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PERSONEN 

 

Professorinnen 

Prof. Dr. Susanne Fontaine  

fontaine@udk-berlin.de 

Fa 321, Sprechstunde: Di, 14−16 Uhr und n. V. (Anmeldung nur telefonisch über Nadda Tarabichi) 

 

Prof. Dr. Signe Rotter-Broman  

rotter@udk-berlin.de 

Fa 320c, Sprechstunde: Mo, 14–15.30 Uhr (Anmeldung nur telefonisch über Nadda Tarabichi) 

 

Prof. Dr. Dörte Schmidt  

dschmidt@udk-berlin.de 

Fa 320a, Sprechstunde: Di, 16−18 Uhr (Anmeldung nur telefonisch über Nadda Tarabichi) 

 

Prof. Dr. Christine Siegert  

siegert@udk-berlin.de 

Fa 320b, Sprechstunde: Di, 16−18 Uhr  

 

 

Honorarprofessorin und -professor 

Prof. Dr. Lars-Christian Koch  

l.c.koch@t-online.de  

Sprechstunde: n. V. 

 

Prof. Dr. Conny Restle  

restle@sim.spk-berlin.de 

Musikinstrumenten-Museum, Sprechstunde: Do, 16−17 Uhr  

 

 

Privatdozentin und -dozent 

Prof. Dr. Hartmut Fladt  

fladt@aol.com 

Sprechstunde: Do, 14−16 Uhr in Fa 213 (nur nach Voranmeldung) 

 

PD Dr. Christiane Tewinkel 

 christiane@tewinkel.de 

 Fa 303a, Sprechstunde: Di, 14–15 Uhr 

 

 

Emeritus 

Prof. Dr. Peter Rummenhöller  

rummenhoeller@berlin.de 

Sprechstunde: n.V. 

 

 

 

 

Bitte melden Sie sich zu allen Sprechstunden an. 
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Wissenschaftliche Mitarbeiterinnen und Mitarbeiter 

Dr. Martin Albrecht-Hohmaier (Einstein Stiftung Berlin-Projekt „Giuseppe Sarti“) 

m.albrecht-hohmaier@udk-berlin.de 

 

Dr. Pietro Cavallotti (DFG-Projekt „Ereignis Darmstadt“) 

cavallotti@udk-berlin.de 

 

Kim Feser (DFG-Projekt „Ereignis Darmstadt“) 

feser@udk-berlin.de 

 

Daniela Fugellie (Graduiertenkolleg „Das Wissen der Künste“) 

d.fugellie@udk-berlin.de 

 

Susanne Heiter (DFG-Projekt „Ereignis Darmstadt“) 

susanneheiter@hotmail.com 

 

Dr. Christin Heitmann (Einstein Stiftung Berlin-Projekt „Giuseppe Sarti“) 

c.heitmann@udk-berlin.de 

 

Kristin Herold (Einstein Stiftung Berlin-Projekt „Giuseppe Sarti“) 

k.herold@udk-berlin.de 

 

Dr. Philine Lautenschläger (DFG-Projekt „Kontinuitäten und Brüche“) 

ph.lautenschlaeger@gmx.de 

 

Dr. Matthias Pasdzierny 

pasdzierny@udk-berlin.de 

 

Franziska Stoff (DFG-Projekt „Angelegenheiten der Eleven und Elevinnen“) 

franziska.stoff@gmx.de 

 

Prof. Dr. Martin Supper  

supper@udk-berlin.de 

 

Dorothea Weber  

d.weber@udk-berlin.de 

 

 

Lehrbeauftragte im Sommersemester 2015 

Dr. Sabine Ehrmann-Herfort 

Dr. Axel Fischer 

Dr. Katharina Hottmann 

Hemma Jäger 

Bangin Jung 

Claudia Maria Knispel 

Dr. Ulrich Krämer 

Sandra Leupold 
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VERANSTALTUNGEN IM SOMMERSEMESTER 
 
 
Bitte entnehmen Sie Ihrem Studienplan, welche Veranstaltungen Sie für Ihr Modul benötigen. Bei Fragen 
wenden Sie Sich an den/die jeweilige/n Modulbeauftragte/n oder die Studienberatung.  
 
 
 

A. VORLESUNGEN 
 
(Aus den mit * bezeichneten Vorlesungen werden die Klausurthemen für die Abschlussprüfungen 
DME/PA/KPA im Fach Musikwissenschaft gestellt). 
 
 
Musik und Moderne 
Prof. Dr. Signe Rotter-Broman 
Mo, 10:00–12:00, Fa 322 
Beginn: 20.04.2015 
 
So verbreitet Formulierungen wie „moderne Musik“ oder „Musik der Moderne“ sind, so schwer ist bei näherem 

Hinschauen und Hinhören zu bestimmen, was das eigentlich ist: moderne Musik. Gibt es das überhaupt? Liegt 

ihr Kerngebiet tatsächlich, wie Paul Griffith 1978 im Titel eines Überblickswerkes formulierte, „zwischen 

Debussy und Boulez“? Die Vorlesung setzt sich zum Ziel, aktuelle Forschungsansätze zum Thema „Musik und 

Moderne“ in thematischen Schlaglichtern vorzustellen, Positionen aus anderen Disziplinen auf ihre 

musikwissenschaftlichen Konsequenzen zu befragen sowie dem Selbstverständnis von Komponisten 

näherzukommen, die sich selbst als modern verstanden. Inhaltlich steht die europäische Musikgeschichte in 

den Jahrzehnten um 1900 im Zentrum, doch wird der Fokus fallweise auch auf das späte 18. oder das spätere 

20. Jahrhundert gerichtet. Anhand der vielschichtigen Kategorie der „Moderne“ entwickelt die Vorlesung 

einen Überblick über aktuelle Forschungstendenzen im Fach Musikwissenschaft. 

 
 
Musikgeschichte im Überblick: Die Musik des 17. Jahrhunderts* 
Prof. Dr. Dörte Schmidt 
Di, 10:00–12:00, Fa 322 
Beginn: 21.04.2015 
 
Der sogenannte „Stilwandel um 1600“ gehört zu den klassischen Themen in Überblicksmusikgeschichten. 

Tatsächlich passiert um diese Zeit einiges, das sich als Zeichen epochalen Umbruchs lesen ließe: Das 

Aufkommen des Generalbass-Satzes, die Erfindung der Oper – nichts davon allerdings entsteht plötzlich und 

es löst auch nicht revolutionsartig alles ab, was vorher galt. Ganz offenkundig kommen in der zweiten Hälfte 

des 16. Jahrhunderts Fragen auf, die im folgenden Jahrhundert bemerkenswerte Folgen haben und sich zu 

einem epochalen Wandel bündeln, der weit über stilistische oder kompositionstechnische Neuerungen 

hinausgeht. Der Wandel des Menschenbildes, aber auch die politische Geschichte des Jahrhunderts tragen zur 

Dynamik der Kunstentwicklung Entscheidendes bei. Die Vorlesung versucht, diesem Wandel über das 

Jahrhundert zu folgen. Komponisten wie Claudio Monteverdi, Heinrich Schütz oder Jean-Baptiste Lully sind 

aus Gründen, die in späteren Jahrhunderten liegen, in eine zur Meistererzählung verengte allgemeine 

Musikgeschichtsschreibung eingegangen, die noch heute die populären Überblicke prägt. Es wird in der 

Vorlesung nicht nur darum gehen, sie näher zu betrachten, sondern auch darum, sie aus der Isolation eines 

solchen Pantheons der Meister herauszulösen und wieder in den Kontext ihrer Zeit und ihrer Zeitgenossen zu 

stellen. 

 

Literatur:  
Werner BRAUN: Die Musik des 17. Jahrhunderts (= Neues Handbuch der Musikwissenschaft, Bd. 4), Wiesbaden 

1981. 
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The Cambridge History of Seventeenth Century Music, hg. von Tim CARTER und John BUTT, Cambridge 2005.  

Silke LEOPOLD: Art. „Barock“, in: MGG², Sachteil Bd. 1 (1994), Sp. 1235-1256. 

 

 
Ringvorlesung: Was uns die Quellen erzählen 
Dr. Pietro Cavallotti und Prof. Dr. Christine Siegert 
Di, 19:00–21:00, Fa 322 
Beginn: 21.04.2015 

Quellenforschung ist die wesentliche Basis jeglichen musikwissenschaftlichen Arbeitens. Dabei hat sich der 

Begriff der Quelle in jüngerer Zeit – nicht zuletzt aufgrund der medialen Veränderungen – deutlich erweitert. 

In der Ringvorlesung werden Spezialistinnen und Spezialisten ganz unterschiedliche Typen von Quellen – etwa 

Notenskizzen, Archivdokumente, Tonträger, Computerprogramme und -dateien – präsentieren und zur 

Diskussion stellen. 

