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Vorlesungen

Bürgerliches Musikleben
Prof. Dr. Susanne Fontaine
Mo., 10:00 bis 12:00 Uhr, Fa 322
Beginn: 25.10.2010

Während der längsten Zeit der europäischen Geschichte waren der Klerus und der Adel
die wichtigsten Träger des Musiklebens. Das ändert sich zum Ende des 18. Jahrhunderts:
Zu höfischer und geistlicher Musikdarbietung treten neue, bürgerlich geprägte
Veranstaltungsformen, vor allem Musikfest und Symphoniekonzert, aber auch
Salongeselligkeit, Hausmusik, Liederabend und Quartettmatineen. Diese Veränderungen
wirken sich auf das Repertoire aus, etwa auch auf die stark höfisch geprägte Oper. Sie
bilden die Grundlage für unser heutiges Musikleben.
Die Vorlesung verfolgt aus kulturgeschichtlicher Perspektive Entstehung, Konstanten und
Veränderungen des Musiklebens seit dem späten 18. Jahrhundert.

Literatur:
Carl Dahlhaus, Die Musik des 19. Jahrhunderts, Laaber 1980 (= Neues Handbuch der
Musikwissenschaft, Bd. 6)

Die Musik des 18. Jahrhunderts
Prof. Dr. Dörte Schmidt
Di., 10:00 bis 12:00 Uhr, Fa 322
Beginn: 26.10.2010

Dass diese Vorlesung nicht „Barock und Klassik“ oder ähnlich heißt, also Musikgeschichte
nicht nach Epochen- oder Stilbegriffen, sondern nach dem Jahrhundert einteilt, ist kein
Zufall. Dahinter steht einerseits der Versuch, die Wertungen, Ein- und Ausgrenzungen zu
vermeiden, die hinter solchen Begriffen stehen. Andererseits ist es auch ein Zeichen
dafür, dass in der Vorlesung versucht werden wird, Musik nicht isoliert zu betrachten,
sondern im Kontext der Zeit, in der sie entsteht, aufgeführt und gehört wird. Gerade das
18. Jahrhundert ist geprägt von der übergreifenden Bewegung der Aufklärung, die das
Menschenbild, die Gesellschaftsordnung und damit die Auffassung davon, was Kunst ist,
wie sie entsteht und was sie leistet, entscheidend beeinflusst. Der Historiker Hans Erich
Bödecker hat die Aufklärung als Kommunikationsprozess verstanden. Die zentrale Frage
der Vorlesung wird sein, auf welche Weise Musik an diesem Kommunikationsprozess
teilhat.

Literatur:
Carl Dahlhaus, Die Musiktheorie des 18. und 19. Jahrhunderts, 2 Bde. Darmstadt 1989.
(Geschichte der Musiktheorie Bd. 11 und 12)
Die Musik des 18. Jahrhunderts, hg. von Carl Dahlhaus, Laaber 1985. (Neues Handbuch
der Musikwissenschaft, Bd. 5)
Peter Schleuning, Das 18. Jahrhundert. Der Bürger erhebt sich, Reinbek 1984.

Geschichte des Konzerts: 19. und 20. Jahrhundert
PD Dr. Christa Brüstle
Mi., 10:00 bis 12:00 Uhr, Fa 322
Beginn: 27.10.2010

Heinrich Christoph Koch weist in seinem Musikalischen Lexikon von 1802 darauf hin, dass
der Begriff „Concert“ zwei Bedeutungen hat. Erstens „verstehet man darunter eine
vollstimmige Musik, die entweder ein Regent zu seiner oder seines Hofes Unterhaltung
von seiner Kapelle aufführen läßt, oder die man für das Publikum veranstaltet, so daß
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jeder Liebhaber der Kunst mit gleichem Rechte, gegen Erlegung eines bestimmten
Einlaß-Geldes, daran Antheil nehmen kann, und die von einer sich dazu besonders
vereinigten Gesellschaft Tonkünstler oder Dilettanten aufgeführet wird“ (Sp. 349).
Zweitens wird mit dem Begriff „eine besondere Art der Tonstücke bezeichnet, die dazu
geeignet sind, daß sich in denselben einzelne Tonkünstler auf ihren Instrumenten in
Begleitung eines Orchesters hören lassen“ (Sp. 350). In der Vorlesung wird von diesen
beiden Begriffserklärungen ausgegangen, wobei neben der Gattungsgeschichte der
Schwerpunkt gelegt wird auf die Geschichte des öffentlichen Konzerts. Dabei werden die
Entwicklungen im 19. und 20. Jahrhundert im Zentrum stehen.

Literatur:
Heinrich W. Schwab, Konzert. Öffentliche Musikdarbietung vom 17. bis 19. Jahrhundert
(= Musikgeschichte in Bildern, Bd. 4, Musik der Neuzeit, Lieferung 2), Leipzig 1971.
Hanns-Werner Heister, Das Konzert. Theorie einer Kulturform, 2 Bde., Wilhelmshaven
1983.
Michael Thomas Roeder, Das Konzert (= Handbuch der musikalischen Gattungen, Bd. 4),
Laaber 2000.
Heinz von Loesch, Das Cellokonzert von Beethoven bis Ligeti. Ästhetische und
kompositionsgeschichtliche Wandlungen einer musikalischen Gattung, Frankfurt a.M.
1992.
Konrad Küster, Das Konzert. Form und Forum der Virtuosität, Kassel u.a. 1993.
Juan Martin Koch, Das Klavierkonzert des 19. Jahrhunderts und die Kategorie des
Symphonischen. Zur Kompositions- und Rezeptionsgeschichte der Gattung von Mozart
bis Brahms, Sinzig 2001.

