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– Änderungen vorbehalten – 
 
Die weitere Entwicklung der Pandemie ist zum jetzigen 
Zeitpunkt nicht genau absehbar. Es besteht eine hohe 
Wahrscheinlichkeit, dass auch dieses Sommersemester 
unter besonderen Bedingungen stattfinden muss. Die 
Planung des Lehrangebots der Fachgruppe 
Musikwissenschaft erfolgt daher nach den aktuell gültigen 
Rahmenbedingungen, wie beispielsweise die weiteren 
Maßnahmen des Landes zum Gesundheitsschutz.  
Bitte informieren Sie sich regelmäßig auf der Homepage 
der Musikwissenschaft und halten insbesondere engen 
Kontakt zum/zur jeweiligen Lehrenden. 

 
Wir gehen von einem digitalen Semesterstart aus.  
Erst zu Beginn des Sommersemesters kann über 
einzelne Sitzungen in Präsenz entschieden werden.   
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FACHGRUPPE MUSIKWISSENSCHAFT 

 
Sprecherin der Fachgruppe Musikwissenschaft 
Prof. Dr. Signe Rotter-Broman 
Universität der Künste Berlin 
Fakultät Musik 
Fasanenstr. 1B, Raum 320c 
D-10623 Berlin 
E-Mail: rotter@udk-berlin.de 
 
Postanschrift 
Universität der Künste Berlin 
Institut für Musikwissenschaft, Musiktheorie, Komposition und Musikübertragung 
Fachgruppe Musikwissenschaft 
[ggf. Ansprechpartner/-in] 
Fasanenstr. 1B 
D-10623 Berlin 
 
Studienberatung 
Sandra Kebig 
E-Mail: s.kebig@udk-berlin.de 
Sprechstunde: n. V., Fa 320b 

Geschäftsstelle 
Ariane Gintzel 
Universität der Künste Berlin 
Fakultät Musik 
Fasanenstr. 1B, Raum 210 
Tel. (030) 3185-2241 
Fax (030) 3185-2687 
E-Mail: ariane.gintzel@intra.udk-berlin.de 
Sprechzeiten: n.V. (Kontaktaufnahme bitte per Mail) 

Bibliothek & Mediathek 
Universitätsbibliothek der UdK Berlin im Volkswagen-Haus 
Fasanenstr. 88 
D-10623 Berlin 
Tel. (030) 314-76473 
Fax (030) 314-76463 
E-Mail: ub-info@udk-berlin.de 
http://www.udk-berlin.de/sites/universitaetsbibliothek/  
 
Standorte und Abkürzungen 
Bu = Bundesallee 1–12, 10719 Berlin  
Fa = Fasanenstr. 1B, 10623 Berlin  
Ha 33 = Hardenbergstr. 33, 10623 Berlin  
Lie = Lietzenburger Str. 45, 10789 Berlin = Lie 
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PERSONEN 

 
Professorinnen 
Prof. Dr. Susanne Fontaine  

fontaine@udk-berlin.de 
Fa 321, Sprechstunde: Di, 14–16 Uhr (Anmeldung über Ariane Gintzel per Mail unter Angabe einer 
Rückrufnummer, des Studiengangs und dem Grund der Sprechstunde) 
 

Prof. Dr. Signe Rotter-Broman  
rotter@udk-berlin.de 
Fa 320c, Sprechstunde: Do, 16.45–19.05 Uhr (Anmeldung über Ariane Gintzel per Mail unter Angabe 
einer Rückrufnummer, des Studiengangs und dem Grund der Sprechstunde) 

 
Prof. Dr. Dörte Schmidt (Senior Fellow im Alfried Krupp Wissenschaftskolleg Greifswald) 

dschmidt@udk-berlin.de 
Fa 320a, Sprechstunde: siehe Homepage (Anmeldung über Ariane Gintzel per Mail unter Angabe einer 
Rückrufnummer, des Studiengangs und dem Grund der Sprechstunde) 

 
 
Gastprofessorinnen 
Prof. Dr. des. Susanne Heiter (in Vertretung der Juniorprofessur) 

s.heiter@udk-berlin.de 
Fa 320b, Sprechstunde: Mi, 13–15 Uhr (nach vorheriger Anmeldung per Mail) 
 

Prof. Dr. Christiane Tewinkel (in Vertretung für Prof. Dr. Schmidt) 
 c.tewinkel@udk-berlin.de 
 Fa 303a, Sprechstunde: n.V. (nach vorheriger Anmeldung per Mail) 
 
 
 

Honorarprofessorin und -professor 
Prof. Dr. Lars-Christian Koch 

l.c.koch@t-online.de 
Sprechstunde: n.V. 

 
Prof. Dr. Conny Sibylla Restle 

restle@sim.spk-berlin.de 
Musikinstrumenten-Museum, Sprechstunde: n. V.  

 
 
 

Privatdozent*innen  
Prof. Dr. Hartmut Fladt 

fladt@aol.com 
Sprechstunde: Do, 14−16 Uhr in Fa 212 (nur nach Voranmeldung) 

 
Prof. Dr. Ariane Jeßulat 
 ajessulat@aol.com 
 Sprechstunde: n. V. 

Bitte melden Sie sich zu allen Sprechstunden an. 
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PD Dr. Ulrich Krämer 
 kraemer@bbaw.de 
 Berlin-Brandenburgische Akademie der Wissenschaften,  

Sprechstunde: n. V.  
 
Prof. Dr. Sabine Sanio 
 sabine.sanio@udk-berlin.de 
 Sprechstunde: n. V. 
 
 
Emeritus 
Prof. Dr. Peter Rummenhöller 

rummenhoeller@berlin.de 
Fa 320b, Sprechstunde: n.V. 

 
 
Wissenschaftliche Mitarbeiter*innen  
Dorothea Hilzinger  

d.hilzinger@udk-berlin.de 
 

Sandra Kebig 
s.kebig@udk-berlin.de 
 

Christoph Müller-Oberhäuser 
c.mueller-oberhaeuser@udk-berlin.de 

  
Dr. Matthias Pasdzierny 

pasdzierny@udk-berlin.de 
 
 
 
Lehrbeauftragte im Sommersemester 2021 
Dr. Maria Fuchs 
David Hagen 
Dr. Franziska Kollinger 
Dr. Katrin Lengwinat 
Stefan Lerche 
Dr. Claudia di Luzio 
Ruirui Ye 
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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). 
 
Wir gehen von einem digitalen Semesterstart aus.  
Erst zu Beginn des Sommersemesters kann über einzelne Sitzungen in Präsenz entschieden werden.  
 
Musik und Literatur im 20. Jahrhundert 
Prof. Dr. Christiane Tewinkel 
Mo, 10:00–12:00 
Beginn: 19.04.2021 
 
Die Vorlesung zeichnet das reiche Panorama von Wechselbeziehungen zwischen Musik und Literatur im 20. 
Jahrhundert nach, stellt exemplarische Klavier- oder Sololieder ebenso vor wie Musikerromane, Kompositionen 
für das Musiktheater, die auf literarischen Vorlagen beruhen, oder Werke aus dem Bereich der 
literaturgebundenen Instrumentalmusik. Ein weiteres Augenmerk liegt auf Strategien des kompositorischen 
Zugriffs auf Elemente von Sprache und Sprechen seit etwa 1950 und, umgekehrt, auf dem Einfluss von 
kompositionsähnlichen Verfahren auf rezente literarische Werke. Flankierend werden jüngere Theorien zur 
Kombination von Literatur und Musik und zur Intermedialität diskutiert. 
Nach Anmeldung spätestens bis zum 08.04. unter c.tewinkel@udk-berlin.de  folgen weitere Informationen 
per Mail. 
 

Zur Vorbereitung empfohlen:  
GESS, Nicola und HONOLD, Alexander (Hg.): Handbuch Literatur & Musik, Berlin und Boston 2017. 
 
 
Musikgeschichte im Überblick: Die Musik des Mittelalters* 
Prof. Dr. Signe Rotter-Broman 
Di, 10:00–12:00 
Beginn: 20.04.2021 
 
Das Mittelalter und die dort praktizierte Musik erscheinen uns heute sehr fremd. So spielt die Schriftlichkeit eine 
ganz andere Rolle als heute. Erst spät begegnen uns andeutungsweise vertraute Formen der musikalischen 
Notation. Was wir von früher mehrstimmiger Musik wissen, erscheint auf den ersten Blick recht fragmentarisch, 
und nach wie vor sind bezogen auf mittelalterliche Musik viele Fragen offen. In welchem Umfang gebrauchte 
man Instrumente, und wie klangen sie? In welchem Verhältnis steht das musiktheoretische Schrifttum zur 
ausgeübten Praxis? Was kann und soll überhaupt nach den Vorstellungen der Zeitgenossen „Musik“ in ihrem 
jeweiligen gesellschaftlichen und kulturellen Kontext sein und leisten?  
Die Vorlesung führt anhand von ausgewählten Musikbeispielen und Quellen in diese Musikwelt ein. Behandelt 
werden u.a. Gregorianischer Choral, Troubadours/Trouvères, Motette, polyphone Messen- und Liedsätze. 
Dabei werden auch Fragen zur heutigen Rezeption mittelalterlicher Musik diskutiert.  
Nach Anmeldung spätestens bis zum 14.04. unter rotter@udk-berlin.de folgen weitere Informationen per 
Mail.  
 