 
 
 
„Von heute an will ich einen neuen Weg einschlagen“ – Beethoven und der Fortschritt in der Musik 
Prof. Dr. Peter Rummenhöller 
Do, 10:00–12:00, Fa 322 
Beginn: 23.04.2015 
 
In seiner Autobiographie berichtet der Beethoven-Schüler Carl Czerny, Beethoven habe um das Jahr 1802 dem 

Geiger Krumpholtz anvertraut:„Ich bin nur wenig zufrieden mit meinen bisherigen Arbeiten. Von heute an will 

ich einen neuen Weg einschlagen“. Der bekannte Ausspruch hat die Beethovenforschung stark beschäftigt, 

insbesondere, welches Werk zuerst auf dem neuen Weg zu finden sei, und man hat sich heute mehrheitlich auf 

die Klaviersonate op. 31 Nr. 2 (Sturmsonate) geeinigt. Es scheint jedoch, dass Beethoven – über einzelne 

Werke hinaus – mit diesem Dictum eine grundsätzliche Kennzeichnung seiner Auffassung vom Komponieren 

überhaupt vornehmen wollte. Zum Schöpfertum in Beethovens Sicht gehörte wesentlich, stets Originales, bis 

dahin noch nicht gehörtes „Unerhörtes“ – eben Neues zu schaffen, in „wirklich gantz neuer Manier“, wie er 

wiederholt mitzuteilen pflegte. Diese Tendenz finden wir nicht nur in seinem gesamten Œuvre wieder, 

sondern Beethoven prägte auch damit das Komponieren seiner Nachkommenschaft, von der mancher 

beklagte, wie groß sein Schatten über der Nachbeethoven-Zeit lag.  

Die Vorlesung will versuchen, die essentielle Tendenz Beethovenschen Komponierens in seiner Nachfolge 

etwa bei Schubert, Mendelssohn, Schumann, Wagner, Brahms, Mahler bis hin zu Schönberg und seiner Schule 

aufzuspüren. 
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B. PROSEMINARE 

 

 
Einführung in die Musikwissenschaft 
Prof. Dr. Susanne Fontaine 
Mo, 16:00–18:00, Fa 302 
Beginn: 20.04.2015 
 
Ziel dieser Veranstaltung ist es, an ausgewählten Beispielen einen ersten Überblick über die Gegenstände, 
Fragestellungen, Arbeitsfelder und Methoden des Faches zu vermitteln und die grundlegenden 
wissenschaftlichen Arbeitstechniken vorzustellen. 
Um Anmeldung spätestens bis zum 17.04. über Frau Tarabichi (nadda.tarabichi@udk-berlin.de) wird gebeten. 
  

Literatur:  
Matthew GARDNER und Sara SPRINGFELD: Musikwissenschaftliches Arbeiten. Eine Einführung  

(= Bärenreiter Studienbücher Musik, Bd. 19), Kassel u. a. 2014. (zur Anschaffung empfohlen) 
Musikwissenschaft studieren. Arbeitstechnische und methodische Grundlagen, hg. von Kordula KNAUS und 

Andrea ZEDLER, München 2012. 
Nicholas COOK: Music: A Very Short Introduction, Oxford 1998. 
 
 
Musikwissenschaft für Musikerinnen und Musiker/Musikwissenschaftliche Arbeitstechniken 
Hemma Jäger, Bangin Jung 
Blockseminar:  

Vorbesprechung:  Fr, 17.04. 18−20 Uhr, Fa 212 
Block 1: Fr, 24.04. 9−17 Uhr, Lie 517 

Sa, 25.04. 9−18 Uhr, Fa 302 
Block 2:  Fr, 08.05. 10−17 Uhr, Lie 517 

Sa, 09.05. 10−15 Uhr, Fa 302 
  
Ziel dieses Seminars ist es, einen Einblick in das Fach Musikwissenschaft zu geben und dabei die Bedürfnisse 
von KA/KPA-Studierenden besonders zu berücksichtigen. Am konkreten Beispiel sollen Schritt für Schritt die 
notwendigen Techniken eingeübt werden, um z. B. eine Hausarbeit oder eine Konzertmoderation erfolgreich 
zu verfassen. Dazu gehören u. a. das Entwickeln einer Fragestellung, Literaturrecherche und -beschaffung (mit 
einem Besuch in der VW-Bibliothek), der richtige Umgang mit Zitaten und die Strukturierung eines Textes. 
Das Seminar wird mit einer kurzen Übungshausarbeit und einem moderierten Konzert abgeschlossen. 
Studierende koreanischer Muttersprache können in diesem Seminar besonders unterstützt werden. 
Max. Teilnehmerzahl: 17 Personen 
Um Anmeldung spätestens bis zum 15.04. unter hemma.jaeger@gmx.de und bangin.jung@gmx.de wird 
gebeten. 
 
Literatur:  
Matthew GARDNER und Sara SPRINGFELD: Musikwissenschaftliches Arbeiten. Eine Einführung  

(= Bärenreiter Studienbücher Musik, Bd. 19), Kassel u. a. 2014. (zur Anschaffung empfohlen) 
Jeongsoo HONG, Younghan HEO, Heesuk OH und Sukwon LEE: Musikwissenschaft, Simseol Verlag, Seoul 2004. 

(auf Koreanisch) 

 
 
 
 
 
 
 
 

Bitte melden Sie sich zu allen Pro- und Hauptseminaren sowie Kolloquien per Mail 
nur über die im Text angegebene E-Mail-Adresse an! 
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Singen und historische Gesangspraxis 
Claudia Maria Knispel 
Mo, 10:00–12:00, Fa 212 
Beginn: 20.04.2015 
 
Das Gebiet der Historischen Aufführungspraxis ist ein weites Feld, das allerdings hauptsächlich von 
Instrumentalisten bestritten wird. Im geplanten Proseminar wird der Focus nun auf die Gesangsmusik 
gerichtet. Welches Stimmideal herrschte zu welcher Zeit an welchem Ort, und welche Quellen geben uns 
überhaupt hierüber Auskunft? Welcher Zusammenhang besteht zwischen der Ausbildung von Sängerinnen 
und Sängern und der für sie komponierten Musik? Diesen und mehr Fragen soll im Seminar, das sich nicht nur 
an Gesangsstudierende, sondern an alle Gesangsinteressierte richtet, nachgegangen werden. 
Um Anmeldung spätestens bis zum 17.04. unter knispel.clm@gmx.de wird gebeten. 
 
 
Georg Friedrich Händels „Messias“ und die Gattungsgeschichte des Oratoriums 
Dr. Axel Fischer 
Mo, 12:00–14:00, Fa 212 
Beginn: 20.04.2015 
 
Händels „Messias“ gehört zweifelsohne zu den bekanntesten geistlichen Musikwerken überhaupt, und kaum 
ein kulturell Interessierter wird nicht in der Lage sein, wenigstens die Anfangstakte des „Hallelujah“ zu singen. 
Ist die seit der Uraufführung im April 1742 ungebrochene Popularität des Werkes allein mit dessen 
kompositorischer Qualität zu erklären, oder spielen hier auch andere, vielleicht sogar außermusikalische 
Phänomene eine Rolle? 
Zur Beantwortung dieser und weiterer Fragen werden wir die Entwicklungsgeschichte der Gattung Oratorium 
bis zu ihren Anfängen zurückverfolgen und uns mit ihren charakteristischen Elementen vertraut machen, um 
nach Vorbildern für Händels Oratorienkonzeption zu fahnden. Darüber hinaus werden wir die erstaunliche, 
von Mythen und Legenden reich umrankte Entstehungsgeschichte des „Messias“ nachzeichnen und natürlich 
das „opus magnum“ selbst eingehend unter die Lupe nehmen. Und nicht zuletzt werden wir dessen singuläre 
Aufführungs- und Wirkungsgeschichte bis in die heutige Zeit untersuchen. Dabei stehen biographische, 
quellenkundliche, analytische, institutionengeschichtliche, theologische und aufführungspraktische Aspekte 
zur Diskussion. 
Im Rahmen des Proseminars ist eine Exkursion nach Halle vorgesehen.  
Um Anmeldung spätestens bis zum 17.04. unter axel.fischer.berlin@t-online.de wird gebeten. 
 
