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Vorlesungen
(Aus den mit * bezeichneten Vorlesungen werden die Klausurthemen für die 
Abschlussprüfungen DME/PA im Fach Musikwissenschaft gestellt).

Gustav Mahler* 
Prof. Dr. Susanne Fontaine
Mo., 10:00 bis 12:00 Uhr, Fa 322
Beginn: 24.10.2011

Daß Gustav Mahlers Lieder und Symphonien zum festen Bestand des Repertoires zählen, 
ist erst seit den 1970er Jahren eine Selbstverständlichkeit geworden. Die Vorlesung gibt 
einen Überblick über Mahlers Werke und ihren Kontext und fragt nach den Gründen für 
ihre verspätete Anerkennung.

Literatur: Kurt Blaukopf, Gustav Mahler oder Der Zeitgenosse der Zukunft, Wien u. a. 
1969
Hermann Danuser und Tobias Janz (Werkliste und Literaturverzeichnis), Artikel „ Mahler, 
Gustav“, in: MGG 2, Personenteil, Bd. 11, Kassel u. a. 2004, Sp. 813-855

Musikgeschichte im Überblick: ca. 1400 bis 1600*
Prof. Dr. Christine Siegert
Di., 10:00 bis 12:00 Uhr, Fa 322
Beginn: 25.10.2011

Die Zeit zwischen 1400 und 1600 ist nicht nur musik- sondern auch kulturgeschichtlich 
durch Umbrüche geprägt. Dank der Erfindung des Buchdrucks, die bald für die 
Musiküberlieferung fruchtbar gemacht wurde, bot sich zum ersten Mal die Möglichkeit, 
identische Exemplare geographisch gestreut zu verbreiten, was entscheidende 
Konsequenzen für die Konzeption von „Autor“ und „Werk“ hatte; die „kopernikanische 
Wende“ stellte nicht nur die Erde in den Mittelpunk des Universums, sondern veränderte 
auch die Stellung des menschlichen Subjekts, was sich wiederum auf das Verständnis der 
Komponisten auswirkte. Die reformatorischen Bestrebungen stellten die Autorität des 
Papstes und der katholischen Kirche in Frage und führten nicht zuletzt zu entscheidenden 
Neuerungen im Bereich der Kirchenmusik; mit den Expeditionen zu bis dato unbekannten 
Kontinenten blickte Europa über sich hinaus. 
Die Vorlesung behandelt die musikgeschichtlichen Entwicklungen des 15. und 16. 
Jahrhunderts in ihrem kulturellen Kontext und gibt dabei auch Ausblicke auf ihre 
Bedeutung für die weitere (Musik-)Geschichte.

„Klavierunterricht und andere Formen der Pädagogik [..], die einstmals der 
bürgerlichen Produkt ion höherer Töchter dienten“. Akademische 
Kunstausbildung und Frauenstudium
Prof. Dr. Dörte Schmidt, Prof. Dr. Christine Siegert
Di., 19:00-21:00 Uhr, Fa 322

Die Ringvorlesung wird die in jüngerer Zeit intensiv diskutierte akademische Ausbildung 
von Frauen im Hinblick auf die bislang weniger beachteten spezifischen Gegebenheiten in 
den Künsten untersuchen. Die Universität der Künste Berlin bietet dafür den idealen Ort. 
Darüber hinaus steht im Universitätsarchiv reiches, unveröffentlichtes Material zum 
Thema zur Auswertung bereit. 
Die Vorlesungsreihe wird Hörerinnen und Hörern aller Fakultäten ebenso wie der 
interessierten Öffentlichkeit zugänglich sein. Bei regelmäßiger Teilnahme kann 
Studierenden der Besuch der Veranstaltung angerechnet werden.
Die Ringvorlesung wird die historische Perspektive mit Ausblicken auf die aktuelle 
Situation verbinden. Sie vereint Beiträge aus der allgemeinen Pädagogik, der 
Musikpädagogik und Musikwissenschaft, der Kulturwissenschaft, Kunstgeschichte und 



Architektur, der Literaturwissenschaft, Theaterpädagogik und Tanzwissenschaft sowie der 
Geschichtswissenschaft.
Zum genauen Programm achten Sie bitte auf die Aushänge und die Aktualisierungen auf 
der Homepage.  

Musiktheater nach 1945 
PD Dr. Christa Brüstle
Mi., 10:00 bis 12:00 Uhr, Fa 322
Beginn: 26.10.2011

In der Vorlesung soll ein Überblick zur internationalen Entwicklung des Musiktheaters in 
der zweiten Hälfte des 20. Jahrhunderts bis heute vermittelt werden. Dabei werden 
moderne Literaturopern etwa von Hans Werner Henze, Aribert Reimann, Judith Weir 
oder Wolfgang Rihm, experimentelle Musiktheaterstücke beispielsweise von John Cage, 
Dieter Schnebel, Pauline Oliveros oder Daniel Ott ebenso thematisiert wie Mauricio 
Kagels „instrumentales Theater“ oder das „integrale Theater“ von Hans-Joachim Hespos. 
Ferner werden auch Tanz- oder Video-Musiktheaterprojekte etwa von Steve Reich, 
Meredith Monk, Heiner Goebbels, Gerhard Stäbler oder Xavier Le Roy besprochen. 
Literaturliste: Elliott Schwartz und Daniel Godfrey, Music since 1945. Issues, Materials, 
and Literature, Belmont 1993. 
Udo Bermbach, Oper im 20. Jahrhundert. Entwicklungstendenzen und Komponisten, 
Stuttgart und Weimar 2000.
Das Musiktheater – Exempel der Kunst (= Studien zur Wertungsforschung 38), hg. von 

Otto Kolleritsch, Wien und Graz 2001. 
Musiktheater im Spannungsfeld zwischen Tradition und Experiment (1960 bis 1980), hg. 
von Christoph-Hellmut Mahling und Kristina Pfarr, Tutzing 2002.
Musiktheater im 20. Jahrhundert (= Handbuch der musikalischen Gattungen, Bd. 14), 

hg. von Siegfried Mauser, Laaber 2002.
Musiktheater heute. Internationales Symposion der Paul Sacher Stiftung Basel 2001, hg 
von Hermann Danuser, Basel, Mainz 2003.
Experimentelles Musik- und Tanztheater (= Handbuch der Musik im 20. Jahrhundert, Bd. 
7), hg. von Frieder Reininghaus und Katja Schneider in Verb. mit Sabine Sanio, Laaber 
2004. 
Das Experiment der Grenze. Ästhetische Entwürfe im Neuesten Musiktheater, hg. von 
Jürgen Schläder, Berlin 2009. 