Bitte melden Sie sich zu allen Veranstaltungen  
nur über die im Text angegebene E-Mail-Adresse an! 
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Literaturhinweis:  
Bernhard MORBACH: Die Musikwelt des Mittelalters neu erlebt in Texten, Klängen und Bildern, Kassel etc. 

(Bärenreiter) 2004. 
 
 
Herrschaft und Emanzipation durch Musik: Gender, Klasse, Staat 
Prof. Dr. des. Susanne Heiter 
Mi, 10:00–12:00 
Beginn: 21.04.2021 
 
Das Wechselspiel von Musik bzw. musikalischem Handeln und Mechanismen der Machtausübung ist 
Gegenstand dieser Lehrveranstaltung. Zum einen wird dabei klingende Musik als Teil einer politischen Praxis 
betrachtet, die Herrschaftsverhältnisse und Machthierarchien befestigt. Zum anderen kann musikalisches 
Handeln zu gesellschaftlichen Veränderungen führen und auf ein emanzipatorisches Potential verweisen, 
indem der Protest gegen bestehende Normen subtil und indirekt durch (musikalische) Regelverstöße 
ausgedrückt wird. Führt eine gesellschaftlich-politische Umbruchsphase zu einer Verschiebung der Normen, so 
werden auch in der Musik sowohl neue Handlungsspielräume ermöglicht als auch neue Hierarchien etabliert.  
Diese Prozesse werden an mehreren Szenarien aus der Musikgeschichte untersucht. Im Zentrum stehen dabei 
europäische Revolutionsereignisse und ihr Zusammenhang mit den Frauenbewegungen des langen 19. 
Jahrhunderts. Ein zentrales Beispiel ist die Marseillaise und ihre Transformation vom Revolutionslied zur 
Nationalhymne sowie zahlreiche Bearbeitungen z.B. als Marseillaise des Femmes oder im Zusammenhang mit 
den Arbeiter- und Arbeiterinnenbewegungen. 
Nach Anmeldung spätestens bis zum 14.04. unter s.heiter@udk-berlin.de folgen weitere Informationen 
per Mail.  
 
Literaturhinweise:  
Marion GERARDS und Rebecca GROTJAHN (Hg.): Musik und Emanzipation: Festschrift für Freia Hoffmann zum 65. 

Geburtstag (= Oldenburger Beiträge zur Geschlechterforschung 12), Oldenburg 2010.  
Ute GERHARD: Frauenbewegung und Feminismus. Eine Geschichte seit 1789, München 32018. 
 
 
Das Kleine Klavierstück von Bach bis Schönberg. Zur Geschichte des Charakterstücks für 
Clavierinstrumente 
Prof. Dr. Peter Rummenhöller 
Do, 10:00–12:00, 322 
Beginn: 29.04.2021 
 
Neben den großformatigen Werken der Klaviermusik (Sonaten, Phantasien, Suiten, Partiten, Variationsreihen 
etc.) gab es immer auch das Kleine Klavierstück, die Miniatur im Umfang von ein bis zwei Notenseiten. Sie 
heißen etwa Präludium, Prélude, Invention, Intermezzo, Moment Musical oder sie haben poetische Titel (wie 
Schumanns „Träumerei“ oder Debussys „La fille aux cheveux de lin“). Dabei darf das Kleine Klavierstück 
keineswegs als einfache klavierpädagogische Musik verstanden werden. Im Gegenteil: In ihm verdichten sich in 
der Regel die klaviertechnischen Standards der Zeit und deren poetische Ausdrucksformen. Die Vorlesung 
bietet viele Beispiele am Klavier.   
Die Vorlesung findet nur statt, wenn die Rahmenbedingungen eine Präsenzveranstaltung zulassen. 
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WELCHES SEMINAR PASST ZU MIR? 

Diese Entscheidungshilfe gibt Aufschluss über die Art der Veranstaltung, die besucht werden kann. Bitte 
wählen Sie im Anschluss aus dem Angebot der Veranstaltungen aus.  

Es gilt die jeweilige Studien- und Prüfungsordnung. 

 
 

Habe ich schon ein musikwissenschaftliches  
Seminar an der UdK besucht?  

 
        NEIN         JA 

 

Einführung in die Musikwissenschaft / 
Musikwissenschaft für Musiker*innen 
[S. 8–9]                                 Befinde ich mich im 

   Bachelor-Studium (BA)?   
 
 

  JA          NEIN  

 
 
Studiere ich Lehramt?        

 

NEIN             JA 

 
Studiere ich    Habe ich das Basismodul 
      KPA?      erfolgreich abgeschlossen? 

 
  

  JA                   NEIN           NEIN                JA 

 
 

Proseminare 
        [S. 10-16]  
 

NEIN                      
Will ich eine              Hauptseminare 
Arbeit schreiben?  JA                    [S. 17-19]            
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B. EINFÜHRUNGSVERANSTALTUNGEN 
 

 
Wir gehen von einem digitalen Semesterstart aus.  
Erst zu Beginn des Sommersemesters kann über einzelne Sitzungen in Präsenz entschieden werden.  
 
 
Einführung in die Musikwissenschaft 
Christoph Müller-Oberhäuser 
Mo, 14:00–16:00 
Beginn: 19.04.2021 
 
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. 
Nach Anmeldung spätestens bis zum 14.04. unter c.mueller-oberhaeuser@udk-berlin.de folgen weitere 
Informationen per Mail.  
  
Literaturhinweise:  
Matthew GARDNER und Sara SPRINGFELD: Musikwissenschaftliches Arbeiten. Eine Einführung 

(= Bärenreiter Studienbücher Musik, Bd. 19), Kassel u. a. 2014. (zur Anschaffung empfohlen) 
Kordula KNAUS und Andrea ZEDLER (Hgg.): Musikwissenschaft studieren. Arbeitstechnische und methodische 

Grundlagen, München 2012. 
Nicholas COOK: Music: A Very Short Introduction, Oxford 1998. 
 
 
Einführung in die Musikwissenschaft 
Prof. Dr. Signe Rotter-Broman 
Di, 14:00–16:00 
Beginn: 20.04.2021 
 
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. 
Nach Anmeldung spätestens bis zum 14.04. unter rotter@udk-berlin.de folgen weitere Informationen per 
Mail.  
 
Literaturhinweise:  
Matthew GARDNER und Sara SPRINGFELD: Musikwissenschaftliches Arbeiten. Eine Einführung 

(= Bärenreiter Studienbücher Musik, Bd. 19), Kassel u. a. 2014. (zur Anschaffung empfohlen) 
Kordula KNAUS und Andrea ZEDLER (Hgg.): Musikwissenschaft studieren. Arbeitstechnische und methodische 

Grundlagen, München 2012. 
Nicholas COOK: Music: A Very Short Introduction, Oxford 1998. 
 
 
 
 
 
 
 
 
 
 
 

Bitte melden Sie sich zu allen Veranstaltungen  
nur über die im Text angegebene E-Mail-Adresse an! 
 



9 
 

Musikwissenschaft für Musiker*innen / Musikwissenschaftliche Arbeitstechniken  
David Hagen / Ruirui Ye 
Mi, 16:00–18:00 
Beginn: 21.04.2021 
 
Ziel dieses Seminars ist es, einen Einblick in das Fach Musikwissenschaft zu geben und dabei die Bedürfnisse 
von KA-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, der 
richtige Umgang mit Zitaten und die Strukturierung eines Textes. Das Seminar wird mit einer kurzen 
Übungshausarbeit abgeschlossen. 
Studierende chinesischer Muttersprache können in diesem Seminar besonders unterstützt werden. 
Nach Anmeldung spätestens bis zum 11.04. unter d.hagen@udk-berlin.de folgen weitere Informationen 
per Mail.  
 