Literatur: 
Hans Joachim MARX: Händels Oratorien, Oden und Serenaten. Ein Kompendium, Göttingen 1998. 
Siegbert RAMPE (Hrsg.): Georg Friedrich Händel und seine Zeit (= Große Komponisten und ihre Zeit), Laaber 

2008. 
Andreas WACZKAT: Georg Friedrich Händel. Der Messias (= Bärenreiter-Werkeinführungen), Kassel u. a. 2008. 
 

 
60 Jahre Eurovision Song Contest 
Kristin Herold und Prof. Dr. Christine Siegert 
Mo, 14:00–16:00, Fa 212 
Beginn: 20.04.2015 
 
Vor 60 Jahren fand in der Schweiz der erste Eurovision Song Contest statt. Dies ist Anlass genug, die 
Geschichte und Gegenwart dieses Kulturevents zu analysieren und zu diskutieren. Welche Bedeutung spielt in 
diesem Kontext die Politik? Was beeinflusst die Entscheidungen? Welche Stars traten und treten auf, und wer 
wurde erst durch den ESC zum Medienliebling? Wie werden die einzelnen Beiträge in den Ländern vorbereitet 
und am Abend des ESC präsentiert? Und wie reagiert das Publikum vor Ort und an den Fernsehschirmen in 
ganz Europa auf die Show der einzelnen KünstlerInnen? Neben Conchita Wurst und Lena Meyer-Landrut sind 
Udo Jürgens, Viki Leandros, ABBA, Nicole und Guildo Horn nur einige der ProtagonistInnen, mit denen wir uns 
in dem Seminar auseinandersetzen werden. 
Wöchentliche Sitzungen am 20.04., 27.04., 04.05., 11.05., 01.06., 08.06., 15.06. und Blocksitzung am 23.05. ab 
15 Uhr. 
Um Anmeldung spätestens bis zum 17.04. unter siegert@udk-berlin.de und k.herold@udk-berlin.de wird 
gebeten. 
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Das Konzert als Gattung und als Veranstaltungsform 
Prof. Dr. Susanne Fontaine 
Di, 10:00–12:00, Fa 302 
Beginn: 21.04.2015 
 
Das Verb „concertare“ bezeichnet ursprünglich das spannungsvolle – kontrastierende, sich ablösende, parallel 
gehende – Verhalten von Vokal- oder Instrumentalstimmen zueinander. Die Bezeichnung für die Satzart 
wurde zunächst auf Stücke in dieser um 1600 neuen Satzart angewandt; im Laufe des 18. Jahrhunderts 
bildeten sich anschließend verschiedene Modelle für Besetzungen und Formen heraus (Solokonzert, 
Gruppenkonzert, Concerto grosso; üblicherweise in Ritornellform). Diese Erscheinungsweisen veränderten 
sich im 19. Jahrhundert weiter, vor allem durch die Adaption des Sonatenmodells. Eine weitere 
Bedeutungsverschiebung war die Übernahme des Wortes für zumeist öffentliche Musikdarbietungen ab der 
Mitte des 18. Jahrhunderts. Bis heute besteht dieser Doppelsinn. Dementsprechend verbindet das Seminar 
Gattungs- und Sozialgeschichte. Auf repräsentative Werke wird ebenso eingegangen wie auf Quellen zur 
Geschichte der Veranstaltungsform.  
Um Anmeldung spätestens bis zum 17.04. über Frau Tarabichi (nadda.tarabichi@udk-berlin.de) wird gebeten. 
 
Literatur: 
Konrad KÜSTER: Das Konzert. Formen und Forum der Virtuosität (= Bärenreiter Studienbücher Musik, Bd. 6), 

Kassel u. a. 1993.  
Thomas ROEDER: Das Konzert (= Handbuch der musikalischen Gattungen, Bd. 6), Laaber 2000. 
 
 
Arnold Schönbergs Oper „Moses und Aron“ 
Dr. Philine Lautenschläger 
Di, 10:00–12:00, Fa 212 
Beginn: 21.04.2015 
 
Die Inszenierung von Schönbergs Oper „Moses und Aron“ an der Komischen Oper Berlin im April 2015 gibt den 
Anlass, sich mit Schönbergs unvollendetem Opus magnum auseinanderzusetzen. Aus der Keimzelle einer 
Kantate „Moses am brennenden Dornbusch“ entwickelte Schönberg 1926 die Idee eines dreiteiligen 
Oratoriums, in dem „der Gedanke des unvorstellbaren Gottes, des auserwählten Volkes und des Volksführers“ 
(Brief an Walter Eidlitz vom 15.03.1933) dargestellt werden sollte. Auf der Basis des 2. und 3. Buch Mose aus 
dem Alten Testament verfasste Schönberg selbst den Text und komponierte die beiden ersten Akte des 
inzwischen zur Oper umgearbeiteten Textbuchs in den Jahren 1930 bis 1932. Die Vertonung des dritten Aktes 
wurde im amerikanischen Exil zwar in Angriff genommen, Schönberg gelang es aber nicht mehr, ihn 
fertigzustellen.  
Moses und Aron spiegelt nicht nur Schönbergs seit den 1920er Jahren intensive Auseinandersetzung mit dem 
Judentum, die, ausgelöst durch antisemitische Anfeindungen, in persönliches Bekenntnis und politisches 
Engagement mündete. Thema der Oper ist auch die Spannung zwischen abstraktem theoretisch-
kompositorischem Gedankengebäude (sprich: der Zwölftonmethode) und der Konkretisierung in der 
klanglichen, sinnlich erlebbaren Komposition. In Moses und Aron ist dieser Zusammenhang zwischen Idee und 
Realisierung auskomponiert. Die Oper basiert auf einer einzigen Zwölftonreihe, deren kompositorische 
Möglichkeiten auf vielfältige, oft opulente Weise entfaltet werden.  
Das Seminar wird sich – nach dem gemeinsamen Besuch der Aufführung zu Beginn des Semesters – mit den 
formalen, inhaltlichen und dramaturgischen Aspekten des Werkes befassen und auf der Basis der gewonnenen 
Erkenntnisse die Inszenierung an der Komischen Oper diskutieren. Ein Schwerpunkt soll außerdem auf die 
Frage nach der Rezeption des Werkes gelegt werden, denn die Oper wurde erst nach Schönbergs Tod im 
Deutschland der Nachkriegszeit bzw. der Schweiz uraufgeführt, zunächst 1954 konzertant im Hamburger 
Rundfunk, dann 1957 szenisch in Zürich und schließlich 1959 in einer wegweisenden Aufführung unter 
Hermann Scherchen an der Deutschen Oper in Berlin.   
Um Anmeldung spätestens bis zum 17.04. unter ph.lautenschlaeger@gmx.de wird gebeten. 
 
Literatur: 
Marc KERLING: „Moses und Aron“, in: Arnold Schönberg. Interpretationen seiner Werke, Band II, hg. von Gerold 

W. GRUBER, Laaber 2002, S. 191-231.  
Christian Martin SCHMIDT: Schönbergs Oper Moses und Aron. Analyse der diastematischen, formalen und 

musikdramatischen Komposition, Mainz u. a. 1988.  
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Pamela C. WHITE: „The Genesis of Moses und Aron“, in: Journal of the Arnold Schoenberg Institute VI/1 (Juni 
1982), S. 8-55.  

Karl H. WÖRNER: Gotteswort und Magie. Die Oper „Moses und Aron“ von Arnold Schönberg, Heidelberg 1959. 
 
 
Luciano Berio (1925–2003) 
Dr. Pietro Cavallotti 
Di, 12:00–14:00, Fa 302 
Beginn: 21.04.2015 
 
Instrumentale Musik, vokale Musik, elektronische Musik, live electronic, Oper, Theater- und Ballettmusik, 
Auseinandersetzung mit der Klassik und der Volksmusik: Es gibt fast kaum einen musikalischen Bereich, dem 
Luciano Berio (1925–2003) sich nicht mit Leidenschaft und Experimentierfreudigkeit gewidmet hat. Dabei sind 
mehrere Werke entstanden, die sicherlich zu den Meilensteinen der Musik des 20. Jahrhunderts zählen – wie 
etwa die Sequenze für Soloinstrumente (1958–2002), Thema (Omaggio a Joyce) (1958), Folk Songs (1964), 
Sinfonia (1968–69), Ofaním (1988) sowie Rendering (1989).  
Ziel des Seminars ist, die Vielseitigkeit von Berios musikalischem Schaffen darzustellen. Anhand von Analysen 
exemplarischer Werke aus verschiedenen Schaffensphasen soll die kompositorische Entwicklung des 
italienischen Komponisten beleuchtet werden. 
Um Anmeldung spätestens bis zum 17.04. unter cavallotti@udk-berlin.de wird gebeten. 
 
Literatur: 
David OSMOND-SMITH: Berio, Oxford 1991. 
Thomas GARTMANN: „... dass nichts an sich jemals vollendet ist“. Untersuchungen zum Instrumentalschaffen von 

Luciano Berio, Bern 1995. 
Luciano Berio: Nuove Prospettive / New Perspectives, hrsg. von Angela Ida De BENEDICTIS, Florenz 2012. 
 
