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Timo Neuhausen

Die Rolle institutionalisierter Standards fiir die
Hybridisierung musikalischer Praxen

Zur Soziomaterialitat von Songwriting-Producing im Bedroom-Studio

The role of institutionalized standards for the hybridization of musical
practices. On the socio-materiality of songwriting-producing in the
bedroom studio

This study examines the socio-materiality of hybrid music practices in bedroom
studios, focusing on the interplay between traditional music education institutions
and YouTube education. A single case situational analysis reveals how standard-
ized instrumental and music production practices are combined to form a hybrid
practice. It shows that traditional music education institutions, such as music
schools and conservatories, specialize in the selection of chord tones, while You-
Tube videos focus on sound design. Using an actor-network theory approach, the
study demonstrates the permeability of informal and institutional learning spaces.
The findings suggest that songwriting-producing is not simply a sum of different
practices, but rather a process of negotiation and compromise between different
standards and goals, as well as the distribution of practice between humans and
technology.

1. Einleitung

Die hier vorgestellte Studie' nimmt die Soziomaterialitdt hybrider Musikpraxis
im Bedroom-Studio in den Blick. Ein besonderes Augenmerk wird dabei auf die
Mitwirkung traditioneller musikpddagogischer Institutionen und musikpadago-
gischer YouTube-Videos gelegt. Anhand der Situation eines Musikers wird in der
Analyse nachverfolgt, wie standardisierte Instrumental- und Musikproduktions-
praktiken zu einer Hybridpraxis zusammengefiihrt werden. In dieser stehen die
tonale und klangliche Formulierung des Songs in einer komplementdren Bezie-
hung, wahrend die von den musikpadagogischen Institutionen vermittelten Pra-

1 In Teilen gefordert durch das Bundesministerium fiir Bildung und Forschung, FKZ
01JD2oo5B.
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xen entweder auf die Auswahl der Tone oder auf die Gestaltung des Sounds spe-
zialisiert sind. (Non-)formale Kontexte wie Musikschule und Musikhochschule,
vermittelt tiber Lehrkrafte, studierende Bandmusiker*innen und Standardwerke,
spezialisieren auf Instrumentalspiel und Musiktheorie, wahrend YouTube-Kandile
iiber prominente Producer*innen und Influencer*innen Musikproduktionsprak-
tiken vermitteln. Damit wird exemplarisch die Durchladssigkeit informeller und
institutioneller Lernrdume demonstriert.

Methodisch folgt die Studie der Situationsanalyse (Clarke, 2021) sowie Pra-
missen der Akteur-Netzwerk-Theorie (Latour, 2022a, 2022b), um die komplexen
Beziehungen zwischen menschlichen und nicht-menschlichen Situationselemen-
ten wie Instrumenten, Software oder Lehrmaterialien zu rekonstruieren.

Der Beitrag stellt damit Teilergebnisse meines laufenden kumulativen Dis-
sertationsprojekts vor. Dieses untersucht aus soziomaterieller Perspektive Lern-
und Bildungsprozesse bei der Entstehung von Songs in Bedroom-Studios.

2. Hybride Musikpraxis in Bedroom-Studios

In den vergangenen Jahrzehnten gerdt vermehrt die Verkniipfung von distinkten
musikalischen Praktiken, Expertisebereichen und Professionen zu einer Hyb-
ridpraxis in den Blick. So agieren etwa Produzent*innen gleichsam als Kompo-
nist*innen (Moorefield, 2010) oder Singer-Songwriter*innen als Influencer*innen
(Haenisch et al., 2023).