„Leben & Werk“. Zur Biographik in der Musik
Prof. Dr. Peter Rummenhöller
Do., 10:00 bis 12:00 Uhr, Fa 322
Beginn: 28.10.2010

Musikforschung im heutigen Sinne begann erst im 19. Jahrhundert und war von Anfang
an mit der Lebensbeschreibung der „großen Meister“ untrennbar verbunden. „Leben und
Werk“  hieß der Auftrag dieser Biographien der Pionierzeit der Musikwissenschaft, wobei
– je nach Auffassung des Biographen – das „Leben“ vom „Werk“ meist  getrennt
behandelt wurde. Die Vorlesung will zeigen, wie die Biographien vor allem ein Spiegel
ihrer Zeit und ihrer Auffassung vom  Künstler sind: Sie reichen von der Heiligenlegende
über das Psychogramm bis zur nüchternen Dokumentensammlung. Dabei ist es
interessant zu sehen, wie die Bilder vom Komponisten im Wandel der Zeiten selbst
einem steten Wandel unterworfen sind, den man mit dem saloppen Motto „Rauf auf den
Sockel, runter vom Sockel“ umschreiben könnte. Die Biographik ist inzwischen ein
selbstständiger Wissenschaftszweig geworden, in deren Probleme es in der Vorlesung in
Hinblick auf die Musik einzuführen gilt.
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Proseminare

Einführung in die Musikwissenschaft
Prof. Dr. Susanne Fontaine:
Mo., 16:00 bis 18:00 Uhr, Fa 302
Beginn: 25.10.2010

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.

Literatur:
Nicole Schwindt-Gross, Musikwissenschaftliches Arbeiten. Hilfsmittel - Techniken –
Aufgaben, vierte völlig neu bearb. und erw. Auflage, Kassel 1999 (zur Anschaffung
empfohlen)

Einführung in die Musikwissenschaft
Prof. Dr. Dörte Schmidt
Di., 14:00 bis 16:00 Uhr, Fa 302
Beginn: 26.10.2010

Ziel dieser Veranstaltung ist es, an ausgewählten Beispielen einen ersten Überblick über
die vielfältigen Gegenstände, Fragestellungen, Arbeitsfelder und Methoden des Faches zu
vermitteln und die grundlegenden wissenschaftlichen Arbeitstechniken vorzustellen.
Exkursionen in Berlin erkunden wichtige musikwissenschaftliche Institutionen in der Stadt
wie z.B. die Musikabteilung der Staatsbibliothek, die Musikabteilung des Ethnologischen
Museums oder das Instrumentenmuseum.

Literatur:
Nicole Schwindt-Gross, Musikwissenschaftliches Arbeiten. Hilfsmittel - Techniken –
Aufgaben, vierte völlig neu bearb. und erw. Auflage, Kassel 1999. (zur Anschaffung
empfohlen)

Einführung in die Musikwissenschaft
Prof. Dr. Christine Siegert
Do., 12:00 bis 14:00 Uhr, Fa 302
Beginn: 28.10.2010

Was ist Musikwissenschaft? Was kann Musikwissenschaft sein?
In der Einführung werden elementare wissenschaftliche Arbeitstechniken vermittelt,
grundlegende Fragestellungen der Musikwissenschaft vorgestellt und verschiedene
Methoden musikwissenschaftlichen Arbeitens an ausgewählten Beispielen erprobt.

Literatur:
Nicole Schwindt-Gross, Musikwissenschaftliches Arbeiten. Hilfsmittel - Techniken –
Aufgaben, vierte völlig neu bearb. und erw. Auflage, Kassel 1999. (zur Anschaffung
empfohlen)

Musikwissenschaft für Musiker
Susanne Heiter
Do., 18:00 bis 20:00 Uhr, Fa 212
Beginn: 28.10.2010

Das Seminar vermittelt einen Einblick in die Inhalte und Methoden des Fachs
Musikwissenschaft und in das wissenschaftliche Arbeiten. Der Kurs geht dabei besonders
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auf praktische Bedürfnisse von KA/PA-Studierenden ein. Welche Bibliotheken sind für
mich relevant und wie benutze ich sie am effektivsten? Wie recherchiere ich
Notenausgaben und nach welchen Kriterien beurteile ich sie? Wo erhalte ich fundierte
musikhistorische Informationen z.B. für Programmhefttexte? Wie finde ich Stücke für
bestimmte Besetzungen? usw. Zugleich sollen KA/PA-Studierende auf ihre Formenlehre-
bzw. Diplomarbeit vorbereitet werden.

Literatur:
Nicole Schwindt-Gross, Musikwissenschaftliches Arbeiten. Hilfsmittel - Techniken –
Aufgaben, vierte völlig neu bearb. und erw. Auflage, Kassel 1999. (zur Anschaffung
empfohlen)

Kolloquium für ExamenskandidatInnen
Prof. Dr. Susanne Fontaine
Di., 16:00 bis 18:00 Uhr, Fa 302
Beginn: 26.10.2010

Das Kolloquium bietet Examenskandidaten und –kandidatinnen die Möglichkeit, ihre
mündlichen Themen wie auch ihre Examensarbeit in der Gruppe vorzustellen und zu
diskutieren.