  
Komponisten schreiben über ihre Arbeit: Schlüsseltexte zur Musik des 20. Jahrhunderts 
Prof. Dr. Dörte Schmidt 
Di, 14:00–16:00, Fa 302 
Beginn: 21.04.2015 
 
Dass Komponisten sich auch theoretisch über ihre Arbeit äußern, wird im 20. Jahrhundert  geradezu der 
Normalfall. In dem Maße, in dem sie sich nicht mehr an allgemeingültige Regeln halten können, sondern ihre 
kompositorischen Standpunkte bis in die Einzelheiten der handwerklichen Bedingungen selbst setzen müssen, 
wird die Reflektion über diese Fragen zur genuinen Notwendigkeit und auch für Analytiker wie für 
Musikhistoriker zu einer unverzichtbaren Quellensorte. Texte wie Arnold Schönbergs „Komposition mit zwölf 
Tönen“, John Cages Beschreibung der in Music of Changes verwendeten Kompositions-Methode oder 
Karlheinz Stockhausens Text über die Momentform gehören zu den vielzitierten Quellen zum Musikdenken 
der Zeit. Das Seminar wird sich in Form eines Lektüre-Kurses einer Auswahl solcher zentralen Texte widmen, 
in denen Komponisten über ihr eigenes Komponieren schreiben. Die Textauswahl wird zu Beginn des 
Seminars in Form eines Readers als Arbeitsgrundlage vorliegen. 
Um Anmeldung spätestens bis zum 17.04. über Frau Tarabichi (nadda.tarabichi@udk-berlin.de) wird gebeten. 
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Synthesizer – Instrumenten-Design und musikalische Nutzung. Zu Sound-Baukästen und  
„Preset-Schleudern“ … 
Kim Feser 
Mi, 12:00–14:00, Fa 302 
Beginn: 22.04.2015 
 
Synthesizer wurden seit den 1960er Jahren in Avantgarde- und experimenteller Rock-Musik verwendet und 
sind prägend für vielfältige Formen elektronischer Pop- und Tanzmusik. Es existiert eine breite Palette von 
Instrumenten, in geschlossener oder offen modularer Bauweise, als eigenständige Hardware oder als 
Kombination von Computersoftware und MIDI-Controller. Im Seminar werden paradigmatische Synthesizer-
Modelle von den Anfängen bis zur Gegenwart hinsichtlich ihrer musikalischen Möglichkeiten behandelt.  
Ist von Synthesizern die Rede, wird zumeist über die Art der Klangerzeugung gesprochen. Kenntnisse über 
Besonderheiten verschiedener Synthese-Verfahren sind zum Verständnis der Instrumente wichtig, ihr 
musikalischer Einsatz hängt aber vor allem auch von der Art ihrer Bedienelemente ab. Gibt es ein Keyboard 
oder andere Spielmöglichkeiten? Wie leicht bzw. komplex kann der Sound durch Regler erstellt, verändert und 
ggf. gespeichert werden? Gibt es Möglichkeiten der Automatisierung, wie Arpeggiator oder Step-Sequencer? 
Die Untersuchung derartiger Merkmale ist mit grundlegenden Fragen verbunden: Handelt es sich um 
Synthesizer, die eher für einen experimentellen Einsatz oder den Abruf vorprogrammierter Sounds geeignet 
sind? Welche klanglichen Ideale und Abläufe werden womöglich durch ein spezifisches Interface nahegelegt? 
Gibt es einen wechselseitigen Einfluss von Synthesizer-Bau und der Entwicklung von Musik-Genres?      
Im Seminar wird mit verschiedenen Arten von Literatur zu Synthesizern gearbeitet – von 
musikjournalistischen Fachartikeln und Hersteller-Handbüchern über musikwissenschaftliche Ansätze bis zu 
medientheoretischen Perspektiven. Insbesondere zu aktuellen bzw. zugänglichen Synthesizer-Modellen 
können eigenständige Recherchen unternommen werden.  
Um Anmeldung spätestens bis zum 17.04. unter feser@udk-berlin.de wird gebeten. 
 
Literatur:  
Mark VAIL: The Synthesizer. A Comprehensive Guide to Understanding, Programming, Playing, and Recording the 

Ultimate Electronic Music Instrument, New York 2014. 
Martin SUPPER: „Elektroakustische Klangerzeugung und ihre Instrumente“, in: Handbuch der 

Musikinstrumentenkunde, begr. durch Erich VALENTIN, völlig neu erarb. Ausg. Kassel 2004, S. 327–350.  
Elena UNGEHEUER: „Imitative Instrumente und innovative Maschinen? Musikästhetische Orientierungen der 

elektrischen Klangerzeugung“, in: Zauberhafte Klangmaschinen. Von der Sprechmaschine bis zur 
Soundkarte, hg. v. Institut für Medienarchäologie, Mainz 2008, S. 45–58. 

I dream of wires, Hardcore Edition, Regie: Robert FANTINATTO, DVD Scribble media 2013.  
 
 
Sonatenkonzepte der Wiener Klassik 
Prof. Dr. Signe Rotter-Broman 
Do, 12:00–14:00, Fa 302 
Beginn: 23.04.2015 
 
Das analytisch orientierte Proseminar will ein vertieftes Verständnis für das Sonatendenken der Wiener 
Klassiker vermitteln. Dabei geht es weniger um die schematische Anwendung des (ohnehin erst ein halbes 
Jahrhundert später theoretisch kodifizierten) Sonatenhauptsatzmodells, sondern vielmehr um das 
Verständnis für die konkreten kompositorischen Strategien der Komponisten mit dem jeweils gewählten 
musikalischen Material. Dafür spielen auch die Bedingungen der jeweiligen Gattung eine Rolle. Konkret soll 
dies anhand von Klaviersonaten Ludwig van Beethovens, Streichquartetten von Joseph Haydn und 
Violinsonaten von Wolfgang Amadé Mozart untersucht werden. 
Um Anmeldung spätestens bis zum 17.04. unter rotter@udk-berlin.de wird gebeten. 
 
Literatur:  
Thomas SCHMIDT-BESTE: Die Sonate. Geschichte – Formen – Ästhetik (= Bärenreiter Studienbücher Musik, 

Bd. 5), Kassel etc. 2006.  
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 „Der Fluyten-Lusthof“. Zur Geschichte der Blockflöte 
Prof. Dr. Conny Restle 
Do, 14:00–16:00, Musikinstrumenten-Museum SIMPK (Eingang Ben-Gurion-Straße) 
Beginn: 23.04.2015 
 
Blockflöten zählen seit dem Mittelalter zum Urgestein unseres Instrumentariums. Sie wurden als eine große 
Familie (Instrumente in allen möglichen Stimmlagen) gebaut und erfreuten sich bei Komponisten wie bei 
Musikern bis weit ins 18. Jahrhundert hinein großer Beliebtheit. Selbst im 19. Jahrhundert waren sie nicht 
ausgestorben, sondern lebten in Form sogenannter Flageoletts weiter. Die Beschäftigung mit historischen 
Musikinstrumenten, zuerst in Frankreich und in Großbritannien, später dann auch in Deutschland zum Ende 
des 19. und zu Beginn des 20. Jahrhunderts gilt als Initialzündung für die Wiederentdeckung der Blockflöte, die 
nicht nur in Alte-Musik-Ensembles gespielt wurde, sondern auch in der Wandervogelbewegung und vor allem 
in der Jugendmusikbewegung eine große Rolle einnahm. Sowohl das solistische Spiel mit der Blockflöte als 
auch das Spiel im Ensemble hat seinen besonderen Reiz. Dieser große Einsatzbereich der Blockflöte in der 
Musik spiegelt sich auch in unterschiedlichsten Bauformen wieder, wie sich anhand zahlreicher 
Originalinstrumente des Berliner Musikinstrumenten-Museums beobachten lässt. 
Um Anmeldung bis zum 16.04. unter restle@sim.spk-berlin.de wird gebeten. 
  
Literatur: 
Curt SACHS: Handbuch der Musikinstrumentenkunde, Berlin 1919. 
Anthony BAINES: Woodwind Instruments and their History, Music Sales Ltd. 1991. 
Manfred H. HARRAS: Art. „Blockflöte“, in: MGG², Sachteil Bd. 1 (1994), Sp. 1576–1600. 
Tom LERCH: Vergleichende Untersuchung von Bohrungsprofilen historischer Blockflöten des Barock, Berlin 1996. 
Peter THALHEIMER: Die Blockflöte in Deutschland 1920 - 1945, Tutzing 2010. 
 