Literaturhinweise:  
Matthew GARDNER und Sara SPRINGFELD: Musikwissenschaftliches Arbeiten. Eine Einführung 

(= Bärenreiter Studienbücher Musik, Bd. 19), Kassel u. a. 2014. 
Nicholas COOK: Music: A Very Short Introduction, Oxford 1998. 
Jeongsoo HONG, Younghan HEO, Heesuk OH und Sukwon LEE: Musikwissenschaft, Seoul 2004. (auf Koreanisch) 
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 C. PROSEMINARE 
 

 
Wir gehen von einem digitalen Semesterstart aus.  
Erst zu Beginn des Sommersemesters kann über einzelne Sitzungen in Präsenz entschieden werden.  
 
Franz Schuberts Kammermusik 
Prof. Dr. Susanne Fontaine 
Mo, 10:00–12:00  
Beginn: 19.04.2021 
 
Lange Zeit wurde die Kammermusik von Franz Schubert nicht ernst genommen. Aus der Feder des „Meister des 
deutschen Liedes“ (Karl Kobald, Wien 1928) stammend, wurde sie vor allem Werken Beethovens gemessen. Die 
Auffassung, dass die angeblichen Defizite in den Trios, Quartetten, Quintetten für Streicher mit und ohne 
Klavier, den Variationen für Flöte und Klavier und den Duo-Sonaten eigene Qualitäten darstellen, speziell beim 
Umgang Schuberts mit Modellen der Sonatenkomposition, hat sich erst in der zweiten Hälfte des 
20. Jahrhunderts durchgesetzt.  
Das Seminar fragt nach Schuberts Umgang mit Konventionen von Form und Gattung, nach dem Verhältnis zum 
Lied einerseits und zur Orchestermusik andererseits. Auch der sozialgeschichtliche Ort der Kammermusik auf 
der Schnittstelle zwischen privatem Amateurmusizieren und dem öffentlichen Spiel professioneller Musiker 
wird beleuchtet. 
Nach Anmeldung spätestens bis zum 14.04. unter fontaine@udk-berlin.de und l.kapitzki@udk-berlin.de 
folgen weitere Informationen per Mail.  
 
Literaturhinweis: 
Hans-Joachim HINRICHSEN: Kap. „‚Bergendes Gehäuse‘ und ‚Hang ins Unbegrenzte‘. Die Kammermusik“, in: 

Schubert-Handbuch, hg. v. Walther DÜRR und Andreas KRAUSE, Kassel u.a. 1997, S. 452–511. 
 
 
Zwischen Lisztomanie und Clavierseuche. Pianistinnen und Pianisten im 19. Jahrhundert 
Prof. Dr. Christiane Tewinkel 
Mo, 12:00–14:00  
Beginn: 19.04.2021 
 
In diesem Seminar nehmen wir nicht nur wichtige Klavierkompositionen des 19. Jahrhunderts, Innovationen im 
Instrumentenbau und der Konzertorganisation in Augenschein, wir werden vor allem Virtuosinnen und 
Virtuosen von Franz Liszt und Clara Schumann bis hin zu Teresa Carreño und Anton Rubinstein von neuem 
kennenlernen. Ihre Auftritte und Tourneen haben das Klavierspiel popularisiert, dergestalt, dass es spätestens 
gegen Ende des Jahrhunderts in der Breite der Gesellschaft verankert war, als vorteilhafte Beigabe beim Gang 
auf den Heiratsmarkt einerseits und dem Weg in die Berufsausbildung als Klavierlehrer/in andererseits. In einem 
weiteren Schritt wenden wir uns den transatlantischen Austauschbeziehungen zu, wie sie sich in Einzeltourneen 
durch die USA oder studentischen Bildungsreisen nach Europa manifestierten. 
Nach Anmeldung spätestens bis zum 08.04. unter c.tewinkel@udk-berlin.de  folgen weitere Informationen 
per Mail. 
 
Zur Vorbereitung empfohlen: 
HANSLICK, Eduard: „Ein Brief über die ‚Clavierseuche’“, in: ders., Suite. Aufsätze über Musik und Musiker, Wien 

und Teschen [1884], S. 153–178.  
KLASSEN, Janina: Clara Schumann. Musik und Öffentlicheit, Köln 2009. 
LOTT, R. Allen: From Paris to Peoria. How European Piano Virtuosos Brought Classical Music to the American 

Heartland, Oxford 2003. 
 

Bitte melden Sie sich zu allen Veranstaltungen  
nur über die im Text angegebene E-Mail-Adresse an! 
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Johannes Brahms und die Variation 
PD Dr. Ulrich Krämer 
Mo, 16:00–18:00  
Beginn: 19.04.2021 
 
In Brahms’ musikalischem Œuvre nimmt die Variation nicht nur als Gattung, sondern auch als 
Kompositionsprinzip breiten Raum ein. Neben den überwiegend für Klavier gesetzten eigenständigen 
Variationszyklen wie den Schumannvariationen op. 9 oder den Händelvariationen op. 24 schrieb Brahms auch 
zahlreiche Variationenfolgen innerhalb von mehrsätzigen Instrumentalwerken, zunächst – wie etwa in den 
beiden Klaviersonaten op. 1 und 2 (1853) – als „langsame Sätze“, später dagegen – wie in der 4. Sinfonie op. 98 
(1886) oder dem Klarinettenquintett op. 115 (1892) – als Finalsätze mit gleichsam kulminierender Funktion 
innerhalb einer zyklisch konzipierten Anlage. Mit dieser Aufwertung der Variation als Form geht eine 
Verdichtung der Variation als Prinzip einher, wobei variative Prozesse zunehmend auch die Grundlage 
dynamischer Formkonzepte bilden. Dieses Phänomen, das heute meist unter dem Begriff der „entwickelnden 
Variation“ (Arnold Schönberg) gefasst wird, stellt salopp formuliert eine Art „Zentralschlüssel“ zu Brahms’ 
Denken in Musik dar. 
In dem Seminar werden wir vor dem Hintergrund der Kompositionslehre und -praxis des 19. Jahrhunderts 
ausgewählte Werke des Komponisten unter diversen gattungsspezifischen und kompositionstechnischen 
Aspekten untersuchen. Bei der Auswahl der Kompositionen sind Anregungen und Wünsche der 
Seminarteilnehmer*innen willkommen.  
Teilnahmevoraussetzung ist die Bereitschaft zur Beschaffung der Notentexte (Partituren) der zu besprechenden 
Werke. 
Nach Anmeldung spätestens bis zum 14.04. unter kraemer@bbaw.de folgen weitere Informationen per 
Mail. 
 
Literaturhinweise: 
Art. „Variation“ in MGG2, Sachteil Bd. 9, Sp. 1238–1284, insbesondere „VI. Von der Romantik bis ins frühe 

20. Jahrhundert“. 
Brahms-Handbuch, hg. von Wolfgang SANDBERGER, Stuttgart [u. a.] 2009. 
Walter FRISCH: Brahms and the Principle of Developing Variation (= California Studies in 19th Century Music, 

Bd. 2), Berkeley [u. a.] 1984. 
 
 
Original und Überlieferung – Die Toccata d-Moll BWV 565 
Prof. Dr. des. Susanne Heiter 
Di, 10:00–12:00, Fa 212 
Beginn: 20.04.2021 
 
Ihr Anfangstriller – düdl-düüüüüü  | dadadada dam dam – ist fast ebenso emblematisch wie der Beginn von 
Beethovens 5. Symphonie. Die Toccata d-Moll, als BWV 565 verzeichnet, ist der Inbegriff für die Orgelmusik 
Johann Sebastian Bachs. Aber stammt sie denn überhaupt aus seiner Feder? Welche stilistischen Eigenheiten 
sprechen dafür, welche dagegen? Und ist sie tatsächlich für Orgel gedacht? Wenn ja, wie sollte man sie dann 
spielen und auf welchem Instrument?  
Bekannt ist das Stück aber nicht nur auf der Orgel, sondern auch durch zahlreiche Bearbeitungen für andere 
Instrumente bis hin zu Vokalversionen. Die musikwissenschaftlichen Debatten zum Ursprung dieses Werks 
werden im Seminar ebenso untersucht, wie Fragen der Überlieferung, der Aufführungspraxis und der 
Transkription oder Bearbeitung. Den Ausgangspunkt stellen dabei analytische Betrachtungen sowie Bezüge zu 
anderen Werken Bachs dar. Wenn unter Pandemiebedingungen möglich, sind auch praktische Übungen am 
Instrument geplant. 
Nach Anmeldung spätestens bis zum 14.04. unter s.heiter@udk-berlin.de folgen weitere Informationen 
per Mail. 
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Schneller, höher, … besser? Konkurrenz und Wettbewerb in der Musik 
Christoph Müller-Oberhäuser 
Di, 14:00–16:00 
Beginn: 20.04.2021 
 