Franz Liszt, Richard Wagner und die Neudeutsche Schule
Prof. Dr. Peter Rummenhöller
Do., 10:00 bis 12:00 Uhr, Fa 322
Beginn: 27.10.2011

Das Erscheinen der Symphonie fantastique von Hector Berlioz 1830 war eine Sensation: 
Ein Orchesterstück farbigster Instrumentation, dem ein „Programm“ in Form einer 
kleinen exzentrischen Künstlernovelle vorausgestellt war. Musik sollte nun mehr 
bedeuten als nur Musik, sie sollte von nun an immer Ausdruck von einem Höheren sein, 
eben „Programm-Musik“, musikalische Dichtung. Franz Liszt (1811-1886) und Richard 
Wagner (1813-1883) galten ihren Anhängern als Schulhäupter dieser neuen Richtung, die 
man auch die „Fortschrittspartei“ oder die „Neudeutsche Schule“ nannte. Wagner hielt 
Beethovens IX. Symphonie für die letzte ihrer Art, die Gattung „Symphonie“ ging nun in 
das Wagnersche Musikdrama auf. Liszt nannte seine Orchesterkompositionen  (Les 
Préludes, Orpheus, Die Ideale) „Symphonische Dichtungen“. Die Kritik ließ nicht lange 
auf sich warten. Der Kreis um Johannes Brahms (1833-1897), Clara Schumann und 
Joseph Joachim widersprachen den „Neudeutschen“ heftig. Der Streit zwischen 
„Wagnerianern“ und „Brahmsianern“ beherrschte lange Zeit die Musikgeschichte des 19. 
Jahrhunderts.
Proseminare 



Einführung in die Musikwissenschaft 
Prof. Dr. Dörte Schmidt
Di., 14:00 bis 16:00 Uhr, Fa 302
Beginn: 25.10.2011

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
Di, 16.00-18.00, Fa 212 
Beginn: 25.10.2011

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.

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

Einführung in die Musikwissenschaft 
Matthias Pasdzierny
Mi., 14:00 bis 16:00 Uhr, Fa 302
Beginn: 26.10.2011

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)

Musikwissenschaft für Musiker (Angebot für KA/PA-Studierende)
Franziska Stoff/ Ji Young Kang 
Blockseminar (Termine siehe online-Verzeichnis)

Haben Sie Angst davor, eine musikwissenschaftliche Hausarbeit oder Diplomarbeit zu 
schreiben? Wissen Sie noch nicht, wie man eine solche Sache anfängt, strukturiert und 
durchführt? Wollen Sie lernen, welche Informationsquellen es noch gibt, neben „Gogle“? 
Dann könnte unser Seminar für Sie genau das Richtige sein! 
Wir wollen im Seminar praktischen Musikern einen Einblick in das Fach 
Musikwissenschaft geben und dabei besonders auf die Bedürfnisse von KA/Pa-
Studierenden Rücksicht nehmen. Wir erläutern Methoden und Inhalte des Faches und 
üben musikwissenschaftliches Arbeiten unter Anleitung an kleineren Aufgaben, um zum 
Beispiel auf die Diplomarbeit vorzubereiten. Studierende koreanischer Muttersprache 



können in diesem Seminar besonders unterstützt werden. 

Literatur: Nicole Schwindt-Gross, Musikwissenschaftliches Arbeiten. Hilfsmittel - 
Techniken – Aufgaben, vierte völlig neu bearb. und erw. Auflage, Kassel 1999. (zur 
Anschaffung empfohlen)
In koreanischer Sprache: Jeongsoo Hong, Younghan Heo, Heesuk Oh und Sukwon Lee, 
Musikwissenschaft, Simseol Verlag, Seoul 2004. 

Musik der Gewalt. Musik zum Überleben. Die Funktion von Musik in den 
nationalsozialistischen Konzentrations- und Vernichtungslagern

Dr. Juliane Brauer 
Mo., 10.00 bis 12:00 Uhr, Fa 212 
Beginn: 24.10.2011
 
In fast jedem nationalsozialistischen Konzentrations- und Vernichtungslager gab es 
Musik. Häftlingsorchester spielten auf Befehl der SS, Gefangene sangen und musizierten 
heimlich abends in ihren Baracken. Musizieren war gleichzeitig Überlebensstrategie für 
die Gefangenen als auch Gewaltinstrumentarium für den totalen Terror. Im Seminar geht 
es erstens darum, sich anhand der Forschungsliteratur und einer Auswahl von 
Erinnerungsberichten einen Überblick über das Funktionsspektrum der Musik in 
verschiedenen nationalsozialistischen Lagern zu erarbeiten. Anhand konkreter Beispiele 
von Häftlingsorchestern/Lagerkompositionen und Liedern wird gefragt, wie und warum 
die Musik in Gewaltkontexten und als „Trösterin der Traurigen“ wirkte. Dazu werden 
systematisch musikpsychologische und –soziologische Überlegungen zum Zusammenspiel 
von Musik und politischer Macht sowie emotionaler Wirkmächtigkeit herangezogen. 

Literatur: Brauer, Juliane, Musik im Konzentrationslager Sachsenhausen, Berlin 2009; 
Daxelmüller, Christoph, Kulturelle Formen und Aktivitäten als Teil der Überlebens- und 
Vernichtungsstrategie in den Konzentrationslagern; in: Herbert, Ulrich, Orth, Karin, 
Dieckmann, Christoph (Hg.), Die nationalsozialistischen Konzentrationslager - 
Entwicklung und Struktur; Göttingen 1998, S. 983-1005; Suderland, Maja, Territorien des 
Selbst. Kulturel le Identität als Ressource für das tägl iche Überleben im 
Konzentrationslager, Frankfurt am Main, New York 2004. 