  
Bekenntnis zur Distanz: Die geistliche Vokalmusik von Johannes Brahms 
Dr. Ulrich Krämer 
Do, 16:00–18:00, Fa 302 
Beginn: 23.04.2015 
 
Die Vertonungen biblischer Texte sowohl des Alten als auch des Neuen Testaments nehmen einen wichtigen 
Platz in Brahms’ Œuvre ein. Umso erstaunlicher erscheint es, dass keines der geistlichen Vokalwerke des 
Komponisten liturgisch gebunden, d. h. für eine Einbeziehung im Gottesdienst vorgesehen ist, dass keines von 
ihnen in kirchlichem (oder anderem) Auftrag geschrieben wurde und dass ihnen ausschließlich frei gewählte 
Texte zugrunde liegen. Dies trifft in besonderem Maße auf das Deutsche Requiem op. 45 als zentrales Werk 
dieses Werkkomplexes zu, das trotz seiner durch die Titelgebung proklamierten Zugehörigkeit zur Gattung 
der (katholischen) Totenmesse weder deren rituellen Ablauf noch die gattungsspezifischen Texte (etwa in 
deutscher Übersetzung) aufgreift. All dies wie auch die Tatsache, dass in den in Frage stehenden 
Kompositionen der Bezug der Texte zum Religionsstifter Jesus Christus gleichsam „ausgeblendet“ wird, 
nährte bereits bei den Zeitgenossen den Verdacht, dass sich Brahms religiösen Themen ausschließlich aus 
musikalisch-ästhetischen Gründen zuwandte.  
In dem Seminar wollen wir uns eingehend mit der Frage beschäftigen, inwieweit sich ein derartiges 
„Bekenntnis zur Distanz“ gegenüber christlichen Glaubensvorstellungen tatsächlich in der geistlichen 
Vokalmusik von Brahms dingfest machen lässt. Zu diesem Zweck werden wir uns eingehend u. a. mit dem 
Wort-Ton-Verhältnis ausgewählter Werke wie etwa der beiden Motetten op. 74, der Fest- und Gedenksprüche 
op. 109 oder auch der Vier ernsten Gesänge op. 121 (Anregungen und Wünsche der SeminarteilnehmerInnen 
sind willkommen) befassen, um festzustellen, ob bzw. inwieweit sie die Forderungen autonomer Tonkunst 
erfüllen. Im Zentrum unserer Untersuchung wird das Deutsche Requiem op. 45 stehen. 
Um Anmeldung spätestens bis zum 17.04. unter kraemer@bbaw.de wird gebeten. 
 
Literatur: 
Jens BRACHMANN: „Brahms zwischen Religion und Kunst“, in: Brahms-Handbuch, hg. von Wolfgang 

SANDBERGER, Stuttgart und Kassel 2009, S. 128–133. 
Michael HEINEMANN: „Ein deutsches Requiem op. 45“, in: ebd., S. 268–278. 
Michael HEINEMANN: „Geistliche Chorwerke a capella“, in: ebd., S. 303–313. 

 
 
 



12 

 

Das Studio als Instrument 
Prof. Dr. Martin Supper 
Fr., 12:00–14:00, Fa 214 
Beginn: 24.04.2015 
 
In diesem Seminar soll aufgezeigt werden, ob und wie Studiotechnologie KünstlerInnen beeinflusst. Mehrere 
Werke der Elektroakustischen Musik und der Klangkunst werden vorgestellt und analysiert. Anhand der 
verwendeten Technologien (Hard- und Software) wird künstlerische Freiheit vs. Einfluss der (Studio-) 
Technologien auf das künstlerische Ergebnis untersucht, diskutiert und veranschaulicht. Neben der 
Untersuchung am Werk werden im Laufe des Seminars auch KomponistInnen und KlangkünstlerInnen 
eingeladen und in Zusatzterminen auch deren Studios besucht werden. 
Um Anmeldung spätestens bis zum 17.04. unter supper@udk-berlin.de wird gebeten. 
  
 

Die Berliner Hochschule für Musik im Nationalsozialismus 
Franziska Stoff 
Fr, 14:00–16:00, Fa 212 (bis 05.06. sowie 19./26.06.) 
Beginn: 24.04.2015 
Sondertermine: 09.06. 19:00–20.30, 04.07. 17:00–19:00, 05.07. 11:00–17:00 
 
Was geschehen war – Eine institutionengeschichtliche Tatsachensuche zur Geschichte der Hochschule für 
Musik 1933-1945 
Die Wurzeln der Berliner Hochschule für Musik, die heute Teil der Universität der Künste ist, reichen bis in das 
Jahr 1869 zurück, als sie durch den Geiger Joseph Joachim begründet wurde. Joachim, dem die Neunte von 
Beethoven „Zukunftsreligion“ war, baute die Hochschule zu einem Ort aus, an dem Studierende aller 
Religionen, aus allen Ländern willkommen waren. In den zwanziger Jahren kam das Ideal der „Erziehung zur 
Menschlichkeit durch Musik“ hinzu. Studierende und Lehrende bemühten sich darum, Deutschland mit Hilfe 
der Musik und der hervorragenden musikalischen Ausbildung wieder Ansehen innerhalb der 
Staatengemeinschaft zu verschaffen.  
Was aber geschah mit dem Ort „Hochschule“ nach 1933, als Gewalt und Terror sich die Ängste und Wünsche 
der Menschen zunutze machte? Wie reagierten Direktoren, Lehrende und Studierende auf den gewaltsamen 
Rauswurf von Kollegen und Freunden? Wer beschützte, wer verriet? Welche Musik wurde gespielt? 70 Jahre 
nach dem Ende des Zweiten Weltkrieges machen wir uns auf die Suche nach Antworten.  
Mit dem Seminar verbunden ist der Besuch des Linden Barock Orchesters in Berlin, welches von Gertrude 
Evans in London mitbegründet wurde. Gertrude war im November 1938 als letzte Jüdin aus der Hochschule 
geworfen worden und nach England geflohen.  
Das Seminar beinhaltet einen Vortragsbesuch (09.06.) sowie einen Konzertbesuch (04.07.). Die Studierenden 
haben außerdem Gelegenheit mit den Orchestermitgliedern ins Gespräch zu kommen und ihnen Berlin auf 
den Spuren ihrer Gründerin zu zeigen (05.07.). 
Um Anmeldung spätestens bis zum 17.04. unter franziska.stoff@gmx.de wird gebeten. 
  
Literatur:  
Dietmar SCHENK: Die Hochschule für Musik zu Berlin. Preußens Konservatorium zwischen romantischem 

Klassizismus und neuer Musik, 1869-1932/33 (= Pallas Athene, Beiträge zur Universitäts- und 
Wissenschaftsgeschichte, Bd. 8), Wiesbaden 2004. 

Christine FISCHER-DEFOY: Kunst Macht Politik. Die Nazifizierung der Kunst- und Musikhochschulen in Berlin, 
Berlin 1988 (Reprint 1996). 

Albrecht DÜMLING: „Auf dem Weg zur Volksgemeinschaft. Die Gleichschaltung der Berliner Musikhochschule 
ab 1933“, in: Horst WEBER (Hg.), Musik in der Emigration 1933-1945. Verfolgung, Vertreibung, 
Rückwirkung, Stuttgart 1994, S.69–107. 
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Rom: Musikalische Topographie einer Stadt 
Prof. Dr. Christine Siegert, gem. mit Dr. Sabine Ehrmann-Herfort 
Blockseminar (Exkursion): 

Vorbesprechung:  Fr, 13.02., 18:00–20:00 Uhr, Fa 302 
Exkursion: 22.–28.03. (Rom) 

 
Rom ist nicht nur eine Stadt der Kunst, sondern auch eine der Musik. In kaum einer anderen Stadt Europas 
sind die zentralen Orte des Musiklebens – Oratorien, Kirchen, Theater und Palazzi – über die Jahrhunderte 
hinweg in solchem Umfang erhalten geblieben und laden dazu ein, die Musikgeschichte der „ewigen Stadt“ an 
den Schauplätzen selbst zu studieren. Mit der musikgeschichtlichen Abteilung des Deutschen Historischen 
Instituts verfügt Rom zudem über einen einzigartigen Ort für musikwissenschaftliche Forschung. 
Die Seminarsitzungen werden am Deutschen Historischen Institut stattfinden und durch Stadtspaziergänge zu 
Roms Musikleben vom Mittelalter bis heute, Besuche einschlägiger Institutionen, Bibliotheken, Kirchen, 
Palazzi, Theater und Konzertsäle lebendig gemacht. 
Max. Teilnehmerzahl: 15 

Um Anmeldung unter siegert@udk-berlin.de wird gebeten. 