Literatur:
Nicole Schwindt-Gross, Musikwissenschaftliches Arbeiten. Hilfsmittel -Technik - Aufgaben,
Kassel _1999. (= Bärenreiter Studienbücher Musik, Bd. 1)
Umberto Eco, Wie man eine wissenschaftliche Abschlussarbeit schreibt. Doktor-, Diplom-
und Magisterarbeiten in den Geistes- und Sozialwissenschaften, Heidelberg 1988.

Kolloquium für ExamenskandidatInnen
Prof. Dr. Dörte Schmidt
Mi., 12:00 bis 14:00 Uhr, Fa 212
Beginn: 27.10.2010

Das Kolloquium bietet Examenskandidaten eine Diskussionsplattform zur Vorbereitung
ihrer mündlichen Prüfungen und Examensarbeiten (Bachelor, Master, Diplom,
Staatsexamen).

Literatur:
Nicole Schwindt-Gross, Musikwissenschaftliches Arbeiten. Hilfsmittel -Technik - Aufgaben,
Kassel _1999. (= Bärenreiter Studienbücher Musik, Bd. 1)
Umberto Eco, Wie man eine wissenschaftliche Abschlussarbeit schreibt. Doktor-, Diplom-
und Magisterarbeiten in den Geistes- und Sozialwissenschaften, Heidelberg 1988.

Kolloquium für ExamenskandidatInnen
PD Dr. Christa Brüstle
Mi., 18:00 bis 20:00 Uhr, Fa 212
Beginn: 27.10.2010

Das Kolloquium bietet allen Examenskandidaten und Examenskandidatinnen eine
Präsentations- und Diskussionsplattform zur Vorbereitung ihrer Prüfungen. Die Teilnahme
am Kolloquium wird von allen erwartet, die sich bei Frau Brüstle zu Prüfungen anmelden
(in der ersten Sitzung werden Termine koordiniert).

Literatur: Nicole Schwindt-Gross, Musikwissenschaftliches Arbeiten. Hilfsmittel -Technik -
Aufgaben, Kassel _1999 (= Bärenreiter Studienbücher Musik, Bd. 1).
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Umberto Eco, Wie man eine wissenschaftliche Abschlussarbeit schreibt. Doktor-, Diplom-
und Magisterarbeiten in den Geistes- und Sozialwissenschaften, Heidelberg 1988.
Konrad Küster, Studium Musikwissenschaft, München 1996.

Kolloquium zu aktuellen Forschungsfragen
Prof. Dr. Fontaine, Prof. Dr. Schmidt
Blockveranstaltung nach Vereinbarung
Anmeldung über Frau Klasen: Barbara.Klasen@udk-berlin.de, Tel. 3185-2579

Das Kolloquium bietet allen mit aktuellen Forschungsarbeiten befassten Studierenden die
Möglichkeit, ihre Projekte zur Diskussion zu stellen, grundlegende methodische Fragen zu
bearbeiten etc.

San Francisco. Gegenkultur und musikalische Avantgarde der 1960er Jahre
Kim Feser
Mo., 12:00 bis 14:00 Uhr, Fa 212
Beginn: 25.10.2010

In den 1960er Jahren hat sich in San Francisco aus akademischer Avantgarde und
experimentellem Underground eine besondere Musik-Szene entwickelt. Im unabhängigen
"San Francisco Tape Music Center" am Rande des Haight-Ashbury-Viertels trafen sich
Musiker/innen mit  Tänzer/innen und Künstler/innen. Tonband-Einspielungen
elektronischer Musik oder Live-Improvisationen mit akustischen Instrumenten wurden 
mit Screenings und Performances kombiniert. Die Experimente mit elektronischen
Klangerzeugern und Tonbandmaschinen-Echo, die Improvisationsformen und
begleitenden Licht-Shows haben die entstehende Gegenkultur der Hippies beeinflusst. Mit
dem "Summer of Love" von 1967 wurde Hippietum und psychedelische Rockmusik
ausgehend von San Francisco zum Mainstream-Phänomen. Im Seminar soll nach
Korrespondenzen zwischen Avantgarde-Musik aus dieser Zeit – etwa von Terry Riley und
Pauline Oliveros – und Rock-/Pop-Musik – etwa von Grateful Dead – gefragt werden.
Dabei soll auch die Bedeutung spezieller subkultureller Kontexte untersucht werden.

Literatur:
David W. Bernstein, The San Francisco Tape Music Center. Emerging Art Forms and the
American Counterculture, 1961–1966, in: Ders. (Hg.), The San Francisco Tape Music
Center, Berkeley/Los Angeles 2008, S. 5-41.
Gianmario Borio, Avantgarde als pluralistisches Konzept. Musik um 1968, in: Arnold
Jacobshagen/Markus Leniger (Hg.), Rebellische Musik. Gesellschaftlicher Protest und
kultureller Wandel um 1968, Köln 2007, S. 15-33.
Sebastian Werr, Friedliche Utopien und Kommerz – Die Musikkultur der Hippies, in: Beate
Kutschke (Hg.), Musikkulturen in der Revolte. Studien zu Rock, Avantgarde und Klassik
im Umfeld von '1968', Stuttgart 2008, S. 175-186.