Skizzenforschung
Dr. Ulrich Krämer
Mo., 12:00 bis 14:00 Uhr, Fa 212 
Beginn: 24.10.2011 

Die Skizzenforschung bildet einen wichtigen Teilbereich nicht nur innerhalb der 
Musikphilologie, sondern auch in der Musikwissenschaft insgesamt. Nach ihren Anfängen 
in der zweiten Hälfte des 19. Jahrhunderts hat sie sich in den vergangenen 50 Jahren zu 
einer eigenständigen Disziplin mit ihren eigenen Gegenständen, Methoden, Zielen, 
Publikationsformen, sogar mit ihren eigenen Kontroversen herausgebildet. Das Seminar 
geht von einem doppelten Ansatz aus: Zum einen soll in einem historisch-
systematischen Teil in die Thematik eingeführt werden, wobei insbesondere die Skizzen 
und Skizzenbücher Beethovens im Zentrum der Diskussion stehen werden. Zum anderen 
soll in einem editorisch-praktischen Teil das Gespür für die speziellen Probleme der 
Skizzenedition anhand ausgewählter Beispiele unterschiedlicher Komponisten geschärft 
werden, wobei die Studierenden auch eigene Vorschläge einbringen können.

Rumänien 1880-1944 – die Entstehung einer Musikkultur
Jörg Siepermann 
Mo., 14:00 bis 16:00 Uhr, Fa 212



Kommentar: Noch vor Erlangung der Unabhängigkeit vom osmanischen Reich 1878 
begannen rumänische Maler, Musiker und Literaten, bewusst die Entwicklung einer 
nationalen Kultur voranzutreiben. Dabei orientierten sie sich nicht nur an der eigenen 
Tradition mit ihren mythischen Stoffen und folkloristischen Formen. Auch die 
zeitgenössische Kultur West- und Mitteleuropas wurde zu einem wesentlichen Bestandteil 
der neuen rumänischen Nationalkultur und mit ihr auch des Musiklebens. An der 
Musikgeschichte Rumäniens lässt sich die Entstehung einer nationalen Musikkultur im 20. 
Jahrhundert fast exemplarisch nachvollziehen. Die Musik etabliert sich institutionell – 
Konzertsäle, Konservatorien und ein Opernhaus werden gebaut, Kompositionsschulen 
treten hervor, und der Versuch, östliche Tradition und westliche Moderne miteinander in 
Verbindung zu bringen, bringt immer neue ästhetische Ansätze hervor. Die zentrale Figur 
in dieser Entwicklung ist der in Wien und Paris studierte George Enescu, dessen Musik bis 
heute den Disput heraufbeschwört, ob sie „national“ oder „universal“ sei – 
traditionsverbunden oder weltgültig. Das Seminar will sich dem Phänomen der 
Entstehung einer Musikkultur auf verschiedenen Wegen nähern und Ausblicke liefern auf 
seine Auswirkungen bis in die gegenwärtige Musikproduktion. Rumänischkenntnisse sind 
durchaus nicht erforderlich, Anregungen zu vergleichbaren Entwicklungen in anderen 
Ländern erwünscht. 

Literatur: Keith Hitchins, Romania 1866-1947, Clarendon Press, Oxford 1994 (Oxford 
History of Modern Europe).  

„Nichts als ein Land der Dampfmaschinen“? Die Musikgeschichte der USA im 19. 
Jahrhundert
Tobias Faßhauer 
Mo., 16:00 bis 18:00 Uhr, Fa 302 
Beginn: 24.10.2011

Der Beitrag der USA zur Musikgeschichte vor 1900 scheint qualitativ gering, verdient 
aber dennoch eine nähere Betrachtung. So nimmt die amerikanische Musik des 19. 
Jahrhunderts mit der ausgeprägten Polarität zwischen einer populären und einer elitär-
artifiziellen Sphäre – vernacular und cultivated tradition in der Terminologie H. W. 
Hitchcocks – ein charakteristisches Phänomen der Moderne voraus, wobei cultivated nicht 
allein den Kunstanspruch von Komponisten wie Fry, Paine oder MacDowell bezeichnet, 
sondern zugleich auch deren Fixierung auf europäische Vorbilder. Von den Gattungen der 
vernacular tradition wiederum, wie Minstrelsy, Plantation Songs, religiösen Hymnen, 
Spirituals, Blasmusik und Ragtime, führen direkte Wege zum europäischen musikalischen 
„Amerikanismus“ der 1920er Jahre. 
Wie vielfach in Europa wurde auch in den USA der zweiten Jahrhunderthälfte die 
Forderung nach einer nationalen Musik laut; hier jedoch unterlag die Frage der 
musikalischen Nationalidentität den komplexen Bedingungen einer multiethnischen, 
„unfertigen“, dabei ungemein dynamischen und innovationsfreudigen Gesellschaft, deren 
Eliten zwischen einem religiös grundierten ideologischen Sendungsbewusstsein und 
kulturellen Minderwertigkeitskomplexen gegenüber der Alten Welt schwankten. Eine 
weitere Komplikation der nationalen Identitätssuche ergab sich durch den starken 
musikalischen Einfluss der versklavten bzw. ausgegrenzten afro-amerikanischen 
Minderheit.
Das Seminar gibt unter Berücksichtigung dieser Hintergründe einen Überblick über die 
Musik der USA im 19. Jahrhundert und berührt dabei auch die Institutionengeschichte, 
die Aktivitäten europäischer Musiker in den USA sowie frühe Ansätze zu einer 
Vermittlung von vernacular und cultivated (etwa bei Gottschalk, Sousa und Joplin), in 
denen sich bereits die Stil- und Genremischung als typisches Merkmal amerikanischer 
Musik des 20 Jahrhunderts ankündigt.
Gute Englischkenntnisse sind für die Seminarteilnahme wünschenswert.

Literatur: Jessica C. E. Gienow-Hecht: Sound Diplomacy. Music and Emotions in 
Transatlantic Relations, 1850-1920, Chicago/London 2009



Charles Hamm, Music in the New World, New York 1983
Ders., Yesterdays. Popular Song in America, New York 1979
Hugh Wiley Hitchcock: Music in the United States. A Historical Introduction, Englewood 
Cliffs, NJ, 1988
David Nicholls (Hrsg.), The Cambridge History of American Music, Cambridge 1998
Gert Raeithel, Geschichte der nordamerikanischen Kultur (3 Bde.), Frankfurt/M. 1995

Verhauen, vergeigt, gekiekst: Eine Kulturgeschichte des Verspielers
Dr. Christiane Tewinkel 
Di., 12:00 bis 14:00 Uhr, Fa 302 
Beginn: 25.10.2011 
 