Beférdert wurde die Verbindung solcher Praktiken einerseits durch die voll-
standige Integration von Audioaufnahme und -bearbeitung, MIDI-Sequenzierung
und Sample-basierten virtuellen Instrumenten in Digital Audio Workstations
(DAW) und andererseits durch die Omniprasenz von Internet, Musikstreaming
und sozialen Netzwerken (Théberge, 2023, S. 220). Dadurch ist Musikproduk-
tion nicht mehr rdaumlich an Tonstudios gebunden. Neben theoretisch jedem
anderen Ort werden nun auch Wohn- oder Schlafzimmer zum (Bedroom-)Studio
(Groenningsaeter, 2017, S. 24; Thompson, 2023, S. 206). Die stérungsfreiere Um-
gebung begiinstigt zugleich die explorative oder experimentelle Entwicklung
von Songideen (Barna, 2022, S. 195-196; Godau & Haenisch, 2019, S. 57-59). So
hybridisieren in Bedroom-Studios u.a. Songwriting und Musikproduktion, indem
etwa bereits im Songwriting-Prozess die final ver6ffentlichten Takes aufgenom-
men werden (Barber, 2020, S. 194-197) oder neue Ideen in Interaktion mit bereits
aufgenommenen Ideen oder mit DAW-Presets entwickelt werden (Bell, 2018a,
S.191-193). Zentral fiir diese Zugdnge sind die nicht-destruktiven Aufnahme- und
Editierfunktionen der DAW (Ahlers, 2019, S. 424-427; Bell, 20183, S. 193).

Materialitdtssensible Betrachtungen von musikalischer Praxis im Umgang mit
(post-)digitalen Musiktechnologien zeigen, dass komplexer werdende (post-)di-
gitale Musiktechnologien musikalische Praxen in hohem Mafle mitformen (z.B.
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Bell, 2018b; Weidner et al., 2022). Besonderen Einfluss nehmen dabei hersteller-
seitig mitgelieferte Presets, die Zugédnge zu Musiktechnologien und zum Musik-
machen erleichtern und diese zugleich standardisieren (Eusterbrock, 2022, S. 67—
73; Fabian & Ismaiel-Wendt, 2018, S. 2a; Neuhausen & Ahlers, 2024, S. 90-92).

Internet, Musikstreaming und soziale Netzwerke spielen insofern eine wich-
tige Rolle fiir die Entwicklung musikalischer Praxis im Bedroom-Studio, als
hier erstens ergebnisoffen Musik und Videos rezipiert werden, wobei die Mu-
siker*innen nebenbei auf Ideen und Praktiken fiir ihre eigenen Songprojekte
stoflen konnen (Neuhausen, 2025, S. 113). Zweitens stehen jederzeit didaktisch
aufbereitete Videokurse zu diversen Themen zu Verfiigung, die von den Musi-
ker*innen abgearbeitet werden konnen (Godau & Neuhausen, 2025, S. 208-209).
Und drittens kénnen so auch beim Auftreten von Problemen sofort Losungen
recherchiert werden (Bell, 20183, S. 151, 195; Kattenbeck, 2022, S. 168-174).

Insgesamt sind also Bedroom-Studios durch das Internet und technologische
Designs verbunden mit diversen virtuellen Rdumen und pra-konfigurierten Pra-
xen (Barna, 2022, S. 191; Wernicke, 2022, S. 321-322).

3. Musiklernen als Vernetzung

Bislang werden vor allem Vernetzungen von Bedroom-Studios mit musikwirt-
schaftlichen Kontexten in den Blick genommen (Barna, 2022; Thompson, 2023),
wahrend angenommen wird, dass traditionelle musikpadagogische Institutionen
in Bedroom-Studios keine Rolle spielen (Thompson, 2023, S. 206). Diese Annah-
me dient dieser Studie als Anlass, die ,Vielzahl an Vermittlungspraktiken und
sozialen Beziehungen“ (Ardila-Mantilla, 2018, S. 400) beim Lernen in Bedroom-
Studios zu betrachten.

Fiir informelles Musiklernen gewinnt zum einen das Peer-Lernen in Online-
Communities (Waldron, 2018, S. 125) und zum anderen das Lernen mit YouTu-
be-Musikpadagog*innen (O’Leary, 2023, S. 15) zunehmend an Relevanz. Auch
insgesamt spielt die Ausbildung Sozialer Netzwerke, bestehend aus Peers, Leh-
rer*innen und Familie, aber auch aus musikalischen Idolen, Internetkanilen und
Lehrbiichern, speziell fiir die Expertisierung von Popularmusiker*innen eine
wichtige Rolle (Langler, 2021, S. 35-40).