Einführung in die Instrumentenkunde: Die Gitarre
Prof. Dr. Conny Restle
Termine siehe online-Verzeichnis

Die Opern Joseph Haydns
Claudia Maria Knispel
Di., 10:00 bis 12:00 Uhr, Fa 212
Beginn: 26.10.2010
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Im Interesse der Musiker wie Konzertveranstalter stehen bis heute in der Regel
Haydns zwei große Oratorien, einige wenige Messen und vor allem das
instrumentale Spätwerk, seine Sinfonien und Streichquartette. Aber wer kennt
schon seine Opern? Haydn leitete 15 Jahre lang (von 1776 bis 1790) das
Opernhaus seines Fürsten in Esterházy, dirigierte zahlreiche Opern seiner
Zeitgenossen und schrieb eigene – seinerzeit durchaus erfolgreiche – Bühnenwerke.
Gegenstand des Seminars sind Haydns 13 (mehr oder weniger vollständig
erhaltene) Opern. Worin liegen ihre Stärken, worin aber auch ihre Schwächen? Wie
sind sie in die Operngeschichte des 18. Jahrhunderts einzuordnen? Warum gerieten
sie in Vergessenheit? Warum können einige von ihnen in jüngerer Zeit mit großem
Erfolg wiederentdeckt werden? Diesen – und noch mehr – Fragen soll im Seminar
nachgegangen werden.
Literatur:
Einführende Literatur: Georg Feder, Joseph Haydn (13 Artikel über Haydns
Opern), in: Pipers Enzyklopädie des Musiktheaters, hg. von C. Dahlhaus und
S. Döhring, Band 2, München 1987, S. 736ff.
Claudia Maria Knispel, Joseph Haydn, Reinbek 2003.
Weiterführende Literatur: Dénes Bartha und László Somfai, Haydn als
Opernkapellmeister - die Dokumente der Esterházy-Opernsammlung,
Budapest 1960.
Carl Dahlhaus und Norbert Miller, Europäische Romantik in der Musik. Oper
und sinfonischer Stil 1770-1820, Band 1, Stuttgart und Weimar 1999.
Silke Leopold, Haydn und die Tradition der Orpheus-Opern, in: Musica 36,
1982, S. 131ff.
Gerhard J. Winkler (Hg.), Joseph Haydn und die Oper seiner Zeit. Bericht über
das Internationale Symposion Eisenstadt 1988, Eisenstadt 1992.
Helmut Wirth, Joseph Haydn als Dramatiker. Sein Bühnenschaffen als Beitrag
zur Geschichte der deutschen Oper, Wolfenbüttel und Berlin 1940.

Eduard Hanslick und die Idee der absoluten Musik
Matthias Paszdierny
Di., 14:00 bis 16:00 Uhr, Fa 212
Beginn: 26.10.2010

Wagnerianer gegen Brahminen, Neudeutsche contra Klassizisten, absolute Musik versus
Programmmusik: die deutsche Musik des späten 19. Jahrhunderts scheint auf den ersten
Blick von Polaritäten bestimmt gewesen zu sein. Im Zentrum dieses Parteienstreits steht
Eduard Hanslick, der sich u.a. mit seinem 1854 veröffentlichten Manifest Vom
Musikalisch-Schönen. Ein Beitrag zur Revision der Ästhetik der Tonkunst zu Wort
gemeldet und scheinbar eindeutig Position in den Reihen der Klassizisten bezogen hatte.
Heute ist aus diesem Werk vor allem noch die berühmt gewordene These „Der Inhalt der
Musik sind tönend-bewegte Formen“ einer weiteren Öffentlichkeit bekannt. Hieraus wurde
vielfach die Formel von der „absoluten Musik“ abgeleitet, ein Terminus, den Hanslick
selbst nie verwendet hat, und der vor allem eine Musik bezeichnen soll, die ohne Bezüge
auf außermusikalische Inhalte wie Texte oder ein Programm auskommt.
Über solche musikästhetischen Versatzstücke hinaus scheint Hanslick allenfalls in
anekdotischem Wissen präsent zu sein, etwa in der Tatsache, dass ihm, von seinen
Zeitgenossen zu einem Antipoden Richard Wagners stilisiert, in der Rolle des Beckmesser
in Wagners Meistersingern ein fragwürdiges Denkmal gesetzt worden sein soll, oder dass
er als Kritikerpapst von Wien angeblich Anton Bruckner das Leben schwer gemacht habe.
Im Seminar soll es darum gehen, ein differenzierteres Bild der Person Eduard Hanslick
und seines einflussreichen Wirkens zu zeichnen und einen vertieften Einblick in die von
ihm vertretenen musikästhetischen Standpunkte zu gewinnen. Der Kurs versteht sich
daher in erster Linie als Lektüreseminar, bei dem die gemeinsame Erarbeitung der
zentralen Texte Hanslicks und seiner Widersacher im Vordergrund steht. Zentrale Begriffe
wie etwa absolute Musik, Formalästhetik usw. gilt es zu klären und zu diskutieren.
Flankierend werden wir uns mit erweiternden Themenfeldern befassen. Hierzu zählen z.B.
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die persönlichen und institutionellen Netzwerke des deutschen und vor allem Wiener
Musiklebens zwischen 1850 und 1900, in denen Hanslick als ein kommunikativer
Knotenpunkt fungierte, sowie sein vielfach verzerrt überliefertes Verhältnis zu einzelnen
Komponisten wie Johannes Brahms, Richard Wagner oder Anton Bruckner.