Wohl jeder kennt sie aus eigener Erfahrung: Akkorde, die danebengehen, Passagen, die 
nicht klingen, wie man es wünscht, halb erreichte Spitzentöne. Weniger bekannt freilich 
scheint, wie groß die Dimensionen sind, die diese "Fehler" aufreißen, wenn man sich 
ihnen näher zuwendet. Wie genau hängen Werk und Aufführung zusammen, ab welcher 
Anzahl von Verspielern ist ein bestimmtes Werk nicht mehr ebendieses Werk? Welche 
Empfehlungen sprechen die historischen Instrumentallehrbücher zum Thema 
"Lampenfieber" aus – und aus welchen Gründen? Kann man auch beim Hören Fehler 
machen? Was geschieht zwischen Interpret und Publikum bei zirzensischer Virtuosität und 
umgekehrt, bei lauter Missgeschicken? Wo und warum haben Komponisten bewusst 
Falsches notiert? Wie hängen Plattenindustrie und Perfektionsanspruch zusammen? Und 
in welcher Weise gibt es Verspieler auch in ganz Neuer Musik? Im Seminar wollen wir 
uns den vermeintlichen Schattenseiten des Verspielers zuwenden, um dann auch die 
Faszination besser zu verstehen, die von "vollkommener" Musik und "perfekter" 
Interpretation ausgehen kann.  

Literatur: Cohen, David E., „‚The imperfect seeks its perfection. Harmonic progression, 
directed motion, and Aristotelian physics“, in: Music theory spectrum, 23.2001, 2, S. 
139-169.
Ingold, Felix Philipp und Sánchez, Yvette, Fehler im System. Irrtum, Defizit und 
Katastrophe als Faktoren kultureller Produktivität, Göttingen 2008.
Krebs, Annette; Finnendahl, Orm; Ercklentz, Sabine; Muenz, Harald; Streich, Stefan, 
„Zum kreativen Potential des Fehlers: Statements von KomponistInnen und 
MusikerInnen, in: Positionen 5.2009, S. 32-39.
Sittner, Hans, „Entzauberung der Musik? Zur Unterscheidung von Perfektion und 
Perfektionismus“, in: Forum: kulturelle Freiheit, politische Gleichheit, solidarische 
Arbeit, 10.1963, S. 613-615.

Warum spielen wir, wie wir spielen? Was ist Interpretation? Konzepte 
musikalischer Ausführung von Adorno bis Harnoncourt (Lektüreseminar)
Dr. Philine Lautenschläger
Di, 14:00 bis 16:00 Uhr, Fa 212 
Beginn: 25.10.11

Als Musikausübende interpretieren wir täglich Musik verschiedenster Stilrichtungen und 
Epochen. Doch nicht immer machen wir uns Gedanken darüber, welche Kriterien und 
Prämissen unseren Entscheidungen zugrunde liegen, wie ein Stück zu spielen sei. 
Hermann Danuser unterscheidet drei idealtypische Interpretationsmodi: den historisch-
rekonstruktiven Modus, welcher die ursprüngliche Aufführungsweise eines Werks 
wiederherzustellen sucht, den traditionellen Modus, der sich in eine kontinuierliche 
Aufführungstradition des klassisch-romantischen Repertoires seit dem 19. Jahrhundert 
stellt, und den aktualisierenden Modus, der versucht, Musikwerke an einen 
zeitgenössischen Verstehenshorizont anzupassen. In der aufführungspraktischen 
Gegenwart sind sicher oft Mischformen dieser Modi aufzufinden; auch in der historischen 
Aufführungspraxis gibt es inzwischen Interpretationstraditionen, die von Lehrer zu 
Schüler weitergegeben werden, statt einer Rekonstruktion der Quellen zu entspringen, 



und der traditionellen Richtung verpflichtete Interpreten des klassisch-romantischen 
Repertoires machen in bestimmten Aspekten Anleihen bei der historischen 
Aufführungspraxis. 
Gerade weil interpretatorische Standpunkte stetiger Veränderung unterliegen, begleitet 
eine lebhafte Diskussion unterschiedlicher Interpretationshaltungen und -ansätze die 
musikalische Praxis. Gegenstand des Lektüreseminars sind zum einen grundsätzliche 
Schriften zur Interpretationstheorie, welche die Frage der Deutung musikalischer Texte 
im Spannungsfeld zwischen der Intention des Komponisten und der Subjektivität des 
Interpreten behandeln. Wir werden außerdem Texte lesen und diskutieren, die 
gegensätzliche interpretatorische Haltungen vertreten. Einige dieser Positionen sollen an 
Klangbeispielen verdeutlicht werden.   
Von den Teilnehmern wird erwartet, dass sie die zur Diskussion stehenden Texte vor der 
jeweiligen Sitzung lesen. Eine Literaturliste und ein Reader werden zu Beginn des 
Semesters ausgeteilt. 

Literatur: Hermann Danuser, „Interpretation“, in: MGG, 2. Auflage hrsg. von Ludwig 
Finscher, Sachteil Band 4, Kassel etc. 1996, Sp. 1053-1069. 
Bruce Haynes: The End of Early Music. A Period Performer’s History of Music of the 
Twenty-First Century, Oxford/New York 2007. 

Lieben Sie Brahms? Sinfonik und Kammermusik von Johannes Brahms
Dr. des. Cordula Heymann-Wentzel
Mi, 12:00 bis 14:00 Uhr, Fa 302 
Beginn: 26.10.2011

Wie sollte man nach Beethoven noch Sinfonien schreiben? Johannes Brahms wird 
vielfach als der „legitime Nachfolger Ludwig van Beethovens“ bezeichnet, Hans von 
Bülows berühmt gewordener Ausspruch, die erste Symphonie von Brahms sei die zehnte 
von Beethoven, hat diese Sicht mitbegründet. Im Seminar gilt es dem nachzugehen und 
die Position von Brahms im Parteienstreit zwischen den Anhängern der konservativen, 
absoluten Musik und den sich als fortschrittlich betrachtenden „Neudeutschen“ 
herauszuarbeiten. Auslöser für eine Neubewertung seines Schaffens in der zweiten Hälfte 
des 20. Jahrhunderts war der Aufsatz Brahms, the progressive von Arnold Schönberg.
Zudem werden natürlich biographische Stationen nachgezeichnet, Kollegen und 
Weggefährten vorgestellt  und deren Einfluss auf sein Werk untersucht.
Der thematische Schwerpunkt des Seminars liegt im Bereich der Sinfonik und der 
Kammermusik, Ausblicke in das Klavierwerk und Liedschaffen sind möglich.