Zusammengefasst erscheint es sinnvoll, im Anschluss an musikpadagogische
Betrachtungen der Mitwirkung (post-)digitaler Designs an der Emergenz musi-
kalischer Praxen einerseits und in Anbetracht einer zunehmenden Plattformisie-
rung von Musikpadagogik andererseits, zu hinterfragen, wer oder was zu Lern-
prozessen in Bedroom-Studios auf welche Weise beitragt.
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4. Studiendesign

Im Anschluss an die Akteur-Netzwerk-Theorie (ANT) untersucht dieser Beitrag
die Mitwirkung menschlicher, nicht-menschlicher und nicht-individueller Entita-
ten an musikalischer Praxis. Die Analyse folgt den Fragen, (1) wie standardisierte
Praktiken in die musikalische Praxis im Bedroom-Studio gelangen, (2) welche
(non-)humanen Akteur*innen damit zusammenhangen und (3) welche Rolle die-
se standardisierten Praktiken bei der Herausbildung einer Hybridpraxis spielen.

4.1 Handlungsbegriff der Akteur-Netzwerk-Theorie

Akteur*in, also eine Entitdt mit Agency, ist in der ANT ,jedes Ding, das eine gege-
bene Situation verdndert, indem es [im Verlauf der Handlung irgendeines ande-
ren Handlungstragers; TN] einen Unterschied macht” (Latour, 2022a, S. 123, Herv.
i. 0.). In den Fokus empirischer Analysen riicken Vernetzungen und Beziehungen
zwischen diesen Akteur*innen (Latour, 1996, S. 372). So lassen sich Handlungs-
programme reKonstruieren, die Akteur*innen kollektivieren. Beim Aufeinan-
dertreffen zweier Handlungsprogramme kann es zur Ubersetzung in ein neues,
drittes Handlungsprogramm kommen (Latour, 2022b, S. 217-218). Dabei unter-
scheidet die ANT nicht zwischen globalen und lokalen Perspektiven. Es wird von
einer globalen Entitdt ausgegangen, die hochgradig vernetzt ist und kontinuier-
lich lokal bleibt. Deshalb wird stets konkret nachverfolgt, in welcher Beziehung
ein beliebiges Element zu anderen Elementen steht. Sozialitdt vollzieht sich in
diesen konkreten Beziehungen (Latour, 1996, S. 371-372).

Bezogen auf Lernen riickt damit die Frage in den Vordergrund, welche Hand-
lungsprogramme in einer Lernsituation wirken, wie sie entstehen bzw. ibersetzt
werden und wie soziomaterielle Vernetzungen Handlungsfiahigkeit erzeugen.
Damit wird einerseits die Situiertheit von Lernen betont, andererseits dafir
sensibilisiert, dass auch abwesende Akteur*innen daran mitwirken. Es ist damit
weniger interessant, auf welche Weise Lernende iiberhaupt an Wissen gelangen
konnen, sondern eher, wie sie mit bereits wirkmachtigen Standards und konkur-
rierenden Handlungsangeboten umgehen.

4.2 Methodologie

Die Datenerhebung und -analyse folgte der Situationsanalyse (Clarke, 2021),
die sich u.a. auf die theoretischen Pramissen der ANT bezieht (S. 237-238). Mit
komplementdren Kartierungsverfahren soll hier die Komplexitdt von Handlungs-
situationen aufgefangen werden (Clarke, 2021, S. 239-247): Zunichst werden alle
Situationselemente in einer messy map gesammelt, um davon ausgehend jede*n
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Akteur*in zu jeder*jedem anderen zu relationieren.? So entstehen relational
maps, innerhalb derer die Verhaltnisse zwischen den Akteur*innen spezifiziert
sind. In social worlds/arenas maps werden Zusammenschliisse von Kkollektiv
handelnden Akteur*innen mit geteilten Perspektiven sowie deren Konflikte mit
anderen skizziert. In positional maps werden die Diskursachsen, auf die die in
der Situation enthaltenen Diskurspositionen verweisen, rekonstruiert. Die sich
erganzende Einnahme dieser analytischen Blickwinkel soll zu einem ndheren
Verstdndnis der flir die Situation konstitutiven Elemente und der zwischen die-
sen bestehenden Verhdltnisse fiihren.