Literatur:
Viele der Originalausgaben Hanslicks sind mittlerweile als Scans im Internet verfügbar.
Eine Aufstellung der greifbaren Titel liefert:http://de.wikisource.org/wiki/Eduard_Hanslick
Als Einführung in das Thema empfehlen sich:
Carl Dahlhaus, Die Idee der absoluten Musik, 3. Auflage. Bärenreiter, Kassel 1994.
Albrecht von Massow, Absolute Musik, in: Handwörterbuch der musikalischen
Terminologie, hg. von H. H. Eggebrecht, [Wiesbaden 1972ff.] Stuttgart 1994.

„Leben, Singen, Kämpfen“ – Musik und Musikpolitik in der der DDR
Cordula Heymann-Wentzel
Mi., 12:00 bis 14:00 Uhr, Fa 302
Beginn: 27.10.2010

Musik hat in der DDR eine bedeutende Rolle gespielt. Dabei bewegte sich die Musikpolitik
immer zwischen staatlicher Förderung und Kontrolle. Der „sozialistische Realismus“ in der
Musik soll im Seminar anhand von Komponisten und Komponistinnen der DDR wie Hanns
Eisler, Paul Dessau, Ottmar Gerster, Rudolf Wagner-Regeny und Ruth Zechlin untersucht
werden, wobei besonders solche Werke im Mittelpunkt stehen, die auf politische
Ereignisse reagierten und dazu Stellung bezogen. Der Musikauswahl bei
Massenveranstaltungen, die Partei- und Pioniermusik, sowie die Spielpläne einzelner
Opernhäuser und Operettentheater, und Konzertprogramme gilt es ebenso in den Blick
zu nehmen. Ein weiterer Schwerpunkt soll auf den großen Bereich der
Unterhaltungsmusik gelegt werden, da es bei Schlagern, Songs von Liedermachern,
besonders aber bei Rock-, Blues- und Folkmusik zu Konflikten mit der Staatsmacht kam.

Literatur:
Zwischen Macht und Freiheit. Neue Musik in der DDR, hrsg. von Michael Berg, Albrecht
von Massow, Nina Noeske, Köln [u.a.] 2004. (KlangZeiten ; 1)
Daniel Zur Weihen, Komponieren in der DDR. Institutionen, Organisationen und die erste
Komponistengeneration bis 1961, Köln/Weimar/Wien 1999.
Anne-Kristin Schmidt, Musik als Werkzeug der Indoktrination. Am Beispiel der
Festouvertüre 1948 von Ottmar Gerster und dem Mansfelder Oratorium von Ernst
Hermann Meyer, Mainz 2009. (Musik im Metrum der Macht ; 4)
Sammelbände zur Musikgeschichte der Deutschen Demokratischen Republik, [Urheber:
Verband Deutscher Komponisten und Musikwissenschaftler/Hauptkommission
Musikwissenschaft], hrsg. von Heinz Alfred Brockhaus, Berlin/DDR 1945 - 1976, 1979.

Stimme und Performance – Lady Gaga und ihre Schwestern
PD Dr. Christa Brüstle
Mi., 14:00 bis 16:00 Uhr, Fa 212
Beginn: 27.10.2010

Die weibliche Stimme in der Popmusik stellt durch aktuelle Erscheinungen wie Amy
Winehouse, Beth Ditto, Rihanna, Beyoncé oder Christina Aguilera neue Fragen an ihre
Beschreibung, Einordnung und Interpretation. Dies liegt nicht zuletzt daran, dass die
Stimme in einen Komplex von medialen Inszenierungstrategien und unterschiedlichen
Konzepten der Performance eingebunden ist. Im Proseminar werden daher die
Grundlagen erarbeitet, diesen aktuellen Phänomenen analytisch und reflektierend näher
zu kommen. Zur Vorbereitung wird empfohlen, sich mit der Musik und den Videos der
genannten Künstlerinnen vertraut zu machen. Im Seminar wird darauf aufgebaut. Eine
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breitgefächerte Lektüre einschlägiger Texte aus der „Popmusicology“, aus der
Theaterwissenschaft sowie aus den Performance Studies wird erwartet.

Literatur:
Simon Frith, Performing Rites. On the Value of Popular Music, Cambridge, Mass. 1996.
Peter Wicke, Von Mozart zu Madonna. Eine Kulturgeschichte der Popmusik, Leipzig 1998.
Kunst-Stimmen (= Theater der Zeit. Recherchen 21), hg. von Doris Kolesch und Jenny
Schrödl, Berlin 2004.
PopMusicology. Perspektiven der Popmusikwissenschaft, hg. von Christian Bielefeldt, Udo
Dahmen, Rolf Grossmann, Bielefeld 2008.
Stimm-Welten. Philosophische, medientheoretische und ästhetische Perspektiven, hg.
von Doris Kolesch, Vito Pinto, Jenny Schrödl, Bielefeld 2009.
Philip Auslander, „Musical Personae“, in: The Drama Review 50, 2006, S. 100-119.
Philip Auslander, „Performance Analysis and Popular Music: A Manifesto“, in:
Contemporary Theatre Review 14, 2004, S. 1-14.