 
 
Werkstatt-Einblicke: Giuseppe Sartis „Fra i due litiganti il terzo gode“ (1782) und die italienische Oper der 
1780er Jahre 
Dr. Martin Albrecht-Hohmaier und Prof. Dr. Christine Siegert 
Blockseminar (immer in Fa 212): 

Vorbesprechung:  Di, 14.04. 14:00–16:00 Uhr 
Block 1:  Sa, 25.04. 09:00– 12:15 Uhr und 13:30–17:45 Uhr 
Block 2:   Sa, 09.05. 09:00– 12:15 Uhr und 13:30–17:45 Uhr 

So, 10.05. 09:00– 12:15 Uhr und 13:30–17:45 Uhr 
 
Giuseppe Sartis „Fra i due litiganti il terzo gode“ („Wenn zwei sich streiten, freut sich der dritte“, 1782) ist die 
diesjährige gemeinsame Opernproduktion der Fakultäten Musik und Darstellende Kunst (musikalische Leitung 
Prof. Errico Fresis, Regie Frank Hilbrich). Die Premiere findet am 3. Juli 2015, weitere Aufführungen vom  

4.–8. Juli statt. Die Produktion wird vom Studiengang Tonmeister aufgenommen und per Livestream 
übertragen. 
Die Oper war zu ihrer Zeit ein Riesenerfolg; sie wurde von Mailand bis Kopenhagen, von Paris bis Sankt 
Petersburg gespielt. Mozart zitierte eine Arie in seinem „Don Giovanni“. Wir werden uns in dem Seminar mit 
dem geschichtlichen Kontext, dem Inhalt und der Dramaturgie der Oper vertraut machen, die an 
verschiedenen Orten in ganz unterschiedlichen Fassungen auf die Bühne kam. Dabei stellt sich natürlich die 
Frage, wie man mit einem solchen Stück historischer Unterhaltungskultur heute noch umgehen kann. In dem 
Seminar wollen wir gemeinsam verschiedene Möglichkeiten erproben und dabei auch das Potential einer 
digitalen Ausgabe diskutieren. 
Italienisch-Sprachkenntnisse werden nicht vorausgesetzt. 
Um Anmeldung unter m.albrecht-hohmaier@udk-berlin.de und siegert@udk-berlin.de wird gebeten. 
 
Literatur:  
Silke LEOPOLD: Art. „Sarti, Fra i due litiganti il terzo gode“, in: Pipers Enzyklopädie des Musiktheaters, Bd. 5, 

München und Zürich 1994, S. 559-560. 
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Von „Mosh“ bis „Mini Playback Show“ – Musikformate im frühen Privatfernsehen 
Dr. Matthias Pasdzierny, gem. mit Prof. Dr. Peter Moormann 
Blockseminar mit Exkursion: 

Vorbesprechung:  Fr, 17.04. 10:00–12:00 Uhr, Fa 103 (Medienraum) 
Block1:  12.–14.06. in Köln 
Block 2:  03.–05.07. in Sauen 

 
Die Anfänge des deutschen Privatfernsehens in den 1980/90er Jahren werden oft mit Qualitätsverfall und 
Kommerzialisierung des Mediums gleichgesetzt. Schaut man aber genauer hin, so präsentieren sich gerade 
die Pionierjahre von Sendern wie RTL (plus), Sat. 1 oder Tele 5 durchaus auch als innovative Zeit voller 
gestalterischer Freiräume, in denen bis heute wegweisende Formate entwickelt wurden. Eine wichtige Säule 
des Programms stellte von Anfang an das Musikfernsehen dar – sowohl als Experimentierbühne für neuartige 
Formen des Fernsehens (und Karrieresprungbrett für deren Macher) wie auch als Triebfeder für den 
Aufschwung des Privatfernsehens insgesamt. Eine Vielzahl von Musikformaten zu ganz unterschiedlichen 
Genres entstanden, so existierten neben diversen Pop- und Volksmusiksendungen auch solche über Heavy-
Metal („Mosh“, RTL 1988-89), Independentmusik („Off Beat“, Tele 5 1988-90) oder Dance (Tanz House, Tele 5 
1988-90).  
Das in Kooperation mit dem Studiengang INTERMEDIA. Medienbildung, Mediengestaltung, Medienkultur der 
Universität Köln durchgeführte Seminar thematisiert die in der Forschung bislang kaum beschriebenen 
Entwicklungen dieser Zeit. Hierzu werden umfassende Quellenrecherchen unternommen und 
Zeitzeugengespräche mit einigen der Protagonisten jener Ära geführt. In Projektarbeit entstehen aus diesem 
Material filmische oder webbasierte Kurzdokumentationen zu wichtigen Formaten und Personen des frühen 
privaten Musikfernsehens in Deutschland. 
Max. Teilnehmerzahl: 15 
Um Anmeldung spätestens bis zum 13.04. unter pasdzierny@udk-berlin.de wird gebeten. 
 
Literatur:  
Holger SCHRAMM (Hrsg.): Handbuch Musik und Medien, Konstanz 2009. 
Peter MOORMANN (Hrsg.): Musik im Fernsehen. Sendeformen und Gestaltungsprinzipien, Wiesbaden 2010. 
Christian SCHULTE (Hrsg.): Die Schrift an der Wand – Alexander Kluge: Rohstoffe und Materialien, Göttingen 

2012. 
 

 
Duell und Zweikampf in der Oper vom Don Giovanni bis zum Rosenkavalier 

Dr. Katharina Hottmann 
Blockseminar: 

Vorbesprechung:  Di, 28.04. 16:00–18:00 Uhr, Fa 322 
Block 1:  Sa, 30.05. 09:30– 18:00 Uhr, Fa 212 
Block 2:   Fr, 05.06. 17:00– 19:30 Uhr, Fa 212 
   Sa, 06.06. 09:00– 18:30 Uhr, Fa 212 

So, 07.06. 10:00– 13:30 Uhr, Fa 212 
 

Duelle und Zweikämpfe bilden in einer Opernhandlung dramaturgische Höhepunkte. Meist sieht sich der 
Protagonist gezwungen, durch das Duell einen Verstoß gegen gesellschaftliche Normen zu „heilen“, was 
häufig weitere Normbrüche provoziert. Wie die Historikerin Ute Frevert in ihrer Studie über das Duell in der 
bürgerlichen Gesellschaft darstellt, handelte es sich bei diesem häufig tödlich endenden Akt um ein historisch 
langlebiges, aber in seinen Formen wandelbares Ritual, das an ein spezifisches Verständnis männlicher wie 
weiblicher Ehre gebunden ist. In Bühnenwerken kann eine ganze Bandbreite von Duell-Konstellationen 
beobachtet werden, wobei die Duellszene selbst durch die Verbindung von äußerer Handlung (dem Kampf) 
und innerer Handlung (psychologischer Konflikt) auch für die musikalisch-dramaturgische Analyse viel Stoff 
bietet. Ziel des Seminar ist es, an verschiedenen Beispielen aus der europäischen Operngeschichte (etwa 
Verdis La Forza del Destino, Meyerbeers Les Huguenots, Tschaikowskys Eugen Onegin oder Zemlinskys Eine 
florentinische Tragödie) zu beleuchten, wie das Duell in die Handlungsdramaturgie eingelagert ist, welche 
politischen, sozialen und geschlechtergeschichtlichen Hintergründe es bedingen, wie sein konkreter Ablauf in 
Libretto und Partitur gestaltet ist und wie Inszenierungen diese Dramaturgie auf der Bühne deuten. 
Um Anmeldung spätestens bis zum 17.04. unter katharina@baumgart-hottmann.de wird gebeten. 
 
Literatur:  
Ute FREVERT: Ehrenmänner. Das Duell in der bürgerlichen Gesellschaft, München 1991. 
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C. HAUPTSEMINARE 

 

 
Beethoven-Lesarten: Analyse und Geschichtsbild 
Prof. Dr. Signe Rotter-Broman und Prof. Dr. Christine Siegert  
Di, 14:00–16:00, Fa 212 
Beginn: 21.04.2015 
 
Im Zentrum des Seminars stehen ältere und neuere Texte, die sich gezielt mit einzelnen Werken Ludwig van 
Beethovens befassen und das Beethoven-Bild in unterschiedlichen Dimensionen von Komposition, 
Musiktheorie, Biographik, Edition, Analyse und Musikgeschichtsschreibung nachhaltig geprägt haben. 
Pointiert gesagt, konstruiert jede dieser Lesarten einen anderen, „eigenen“ Beethoven, und viele dieser 
Beethoven-Facetten prägen den heutigen Umgang mit diesem Komponisten in ausgesprochener oder 
unausgesprochener Weise. Die Spanne reicht von E.T.A Hoffmann und Adolf Bernhard Marx über Richard 
Wagner und Hugo Riemann bis hin zu Texten von Theodor W. Adorno, Carl Dahlhaus und Susan McClary; 
spezielle Interessen der TeilnehmerInnen können berücksichtigt werden.  
Um Anmeldung bis zum 17.04. unter rotter@udk-berlin.de und siegert@udk-berlin.de wird gebeten. 
 