Musikwettbewerbe gibt es heute in einer kaum mehr zu überschauenden Anzahl und Bandbreite: Es gibt sie 
sowohl für Laienmusiker:innen als auch für Professionelle, für Chöre ebenso wie für Instrumentalist:innen von 
Alphorn bis Klavier. Auch für Komponist:innen oder  Musikwissenschaftler:innen werden regelmäßig Preise 
ausgeschrieben. Darüber hinaus sind musikbezogene Wettbewerbe weltweit verbreitet und medial sehr 
präsent: Nicht nur wird auf den verschiedensten TV-Sendern in aller Welt schon seit einigen Jahren um die 
Wette gemodelt, gekocht oder geshoppt, sondern bekanntlich auch getanzt und gesungen. 
Im Seminar soll zum einen die Geschichte des Formats ‚Musikwettbewerb‘ in den Blick genommen werden, von 
den Wettbewerben im Rahmen der antiken Festkultur über den Meistergesang der Frühen Neuzeit sowie Chor- 
und Kompositionswettbewerbe des 19. Jahrhunderts bis hin zum Eurovision Song Contest und den Casting-
Shows der Gegenwart. Zum anderen soll es unter Einbezug der Forschung aus den Bereichen Soziologie und 
Kulturanthropologie darum gehen, die (positiven und/oder negativen?) Effekte von Konkurrenz und 
Wettbewerb im Musikbereich allgemein zu diskutieren. Denn eine Frage ist mit den Wettbewerben nahezu 
untrennbar verbunden und auch in der Vergangenheit bereits heiß diskutiert worden: Ist das Format 
‚Wettbewerb‘ bzw. ist Konkurrenzaustragung allgemein dem künstlerisch-musikalischen Bereich überhaupt 
angemessen? 
Nach Anmeldung spätestens bis zum 14.04. unter c.mueller-oberhaeuser@udk-berlin.de folgen weitere 
Informationen per Mail. 
 
Literaturhinweise:  
HELMS, Dietrich: „Von Marsyas bis Küblböck. Eine kleine Geschichte und Theorie musikalischer Wettkämpfe“, 

in: ders. und Thomas PHLEPS (Hg.), Keiner wird gewinnen. Populäre Musik im Wettbewerb (= Beiträge zur 
Popularmusikforschung, Bd. 33), Bielefeld 2005, S. 11–39 (online verfügbar unter: 
https://www.transcript-verlag.de/978-3-89942-406-5/keiner-wird-gewinnen/). 

HENTSCHEL, Frank: „Institutionalisierung des ästhetischen Werturteils: Musikalische Preisausschreiben im 19. 
Jahrhundert“, in: AfMw 69 (2012), S. 110–121 (online verfügbar unter: https://musikwissenschaft.phil-
fak.uni-koeln.de/sites/muwi/user_upload/Preisausschreiben.pdf). 

KLENKE, Dietmar: „Chorwettbewerbe und der moderne Individualismus – Historische Einsichten in die Stärken 
und Schwächen des musikkulturellen Konkurrenzprinzips“, in: Friedhelm BRUSNIAK (Hg.), Chor – 
Visionen in Musik. Essener Thesen zum Chorsingen im 21. Jahrhundert, Kassel u. a. 2003, S. 85–98. 

MCCORMICK, Lisa: Performing Civility. International Competitions in Classical Music, Cambridge 2015. 
ROHLFS, Eckart: Art. „Wettbewerbe und Preise“, in: MGG2, Sachteil Bd. 9 (1998), Sp. 1984–2001 (online 

verfügbar über: https://www.mgg-online.com/). 
 
 
Transitionen: Oper – Musiktheater – Musical in, aus und über Nordamerika ab dem 20. Jh. 
Dr. Claudia di Luzio 
Di, 16:00–18:00 
Beginn: 20.04.2021 
 
Das Seminar widmet sich Transfers, Verschränkungen, Entwicklungen und Tendenzen des Musiktheaters in 
Nordamerika, insbesondere den USA, ab dem 20. Jh. sowie Wechselwirkungen diesseits und jenseits des 
Atlantiks aus musikhistorischer Perspektive. Anhand einer konkreten Auswahl an Werken werden neben 
Emanzipationen und Differenzen die Schnittstellen, Transitionen und Hybridisierungen in Oper, Musiktheater 
und Musical kulturhistorisch und musikdramaturgisch ergründet und kontextualisiert. Dabei wird aufgezeigt, 
wie die Grenzen zwischen klassischer und populärer Musik sowie zwischen Genres auf vielseitige Weise 
verschwimmen. 
Unter Berücksichtigung der variablen Institutionalisierung, In- bzw. Exklusion, europäischer Opern sowie der 
zwischen den USA und Europa divergierenden Finanzierungssysteme, werden im Seminar vor allem Spezifika 
der Genese, Produktion, Aufführung und Rezeption solcher Musiktheaterwerke behandelt, die dem Drang und 
Selbstverständnis entspringen, eigene amerikanische (zeit)geschichtliche Themen und Idiome zu reflektieren. 
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Aufgezeigt wird zugleich, wie diese Bestrebungen und Ereignisse in konstruktiven Wechselbeziehungen der 
Nähe und Distanz zwischen Europa und Nordamerika fortentwickelt wurden. 
Kompositorische und musikdramaturgische Beschaffenheiten der Werke werden im Seminar im Kontext  
musik-, sozial- und kulturhistorischer Hintergründe, Entstehungsgeschichten und Aufführungskontexte 
erforscht. Dabei werden fruchtbare Spannungsverhältnisse zwischen Oper, Musiktheater und Musical 
herausgestellt. 
Nach Anmeldung spätestens bis zum 14.04. unter c.diluzio@gmail.com folgen weitere Informationen per 
Mail. 
 
Literaturhinweise:  
DANUSER, Hermann, KÄMPER, Dietrich und TERSE, Paul (Hg.): Amerikanische Musik seit Charles Ives, Laaber 

1987. 
DIETZ, Dan: Off Broadway Musicals 1910–2007. Casts, Credits, Songs, Critical Reception and Performance Data of 

More Than 1,800 Shows, Jefferson 2010. 
DIZIKES, John: Opera in America. A Cultural History, New Haven/London 1993. 
EVERETT, William A. und LAIRD, Paul A.: The Cambridge Companion to the Musical, Cambridge 22015. 
GARRETT, Charles Hiroshi (Hg.): The Grove Dictionary of American Music [8 vol.]. Oxford: Oxford University 

Press 2013 [2. Ausgabe von The New Grove Dictionary of American Music, hrsg. von Hugh Wiley 
Hitchcock und Stanley Sadie 1986]. Darin insbesondere die Artikel „Opera” [New Grove 1986], „Musical 
theater”, „Experimental music theater” und „Musical theater dance“. 

KREUTZIGER-HERR, Annette: „What it takes ‘to write a real American opera’. Ein Jahrhundert Operngeschichte 
in den USA“, in: Udo BERMBACH (Hg.), Oper im 20. Jahrhundert. Entwicklungstendenzen und 
Komponisten, Stuttgart/Weimar 2000, S. 348–383. 

RANEY, Carolyn: „Amerikanisches Musiktheater. Oper, Ballett, Musical“, in: Hermann DANUSER, Dietrich 
KÄMPER und Paul TERSE (Hg.), Amerikanische Musik seit Charles Ives, Laaber 1987, S. 61–71. 

RATHERT, Wolfgang und OSTENDORF, Wolfgang: Musik der USA. Kultur- und musikgeschichtliche Streifzüge, 
Hofheim 2018.  

Ebd. insbesondere RATHERT, Wolfgang: Unterkap. 6, „Die Rolle des Musiktheaters“, von Kap. III, 
„Emanzipation und Emergenz. Autonomiebestrebungen in der nordamerikanischen Musikgeschichte“, 
S. 327–351. 