4.3 Sample

Im rahmenden Dissertationsprojekt wurden zunichst auf Grundlage von 27 ar-
tefaktstimulierten (Video-)Interviews? mit 16 Musiker*innen (Stand 06/2025)
die jeweiligen Elemente der Songwriting-Situationen in messy maps zusammen-
getragen. Im Vergleich dieser Kartierungen fiel auf, dass in der Situation des
20-jahrigen Niklas* mit Instrumentallehrer, Band-Camps, musikstudierenden
Bandkolleg*innen und YouTube-Videos verschiedene Entitdten auf unterschiedli-
che Weise musikpadagogische Rollen tibernehmen. Auch in den meisten anderen
Interviews spielen Musik(hoch)schule, Musikunterricht, Kulturelle Bildung und/
oder YouTube eine Rolle, jedoch eher punktuell und/oder distinktiv. Bei Niklas
hingegen lassen sich Vernetzungen von Situationselementen feststellen, die Posi-
tionen und Praktiken dieser musikpadagogischen Akteur*innen vermitteln, wie
etwa von einer Real-Book-PDF und YouTube-Videos. Die Interviews mit Niklas
eignen sich deshalb besonders dazu, nachzuverfolgen, wie traditionelle musik-
padagogische Institutionen und YouTube-Musikpadagogik (O’Leary, 2023) in
Situationen informellen Lernens zusammenwirken kénnen und wie sich das als
Hybridisierung musikalischer Praktiken fassen lasst.

Beim relational mapping anhand von zwei Interviewss ergaben sich gehauft
Verbindungen der musikpadagogischen Akteur*innen zu einer MIDI-Region, die
eine Akkordfolge enthalt. Die Region wurde im Videointerview zum Gesprachs-
stimulus, wahrend Niklas bei geteiltem Bild und Ton anhand eines DAW-Projekts
von der Entstehung eines Songs berichtet. In der Analyse wird sie zum Aus-
gangspunkt des Diktums follow the actors (Latour, 202243, S. 28).

2 In der Verwendung des Begriffs , Akteur” folge ich Latours Verstiandnis (s. 4.1).

3 In der Situation der interviewten Person anwesende Gegenstinde wurden in das In-
terview eingebunden, bspw. Keyboards oder DAW-Projekte (vgl. Godau & Neuhausen,
2025, S. 200).

4 Name pseudonymisiert, Gender nach der Selbstzurechnung.

5 MusCoDA_SolA03_GD_2021-30-11 und MusCoDA_SolA03_EI_2022-10-01.
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5. Ergebnisse

Auf die Frage, wie es zu genau diesen Akkorden im DAW-Projekt komme, be-
richtet Niklas einerseits, was zur Auswahl der Akkordtone und was zur Gestal-
tung des Akkordklangs beigetragen hatte: Mit einem MIDI-Keyboard nahm er die
Akkorde in der MIDI-Region einzeln auf, ergdnzte und Kkorrigierte anschliefRend
mit der Maus Tone, schnitt die Akkorde zusammen, und passte Tonldngen sowie
Pedalpunkte an. AnschliefRend wahlte er ein passendes VST-Instrument® aus und
platzierte den Klang im Stereopanorama.

Die Akkorde gewinnen so auf zwei Arten audiovisuelle Form - zuerst als ein-
zelne Griffe der Hande auf den Tasten der Klaviatur des MIDI-Keyboards und das
synchrone Erklingen durch die Computerlautsprecher, dann als MIDI-Balken in
der Piano Roll und als horbare Akkordfolge durch den zur Erstellung asynchro-
nen Klick auf Play.

Drei Praktiken werden deutlich, die an der Gestaltung der Akkordfolge im
Song beteiligt sind: das Greifen von Akkorden, das Bearbeiten von MIDI-Infor-
mationen und das Gestalten des Sounds. Nachfolgend wird beschrieben, wie in
diesen Praktiken verschiedene (non-)humane Situationselemente zusammenwir-
ken.