 
‚Er ist der Vater, wir sind die Bub’n.‘ Freundschaft und Verwandtschaft in der Musik  
PD Dr. Christiane Tewinkel 
Di, 16:00–18:00, Fa 212 
Beginn: 21.04.2015 
  
Im Seminar werden wir uns der Frage zuwenden, welche Bedeutung Freundschaften, familiäre Bande  und 
Abstammungslinien für die Entstehung, Realisierung und Beschreibung von Musik haben. Dafür wollen wir 
zunächst musikalische Großfamilien wie die der Bachs in Augenschein nehmen und uns dann kleineren 

familiären Konstellationen - den Brüdern Monteverdi, den Schwestern Boulanger - und deutlich auf die Musik 
bezogenen Ehen wie der von Clara und Robert Schumann zuwenden. Aufmerksamkeit soll dabei unter 
anderem der Frage gelten, welche Rolle solche Konzepte für das Selbstverständnis von Musikern und 
Musikerinnen spielen und inwiefern Geschlechterbilder in die entsprechende Konstellation mit hineinwirken. 
Zugleich wollen wir uns imaginierten Musik-Familien zuwenden, insbesondere dem Konzept des 
Schülerkreises, durch den Ruhm und Leistung eines einzigen Pädagogen, einer einzigen Pädagogin in die Welt 
hinausgetragen und vervielfacht werden. Als praktisches Komplement für solche Überlegungen ist die 
gemeinsame Arbeit an einem Editionsprojekt zum Schüler- und Enkelschülerkreis Franz Liszts geplant.  
Um Anmeldung bis zum 17.04. unter christiane@tewinkel.de wird gebeten. 
 
Literatur 
Tia DENORA:  „‚From Haydn’s Hands‘: Narrative Constructions of Beethoven’s  Talent and Future Success“, in: 

dies., Beethoven and the Construction of Genius. Musical Politics in Vienna 1792-1803, Berkeley 1995, 
S. 83-114. 

Alfred GOODMAN: Die amerikanischen Schüler Franz Liszts, Wilhelmshaven 1972. 
Peter WOLLNY: „Ein förmlicher Sebastian und Philipp Emanuel Bach-Kultus“: Sara Levy und ihr musikalisches 

Wirken. Mit einer Familiengeschichte der Vorfahren von Felix Mendelssohn Bartholdy (= Beiträge zur 
Geschichte der Bach-Rezeption, Bd. 2), Wiesbaden 2010. 

 
 
 
 
 
 
 
 
 
 

Bitte melden Sie Sich zu allen Pro- und Hauptseminaren sowie Kolloquien nur über 
die im Text angegebene E-Mail-Adresse an! 
 

Bitte melden Sie sich zu allen Pro- und Hauptseminaren sowie Kolloquien per Mail 
nur über die im Text angegebene E-Mail-Adresse an! 
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Partitur und Aufführung: Mozarts Così fan tutte 

Prof. Dr. Dörte Schmidt, gem. mit Sandra Leupold (Regisseurin) 
Mi, 09:00–12:00, 14-täglich, Fa 212 
Beginn: 22.04.2015 
Termine: 22.04., 06.05., 20.05., 03.06., 17.06., 01.07., 15.07. 

Wie kaum sonst irgendwo in der Musik scheinen in der Oper die aus der absoluten Instrumentalmusik 
entwickelten ästhetischen Ideale des Kunstwerks zu scheitern – oder umgekehrt die Oper scheitert an ihnen. 
Anders sind die oft emotional geführten Debatten um Texttreue und Theatertauglichkeit, Werk und 
Performanz kaum erklärbar, die auch die Kontroversen um das Regietheater immer wieder prägen. Bei 
Komponisten wie Mozart, die mit ihren Instrumentalwerken zentral zur Begründung des Ideals der absoluten 
Musik herangezogen worden sind, ist die daraus entstehende Dynamik besonders interessant.  Gleichwohl 
bilden die Notentexte einen der primären Zugänge zum Werk – nicht nur im Fall von neu entdeckten Stücken, 
sondern auch dann, wenn man sich von Inszenierungs-  wie musikalischen Aufführungstraditionen unabhängig 
machen will. Das wird vor allem bei Werken virulent, die Teil des Repertoires geworden sind. Das Seminar will 
mit Così fan tutte ein Stück, das aus vielen Gründen im Kreuzungspunkt solcher Kontroversen steht, ins 
Zentrum stellen, und das Verhältnis von Partitur und Aufführung aus der doppelten Perspektive der 
Musikwissenschaft und der soeben mit dem Deutschen Theaterpreis Faust ausgezeichneten Regisseurin 
Sandra Leupold, die das Stück selbst inszeniert hat, untersuchen. 
Um Anmeldung spätestens bis zum 17.04. über Frau Tarabichi (nadda.tarabichi@udk-berlin.de) wird gebeten. 
 
Literatur:  
Dörte SCHMIDT: „Kann man Alcina treu sein? Text, Werk und Aufführung in der Oper des 18. Jahrhunderts und 

heute“, in: Barocktheater heute. Wiederentdeckungen zwischen Wissenschaft und Bühne, hg. von Nicola 
GESS, Tina HARTMANN und Robert SOLLICH, Bielefeld 2008, S. 181–189. 

Dörte SCHMIDT: „Zwischen Text und Aufführung. Die Krise der Repräsentation, die Oper und die Regie“, in: Die 
Zukunft der Oper. Zwischen Hermeneutik und Performativität, hg. von Barbara BEYER, Susanne KOGLER 
und Roman LEMBERG, Berlin 2014, S. 304–315. 

Klaus ZEHELEIN: „Text und Institution. Rede in Graz“, in: Musiktheater heute. Klaus Zehelein, Dramaturg und 
Intendant, Hamburg 2000, S. 57–67. 

„Das Aufsuchen einiger Splitter beim Lesen von Così fan tutte mit Klaus Zehelein“, in: Die Zukunft der Oper. 
Zwischen Hermeneutik und Performativität, hg. von Barbara Beyer, Susanne Kogler und Roman 
Lemberg, Berlin 2014, S. 194–204. 

„Macht Ohnmacht Zufall in der Oper. Sebastian Baumgarten, Carl Hegemann, Peter Konwitschny, Sandra 
Leupold und Michael zur Mühlen im Gespräch mit Barbara Beyer“, in: Macht Ohnmacht Zufall. 
Aufführungspraxis, Interpretation und Rezeption im Musiktheater, Berlin 2011, S. 66–80. 

 
 
Béla Bartók: Die Streichquartette und ihre Kontexte  

Prof. Dr. Hartmut Fladt 
Do, 12:00–14:00, Fa 212 
Beginn: 23.04.2015 
 
Untersucht werden gattungsgeschichtliche Voraussetzungen und kompositionsgeschichtliche Kontexte. Die 
Einzelanalysen verweisen auf Entwicklungstendenzen und Wirkungsgeschichte der Quartette, nicht nur im 
Rahmen der Gattungsgeschichte. Verweise auf Literatur erfolgen im Seminar. 
Um Anmeldung spätestens bis zum 17.04. unter fladt@aol.com wird gebeten. 
 
  



18 

 

D. KOLLOQUIEN 

 

Kolloquium für Examenskandidatinnen und -kandidaten 
Prof. Dr. Christine Siegert 
Mo, 16:00–18:00, Fa 212 
Beginn: 20.04.2015 
 
Alle Examenskandidatinnen und -kandidaten, die im laufenden Semester schriftliche Abschlussarbeiten 
verfassen (BA1, BA2, KA) und/oder mündliche Prüfungen ablegen (KPA, KA), sind aufgefordert, ihre Themen 
in der Gruppe vorzustellen und zu diskutieren. Daneben werden Hinweise zur Literaturrecherche, zum Aufbau 
von Hausarbeiten, zur Zitierweise und zur Vorbereitung von mündlichen Prüfungen gegeben. 
Um Anmeldung spätestens bis zum 17.04. unter siegert@udk-berlin.de wird gebeten. 
 