Literatur: Christian Martin Schmidt, Brahms Symphonien. Ein musikalischer Werkführer, 
Mainz u.a. 1998.
Wolfgang Sandberger, Brahms-Handbuch, Kassel 2009.
Marion Gerards, Frauenliebe – Männerleben. Die Musik von Johannes Brahms und der 
Geschlechterdiskurs im 19. Jahrhundert, Böhlau 2010.
Johannes Forner, Brahms, ein Sommerkomponist, Leipzig 2007.
Malte Korff, Johannes Brahms. Leben und Werk, München 2008.

Neue Musik in Theorie und Praxis. Die Internationalen Darmstädter Ferienkurse 
(1946-1990)
Kim Feser
Mi., 14:00 bis 16:00 Uhr, Fa 212
Beginn: 26.10.2011

In der Geschichte der Neuen Musik haben die Darmstädter Ferienkurse eine besondere 
Bedeutung als bevorzugter Treffpunkt der westlichen Avantgarde: Hier wurden aktuelle 



Entwicklungen und Probleme vorgestellt und diskutiert. Bei Konzerten und Proben, 
Kompositions- und Interpretationskursen, Vorträgen und Werkstattgesprächen trafen sich 
KomponistInnen,  MusikerInnen und KritikerInnen, Lehrende und Studierende. 
Während sich bis Anfang der 1960er Jahre noch vergleichsweise übersichtliche 
ästhetische Stile einteilen lassen – und sogar vereinfachend oder polemisch von einer 
„Darmstädter Schule“ gesprochen wird –, wird es später zunehmend pluralistisch. Im 
Zuge der Protestbewegung um 1968 wurden auch hier institutionelle Strukturen und 
Autoritäten in Frage gestellt. Anhand der Ferienkurse kann sowohl die Vermittlung 
europäischer und US-amerikanischer Ansätze untersucht werden, als auch die 
Musikgeschichte der Bundesrepublik. Durch die breite Teilnehmerschaft wurde einerseits 
die musikwissenschaftliche Theoriebildung mitgeprägt, andererseits hatte Neue Musik 
somit auch Einfluss auf andere Genres, etwa den Art-Rock der Gruppe „Can“. Bis Mitte 
der 1960er Jahre sind die Ferienkurse grundlegend erforscht („Im Zenit der Moderne“), 
deren neuere Geschichte bis 1990 wird in dem aktuellen Forschungsprojekt „Ereignis 
Darmstadt“ an der UdK noch aufgearbeitet. 
Das Seminar soll anhand der Ferienkurse einen Überblick zu Neuer Musik bieten, dabei 
werden ausgewählte Werke und spezielle ästhetische Diskussionen intensiv behandelt. 
Der Fokus liegt dabei auf der Bedeutung von Aufführungen und der institutionellen 
Vermittlung musikalischer Diskurse.  

Literatur: Online: www.internationales-musikinstitut.de (Home>Ferienkurse> 
Geschichte).
1946–1996. Von Kranichstein zur Gegenwart. 50 Jahre Darmstädter Ferienkurse, hrsg. 
von Rudolf Stephan, Lothar Knessl, Otto Tomek, Klaus Trapp und Christopher Fox im 
Auftrag des Internationalen Musikinstitut Darmstadt, Stuttgart 1996.
Im Zenit der Moderne. Die Internationalen Ferienkurse für Neue Musik Darmstadt 
1946-1966, hrsg. von Gianmario Borio u. Hermann Danuser, 4 Bde., Freiburg i. Br. 
1997.

Hip Hop 
PD Dr. Christa Brüstle 
Do, 12.00-14.00 Uhr, Fa 212
Beginn: 27.10.11

Hip Hop als musikalische Sparte der Popmusik (Rap) und als kulturelle Bewegung oder 
als eigene Kultur hat bereits eine Geschichte, die sich bis in die frühen 1970er Jahre 
zurückverfolgen lässt. Mit Grandmaster Flash, Afrika Bambaataa oder Furious Five sind 
zentrale Vertreter der „Old School“ genannt, die heute beinahe als Legenden gelten. 
Kommerzielle Erfolge schlossen sich an, als Sugarhill mit „Rapper’s Delight“ 1979 den 
ersten internationalen Durchbruch erzielte. Mitte der 1980er Jahre schienen Rap und Hip 
Hop als Modetrend beinahe wieder zu verschwinden, doch vor allem die Entwicklungen 
der digitalen Medien zum Beispiel mit den Möglichkeiten des Sampling gab Hip Hop neue 
Impulse. Zur „New School“ zählten dann etwa Run D.M.C, Public Enemy, Beastie Boys 
oder LL Cool J. Im Proseminar sollen die Geschichte und die unterschiedlichen 
internationalen Ausrichtungen von Hip Hop sowie die Kultur des Hip Hop (Musik, Tanz, 
Filme etc.) thematisiert werden. In Referaten und Hausarbeiten sollen bestimmte 
Künstler oder Formationen und ihre Kontexte (sowie vor allem auch ihre Texte) 
behandelt werden (eigene Vorschläge sind willkommen). 

Literatur: Sascha Verlan und Hannes Loh, 20 Jahre Hip Hop in Deutschland, Höfen 2000. 
Hip Hop XXL. Fette Reime und Fette Beats in Deutschland, hg. von Heide Buhmann und 
Hanspeter Haeseler, Schlüchtern 2001. 
Sebastian Krekow/Jens Steiner/Mathias Taupitz, Das neue Hip Hop Lexikon, Berlin 2003. 
Is this real? Die Kultur des Hip Hop, hg. von Gabriele Klein u. Malte Friedrich, Frankfurt 
a.M. 2003. 
Yvonne Bynoe, Encyclopedia of Rap and Hip Hop culture, Westport, Conn. 2006. 
Dorit Rode, Breaking, Popping, Locking. Tanzformen der Hip Hop-Kultur, Marburg 2006. 



Florian Werner, Rapocalypse. Der Anfang des Rap und das Ende der Welt, Bielefeld 
2007. 
Tarshia L. Stanley (Hg.), Encyclopedia of hip hop literature, Westport, Conn. 2009. 
Die Stimme im Hip Hop. Untersuchungen eines intermedialen Phänomens, hg. von 
Fernand Hörner und Oliver Kautny, Bielefeld 2009. 