 
 
Heinrich Schütz 
Stefan Lerche 
Mi, 10:00–12:00 
Beginn: 21.04.2021 
 
Wer sich für Alte Musik interessiert, wird ihn vermutlich kennen, aber im musikalischen Mainstream ist er noch 
nicht angekommen: Heinrich Schütz. Geboren 1585 (einhundert Jahre vor Bach), ist er der erste bedeutende 
Komponist des deutschen Barocks. Dass er in Italien, genauer: in Venedig, lernte – gesichertermaßen bei 
Giovanni Gabrieli, mutmaßlich auch bei Monteverdi –, machte ihn zum Botschafter der italienischen Musik 
diesseits der Alpen. Madrigal, Mehrchörigkeit, vokales Konzert und Oper, sämtlich Ergebnisse der in seiner Zeit 
aktuellen musikalischen Entwicklungen, hätten ohne ihn vermutlich sehr viel länger für ihren Weg nach Norden 
gebraucht. 
Schütz hat keine eigenständige Instrumentalmusik geschrieben, das heißt: In all seinen Stücken wird gesungen; 
entsprechend eng ist in seiner Musik der Bezug zum Text. Dies gilt für die prachtvollen mehrchörigen Psalmen 
ebenso wie für die mit Minimalbesetzungen aufführbaren „Kleinen geistlichen Konzerte“. Auch wenn im 
Seminar ausschließlich Vokalmusik behandelt werden wird, sind selbstverständlich interessierte Studierende 
aller Fachrichtungen willkommen. Das Seminar soll einen Überblick über Schütz’ Leben geben, ein Bild seiner 
Zeit vermitteln und eine Auswahl seiner Werke vorstellen. 
Die Veranstaltung findet online statt; angestrebt wird eine Präsenz-Sitzung gegen Ende des Semesters, sofern die 
Corona-Lage es erlaubt. 
Nach Anmeldung spätestens bis zum 12.04. unter stefan-lerche@gmx.de folgen weitere Informationen 
per Mail. 
 
Literaturhinweis:  
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STEUDE, Wolfram: Heinrich Schütz – Mensch, Werk, Wirkung. Texte und Reden (= Dresdner Schriften zur Musik, 
Bd. 7), hg. v. Matthias HERRMANN, Marburg 2016.  

Hollywood-Sound: Ästhetik und Geschichte eines filmmusikalischen Phänomens 
Dr. Franziska Kollinger 
Mi, 14:00–16:00 
Beginn: 21.04.2021 
 
Der symphonische Orchesterklang der Filmmusiken von Erich Wolfgang Korngold, Max Steiner, Franz Waxman, 
David Raksin, Miklós Rózsa oder Alfred Newman wirkte nicht nur stilprägend auf die Filmmusik der 1930er und 
1940er Jahre, sondern etablierte sich als genreübergreifendes Stereotyp in der Rezeption von Filmmusik auch 
jenseits von Hollywood. Unter dem Begriff „Hollywood- Sound“ – der bis heute auf Konzertankündigungen oder 
als Titel von Compilations präsent ist – prägte sich eine Vorstellung von Filmmusik aus, die bis heute nachwirkt 
und mit Komponisten wie John Williams oder Hans Zimmer eine Fortsetzung gefunden hat. 
Im Seminar steht neben der historischen Kontextualisierung dieses Phänomens die exemplarische Analyse der 
Filmmusiken im Vordergrund, um kompositorische Elemente des „Hollywood-Sound“ zu erörtern. Weitere 
thematische Schwerpunkte sind das Bezugssystem ‚Oper und Film‘, das Studiosystem Hollywood, die 
Engführung kompositorischer und ästhetischer Tendenzen, insbesondere unter Berücksichtigung der 
Migrations- und Exilerfahrungen von Komponisten der 1930er und 1940er Jahre, sowie die Inszenierung der 
Metapher „Hollywood Sound“ in Geschichte und Gegenwart. 
Nach Anmeldung spätestens bis zum 14.04. unter franziska_kollinger@gmx.de folgen weitere 
Informationen per Mail. 
 

Literaturhinweise:  
STEUDE, Wolfram: Heinrich Schütz – Mensch, Werk, Wirkung. Texte und Reden (= Dresdner Schriften zur Musik, 

Bd. 7), hg. v. Matthias HERRMANN, Marburg 2016.  
James BUHLER, David NEUMEYER, Rob DEEMER: Hearing the Movies. Music and Sound in Film History, New York u. 

a. 2010. 
Daniel GOLDMARK, Lawrence KRAMER, Richard LEPPERT: Beyond the Soundtrack. Representing Music in Cinema, 

Berkeley [u. a.] 2007. 
Claudia GORBMAN: Unheard Melodies: Narrative Film Music, Bloomington, Indianapolis u. London 1987. 
Kathryn KALINAK: Settling the Score: Music and the Classical Hollywood Film, Madison 1992. 
David NEUMEYER (Hg.), The Oxford Handbook of Film Music Studies, New York u. a.2014. 
James BUHLER (Hg.): Theories of the Soundtrack, New York u. a. 2019. 
 
 

Das Cembalo. Von Kielklavieren, Zupfklavieren, Spinetten, Virginalen und Schweinsköpfen. 
Prof. Dr. Conny Sibylla Restle 
Do, 14:00–16:00, online oder im Musikinstrumentenmuseum 
Beginn: 22.04.2021 
 
Cembali, Spinette und Virginale waren neben der Orgel die wichtigsten Tasteninstrumente des 15. bis 18. 
Jahrhunderts. Über vier Jahrhunderte hinweg nahmen sie eine zentrale Funktion im europäischen 
Musikgeschehen ein. Die Renaissance des Cembalobaus zu Ende des 19. Jahrhunderts in Frankreich gilt als 
Impuls für die historische bzw. historisch informierte Aufführungspraxis. In Abgrenzung zu den 
Hammerklavieren, bei denen Hämmerchen die Saiten anschlagen, werden sie als Kielklaviere (manchmal auch 
als Zupfklaviere) bezeichnet, da Plektren aus Rabenkielen oder vergleichbaren Materialien die Saiten anzupfen 
und somit zum Klingen bringen. Im Gegensatz zu heutigen Klavieren gab es bei Cembali, Virginalen und 
Spinetten eine enorme Vielfalt sowohl in technischer und konstruktiver als auch in klanglicher und 
gestalterischer Hinsicht, die sich insbesondere in den Traditionen des Cembalobaus in Italien, Frankreich, den 
südlichen Niederlanden, Englands und Deutschlands manifestiert. Komponisten wie William Byrd, Girolamo 
Frescobaldi, Johann Jakob Froberger, Henry Purcell, François Couperin oder Johann Sebastian Bach nutzen 
vorrangig ihre jeweils landestypischen Kielklaviere, wenngleich schon im 16. Jahrhundert ein reger Handel mit 
Cembali zwischen den Staaten Europas einsetzte, und zu Beginn des 18. Jahrhunderts das französische 
Cembalomodell zum Vorbild für Instrumente insbesondere in Deutschland wurde. Mit seiner umfangreichen 
Sammlung an Kielklavieren bietet das Berliner Musikinstrumenten-Museum reiches Anschauungsmaterial zur 
Darstellung der Geschichte von Cembali, Spinetten und Virginalen. 
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Nach Anmeldung spätestens bis zum 14.04. unter restle@sim.spk-berlin.de folgen weitere Informationen 
per Mail. 
Literaturhinweise: 
Frank HUBBARD: Three Centuries of Harpsichord Making, Harvard University Press 21967. 
STAATLICHES INSTITUT FÜR MUSIKFORSCHUNG: Kielklaviere. Cembali, Spinette, Virginale. Bestandskatalog, 

Berlin 1991. 
John Henry VAN DER MEER: Art. „Cembalo, Klavizitherium, Spinett, Virginal“, in: MGG2, Sachteil Bd. 2 (1995), 

Sp. 487–528. 
Claude MERCIER-YTHIERE: Les clavecins, Paris 1997. 
Christian AHRENS und Gregor KLINKE: Das Deutsche Cembalo, München u. a. 2000. 
Edward L. KOTTICK: A History of the Harpsichord, Bloomington (Indiana) 2003. 
 
 
Heimatkonstruktion, Musik und Medienkultur 
Dr. Maria Fuchs 
Blockseminar: 
Vorbesprechung:  Mo, 03.05., 16:00–17:30 Uhr 
Block 1   Fr, 14.05., 16:00–19:00 Uhr 
   Sa, 15.05., 10:00–13:00 und 15:00–18:00 Uhr 
Block 2   Fr, 09.07., 16:00–19:00 Uhr 
   Sa, 10.07., 10:00–13:00 und 15:00–18:00 Uhr 
 