Wolfsquinten und Vierteltöne: Untersuchungen zu Stimmungssystemen und
Temperaturen
PD Dr. Rebekka Sandmeier (gem. mit Dr. Gerhard Rammer, Wissenschaftsgeschichte,
TU)
Fr., 12:00 bis 14:00 Uhr, Fa 212
Beginn: 29.10.2010

Das mathematisches Problem der Divergenz zwischen den Potenzreihen von Primzahlen
strahlt wirkmächtig in die Musik aus: Quinten, Oktaven, Terzen können aufgrund dieser
mathematischen Eigenart nicht gleichzeitig rein gestimmt werden. Seit der Entdeckung
der Proportionsverhältnisse der Intervalle in der Antike wurden verschiedene Lösungen
des Problems versucht: Die frühen Stimmungssyteme bevorzugen einzelne Intervalle
(Pythagoras); ab ca. 1500 wurden bestimmte Intervalle regelmäßig (mitteltönige
Temperatur) oder unregelmäßig (z.B. Kirnberger III) temperiert und im 17. Jahrhundert
wurde erstmals berechnet wie die Oktave in zwölf gleich große Halbtöne (gleichstufige
Temperatur) geteilt werden kann. Zudem wird seit der Mitte des 16. Jahrhunderts mit
der Aufteilung der Oktave in mehr als zwölf Stufen experimentiert.
In diesem interdisziplinären Seminar sollen historische Stimmungssysteme und
Temperaturen aus ihrem musizierpraktischen, musiktheoretischen und
wissenschaftshistorischen Kontext verständlich gemacht werden. So wird z.B. der
Zusammenhang zwischen Musiktheorie und einer in der Frühen Neuzeit entstehenden
wissenschaftlichen Akustik ersichtlich und die Ausweitung des Tonraums im 15.
Jahrhundert geht einher mit ersten theoretischen Überlegungen zur mitteltönigen
Temperatur, in deren Folge eine physikalische Konsonanztheorie entsteht. Die
Veränderungen des Klangs, die neue Temperaturen bewirkten, stehen wiederum in
Wechselwirkung mit kompositorischen Entwicklungen. Somit sind auch Fragen der
Aufführungspraxis Thema des Seminars. Der historische Überblick reicht bis in die
heutige Zeit und beinhaltet auch Temperaturen mit 1/4- oder 1/6-Tönen, die
Komponisten des späten 19. Jahrhunderts bis heute zu ungewöhnlichen
Klangexperimenten inspirierten.

Elektroakustische Musik versus Klangkunst
Prof. Dr. Martin Supper
Fr., 12:00 bis 14:00 Uhr, Fa 214 UNI.K, Studio für Klang- und Klangkunst
Beginn: 29.10.2009

Mythen und Mysterien historischer Aufnahmen
Caroline Bungeroth/Dr. Bettina von Seyfried/Torsten Ahl
in Kooperation mit dem Deutschen Musikarchiv
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Blockseminar mit Exkursion zum Deutschen Musikarchiv nach Leipzig
Proseminar/Projektseminar (ein Projektschein kann erworben werden)
Mo 25.10., 18-20h (R 322), 8.+9.01. (R 212), 22.+23.01. (R 212)

Was erzählen uns historische Tonträger von der Art und Weise des musikalischen
Schaffens vergangener Zeiten? Wie arbeiteten die Plattenlabels? Was kann man heute als
schaffender Künstler von historischen Aufnahmen lernen? Wie geht man mit
wissenschaftlichem Anspruch mit diesen Quellen um?
In dem Seminar geht es um ein Stück Kulturgeschichte und was man heute daraus
lernen kann. Exemplarisch werden historische Aufnahmen von Sängerinnen und Sängern
schwerpunktmäßig behandelt.
Zentrale thematische Aspekte sind:

1. „Über Genies und Grammophonkonzerte“
2. „Über technisches Spielzeug und Karrierekicks“
3. „Über Liebhaber, Detektive und Kriminologen“
4. „Über den heutigen Nutzen“

Das Seminarprojekt findet in Kooperation mit dem Deutschen Musikarchiv statt, das
historische Tonträger und Technik zur Verfügung stellt. Als Ergebnis des Seminars soll
eine CD produziert werden, die Vor- und Nachteilen verschiedener
Digitalisierungsvarianten von historischen Tonträgern am Beispiel von hohen
Frauenstimmen verdeutlicht.
Literatur:
Beiträge des Research Centre for History and Analysis of Recorded Music
(http://www.charm.rhul.ac.uk/index.html)

Stimme – Sprache – Klang: Kompositorische Perspektiven der geistlichen
Vokalmusik in der zweiten Hälfte des 20. Jahrhunderts (Schnebel, Britten,
Penderecki, Ligeti, Messiaen, Pärt u.a.)
Dr. Andreas Münzmay
Blockseminar
Vorbesprechung: Mi., 20. Oktober 2010 16:00 bis 18:00 Uhr, Fa 322
Fr., 3. Dez. ab 14 Uhr und  Sa. 4. Dez. ganztägig, sowie
Fr., 28. Jan. ab 14 Uhr und Sa. 29. Jan. ganztägig
(siehe online-Verzeichnis)