Drei Quellen des 17. Jahrhunderts zur Instrumentenkunde:  
Michael Praetorius,  Athanasius Kircher,  Marin Mersenne
Prof. Dr. Conny Restle 
Do., 15:00 bis 17:00 Uhr, Musikinstrumentenmuseum, Tiergartenstr. 1, 10785 Berlin 
(Eingang über das Institut für Musikforschung mit Bibliothek vom Parkplatz der 
Philharmonie, Ecke Potsdamer- und Ben-Gurion-Straße)
Beginn: 27.10.2011

Raumkonzepte in Elektroakustischer Musik und Klangkunst
Prof. Martin Supper
Fr., 10:00 bis 12:00 Uhr, Fa 214
Beginn: 28.10.2011

Singen und historische Gesangspraxis
Claudia Maria Knispel
Fr., 12:00 bis 14:00 Uhr, Fa 212
Beginn: 28.10.2011
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.

Literatur: Geering, Arnold, Art. Gesangspädagogik, in: MGG1, hrsg. von Friedrich Blume, 
Bd. 4, Kassel usw. 1955, Sp. 1908-1934
Krones, Hartmut/ Robert Schollum, Vokale und allgemeine Aufführungspraxis, Wien 
1983

Moser, Hans Joachim, Art. Gesangskunst, in: MGG1, hrsg. von Friedrich Blume, Bd. 4, 
Kassel usw. 1955, Sp. 1889-1908
Reidemeister, Peter (Hrsg.), Singen und Gesangspraxis in der Alten Musik, Basler 
Jahrbuch für Historische Musikpraxis XXVI (2002), Winterthur 2003

Seedorf, Thomas und Wolfram Seidner, Art. Singen, in: MGG2, hrsg. von Ludwig 
Finscher, Sachteil 8, Kassel usw. 1998, Sp. 1412-1470

Seedorf, Thomas und Sabine Ehrmann-Herfort, Art. Stimmgattungen, in: MGG2, hrsg. 
von Ludwig Finscher, Sachteil 8, Kassel usw. 1998, Sp. 1775-1812

Stroux, Christoph, Art. Stimme, in: MGG1, hrsg. von Friedrich Blume, Bd. 12, Kassel 
usw. 1965, Sp. 1342-1347

Winckel, Fritz, Art. Stimmorgane, in: MGG1, hrsg. von Friedrich Blume, Bd. 12, Kassel 
usw. 1965, Sp. 1350-1362

Warum singen Vögel? Der Klarinettist David Rothenberg im Duett mit Tieren.
Susanne Heiter 
Blockseminar, Termine: 19.10.2011, 10.00-11.00 Uhr: Vorbesprechung Fa 212 
22./23.10., jeweils 10-17 Uhr, Fa 212; 28.10.: Workshop David Rothenberg (geplant; 



Aktualisierung siehe online-Verzeichnis); 29.-30.10.: Symposium Animals & Aesthetics

Singen Vögel, weil es Ihnen Spaß macht? Finden sie Gefallen an ihren Melodien und 
können sie gar auf andere, auch menschliche Musiker reagieren? Wird ein Duett zwischen 
den Arten möglich? Und andere Tiere? Wale, Wölfe, Hunde?
Seit den 1960er Jahren haben zahlreiche Komponisten mit Tieren musiziert oder tierische 
„Musik“ auf die eine oder andere Weise in ihre Werke mit aufgenommen und damit 
unterschiedliche Standpunkte zu diesen Fragen eingenommen. 
Der Klarinettist David Rothenberg musiziert mit Vögeln und Walen. Er ist beim 
Symposium „Animals & Aesthetics“ am 29./30.10.11 an der UdK mit einem Konzert zu 
Gast und wird voraussichtlich auch einen Workshop anbieten.
Im Proseminar werden Hintergründe zum ästhetischen Ansatz Rothenbergs und seiner 
Haltung zum Tier als Mit-Musiker und als ästhetisch empfindendes und handelndes 
Subjekt im Vergleich mit den Ansätzen anderer Musiker sowie mit Forschungsergebnissen 
aus der Verhaltens- und Neurobiologie zur "Musik" der Tiere untersucht.
Im Gespräch mit dem Künstler und durch Teilnahme am Workshop (obligatorisch) sollen 
seine Methoden auch praktisch erprobt werden.

Literatur: Rothenberg, David: Why Birds Sing: A Journey Into the Mystery of Birdsong, 
New York (NY) 2005.
Ders.: Thounsand Mile Song: Whale Music in a Sea of Sound, New York (NY) 2008.
http://www.davidrothenberg.net/ 
Baptista, Luis Felipe/Keister, Robin A.: Why Birdsong Is Sometimes Like Music, in: 
Perspectives in Biology and Medicine 48/3 (2005), S. 426-443.
Ullrich, Martin: Tierische Beiträge zu menschlicher Musik. Art und Individuum, in: Ullrich, 
Jessica/Weltzien, Friedrich/Fuhlbrügge, Heike: Ich, das Tier. Tiere als Persönlichkeiten in 
Kunst, Wissenschaft und Geschichte, Berlin 2008, S. 39-46.

Arbeit in Musikarchiven – Schwerpunkt Arnold Schönberg Center 
Eike Fess
Blockseminar, Termine: 12./13.11.2011 und 21./22.01.2012, 10-17.30 Uhr, Fa 302 

Musikarchive zeichnen sich durch ähnliche Strukturen aus, es gibt Regeln zur 
Katalogisierung, zu Aufbewahrung und Umgang mit Objekten, Recherchetechniken und 
Nutzungsbedingunen, deren Kenntnis den Zugang zu unterschiedlichen Sammlungen 
erleichtert. Die Veranstaltung vermittelt Innen- wie Außenperspektiven, sie lädt zu 
Besuch und Nutzung von Archiven ein, erläutert aber auch die Prinzipien der 
Archivführung. Die Vorstellung unterschiedlich ausgerichteter Institutionen (öffentliche 
Bibliotheken, Privatsammlungen, Vereine etc.) demonstriert Gemeinsamkeiten wie 
Differenzen von Sammlungs- und Verwaltungsstrukturen. Im Zentrum steht dabei das 
Arnold Schönberg Center in Wien, eines der weltweit größten, einem einzigen 
Komponisten gewidmeten Musikarchive. Die Veranstaltungen möchte anhand der 
Betrachtung von Repliken ausgewählter Archivmaterialien zugleich einen Einblick in 
Persönlichkeit und Kompositionsweise Arnold Schönberg bieten.