Der Heimatfilm als spezifisch deutschsprachiges Filmgenre wird heute vielfach mit seiner populärsten Phase in 
den 50er Jahren verbunden. Nach dem Erfolg des Nachkriegsfarbfilms Schwarzwaldmädel (1950) erlebte der 
Heimatfilm bis Ende der 1950er Jahre seine Blütezeit, behandelte er doch die zentralen Anliegen von kultureller 
Identität und sozialer Zugehörigkeit im fortschreitenden nationalen Wiederaufbauprozess nach dem Zweiten 
Weltkrieg. Zugleich entführte er räumlich sein Publikum in eine vom Krieg weitgehend unzerstörte ländliche 
Idylle (Alpen, Schwarzwald, Heide, Bodensee, Wachau, Salzkammergut), entlockte deren touristische Qualität 
und schilderte etwa durch Tanz- und Musikeinlagen die regionalen Besonderheiten. Die Filme trugen so 
wesentlich zum Selbstverständnis der österreichischen und bundesdeutschen Nachkriegsgesellschaft bei. 
Insbesondere brachte dieses Genre Schlagerlieder hervor, die neben ihrer Funktion als Filmmusik ein 
Eigenleben entfalten konnten, das bis heute in der Tourismuswerbung identitätsstiftend nachwirkt.  
Nachdem wir uns der Funktion der Tonfilmschlager in verschiedenen Heimatfilmen und Varianten davon (wie 
etwa in Bergfilmen, Tourismusfilmen und Schlagerfilmen) widmen, sollen die mediale Verbreitung der Lieder 
(Schallplatte, Radio, Notenliteratur, Werbe- und Pressetexte) sowie die unterschiedlichen Praxen der 
Aneignung (Hören, Tanzen, Sammeln, Nachsingen und -spielen) in den Blick genommen werden, um hierdurch 
das komplexe Wechselverhältnis zwischen Medien und Kultur herauszuarbeiten.  
Übergreifendes Ziel dieser Lehrveranstaltung ist es, den Wert der Quellen, in denen uns die Tonfilmschlager 
begegnen, für eine medienkulturwissenschaftlich und zeitgeschichtlich basierte Forschung populärer Musik 
kritisch zu diskutieren. Im Zuge dessen werden wir uns auch mit Archiven für populäre Musikforschung wie dem 
Zentrum für Populäre Kultur und Musik (ZPKM) in Freiburg beschäftigen.  
Die Vorbesprechung und der erste Blocktermin im Mai finden digital statt. Der Blocktermin im Juli wird (wenn es 
Corona zulässt) im Seminarraum 302 stattfinden. 
Nach Anmeldung spätestens bis zum 14.04. unter fuchs-maria@mdw.ac.at folgen weitere Informationen 
per Mail. 
 
Literaturhinweise:  
Gundolf GRAML: Revisiting Austria. Tourism, Space, and National Identity, 1945 to the Present, New York u. 

Oxford 2020.  
Johannes VON MOLTKE: No Place Like Home. Locations of Heimat in German Cinema, Berkeley 2005.  
Tim BERGFELDER: “Between Nostalgia and Amnesia: Musical Genres in 1950s German Cinema”, in: Bill 

MARSHALL and Robynn STILWELL (Hgg.): Musicals –Hollywood and Beyond, London 2000, S. 80-88. 
Andreas HEPP: Medienkultur. Die Kultur mediatisierter Welten, Wiesbaden 2013. 
Brian CURRID: “A song goes round the world’: the German Schlager, as an organ of experience”, in: Popular 

Music 19 /2 (2000), S. 147–180.  
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Bodo MROZEK: „Geschichte in Scheiben. Schallplatten als zeithistorische Quellen“, in: Zeithistorische 
Forschungen/Studies in Contemporary History, Online-Ausgabe 8 (2011), H. 2, DOI: 
https://doi.org/10.14765/zzf.dok-1653  

Rainer E. LOTZ, Michael GUNREM und Stephan PUILLE (Hgg.): Das Bilderlexikon der deutschen Schellackplatten. 
The German Record Label Book, 5 Bde., Holste 2019, URL: 
https://www.youtube.com/watch?v=jW0Rm2fL4Wg  

 
 
Populäre und traditionelle Musikkulturen der Karibik   
Dr. Katrin Lengwinat 
Blockseminar: Do und Fr, 16.30–19.30 Uhr  
Termine: 06.05., 07.05., 20.05., 21.05., 3.06., 4.06., 17.06., 18.06. 
 
Die Karibik ist eine Region, die historisch gewachsen ist und daher viele Gemeinsamkeiten und natürlich auch 
Unterschiede aufweist. Bodenständige regionale Musikkulturen sind oft Ausgangspunkt für die Entwicklung 
populärer Musikformen, die sich über die Grenzen hinweg verbreiten und überregionale Identitätsformen 
herausbilden. Dabei verschmelzen indigene, afro- und euroamerikanische Wurzeln in Prozessen von 
Transkulturation und Marktwirtschaft, und es entfaltet sich eine zunehmende Globalisierung.  
Anhand von demografischen, historischen, kulturellen, musikalischen und persönlichkeitsbedingten 
Perspektiven, ist es möglich der Entstehung von eigenständigem Musikgut, seinen Funktionen, Fusionen und 
Semantisierung nachzugehen und auf diese Weise dessen  Bedeutung für die Identität der Region zu erfassen.  
Theoriebildende Aspekte wie die Differenzierung zwischen traditioneller und populärer Musik, 
Transkulturation, Globalisierung oder indigene Ästhetik erlauben dabei ein größeres Verständnis dieses 
Teilkontinents. 
Die komplette Online-Veranstaltung bietet auch kurze praktische Exkurse zu rhythmischen Pattern populärer 
Genres wie Salsa und Bolero, typischen Versformen wie Vierzeiler und Zehnzeiler, sowie harmonisch-
melodischen Formeln im venezolanischen Joropo und mexikanischen Son, um uns den karibischen 
Musikkulturen auch auf diese Art zu nähern.  
Nach Anmeldung spätestens bis zum 14.04. unter katjoropo@gmail.com folgen weitere Informationen 
per Mail. 
 
Literaturhinweise:  
CASARES, Emilio (Koord.): Diccionario de la Música española e hispanoamericana, 10 Bde., Madrid 1999. 
ESSNER, Torsten u. Patrick FRÖLICHER (Hrsg.): „Alles in meinem Dasein ist Musik...“ Kubanische Musik von Rumba 

bis Techno, Frankfurt am Main 2004. 
HORN, David and John SHEPHERD (Hgg.): Bloomsbury Encyclopedia of Popular Music of the World, Bd. 9: Genres: 

Caribbean and Latin America, London u. a. 2014. 
KUMMELS, Ingrid: „Von Salsa bis Latin Rap. Globale Märkte und lokale Bedeutungen der karibischen Musik im 

20. Jahrhundert“, in: HAUSBERGER B. und G. PFEISINGER (Hg.), Die Karibik. Geschichte und Gesellschaft 
1492–2000, Wien 2005. 

OLSEN, Dale u. Daniel SHEEHY: The Garland Handbook of Latin American Music. 2. Aufl. New York 2000. 
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D. HAUPTSEMINARE 
 

 
Wir gehen von einem digitalen Semesterstart aus.  
Erst zu Beginn des Sommersemesters kann über einzelne Sitzungen in Präsenz entschieden werden.  
 
Faust-Vertonungen 
Prof. Dr. Susanne Fontaine  
Mo, 16:00–18:00 
Beginn: 19.04.2021 
 
Erkenntnisdrang und Lebenshunger um jeden Preis haben die Figur des Doktor Faust, angesiedelt an der 
Schwelle zwischen Mittelalter und Neuzeit, zu einem Inbegriff des (deutschen) Intellektuellen gemacht. 
Spätestens seit Johann Wolfgang von Goethe hat die literarische Figur auch Bildende Künstler und 
Komponisten immer wieder zu Aktualisierung und Auseinandersetzung angeregt.  
Den Schwerpunkt des Seminars bilden Werke (Opern, Lieder, symphonische Musik), die auf Goethes Faust-
Dichtung basieren, u. a. von Franz Liszt, Hector Berlioz, Robert Schumann, Charles Gounod, Gustav Mahler und 
Wolfgang Rihm. 
Nach Anmeldung spätestens bis zum 14.04. unter fontaine@udk-berlin.de und l.kapitzki@udk-berlin.de 
folgen weitere Informationen per Mail.  
 

Literaturhinweise: 
Faust-Vertonungen im 19. und 20. Jahrhundert, hg. v. Panja MÜCKE und Christiane WIESENFELD, Marburg 2014. 
Andreas MEIER: Faustlibretti. Geschichte des Fauststoffs auf der europäischen Opernbühne nebst einer 

lexikalischen Bibliographie der Faustvertonungen, Frankfurt/Main 1990.  
 