 
Kolloquium für Examenskandidatinnen und -kandidaten 
Prof. Dr. Susanne Fontaine 
Di, 16:00–18:00, Fa 302 
Beginn: 21.04.2015 
 
Das Kolloquium dient der Vorbereitung von mündlichen und schriftlichen Prüfungen. Die Inhalte der 
Veranstaltung richten sich nach den Bedürfnissen und Wünschen der Teilnehmerinnen und Teilnehmer, z. B. 
Themenfindung, Recherche, Bearbeitung, Strukturierung und Präsentation. Vor allem durch die Diskussion 
der eigenen Ergebnisse im Rahmen der Lehrveranstaltung geht das Kolloquium über das hinaus, was eine 
Sprechstunde leisten kann. 
Um Anmeldung bis zum 17.04. über Frau Tarabichi (nadda.tarabichi@udk-berlin.de) wird gebeten. 
 
Literatur: 
Matthew GARDNER und Sara SPRINGFELD: Musikwissenschaftliches Arbeiten. Eine Einführung (= Bärenreiter 

Studienbücher Musik, Bd. 19), Kassel u. a. 2014.  
Musikwissenschaft studieren. Arbeitstechnische und methodische Grundlagen, hg. von Kordula KNAUS und 

Andrea ZEDLER, München 2012. 
Umberto ECO: Wie man eine wissenschaftliche Abschlussarbeit schreibt. Doktor-, Diplom- und Magisterarbeiten in 

den Geistes- und Sozialwissenschaften, Heidelberg 1988. 
 
 
Kolloquium für Examenskandidatinnen und -kandidaten 
Prof. Dr. Dörte Schmidt 
Mi, 12:00 bis 14:00 Uhr, Fa 212 
Beginn: 22.04.2015 
 
Das Kolloquium richtet sich an Examenskandidatinnen und -kandidaten, die eine Prüfungsarbeit schreiben 
oder eine mündliche Prüfung vorbereiten wollen. Es bietet eine Diskussionsplattform für Themenfindung wie  
-strukturierung, Recherche-, Schreib- und Vortragstechniken, methodische Probleme etc. Das Arbeits-
programm richtet sich nach den Bedürfnissen der Teilnehmerinnen und Teilnehmer. 
Um Anmeldung bis zum 17.04. über Frau Tarabichi (nadda.tarabichi@udk-berlin.de) wird gebeten. 
 
Literatur: 
Matthew GARDNER und Sara SPRINGFELD: Musikwissenschaftliches Arbeiten. Eine Einführung (= Bärenreiter 

Studienbücher Musik, Bd. 19), Kassel u. a. 2014.  
Musikwissenschaft studieren. Arbeitstechnische und methodische Grundlagen, hg. von Kordula KNAUS und 

Andrea ZEDLER, München 2012. 
Umberto ECO: Wie man eine wissenschaftliche Abschlussarbeit schreibt. Doktor-, Diplom- und Magisterarbeiten in 

den Geistes- und Sozialwissenschaften, Heidelberg 1988. 

Bitte melden Sie sich zu allen Pro- und Hauptseminaren sowie Kolloquien per Mail 
nur über die im Text angegebene E-Mail-Adresse an! 
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Kolloquium für Examenskandidatinnen und -kandidaten 
Prof. Dr. Signe Rotter-Broman 
Do, 14:00–16:00, Fa 212 
Beginn: 23.04.2015 
 
Alle Examenskandidatinnen und -kandidaten, die im laufenden Semester schriftliche Abschlussarbeiten 
verfassen (BA1, BA2, KA) und/oder mündliche Prüfungen ablegen (KPA, KA), sind aufgefordert, ihre Themen 
in der Gruppe vorzustellen und zu diskutieren. Daneben werden Hinweise zur Literaturrecherche, zum Aufbau 
von Hausarbeiten, zur Zitierweise und zur Vorbereitung von mündlichen Prüfungen gegeben. 
Um Anmeldung bis spätestens 17.04. unter rotter@udk-berlin.de wird gebeten. 
 
Literatur: 
Matthew GARDNER und Sara SPRINGFELD: Musikwissenschaftliches Arbeiten. Eine Einführung (= Bärenreiter 

Studienbücher Musik, Bd. 19), Kassel u. a. 2014.  
Musikwissenschaft studieren. Arbeitstechnische und methodische Grundlagen, hg. von Kordula KNAUS und 

Andrea ZEDLER, München 2012. 
Umberto ECO: Wie man eine wissenschaftliche Abschlussarbeit schreibt. Doktor-, Diplom- und Magisterarbeiten in 

den Geistes- und Sozialwissenschaften, Heidelberg 1988. 
 
 
Kolloquium zu aktuellen Forschungsfragen  
Prof. Dr. Susanne Fontaine 
Blockveranstaltung nach Vereinbarung 
 
Das Kolloquium bietet allen mit aktuellen Forschungsarbeiten befassten Studierenden die Möglichkeit, ihre 
Projekte zur Diskussion zu stellen, grundlegende methodische Fragen zu bearbeiten etc. 
Anmeldung über Frau Tarabichi (nadda.tarabichi@udk-berlin.de). 
 
 
Kolloquium zu aktuellen Forschungsfragen  
Prof. Dr. Signe Rotter-Broman 
Blockveranstaltung nach Vereinbarung 
 
Das Kolloquium bietet allen mit aktuellen Forschungsarbeiten befassten Studierenden die Möglichkeit, ihre 
Projekte zur Diskussion zu stellen, grundlegende methodische Fragen zu bearbeiten etc. 
Anmeldung über Frau Tarabichi (nadda.tarabichi@udk-berlin.de). 
 
 
Kolloquium zu aktuellen Forschungsfragen  
Prof. Dr. Dörte Schmidt 
Blockveranstaltung nach Vereinbarung 
 
Das Kolloquium bietet allen mit aktuellen Forschungsarbeiten befassten Studierenden die Möglichkeit, ihre 
Projekte zur Diskussion zu stellen, grundlegende methodische Fragen zu bearbeiten etc. 
Anmeldung über Frau Tarabichi (nadda.tarabichi@udk-berlin.de). 

 

 



 

 

RAUMPLAN 

MONTAG 
 Fa 302 Fa 212 Fa 322 
10–12  PS Singen (Knispel) VL Musik und Moderne  

(Rotter-Broman) 
12–14  PS Oratorium (Fischer)  
14–16  PS Eurovision Song Contest 

(Herold/Siegert) 
 

16–18 PS Einführung (Fontaine) Examenskolloquium (Siegert)  
 
DIENSTAG 
 Fa 302 Fa 212 Fa 322 
10–12 PS Konzert (Fontaine) PS Schönberg 

(Lautenschläger) 
VL 17. Jahrhundert (Schmidt) 

12-14 PS Berio (Cavallotti)   
14–16 PS Schlüsseltexte  

20. Jahrhundert (Schmidt) 
HS Beethoven (Siegert / 
Rotter-Broman) 

 

16–18 Examenskolloquium 
(Fontaine) 

HS Freundschaft und 
Verwandtschaft (Tewinkel) 

 

19−21   RVL Quellen (Cavallotti/ 
Siegert) 

 
MITTWOCH 
 Fa 302 Fa 212  
9–12  HS Mozarts Così fan tutte  

(Schmidt) – 14-täglich – 
 

12–14 PS Synthesizer (Feser) Examenskolloquium (Schmidt)  
 
DONNERSTAG 
 Fa 302 Fa 212 Fa 322 
10–12   VL Beethoven (Rummenhöller) 
12–14 PS Sonatenkonzepte  

(Rotter-Broman) 
HS Bartóks Streichquartette 
(Fladt) 

 

14–16  Examenskolloquium  
(Rotter-Broman) 

Musikinstrumenten-Museum  

PS Blockflöte (Restle) 

16–18 PS Brahms (Krämer)   
 
FREITAG 
  Fa 212 Fa 214 
12–14   PS Studio (Supper) 
14-16  PS Hochschule im NS (Stoff)  
 
 
BLOCKSEMINARE (Räume siehe Vorlesungsverzeichnis):  

 
PS Rom (Ehrmann-Herfort / Siegert): 

 13.02. 18–20 Uhr, 22.-28.03. (Rom) 
PS Sarti (Albrecht-Hohmaier / Siegert):  

14.04. 14−16 Uhr, 25.04. 9−17:45 Uhr, 09.05. 9−17:45 Uhr, 10.05. 9−17:45 Uhr 
PS Musikwissenschaft für Musiker (Jäger / Jung):  

17.04. 18–20 Uhr, 24.04. 9−17 Uhr, 25.04. 9−18 Uhr, 08.05. 10−17 Uhr, 09.05. 10−15 Uhr  
PS Musikformate im Privatfernsehen (Pasdzierny): 

17.04. 10−12 Uhr, 12.-14.06. (Köln), 03.-05.07. (Sauen) 
PS Duell und Zweikampf (Hottmann):  

28.04. 16−18 Uhr, 30.05. 9.30−18 Uhr, 05.06. 17−19:30 Uhr, 06.06. 9−18:30 Uhr, 07.06. 10−13:30 Uhr  
 