Literatur: Therese Muxeneder, Ethik des Bewahrens. Exil und Rückkehr des Schönberg-
Nachlasses, in: Claus-Dieter Krohn, Erwin Rotermund, Lutz Winckler et al. (Hrsg.): 
Kulturelle Räume und ästhetische Universalität. Musik und Musiker im Exil. München 
2008, S. 44-46 (Exilforschung 26).
Patricia Hall und Friedemann Sallis (Hrsg.): A Handbook to Twentieth-Century Musical 
Sketches. Cambridge 2004.
Matthias Henke: Arnold Schönberg. München 2001.
Musik mit/über Musik – Strawinsky und der Dialog mit älterer Musik im 20. 
Jahrhundert
PD Dr. Stephan Mösch
Blockseminar, Termine: Verpflichtende Vorbesprechung im November (Termin s. online-
Verzeichnis), Blöcke: 3./4. Dezember 2011 und 7./8. Januar 2012, jeweils 10-16.30 Uhr  

http://www.davidrothenberg.net/


Theodor W. Adorno nutzte den Begriff Neoklassizismus, um Igor Strawinsky zu 
brandmarken und eine Schneise zu schlagen für den Umgang mit musikalischem 
Material, wie ihn Arnold Schönberg und seine Schule entwickelten. Für Adorno war 
Neoklassizismus eine restaurative, ja reaktionäre Angelegenheit. Natürlich sieht man das 
heute anders. Doch man muss sich die damalige Diskussion vor Augen führen, um zu 
verstehen, wie wenig selbstverständlich der aktuelle Standpunkt ist, nach dem der 
Rückgriff auf Satztechniken und ästhetische Positionen des 18. Jahrhunderts als kreatives 
Potential erlebt wird. Ausgehend von Igor Strawinsky werden wir uns mit dem Phänomen 
des Neoklassizismus beschäftigen und es auch bei Komponisten wie Busoni, Milhaud und 
Prokofjew verfolgen. Auf dieser Basis werden wir untersuchen, wie sich der Dialog mit 
älterer Musik nach dem Zweiten Weltkrieg fortgesetzt hat. Es geht dabei nicht nur (um 
Adornos Schlagwort zu zitieren) um „Musik über Musik“, sondern, um „Musik mit 
Musik“ (wie Volker Scherliess herausgearbeitet hat). Dabei rücken Komponist(inn)en wie 
Sofia Gubaidulina, Mauricio Kagel oder Luigi Nono in den Mittelpunkt des Interesses. 
 
Literatur: Volker Scherliess, Neoklassizismus: Dialog mit der Geschichte, Kassel 1998. 
Volker Scherliess, Igor Strawinsky und seine Zeit, Laaber 1983. 
Scott Messing, Neoclassicism in Music, Rochester 1996 (1988). 
Christian Thorau, Julia Cloot u. a. (Hrsg.), Rückspiegel. Zeitgenössisches Komponieren 
im 
Dialog mit älterer Musik, Mainz 2010.



Hauptseminare 

Guillaume Dufay. Komponieren an der Schwelle zur Neuzeit
Prof. Dr. Susanne (gem. mit Prof. Dr. Albert Richenhagen)
Di., 10.00-12.00, Fa 302
Beginn: 25.10.11
Bei gleichzeitigem Besuch des Hauptseminars „Die Handschrift Modena α.X.1.11" von Prof. 
Dr. Albert Richenhagen  im Fach Musiktheorie anrechenbar als Projektmodul BA1/M8.

Als Guillaume Dufay 1474 starb, war er bereits seit Jahrzehnten einer der berühmtesten 
europäischen Komponisten seiner Zeit. Als einer der ersten verstand er sich ausdrücklich 
als „musicus“, er arbeitete in Frankreich und Italien für Fürsten, Bischöfe und Päpste und 
hinterließ eine großes und vielfältiges Werk in nahezu allen Gattungen seiner Zeit. So ist 
es auch kein Zufall, daß die moderne Ausgabe seiner Werke die Reihe Corpus 
mensurabilis musicae eröffnet.  
Im Zentrum des Seminars steht die Handschrift I-MOe α.X.1.11, die nach Lütteken (Sp. 
1541) als „tendenziell eine Art von ‚Gesamtausgabe’“ aufzufassen ist. Berührt werden 
Themen wie Dufays Selbstverständnis als Künstler, seine Arbeit für verschiedene 
Dienstherren und in verschiedenen Genres sowie Fragen von Notation, Übertragung und 
Edition.

Literatur: Heinrich Bessler, Bourdon und Fauxbourdon. Studien zum Ursprung der 
niederländischen Musik, Leipzig 1950, 2., veränderte Auflage ebd. 1974 
Peter Gülke, Guillaume Du  Fay. Musik des 15. Jahrhunderts, Stuttgart u. a. 2003 
Laurenz Lütteken, Artikel „Dufay, Du Fay, Du Fayt, Guillaume“, in: MGG 2, 
Personenteil, Bd. 5, Kassel u.a. 2001, Sp. 1510-1550
  
MISSA: Messvertonungen von Wolfgang Amadeus Mozart und Marianna Martines
Prof. Dr. Christine Siegert (in Zusammenarbeit mit Miriam Sohar)
Hauptseminar/ Projektmodul (bei Belegung der entsprechenden Veranstaltung von 
Miriam Sohar)
Mi, 10:00 bis 12:00, Fa 212  
Beginn: 26.10.2011

Die Wiener Kirchenmusik der zweiten Hälfte des 18. Jahrhunderts ist heute weitgehend 
unbekannt. Eine Ausnahme bildet v.a. Wolfgang Amadeus Mozarts unvollendet 
gebliebene Missa in c-Moll KV 427, die in diesem Projekt der Messe D-Dur (1765) de 
Haydn-Schülerin Marianna Martines gegenübergestellt werden soll. Die Wienerin Martines 
war die erste Frau, die in die angesehene Accademia Filarmonica in Bologna 
aufgenommen wurde.
Der musikwissenschaftliche Teil des Projekts wird die Messen von Mozart und Martines in 
den Kontext des Wiener (und Salzburger) Musiklebens der Zeit stellen, wobei die beiden 
Messen sich gegenseitig bespiegeln. Dabei soll die Frage des Fragmentarischen bei 
Mozart und die Wiederverwendung verschiedener Teile in seinem Oratorium Davidde 
penitente ebenso zur Sprache kommen wie kompositorische Repräsentationsstrategien 
im Werk von Martines.
Es wird empfohlen, die zum Projektmodul gehörende Veranstaltung bei Mirjam Sohar 
ebenfalls zu belegen.
Zwischen dem 12. und 15. Januar 2012 findet gemeinsam mit dem Seminar von Frau 
Sohar eine Blockveranstaltung in Sauen statt.