 
Alban Berg: „Wozzeck“ 
Prof. Dr. Susanne Fontaine  
Di, 10:00–12:00 
Beginn: 20.04.2021 
 
Als Alban Berg Georg Büchners Fragment „Wozzeck“ 1914 in der Fassung von Karl Emil Franzos auf der Bühne 
sah, gewann das Drama über den armen, psychisch kranken Soldaten, der 1821 aus hilfloser Eifersucht zum 
Mörder wurde, vor dem Hintergrund des Ersten Weltkrieges überraschende Aktualität. Der losen Abfolge von 
Szenen, die sich als „Drama der offenen Form“ (Peter Szondi) lesen lassen, zieht Berg mit musikalischen Mitteln 
formale Stringenz ein, indem er auf Gattungen und Formen der Instrumentalmusik wie Suite, Passacaglia oder 
Symphonie zurückgreift und mit Reihen sowie mit Leitmotiven arbeitet. Alban Bergs „Wozzeck“ ist eines der 
bewegendsten Werke des 20. Jahrhunderts für die Musikbühne. Bergs Interesse an Fragen von Form und 
Struktur sorgen indes dafür, dass das Stück an keiner Stelle zum Sozialkitsch wird.  
Das Seminar widmet sich verschiedenen Aspekten des Werks wie Textüberlieferung, Librettoeinrichtung, 
musikalische Form und Struktur. Es fragt nach dem historischen und gattungsgeschichtlichen Kontext und 
danach, wieso es „Wozzeck“ nicht nur gelungen ist, zum Standardrepertoire der Opernhäuser zu werden, 
sondern auch Einzug in Schulbücher und Lehrpläne zu halten. 
Nach Anmeldung spätestens bis zum 14.04.2021 unter fontaine@udk-berlin.de und a.krafeld@udk-
berlin.de folgen weitere Informationen per Mail.  
 

Literaturhinweise: 
Douglas JARMAN: Alban Berg. Wozzeck, Cambridge u.a. 1989 
Peter PETERSEN: Alban Berg. Wozzeck. Eine semantische Analyse unter Einbeziehung der Skizzen und Dokumente 

aus dem Nachlaß Bergs, München 1985 (= Musik-Konzepte Sonderband) 

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 Einführungen und 
Kolloquien per Mail nur über die im Text angegebene E-Mail-Adresse an! 
 

Bitte melden Sie sich zu allen Veranstaltungen  
nur über die im Text angegebene E-Mail-Adresse an! 
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Schwarz und Weiß in der Musik 
Prof. Dr. Christiane Tewinkel 
Mi, 10:00–12:00 
Beginn:  21.04.2021 
 
Von rassistischen Denkweisen ist die verschriftlichte Kunstmusik westlicher Prägung und der Betrieb, der sich 
zum Zweck ihrer Realisierung etabliert hat, nicht ausgenommen. Im Seminar untersuchen wir Kompositionen, 
Lieder und Libretti sowie Abhandlungen zur Musik der vergangenen drei Jahrhunderte, die entsprechende Ideen 
formuliert oder künstlerisch umgesetzt und damit weitergetragen haben. Wie kann Musik Weißsein oder 
Schwarzsein – als Zugehörigkeit zu einer Gemeinschaft von people of color – überhaupt abbilden? In welchen 
Kontexten entstand das betreffende musikalische Repertoire, und welche Rolle spielten weitere 
Diskriminierungsformen wie Antifeminismus oder Klassismus? Wie verlaufen wissenschaftlicher Diskurs und 
verlegerische Praxis heute, welche Antworten auf die Problematik hat der zeitgenössische Musikbetrieb 
gefunden? 
Nach Anmeldung bis zum 08.04. unter c.tewinkel@udk-berlin.de folgen weitere Informationen per Mail. 
 
Zur Vorbereitung empfohlen: 
ANDRE, Naomi, Karen M. BRYAN u. Eric SAYLOR: Blackness in Opera, Urbana 2012. 
MCCLARY, Susan, ”Images of Race, Class and Gender in Nineteenth-Century French Culture”, in: dies., Carmen, 

Cambridge 2002, S. 29–43. 
 
 
Was heißt hier ‚Stil‘? 
Prof. Dr. Signe Rotter-Broman 
Do, 10:00–12:00 
Beginn: 22.04.2021 
 
Von musikalischem Stil, etwa vom „Personalstil“ eines Komponisten oder von „nationalen Stilen“ zu sprechen, 
ist bis heute im Musikschrifttum üblich, auch wenn in wissenschaftlichen Debatten vielerorts Skepsis gegenüber 
dem Stilbegriff herrscht. In diesem Seminar wird es darum gehen, über Chancen und Risiken musikbezogener 
Stilbegriffe auf der Basis von Quellen und aktueller Forschungsliteratur nachzudenken. Im ersten Teil des 
Seminars wird rekonstruiert, warum und mit welchen Hintergründen einer der einflussreichsten Akteure in der 
Gründungsphase des Fachs Musikwissenschaft um 1900, Guido Adler, den Stilbegriff ins Zentrum seines 
wissenschaftlichen Tuns gestellt hat (u. a. in Der Stil in der Musik, 1911). Im zweiten Teil des Seminars wird 
gefragt, wie dieses Konzept im 20. und 21. Jahrhundert von verschiedenen Wissenschaftler*innen 
weiterentwickelt wurde, mit Schwerpunkt auf aktuellen musikwissenschaftlichen Texten. Die Gegenstände 
können hierbei – je nach Interessen der Teilnehmer*innen – breit gestreut sein und sich vom Mittelalter über 
„Palestrina-Stil“ und „klassischen Stil“ bis hin zur Rock- und Jazzgeschichte erstrecken. 
Nach Anmeldung bis zum 14.04. unter rotter@udk-berlin.de folgen weitere Informationen per Mail. 
 
 
„…muss in die alt hergebrachte Form ein anderes, ein wirklich poetisches Element kommen.“ Fugen in 
der Instrumentalmusik des 19. Jahrhunderts 
Prof. Dr. Hartmut Fladt 
Do, 12:00–14:00 
Beginn: 22.04.2021 
 
Dieses vom Geiger Karl Holz glaubwürdig überlieferte Zitat (5. Band der Monografie von Wilhelm von Lenz) 
seines Freundes Beethoven war für zahlreiche der nachfolgenden Komponierenden eine Herausforderung, 
primär in ihrer eigenen Kammermusik, doch auch in der Sinfonik und in den Gattungen der Tasteninstrumente 
der Spur dieses „wirklich poetischen Elements“ der Fugenprinzipien zu folgen. Die Beethoven-Rezeption 
mischte sich produktiv mit der historisierenden Bach- und Händel-Rezeption, so dass eine reiche Vielfalt 
kompositorischer Neubestimmungen des „alt Hergebrachten“ entstand, die auch im 20.Jahrhundert noch eine 
ungebrochene Fortsetzung fand. Dabei wurden Gattungen, in denen Fugen und Fugenprinzipien zu 
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konstatieren sind, unterschiedlich bedacht – erstaunlich die Zurückhaltung bei den Klaviersonaten und den 
Streichquartetten; die extremen Lösungen besonders im Spätwerk Beethovens scheinen Zurückhaltung 
generiert zu haben. Das Fugen-(Un-)Wesen, bis in unsere Gegenwart Produkt einer in unhistorischem 
Regelwerk erstarrenden Tonsatzlehre, war offensichtlich schon früh der Ansporn, die lebendig widersprüchliche 
Vielfalt in den kompositorischen Lösungen Bachs und Beethovens durch produktive Veränderung zu erneuern.    
Nach Anmeldung bis zum 14.04. unter fladt@aol.com folgen weitere Informationen per Mail. 
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E. KOLLOQUIEN 
 

 
Wir gehen von einem digitalen Semesterstart aus.  
Erst zu Beginn des Sommersemesters kann über einzelne Sitzungen in Präsenz entschieden werden.  
 
 
Kolloquium für Examenskandidatinnen und -kandidaten 
Prof. Dr. Susanne Fontaine 
Di, 16:00–18:00 
Beginn: 20.04.2021 
 
Das Kolloquium richtet sich an Examenskandidat*innen, die eine Prüfungsarbeit schreiben (BA Gym/ISS, BA 
Grundschule, KA) oder eine mündliche Prüfung vorbereiten wollen (KPA, KA). Es bietet die Möglichkeit, sich 
über Themenfindung wie -strukturierung, Recherche-, Schreib- und Vortragstechniken, methodische Probleme 
etc. auszutauschen. Das Arbeitsprogramm richtet sich nach den Bedürfnissen der Teilnehmer*innen. Vor allem 
durch die Diskussion der eigenen Ergebnisse im Rahmen der Lehrveranstaltung geht das Kolloquium über das 
hinaus, was eine Sprechstunde leisten kann. 
Nach Anmeldung spätestens bis zum 14.04. unter fontaine@udk-berlin.de und a.krafeld@udk-berlin.de 
folgen weitere Informationen per Mail.  
 