Die kompositionsgeschichtliche Entwicklung nach dem Darmstädter Serialismus der
1950er-Jahre ist bei weitem nicht auf die ‚Arbeit mit dem Zufall‘ beschränkt. Als zentrales
postserielles Arbeitsfeld erscheint vielmehr auch das ‚Vokale‘: Wie ließ sich die
Doppelnatur der menschlichen Stimme als Klangereignis wie als Träger textlicher
Bedeutungen kompositorisch nutzbar machen? Waren Karlheinz Stockhausens Gesang
der Jünglinge (1955), Pierre Boulez’ Le marteau sans maître (1955) und Luigi Nonos Il
canto sospeso (1956) historische Schlüsselwerke mit ganz unterschiedlichen Ansätzen, so
scheint für den Bereich der ‚geistlichen Musik‘ vor allem Dieter Schnebels (*1930)
Komponieren von Beginn an – mit glossolalie (1959/61) und Für Stimmen (…missa
est): ! (Madrasha II) (1956–69) – geradezu programmatisch bestimmt von der Suche
nach neuen vokalmusikalischen Möglichkeiten und vom Bestreben, die Anschlussfähigkeit
der Kirchenmusik (im weitesten Sinne) an das zeitgenössische Komponieren zu erhalten.
Davon ausgehend soll im Seminar das Komponieren mit Stimme und Sprache anhand
von Werkbeispielen bis in die jüngste Zeit hinein diskutiert werden: Benjamin Britten
etwa verfolgte mit der oratorisch-dramatischen Konzeption des War Requiem (1962)
einen von Schnebel grundverschiedenen Ansatz, und ebenfalls in den frühen 1960er-
Jahren wandten sich Krysztof Penderecki (mit ersten Arbeiten zur Lukas-Passion) und
György Ligeti (Requiem; Lux aeterna) der geistlichen Vokalmusik zu. Beispielsweise über
Messiaens Franz-von-Assisi-Oper (1983), Schnebels Ekstasis (1997/2002) und Werke
Arvo Pärts kann der Bogen in die neueste Zeit geschlagen werden. Themenvorschläge
sind ausdrücklich willkommen!
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Literatur:
Hermann Danuser, „Sprach- und Klangkomposition“, in: ders., Die Musik des 20.
Jahrhunderts, Laaber 1992 (= Neues Handbuch der Musikwissenschaft Bd. 7),
S. 373–391.
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Hauptseminare

Sergej Prokofjew
Prof. Dr. Susanne Fontaine
Di., 10:00 bis 12:00 Uhr, Fa 302
Beginn: 26.10.2010

In der Wahrnehmung aus westlicher Perspektive steht Sergej Prokofjew (1891-1953)
nach wie vor im Schatten von Dmitri Schostakowitsch. Vor allem sein Entschluss, 1936
nach nahezu zwanzig Jahren im Ausland endgültig wieder in die stalinistische
Sowjetunion zurückzukehren, irritiert bis heute. Das Seminar möchte mit dem Werk
Prokofjews bekannt machen. Dabei werden Schwerpunkte auf die Klaviermusik, die Film-
und die Ballettmusiken sowie die Bezüge der Werke untereinander gelegt sowie nach den
historischen, ästhetischen und politischen Kontexten gefragt.

Literatur:
Thomas Schipperges, Sergej Prokfjew, Reinbek bei Hamburg 1995.

Achtung PA-Studierende mit dem Hauptinstrument Klavier: Es bietet sich an, diese
Veranstaltung in Kombination mit Veranstaltung von Prof. Linde Großmann über
Unterrichtsliteratur zu besuchen.

Gitarrenkultur
Prof. Dr. Lars Christian Koch
Di., 16:00 bis 18:00 Uhr, Fa 212
Beginn: 26.10.2010

Gitarren finden sich weltweit in unterschiedlichen Ausgestaltungen und Bauformen in den
verschiedensten Musikkulturen. Diese HS möchte die kulturelle und soziologische
Verankerung dieses Instrumententyps in unterschiedlichsten Gemeinschaften und
Gruppen untersuchen. Dabei werden Aspekte wie Akustik der Gitarre, die Klassische
Gitarre, die Gitarre in Blues, Jazz und Rock, Flamenco etc. ebenso zu betrachten sein,
wie übergreifende Themen aus den Bereichen Gender-Studies, Virtuosität, Klangästhetik
bzw. Klangdesign, Video-Kultur und Globalisierung der Märkte.
In dieser Weise soll untersucht werden, wie sich ein Instrumententypus weltweit in
Musikkulturen etabliert, „traditionelle“ Instrumente in neuen Kontexten ergänzt oder
unter Umständen ersetzt und welche Auswirkungen dies auf die unterschiedlichen
Musikkulturen hat.

Lasciatemi morire. Liebe, Schmerz und Tod im Madrigal des 16. und frühen 17.
Jahrhunderts
Prof. Dr. Christine Siegert
Mi., 14:00 bis 16:00 Uhr, Fa 302
Beginn: 27.10.2010

Als eine der wichtigsten weltlichen Vokalgattungen des 16. und frühen 17.
Jahrhunderts reflektiert das Madrigal nicht nur satztechnische Entwicklungen wie den
Übergang von der sogenannten Prima zur Seconda prattica, sondern es repräsentiert in
der Textvertonung auch die aktuellen existentiellen Diskurse der Zeit. Wir werden uns in
dem Seminar anhand exemplarischer Beispiele den kompositorischen und inhaltlichen
Themenstellungen dieser Gattung widmen und dabei auch die Madrigal-Rezeption
außerhalb Italiens berücksichtigen.
Literaturliste: Zur Vorbereitung wird die Lektüre der entsprechenden Artikel in MGG2 und
New Grove2 empfohlen.
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Komposition/Analyse & Musikwissenschaft: Das Experimentelle im
Musiktheater – Schnebel & Co.
PD Dr. Christa Brüstle (gemeinsam mit Prof. Daniel Ott)
Do., 14:00 bis 16:00 Uhr, Bu 310
Beginn: 21.10.2010 mit einer Veranstaltung über Dieter Schnebel (Ankündigungen
beachten)