5.1 Greifen von Akkorden auf der Klaviatur

Das personliche Repertoire an Akkordgriffen, aus dem Niklas die Akkordfolge
zusammensetzt, entsteht zundchst durch das regelmafdige Spielen von Jazz-Stii-
cken aus einer Real-Book-PDF auf dem Klavier. Die Real-Book-PDF erhielt er von
seinem Gitarrenlehrer, der die Umsetzung der darin verzeichneten Stiicke auf
der Gitarre thematisierte. Die Ubertragung der Stiicke auf das Klavier geschieht
spéter allein zuhause. Durch die Ubertragung der Real-Book-Standards auf die
Klaviatur werden diese zu einem Bezugspunkt im Songwriting mit dem Klavier
und dem MIDI-Keyboard.

Zusatzlich erweitert Niklas sein Akkord-Repertoire durch das ,Ausprobieren
von Akkordgriffen, auf die er in Instagram-Reels und YouTube-Videos stof3t, so-
wie das explorative Kombinieren der so entdeckten Akkordgriffe.

Niklas spielt Gitarre und Synthesizer/Keyboard in mehreren Bands, deren
Mitglieder sich eher lose aus einer Community rund um regelmafdige Ferien-
Band-Camps von Kulturzentren rekrutieren. In (s)einer Pop-Band prasentiert
er solche Akkordfolgen, die ,nicht so mein Fall“ sind, denn ,da haben die einen
Sinn weil sonst [...] lasse ich sie irgendwie liegen [... aber in der Band kann ich

6 VST = Virtual Studio Technology; ermdglicht die Abbildung von MIDI-Informationen
als individuell wahlbaren Audio-Klang.
7 Die Zitate in Abschnitt 5 stammen aus den Interviews mit Niklas.
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die; TN] vorspielen und dann mogen die das“ Eine weitere Verwendung dieser
Akkordfolgen erfolgt nicht.

5.2 Bearbeitung der MIDI-Region

Niklas grenzt diese Akkordfolgen von jenen ab, die in eigene Songs einflief3en.
Hier nutzt er ,nur die coolsten Akkordfolgen. Aus materialititssensibler Pers-
pektive geht diese Distinktion zugleich mit einer distinkten Materialisierung der
Akkorde einher, insofern die ,Nicht so mein Fall“-Akkordfolgen im Bandkontext
durch Live-Klavierspiel materialisiert werden und , die coolsten“ Akkordfolgen in
eigenen Songprojekten in Form von MIDI- bzw. Audio-Regionen.

Als MIDI-Region konnen die zundchst auf der Klaviatur gegriffenen Akkorde
zundchst im DAW-Projekt gesammelt und auf ,1.000 Spuren“ kombiniert und
zusdtzlich unabhingig von einer moglichen Umsetzung auf der Klaviatur be-
arbeitet werden. So 16st sich die Entwicklung musikalischer Ideen von der Not-
wendigkeit, diese zuerst benennen und dann auf das Instrument iibersetzen zu
konnen. Die Erfindung unkonventioneller Akkordfolgen scheint dadurch wahr-
scheinlicher zu werden, insofern sie unabhéngig davon wird, ob Niklas diese von
einer anderen Person gehort oder in Videos oder Dokumenten gelesen hat. Aus
Akteur-Netzwerk-theoretischer Perspektive kann das als Delegation kdrperlich-
mentaler Lernanforderungen an eine Technologie gelesen werden. Die non-hu-
mane Akteurin DAW ubernimmt Wissensbereiche, iiber die der humane Akteur
Niklas so nicht mehr verfiigen muss.

Als Testhorer*innen benennen seine Jazz-Band-Kolleg*innen, die an einer
Musikhochschule studieren, Stellen in den Songaufnahmen, an denen die Ka-
denzen ungewohnlich werden. Sie fungieren damit zugleich als Mediator*innen
eines musiktheoretischen Wissens, das im Musikstudium durch Dozierende
und/oder Lehrwerke vermittelt wird. Dass Akkorde aus einer ansonsten konven-
tionellen Akkordfolge ,herausfallen®, scheint so zum Qualitatskriterium in Niklas’
Songwritingpraxis zu geraten, das u.a. durch Horanalysen von studierten Profis
gesichert wird.