Johann Christian Bach (1735-1782)
PD Dr. Christa Brüstle
Do., 14.00-16.00 Uhr, Fa 322



Beginn: 27.10.11

Der jüngste Sohn Johann Sebastian Bachs war Johann Christian, der auch als „Londoner 
Bach“ bekannt ist. Nach seiner Ausbildung in Berlin bei seinem Bruder Carl Philipp 
Emanuel Bach verbrachte er einige Jahre in Italien, um sich dann 1762 endgültig in 
London niederzulassen. Johann Christian Bach schrieb nicht nur eine Reihe von Opern, 
sondern auch  viele Sinfonien, mehrere Klaviersonaten, Klavierkonzerte, Konzerte für 
andere Soloinstrumente und Kammermusik. Die Werke Johann Christian Bachs zeigen 
u.a. den Übergang in klassische Formen, an denen sich der junge Mozart orientierte, und 
die ersten Kompositionen für das Piano Forte. Gemeinsam mit dem Komponisten und 
Gambisten Carl Friedrich Abel (1723-1787) gründete Bach 1764 eine Konzertreihe in 
London, die bis zu seinem Tod ein Zentrum des Kulturlebens in London darstellte. Im 
Seminar sollen die Biographie und die Werke Bachs behandelt sowie vor allem das 
Konzertlebens Londons thematisiert werden. 
Literatur: The collected works of Johann Christian Bach, 48 Bände, hg. von Ernest 
Warburton, New York 1984-1999.
Charles Sanford Terry, Johann Christian Bach, London 1929. 
Susanne Baierle (verh. Staral), Die Klavierwerke von Johann Christian Bach, Wien 1974. 
Heinz Gärtner, Johann Christian Bach. Mozarts Freund und Lehrmeister, München 1989. 
Simon McVeigh, Concert Life in London from Mozart to Haydn, Cambridge 1993. 

Räume für Kunst und Musik. Venedig in der frühen Neuzeit
Prof. Dr. Dörte Schmidt (gem. mit Prof. Dr. Tanja Michalski, Kunstgeschichte, Fak. I)
Blockseminar
Termine: 4.11.2011, 16-19 Uhr, Einführungssitzung (Raum siehe Aushänge)
3.12.2011, 10-18 Uhr, 1. Seminarblock (Raum siehe Aushänge)
27.1.-29.1.2012, 2. Seminarblock in Sauen (Abfahrt Freitag 13 Uhr, Rückreise Sonntag 
nach dem Mittagessen)
Anmeldung für die Fak. Musik über Frau Klasen (barbara.klasen@udk-berlin.de) bis zum 
26.10.2011

Venedig ist sowohl aufgrund seiner topographischen Besonderheit als Lagunenstadt, als 
auch wegen seiner Ausbildung einer selbst in Italien außergewöhnlichen Malerei- und 
Denkmalstradition ein besonders fruchtbares Objekt kunst- und stadthistorischer Studien. 
In Zusammenarbeit von Kunst- und Musikwissenschaft sollen in diesem Seminar die 
Ausstattungen und Funktionen sakraler wie profaner Räume der Frühen Neuzeit 
untersucht werden, wobei in besonderes Augenmerk auf das Zusammenspiel von 
Architektur, Musik und Ausstattung gelegt werden soll. 
Es ist geplant, eine einwöchige Exkursion nach Venedig zu Beginn des folgenden 
Sommersemesters zu organisieren. Die Teilnahme am Seminar ist Voraussetzung für die 
Teilnahme an der Exkursion.

Literatur: Norbert Huse und Wolfgang Wolters: Venedig. Die Kunst der Renaissance. 
Architektur, Skulptur, Malerei 1460 – 1590, München 1996
Ulrike Groos, Ars musica in Venedig im 16. Jahrhundert, Hildesheim 1996 
Bemerkung: Begrenzung auf 20 Teilnehmer (angestrebt ist eine paritätische Verteilung 
der Fächer) 

Vokale und instrumentale Genre in der indischen Musik – Geschichte, 
Aufführungspraxis und gesellschaftliche Relevanz
Prof. Dr. Lars Christian Koch
Do, 16:00-18:00 Uhr, Fa 322
Beginn: 27.10.2011

mailto:barbara.klasen@udk-berlin.de


In den indischen Musikkulturen ist die menschliche Stimme immer Ausgangspunkt und 
Bewertungsmassstab jeglicher Genre und Stile. Dies wirkt sich deutlich auf das 
Instrumentalspiel und im weiteren Sinne auch auf die bauliche Konzeption der 
Musikinstrumente aus. Um diese Beziehungen besser zu verstehen, werden die 
wichtigsten vokalen Genre, Stile und individuellen Ausformungen im Detail betrachtet. 
Ausgehend vom ernsten, schweren und traditionsbehafteten Dhrupad und den im 
Charakter leichteren etwas jüngeren Khyal, werden vokale Genre wie Thumri, die Lieder 
Rabindranath Tagores und die der Baul-Sänger näher betrachtet. Die Beziehungen zur 
instrumentalen Musik sollen am Beispiel herausragender Musikerpersönlichkeiten und 
ihrer speziellen Schulen herausgearbeitet werden, denn Vokal-Musik wurde in 
unterschiedlicher Weise auf Musikinstrumente übertragen, wobei sich oft sehr spezielle 
eigenständige Interpretationsstile herauskristallisieren.
In diesem Seminar soll neben der Vermittlung einer detaillierten Kenntnis einzelner 
Genre und Stile der indischen Musik vor allem der Frage nachgegangen werden, wie sich 
ästhetische Grundkonzepte bei der Übertragung von einem Art der Interpretation auf eine 
andere in Hinblick auf musikalischen Gehalt und gesellschaftliche Relevanz auswirken.



Kolloquien

Kolloquium für ExamenskandidatInnen
Prof. Dr. Susanne Fontaine
Di., 16:00 bis 18:00 Uhr, Fa 302
Beginn: 25.10.2011

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 ²1999. (= 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: 26.10.2011

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 ²1999. (= 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: 26.10.2010

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 ²1999 (= Bärenreiter Studienbücher Musik, Bd. 1).
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. 