Literaturhinweise: 
Matthew GARDNER und Sara SPRINGFELD: Musikwissenschaftliches Arbeiten. Eine Einführung (= Bärenreiter 

Studienbücher Musik, Bd. 19), Kassel u. a. 2014. 
Kordula KNAUS und Andrea ZEDLER (HGG.): Musikwissenschaft studieren. Arbeitstechnische und methodische 

Grundlagen, 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. Christiane Tewinkel 
Mi, 12:00–14:00 
Beginn: 21.04.2021 
 
Das Kolloquium richtet sich an Examenskandidat*innen, die eine Prüfungsarbeit schreiben (BA Gym/ISS, BA 
Grundschule, KA) oder eine mündliche Prüfung vorbereiten wollen (KPA, KA). Es bietet die Möglichkeit, sich 
über Themenfindung wie -strukturierung, Recherche-, Schreib- und Vortragstechniken, methodische Probleme 
etc. auszutauschen. Das Arbeitsprogramm richtet sich nach den Bedürfnissen der Teilnehmer*innen. Vor allem 
durch die Diskussion der eigenen Ergebnisse im Rahmen der Lehrveranstaltung geht das Kolloquium über das 
hinaus, was eine Sprechstunde leisten kann. 
Nach Anmeldung spätestens bis zum 08.04. unter c.tewinkel@udk-berlin.de folgen weitere Informationen 
per Mail. 
 
Zur Vorbereitung empfohlen: 
Matthew GARDNER und Sara SPRINGFELD: Musikwissenschaftliches Arbeiten. Eine Einführung  

(=Bärenreiter Studienbücher Musik, Bd. 19), Kassel u. a. 2014. 
Kordula KNAUS und Andrea ZEDLER (HGG.): Musikwissenschaft studieren. Arbeitstechnische und methodische 

Grundlagen, 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 Einführungen und 
Kolloquien per Mail nur über die im Text angegebene E-Mail-Adresse an! 
 

Bitte melden Sie sich zu allen Veranstaltungen  
nur über die im Text angegebene E-Mail-Adresse an! 
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Kolloquium für Examenskandidatinnen und -kandidaten 
Prof. Dr. Signe Rotter-Broman 
D0, 14:00–16:00 
Beginn: 22.04.2021 
 
Das Kolloquium richtet sich an Examenskandidat*innen, die eine Prüfungsarbeit schreiben (BA Gym/ISS, BA 
Grundschule, KA) oder eine mündliche Prüfung vorbereiten wollen (KPA, KA). Es bietet die Möglichkeit, sich 
über Themenfindung wie -strukturierung, Recherche-, Schreib- und Vortragstechniken, methodische Probleme 
etc. auszutauschen. Das Arbeitsprogramm richtet sich nach den Bedürfnissen der Teilnehmer*innen. Vor allem 
durch die Diskussion der eigenen Ergebnisse im Rahmen der Lehrveranstaltung geht das Kolloquium über das 
hinaus, was eine Sprechstunde leisten kann. 
Nach Anmeldung bis zum 14.04. unter rotter@udk-berlin.de folgen weitere Informationen per Mail. 
 
Literaturhinweise: 
Matthew GARDNER und Sara SPRINGFELD: Musikwissenschaftliches Arbeiten. Eine Einführung  

(=Bärenreiter Studienbücher Musik, Bd. 19), Kassel u. a. 2014. 
Kordula KNAUS und Andrea ZEDLER (HGG.): Musikwissenschaft studieren. Arbeitstechnische und methodische 

Grundlagen, 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. 
Teilnahme nach Rücksprache mit der Dozentin. 
 
 
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. 
Teilnahme nach Rücksprache mit der Dozentin. 
 
 
Kolloquium zu aktuellen Forschungsfragen  
Prof. Dr. Christiane Tewinkel 
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. 
Teilnahme nach Rücksprache mit der Dozentin. 
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RAUMPLAN FÜR PRÄSENZLEHRE 

Wir gehen von einem digitalen Semesterstart aus.  
Erst zu Beginn des Sommersemesters kann über einzelne Sitzungen in Präsenz entschieden werden.  
 

MONTAG Fa 302 Fa 212 Fa 322 

10–12  PS Schuberts Kammermusik 
(Fontaine) 

VL Musik und Literatur  
(Tewinkel) 

12-14 PS Pianisten/Pianistinnen 
(Tewinkel) 

  

14–16 
PS Einführung  
(Müller-Oberhäuser) 

 
 

16–18 HS Faust-Vertonungen 
(Fontaine) 

 
PS Brahms 
(Krämer) 

 
 

DIENSTAG Fa 302 Fa 212 Fa 322 

10–12 HS Wozzeck 
(Fontaine) 

PS Bach: Toccata d-Moll  
(Heiter) 

VL Mittelalter 
(Rotter-Broman) 

14–16 PS Einführung 
(Rotter-Broman) 

PS Konkurrenz/Wettbewerb 
(Müller-Oberhäuser) 

 

16–18 PS Musiktheater im 20. Jh. in 
Nordamerika      (di Luzio) 

Kolloquium 
(Fontaine) 

 

 
 

 
  

DONNERSTAG Fa 302 Fa 212 Fa 322 

10–12 HS Was heißt hier Stil?  
(Rotter-Broman) 

 VL Charakterstücke für 
Clavier          (Rummenhöller) 

12–14 

 
HS Fugen im 19. Jahrhundert      
(Fladt) 

 
Musikinstrumenten-Museum 

14–16 
Kolloquium        
(Rotter) 

 PS Cembalo  
(Restle) 

 
 
 
 

BLOCKSEMINARE (Veranstaltungsort siehe Vorlesungsverzeichnis): 
 

PS Heimatfilm, Musik und Medienkultur (Fuchs):  
03.05. 16–17.30, 14.05. 16–19, 15.05. 10–18, 09.07. 16–19, 10.07. 10–18 
 

PS Populäre und traditionelle Musikkulturen der Karibik (Lengwinat):  
06.05, 07.05., 20.05., 21.05., 03.06., 04.06., 17.06., 18.06., jeweils 16.30–19.30  

 
 
 
HS = Hauptseminar      •      LT = Live-Talk      •      PS = Proseminar     •      RVL = Ringvorlesung     •      VL = Vorlesung 
 

MITTWOCH Fa 302 Fa 212 Fa 322 online 

10-12 HS Schwarz und Weiß 
(Tewinkel) 

 VL Herrschaft und  
Emanzipation    (Heiter) 

PS Schütz  
(Lerche)  

12–14 Kolloquium  
(Tewinkel) 

 
  

14–16  PS Hollywood-Sound        
(Kollinger) 

 

16–18  PS Muwi für Musiker:innen 
(Hagen/Ye) 

 



 
 

ÜBERSICHTSPLAN  

Wir gehen von einem digitalen Semesterstart aus.  
Erst zu Beginn des Sommersemesters kann über einzelne Sitzungen in Präsenz entschieden werden.  
 

MONTAG 
  

10–12 PS Schuberts Kammermusik (Fontaine) VL Musik und Literatur (Tewinkel) 

12–14 PS Pianisten/Pianistinnen (Tewinkel)  

14–16 PS Einführung (Müller-Oberhäuser)  

16–18 HS Faust-Vertonungen (Fontaine) PS Brahms (Krämer) 

 

DIENSTAG 
   

10–12 HS Wozzeck (Fontaine) PS Bach: Toccata d-Moll (Heiter) VL Mittelalter (Rotter-Broman) 

14–16 PS Einführung (Rotter-Broman) PS Konkurrenz/Wettbewerb (Müller-Oberhäuser) 

16–18 PS Musiktheater im 20. Jh. in Nordamerika (di Luzio) Kolloquium (Fontaine) 

 

 

DONNERSTAG 
  

10–12 HS Was heißt hier Stil? (Rotter-Broman) VL Charakterstücke für Clavier (Rummenhöller) 

12–14 HS Fugen im 19. Jahrhundert (Fladt)  

14–16 Kolloquium (Rotter) PS Cembalo (Restle) 

 
 
 
BLOCKSEMINARE: 
 

PS Heimatfilm, Musik und Medienkultur (Fuchs):  
03.05. 16–17.30, 14.05. 16–19, 15.05. 10–18, 09.07. 16–19, 10.07. 10–18 
 

PS Populäre und traditionelle Musikkulturen der Karibik (Lengwinat):  
06.05, 07.05., 20.05., 21.05., 03.06., 04.06., 17.06., 18.06., jeweils 16.30–19.30  

 
 
 
 
HS = Hauptseminar      •      LT = Live-Talk      •      PS = Proseminar     •      RVL = Ringvorlesung     •      VL = Vorlesung 

MITTWOCH 
  

10–12 HS Schwarz und Weiß (Tewinkel) VL Herrschaft/Emanzipation (Heiter) PS Schütz (Lerche) 

12–14 Kolloquium (Tewinkel)  

14–16 PS Hollywood-Sound (Kolllinger) 

16–18 PS Muwi für Musiker  (Hagen/Ye)  