5.3 Gestaltung des Sounds

Nachdem die Akkordtone nun in Form von MIDI-Informationen in die DAW ge-
langt sind, bearbeitet Niklas den ausgegebenen Klang der MIDI-Informationen.
Die Gestaltung des Sounds ist mit eigenen Situationselementen, vor allem You-
Tube, vernetzt. Niklas abonniert dort Kandle zum Musikproduzieren und er-
stellt Playlists mit Clips, in denen , Tricks“ vermittelt werden, die dann in seine
eigenen DAW-Projekte libersetzt werden. Die Tricks werden durch Kandle wie
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@RickBeato oder @mixwiththemasters vermittelt, indem sie Einblicke in Pro-
duktionspraktiken musikalischer Idole wie Rick Rubin oder FINNEAS geben.

Niklas hebt im Interview hervor, dass er auf viele Videos, die ihn beeinflus-
sen, nicht durch konkrete Suchen, sondern durch Vorschlage der Plattform stof3t.
Diese seien wiederum von seinen fritheren Nutzungspraktiken beeinflusst, inso-
fern ,ja total die Videos die es vorschliagt auf den Videos die du geschaut hast
[basieren]”. Der Algorithmus unterstiitzt insofern beim Aufbau eines individuel-
len Curriculums, das Musikproduktionspraktiken vermittelt.

Von den so algorithmisch versammelten YouTube-Videos wird die Konvention
,Leute mogen Stereo” vermittelt. Der Konvention folgt Niklas, indem er die wie
oben aufgenommene und bearbeitete MIDI-Region in eine zweite Spur kopiert,
einen E-Piano- und einen Klavier-Sound auswahlt und beide Spuren mithilfe des
Panoramareglers rechts und links im Stereopanorama platziert. Auch in diesen
Praktiken entstehen - dhnlich wie bei seinen Akkordkompositionen - unvorher-
sehbare Momente. So entdeckt Niklas zuféllig, dass im Sound der beiden Spuren
jeweils je nach Tonho6he unterschiedliche Frequenzen betont werden und da-
durch der Eindruck entsteht, dass sich die klingende Akkordfolge im Stereopan-
orama bewegt. Das findet Niklas ,einfach cool".

5.4 Hybridisierung als Ubersetzung von Handlungsprogrammen

Es lassen sich zwei distinkte Netzwerke identifizieren, deren Handlungspro-
gramm als Etablierung von Standards beschrieben werden kann. Songwriting-
Producing lisst sich als Ubersetzung dieser beiden Handlungsprogramme in ein
neues, drittes Handlungsprogramm verstehen.

Erstens weihen die YouTube-Videos in die Tricks erfolgreicher Musikproduk-
tionen ein. Diese Musikproduktionspraktiken werden standardisiert, indem sie
durch Zuschauer*innen wie Niklas in eigene Projekte hineinkopiert und spater
wiederum selbst als Songs verdffentlicht werden. Das Netzwerk wird stabilisiert,
indem zueinander passende Videos durch algorithmische Vorschlige und den
Abo-Feed miteinander verkniipft werden. In die DAW iibertragen werden vor
allem die Praktiken, die auch von der Bedienoberfliche der DAW nahegelegt
werden - das sind hier vor allem die Gestaltung des Stereopanoramas, das Aus-
probieren unterschiedlicher VST-Instrumente und allgemein Multitracking.

Zweitens standardisiert der Instrumentalunterricht die im Real Book ver-
zeichneten harmonischen Verbindungen, indem das Real Book als wiederkeh-
rende Ressource zum Aufbau eines (Praxis-)Wissens um Jazz-typische Akkord-
grifffolgen genutzt wird. Die Jazz-Band-Kolleg*innen fungieren in ihrer Rolle als
Musikstudierende, vermittelt liber den gemeinsamen Bezug auf diese Standards,
als informiertes Publikum, das durch ein Ausbrechen aus den Standards beein-
druckt oder zumindest {iberrascht werden kann. Gleichzeitig wird die Uberset-
zung von Akkordsymbolen in Akkordgriffe durch den Instrumentalunterricht als
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Standardpraktik eines*einer Gitarrist*in oder Pianist*in figuriert. Diese Praktik
iibersetzt Niklas in die fortgesetzte Erweiterung seines Akkordrepertoires durch
Social-Media-Videos, in denen ihm unbekannte Akkordbegriffe genannt werden.

