-Paraphernalien zur 
Geschichte der amerikanischen Popmusik des 20. Jahrhunderts errichtete Ruppersberg eine 
epistemologische Versuchsanordnung. Sie fragt: Was lässt sich über Pop wissen? Und wie verhält sich 
künstlerisches Wissen zu anderen Weisen, etwas über Pop zu wissen? Eine (quasi-)subjektivistische 
Taxonomie und ein eigentümliches Displaydesign organisieren Blick und Aufmerksamkeit – aber nie 
restlos. Der Vortrag nimmt den Besuch der Ausstellung zum Anlass, die spezifischen Potenziale und 
Beschränkungen zu diskutieren, die eine in der Conceptual Art der 1960er-Jahre begründete 
künstlerische Praxis in der Beschäftigung mit den Archiven der Popgeschichte aufweist. Wie konstituiert 
sich die ästhetische Erfahrung von Pop im Medium der Gegenwartskunst? 
 
 
Christian Höller 

Finding Loopholes in Pop’s Endless Presence 

„Endlose Gegenwart“ meint eine kulturelle Konstellation, in der die Parameter von Raum und Zeit 
sowie deren psychophysisches Erleben eine grundlegende Neuformatierung erfahren. Demzufolge 
scheint sich eine unbegrenzte Gegenwart im Sinne potenzieller Abrufbarkeit bzw. allseitiger 
Verfügbarkeit über alles zuvor Dagewesene und zukünftig Mögliche zu stülpen. Ja, mehr noch: Es wirkt 
darin jegliche Form von räumlicher, geografischer oder historischer Distanz wie aufgehoben. Popmusik 
hat sich über die Jahrzehnte, verstärkt durch den Digitalisierungsboom der 1990er- und 2000er-Jahre, 
immer mehr in Richtung solch’ endloser Gegenwärtigkeit bewegt. Rezente Trends wie die zunehmende 
Retroisierung, Musealisierung und – in technokultureller Hinsicht – immer stärkere Einbindung von 
Popmusik in transmediale Zusammenhänge zählen zu den offensichtlichen Symptomen dieser insgesamt 
noch viel weitläufigeren Transformation. Welche existenziellen Auswirkungen diese auf die verstreute 
Vielzahl popmusikalischer Subjekte hat, ist hingegen noch weitgehend unerforscht. Um einen Anstoß in 
diese Richtung zu geben, soll zunächst nach den internen Grenzen und Lücken dieser vermeintlichen 
Endlospräsenz gefragt werden. Kann es sein, dass die Popmusik, gerade indem sie sich als unendlich 
weitreichend darstellt, ihre eigenen Leerstellen und Schranken produziert? Lässt sich dem Anflug von 
Sättigung und Überdruss, den dieses Szenario hervorruft, dadurch kontern, dass man bewusst 
Schlupflöcher in dieser Endlostextur zu generieren versucht? Und wenn ja, wie könnte dies mit einer 
neuen Form von existenzieller Subjektivierung einhergehen, die einst das Um und Auf klassischen 
Popmusikgebrauchs bildete. 

 

Thomas Meinecke 
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Birgit Richard 

Pop 2.0.= Popkulturen im Zeitalter ihrer medialen Machbarkeit. Grundlagenforschung zu Pop im Netz 

Pop lebt auch im digitalen Zeitalter und dies nicht nur als Wiederholung des Ewiggleichen in 
Retroschleifen verfangen, sondern in Kontinuitäten und Brüchen innerhalb medialer Apriori. Pop-Bilder 
wandern als shifting images aus ihren angestammten Bereichen, wie z. B. der Popmusik in die sozialen 
und audiovisuellen Netzwerke. Hierbei stellt sich nach der Analyse insbesondere der audiovisuellen 
Portale die Frage, ob sich eine Verlagerung der popkulturellen Kerne oder ihre Erweiterung feststellen 
lässt? Thesen zu populären Kulturen im Zeitalter ihrer medialen Machbarkeit zu entwerfen, ist aufgrund 
des rasanten Wandels des Feldes nur sehr punktuell möglich, es gelingen allenfalls Momentaufnahmen 
und skizzenhafte, flüchtige Blicke auf die Veränderungen durch mediale Formate und Strukturen, 