In dieser gemeinsamen Lehrveranstaltung werden Kompositionstheorie, Analyse und
Musikwissenschaft zusammengeführt. Dabei steht das Experimentelle im Musiktheater
der Gegenwart im Zentrum des Seminars. Die Werke Dieter Schnebels (Glossolalie,
Maulwerke, Körper-Sprache, Zeichen-Sprache, Jowaegerli, Majakowskis Tod / Totentanz,
St. Jago u.a.) bilden einen ersten Schwerpunkt. Dazu wird als Auftakt eine Veranstaltung
mit und über Schnebel am 21. und 22. Oktober angeboten (Vorträge und Workshops,
bitte Flyer beachten).
Im weiteren Verlauf des Seminars werden Werke von Schülern und Freunden Schnebels
thematisiert, wie etwa Stücke von Chaya Czernowin, Chico Mello, Michael Hirsch, Sylvano
Bussotti, Hans Wüthrich, Frederic Rzewski, Josef Anton Riedl u.a.

Literatur:
Dieter Schnebel, Denkbare Musik. Schriften 1952-1972, hg. von Hans Rudolf Zeller, Köln
1972.
Dieter Schnebel. Anschläge – Ausschläge. Texte zur Neuen Musik, München, Wien 1993.
SchNeBeL 60, hg. von Werner Grünzweig, Gesine Schröder, Martin Supper, Hofheim
1990.
Gisela Nauck, Schnebel. Lesegänge durch Leben und Werk, Mainz 2001.
John Cage, „Experimental Music“ sowie „Experimental Music: Doctrine“, in: ders.,
Silence, Hanover 1961, S. 7-12 u. S. 13-17.
Michael Nyman, Experimental Music. Cage and Beyond (1974), Cambridge 1999,
Reprints 1999, 2000.
Das Musiktheater – Exempel der Kunst (= Studien zur Wertungsforschung, Bd. 38), hg.
von Otto Kolleritsch, Wien, Graz 2001.

Arnold Schönberg und die Erfindung der Moderne
Prof. Dr. Dörte Schmidt
Blockseminar

Einführungssitzung: 12.11.2010, 14-17 Uhr, Fa 322
1. Block: 3.-5.12.2010, Sauen
2. Block: 29.1.2011, 10-17 Uhr, Fa 302
mit Exkursion nach Wien im April 2011 (1 Woche, Termin wird baldmöglichst bekannt
gegeben, um Zuschüsse zu den Reisekosten bemühe ich mich derzeit, die Teilnahme an
der Exkursion ist nicht verpflichtend für Seminarteilnehmer, wohl aber die Teilnahme am
Seminar für die an der Exkursion)
Verbindliche Anmeldung zum Seminar bis zum 8.11.2010 bei Frau Klasen (bitte teilen Sie
auch mit, ob Sie an der Exkursion teilnehmen wollen): barbara.klasen@udk-berlin.de

Arnold Schönberg ist eine der zentralen Figuren für die Entwicklung der europäisch
geprägten Kunstmusik des 20. Jahrhunderts. Wie in einem Brennspiegel bündeln sich in
seinem Schaffen die zu Jahrhundertbeginn drängenden Fragen. An der
Auseinandersetzung mit ihm kommt - und sei es in der Abwehr – bis weit in die zweite
Jahrhunderthälfte kaum ein Komponist vorbei, sodass ein von diesen
Auseinandersetzungen geprägtes Bild nicht selten den Blick auf Schönberg selbst
verdeckt bzw. gelenkt hat. Dabei spielt auch sein Exil keine unbedeutende Rolle. Das
Seminar wird sich dem Werk wie den Schriften Schönbergs aus ästhetischer,
theoretischer, kulturgeschichtlicher wie kompositorischer Perspektive nähern und
Schönberg Ort in der Musikgeschichte diskutieren. Dabei wird zum einen der Blick in die
Quellen, die mittlerweile nicht nur über die Gesamtausgabe (deren Arbeitsstelle in Berlin



15

wir besuchen werden), sondern auch über die homepage des Arnold Schönberg Centers,
Wien, leicht zugänglich sind, eine wichtige Rolle spielen. Zum zweiten werden Berlin,
Wien und die Exilorte als Schaffensumfelder eigens zu thematisieren sein. Einen dritten
Schwerpunkt der Arbeit soll das für Schönberg wichtige Verhältnis zur Aufführung sein.
Die geplante Exkursion nach Wien wird einen Blick in Originalquellen erlauben, einen
Eindruck von der Bedeutung der ästhetischen Moderne auch für das Stadtbild Wiens
ermöglichen (Adolf Loos etc.), aber auch die Möglichkeit bieten, einige originale
Aufführungsorte, sowie die Mödlinger Wohnung Schönbergs zu sehen.
Im Zusammenhang mit der Exkursion ist es in diesem Seminar möglich, Projektseminar-
Scheine zu erwerben (**BA 2 bitte Modul nachsehen**)

Literatur (zur Einführung):
Reinhold Brinkmann, Arnold Schönberg und der Engel der Geschichte, Wien 2002.
Matthias Henke, Arnold Schönberg, München 2001.
Alexander Ringer, Arnold Schönberg. Das Leben im Werk, Stuttgart/Weimar 2002.
Hans Heinz Stuckenschmidt, Arnold Schönberg, Zürich/Freiburg 1951.