Die traditionellen musikpadagogischen Institutionen spezialisieren hier auf
die Auswahl der Tone und die musikpadagogischen YouTube-Videos auf die Ge-
staltung des Sounds. Das Zusammenwirken der damit verbundenen Standards
eroffnet eine kiinstlerische Spannung zwischen der Erfiillung von Hérerwartun-
gen und Innovationen bzw. Uberraschungen, sowohl in Bezug auf Harmonien als
auch auf Sound. Es entsteht ein neues, drittes Handlungsprogramm, in dem sich
die tonale und klangliche Formierung des Songs komplementiert - das Songwri-
ting-Producing.

6. Diskussion

Die Ergebnisse zeigen, wie eine Ubernahme von Standards aus institutionell
getrennten Praxen zur Entstehung hybrider Musikpraxis beitragt. Die von You-
Tube-Videos und Musik(hoch)schule etablierten Standards ,befriedigen Bediirf-
nisse und vereinfachen das Musikmachen“ (Fabian & Ismaiel-Wendt, 2018, S. 3a)
und beanspruchen dabei ,Selbstverstiandlichkeit und Formautoritiat” (Fabian &
Ismaiel-Wendt, 2018, S. 3a). Damit lassen sie sich in ihrer Funktion als kulturelle
Presets verstehen (vgl. Ismaiel-Wendt, 2016, S. 6-7). Anders als bei Eusterbrock
(2022) wird in der betrachteten Situation aber die ,kreative Handlungsmacht”
(S. 67) des Musikers nicht durch die Beteiligung von Presets bedroht. Vielmehr
scheint gerade aufgrund der Komplexitit hybrider Musikpraxis eine Ko-Au-
tor*innenschaft von Presets und humanen Akteur*innen notwendig zu sein.
Der*die humane Akteur*in wird entlastet, indem beispielsweise praktische
Entscheidungen iiber einen bestimmten Sound oder die Auswahl der Akkorde
an Presets delegiert werden. So wird das Kollektiv aus Musiker*in und Presets
iiberhaupt erst handlungsfahig.

Eine Bedrohung individueller Autor*innenschaft durch Presets scheint wie-
derum insbesondere dann aufzutreten, wenn die Presets bei der Ausiibung einer
bereits vordefinierten musikalischen Praxis unterstiitzen sollen, in der das Kon-
nen der musizierenden Person im Vordergrund steht - z.B. eine bestimmte Vor-
stellung von Komponieren oder traditionelles Klavierspielen (Eusterbrock, 2022,
S. 68; Eusterbrock & Weber, 2024, S. 71). Eine Kollektivierung menschlicher und
nicht-menschlicher Entitaten ist hier nicht konzeptuell vorgesehen.

Die Rekonstruktion von Netzwerken, die jeweils entweder auf Live-Musizie-
ren oder auf post-performative Musikproduktionspraktiken ausgerichtet sind,
verdeutlicht, dass eine solche Dichotomie durch Institutionen (hier Musikschu-
le/Band-Camps und YouTube) stabilisiert und vermittelt wird (vgl. Godau &
Gosmann, 2024). Es zeigt aber auch, wie die Einbindung von Digitaltechnologien
die Rolle traditioneller Musikinstrumente umdeuten kann. So wird die Klavia-
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tur nicht mehr zum Ausgangspunkt einer Live-Prasentation dafiir komponierter
Stlicke durch eine*n befahigte*n Musiker*in, sondern fungiert als Knotenpunkt
zwischen Akkord-Symbolen und dem DAW-Projekt.