 

insbesondere unter Gender- und Generationsaspekten. Die Auswertung der Empirie zum Online-Video 
bei YouTube zeigt seit 2006 die Vitalität eines audiovisuellen Pop-Bildes in seiner gesamten Bandbreite, 
die von monotoner Selbstdarstellung mit Duckface und IBC bis zur Hervorbringung neuartiger 
künstlerischen Formen reicht. Im Fokus erscheinen aber auch immer wieder die „asozialen Netzwerke“ 
und einseitige Geschlechterdarstellungen in den digitalen Medien. In den zentralen popkulturellen 
medialen Bereichen Musik und Games dominieren nach wie vor stereotype eindimensionale 
Geschlechterbilder für Männer und Frauen. Eine zunehmende Sichtbarkeit von misogynen Formen, z. B. 
in der medialen Konsumfigur des Hipsters oder in der Behauptung, es gäbe „die vollständige Frau“ (z. B. 
Beispiel: Beyoncé als „sexy feminist“) oder im Fall der massiven Bedrohung der Betreiberin des YT-
Kanals „Tropes versus Women in Videogames“, muss Pop im digitalen Zeitalter vorgeworfen werden.   

 

Eckhard Schumacher 

Die Zukunft des Pop. Geschichtsschreibung und Gegenwartsfixierung 

Der spätestens seit den 1960er-Jahren geläufigen Rede vom Ende korrespondieren gleichermaßen 
kontinuierlich zu beobachtende Meldungen über die Zukunft des Pop. Wenn dabei immer wieder 
erneut ein Aneinanderrücken von Vergangenheitsverweisen, Geschichtsschreibung und 
Gegenwartsfixierung zu beobachten ist, das die gängigen Parameter der Zeitordnung irritiert, betrifft 
dies nicht nur den Diskurs über Pop, es wird zugleich als ein zentraler Modus von Pop erkennbar. Mit 
Blick auf Konzepte von Hauntology, Atemporalität und Retromania soll in dieser Hinsicht versucht 
werden, die Frage nach der Zukunft des Pop nochmals neu aufzuwerfen. 
 
 
Ruby Sircar 

Consuming and Colouring Politics: Academization of the New Asian Kool 

The New Asian Kool wave reached its mainstream peak in 1997/98 when British Bhangra Muffin Style, 
Record Labels such Wiiija hit the billborads with Cornershop's “Brimful of Asha” and Panjabi MC's 
“Legalized” met Madonna's “Frozen” face-to-face on an international chart level, outside an alternative 
or South Asian public. Along with the music a new pop imagery took centre stage: Bollywood became 
en vogue for the widest possible audience outside an international South Asian community. The image 
and sound aftermath echo till today with cinema productions such as “Midnight Children” (2013), as 
well as the outnumbered South Asian physicists in television sequels of ER. Apart from the media 
interest and its sell-ability it took the New Kool less then a year to receive academic gradings: beginning 
with publications such as “Dis-Orienting Rhythms” (1998) by John Hutnyk and Ashwani Sharma and 
teaching exercises by New Kool protagonists such as Rupa Huq at Manchester Metropolitan University in 
the early 2000s. Even in Austria the New Asian Kool and its spouse Bollywood entered the academic 
arena with conferences hosting actors such as Sharuq Khan and the continued research work conducted 
by Bernhard Fuchs at the University of Vienna. What happens to an ethnic popular music style when 
entering academia? Even though Ashwani Sharma states at the very beginning of the New Asian Kool's 
academization “[...] The (Im)Possibility of Theorizing Asian Musical Cultures” its exotic pop quality 
allowed unexpected and tempting teaching and research potential–from the fields of anthropology all 
the way to post-colonial and media studies. This workshop will look at academic possibilities and policies 
regarding ethnic popular music and their opposite within the applied market field. 
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Today...,Vienna 2011; Sita liebt Radha, in: Doris Guth and Heide Hammer (eds.), Love me or leave me, 
Vienna 2009; Liquid Homelands, Vienna 2008. 
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