Dabei geht die Hybridisierung von Live- und Produktionspraktiken in der be-
trachteten Situation iiber eine Kombination von Live-Instrumentalspiel und Ton-
aufnahmen (Barber, 2020, S. 194; Bell, 20183, S. 191) hinaus: Der Entwurf einzelner
musikalischer Fragmente auf der Klaviatur und die Ausgestaltung der MIDI-Regi-
onen mit der Maus sind aufeinander bezogen und bringen einander hervor - es
sind keine getrennten Praktiken, sondern zwei Bestandteile einer Hybridpraktik.
Die Erstellung von Audio-Aufnahmen instrumentalpraktischer Umsetzungen zu-
sammenhdngender Parts ware hingegen nur die Kombination zweier weiterhin
trennbarer Praktiken: Aufgenommen werden konnen auch andere Gerausche,
und Instrumentalspiel funktioniert auch, ohne aufgenommen zu werden.

Insgesamt betont die Verbindung von Klavierspiel und Musikproduktion zum
einen die ,Bedeutung von musikalischer Erfahrung iliber verschiedene Musik-
praktiken [...] hinweg fiir kreative Handlungsmacht” (Eusterbrock & Weber, 2024,
S. 72) und zum anderen die biografisch begriindete Individualitdt von Lernsitua-
tionen. Es wird deutlich, dass fiir die Erfassung der Hybridisierungen von Musik-
praxen in Bedroom-Studios zentral ist, auf welche etablierte Praxen die hybridi-
sierten Praktiken zurtlickgehen. Niklas‘ Praxis kann durch den deutlichen astheti-
schen und praktischen Bezug auf Band-Instrumente als One-Person-Band-Praxis
eingeordnet werden (Godau & Neuhausen, 2025). Damit grenzt sie sich z.B. ab
von einer Songwriting-Producing-Praxis, in der Loop-basierte Beatmaking-Prak-
tiken mit Toplining, z.B. als Verfassen von Texten und der Aufnahme von Gesang,
hybridisieren (vgl. Neuhausen, 2025, S. 110-111). Ebenso besteht jedoch ein deut-
licher Unterschied zwischen der One-Person-Band-Praxis eines*einer Pianist*in
und eines*einer Gitarrist*in - Pianist*innen kdnnen durch die Omniprasenz von
MIDI-Keyboards ihre Akkordgriffe sehr viel einfacher in editierbare MIDI-Regio-
nen Ubersetzen als Gitarrist*innen (vgl. Godau & Neuhausen, 2025, S. 208).

7. Fazit

Die Studie verdeutlicht exemplarisch, wie informelle und institutionelle Lern-
rdume miteinander verkniipft sein kdnnen: Institutionen sind nicht an Raume
und Personen gebunden, sondern auch in informellen Songwriting-Situationen
in Form institutionalisierter Standards wirkmachtig (vgl. Ardila-Mantilla, 2018,
S. 397). Materialien wie Dokumente und Instrumente agieren als Triger dieser
Standards. An der betrachteten Situation sind verschiedene traditionelle mu-
sikpadagogische Institutionen wie Musikschule und Musikhochschule beteiligt,
insbesondere bezogen auf Instrumentalpraxis und die Auswahl von Akkorden.
Zusitzlich vermitteln YouTube-Videos soundasthetische Standards und geraten
dadurch in eine musikpadagogische Rolle. Das informelle Lernen besteht in der
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Vernetzung der konkurrierenden Praktiken und Standards. So entsteht eine eige-
ne Praxis, in der die klangliche und tonale Gestaltung der Akkorde gleicherma-
3en Beachtung erfihrt. Dabei vermitteln musikpadagogische Programme jeweils
nur Facetten, da die Hybridpraxis deren spezialisierende Ausrichtungen unter-
lauft.

Es wiare daher vereinfacht, hybride Musikpraxis als Summe verschiedener
Praxen zu betrachten. Vielmehr besteht der Lernprozess aus einem stdandigen
Eingehen von Kompromissen zwischen verschiedenen Standards oder der Ab-
kehr von bisherigen Zielsetzungen zugunsten neuer. So veroffentlicht Niklas
zwar einerseits seine Songs auf Spotify, andererseits bleiben seine Songs Pro-
dukte eines Solo-Projekts und werden in keiner seiner Bands umgesetzt — Song-
writing-Producing und Band-Songwriting sind divergente Praxen.
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