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1.11.2021 
 
Tobias Werron (Universität Bielefeld) 
 
Musikwettbewerbe – Eine soziologische Problemskizze 
 
Konkurrenz genießt in der Soziologie der Kunst einen stark wechselnden Stellenwert. Manche 
Theorien betonen Kooperation in der Entstehung künstlerischer Werke und behandeln 
Konkurrenz nur am Rande (z.B. Howard Becker), andere verstehen Konkurrenz als ein Prinzip, 
das sämtliche Beziehungen im künstlerischen Feld strukturiert (z.B. Pierre Bourdieu). Mein 
Vortrag geht aus von der Überlegung, dass sich die Rolle von Konkurrenz in der Musik nicht 
axiomatisch bestimmen lässt. Vielmehr bedarf es eines theoretischen Instrumentariums, das sie 
empirisch zu klären und historisch zu untersuchen erlaubt. Dies erfordert ein reset 
grundlegender Begriffe: Was für eine Form sozialer Beziehung ist eigentlich Konkurrenz und 
wie wird sie sozial hergestellt? Was für ein Typ von Konkurrenz sind Musikwettbewerbe und 
wie verhalten sie sich zu anderen Konkurrenztypen? Wie verhalten sich 
Konkurrenzbeziehungen zu anderen sozialen Beziehungen? Und erst vor diesem Hintergrund: 
Welche Rolle spielt Konkurrenz im musikalischen Feld, wie hat sie sich historisch formiert und 
gewandelt? Der Vortrag skizziert vorläufige Antworten auf diese Fragen und will so zur 
Diskussion über grundlegende Probleme der interdisziplinären Erforschung von 
Musikwettbewerben anregen. 
 
 
 
 
 
 
 
 
 
 
 
 
 
 
 
 
 
 
 
 
 
 
 
 
https://www.uni-bielefeld.de/fakultaeten/soziologie/fakultaet/personen/werron/ 
 
  



8.11.2021 
 
Christian Lehmann (Ludwig-Maximilians-Universität München) 
 
Concertare – Musikalischer Wettstreit in anthropologischer Perspektive 
 
Bei den Inuit in Grönland gab es die Tradition des Gesangsduells: Zwei Kontrahenten klärten 
einen Streitfall in einem gesungenen, rhythmisierten, mit Trommel begleiteten Wortgefecht. 
Diese Praxis ist jedoch nicht einzigartig auf der Welt. Erstaunlicherweise sind aus Kulturen, die 
geographisch voneinander weit entfernt sind, sehr ähnliche Traditionen bekannt, z.B. von den 
Yanomami in Venezuela, aus Afrika oder aus dem Alpenraum. Kulturübergreifende Parallelen 
der Gesangsduell-Praktiken in formaler und funktioneller Hinsicht deuten darauf hin, dass die 
musikalische „Ritualisierung“ eines Konflikts eine universelle menschliche 
Verhaltensdisposition darstellen könnte. 
Diese spezielle Form des musikalischen Wortgefechts ist aber nicht der einzige Grund, um sich 
dem Thema „musikalischer Wettstreit“ auch in anthropologischer und biopsychologischer 
Perspektive zu nähern. Der Evolutionspsychologe Geoffrey Miller sieht – anknüpfend an 
Charles Darwin – den wesentlichen Motor künstlerischer Kreativität in Konkurrenz und 
sexueller Werbung. Diese Hypothese ist freilich umstritten. Doch allein die Zusammenhänge 
zwischen unserer Wahrnehmung klanglicher und performativer Qualitäten, starken 
emotionalen Reaktionen und ästhetischer Wertung lassen eine enge und nicht unproblematische 
Beziehung zwischen Musik und Wettbewerb erahnen. 
 
 
 
 
 
 
 
 
 
 
 
 
 
Christian Lehmann studierte Biologie, Gesang und Musikwissenschaft in München. 
Schwerpunkte seiner wissenschaftlichen und publizistischen Arbeit sind biologische und 
psychologische Aspekte der Musikalität und des musikalischen Verhaltens, Geschichte und 
Praxis des Gesangs sowie die Musikgeschichte Münchens. Christian Lehmann ist Mitbegründer 
der Arbeitsgruppe EthArts – Ethology of the Arts in der Gesellschaft für Anthropologie (GfA). 
Zu seinen Veröffentlichungen zählen das populärwissenschaftliche, in drei Fremdsprachen 
übersetzte Buch „Der genetische Notenschlüssel“ (2010), der TV-Dokumentarfilm 
„Wiegenlied und Schlachtgesang“ (BR/arte, 2017) sowie eine kürzlich erschienene 
Überblicksdarstellung zur Musikgeschichte am Starnberger See. Christian Lehmann 
unterrichtet im Rahmen von wissenschaftlichen und künstlerischen Lehraufträgen an der 
Ludwig-Maximilians-Universität München und an der Uni Regensburg. 
 
 



15.11.2021 
 
Susanne Heiter (Universität der Künste Berlin) 
 
Vom Prix de Rome zum Kranichsteiner Musikpreis: Chancengleichheit durch 
Kompositionswettbewerbe? 
 
 
Die Verleihung des Prix de Rome an Lili Boulanger wurde von der zeitgenössischen Presse als 
Sieg des Feminismus gefeiert und Jahre später als Geburtsstunde einer „musique féminine“ 
bezeichnet. Der schon damals traditionsreiche, renommierte und staatlich sanktionierte 
Kompositionspreis wurde 1913 erstmals an eine Frau vergeben – noch einige Jahre bevor in 
vielen europäischen Ländern das allgemeine Wahlrecht für Frauen durchgesetzt wurde. Ein 
Jahrhundert und einige Regierungschefinnen später werden im zeitgenössischen Musikbetrieb 
renommierte Preise wie der Ernst von Siemens-Musikpreis oder der Kranichsteiner Musikpreis 
zwar gelegentlich an Frauen vergeben, die Preisträgerinnen sind aber (immer noch) deutlich in 
der Minderheit. 
Im Vortrag gehe ich den strukturellen Bedingungen ausgewählter Kompositionswettbewerbe 
und den individuellen Wegen einzelner Preisträgerinnen nach. Damit versuche ich vor dem 
Hintergrund der Entwicklung des Feminismus, die Chancen und Möglichkeiten für Frauen in 
diesem System einzuschätzen, um schließlich zu fragen, inwieweit Wettbewerbe ein geeignetes 
Mittel sind, um Chancengleichheit zu etablieren.  
 
 
 
 
 
 
 
 
 
 
 
 
 
 
 
 
 
 
Susanne Heiter vertritt als Gastprofessorin die Juniorprofessur Musikwissenschaft an der 
Universität der Künste Berlin. Nach einem Diplom-Studium Biologie und Schulmusik arbeitete 
sie als Wissenschaftliche Mitarbeiterin im DFG-Projekt „Ereignis Darmstadt“ zu den 
Internationalen Ferienkursen für Neue Musik 1964–1990 als ästhetischer, theoretischer und 
politischer Handlungsraum. 2019 wurde sie mit einer Arbeit über Tiere und Tierlaute in der 
Musik nach 1950 promoviert. Gegenwärtige Forschungsinteressen richten sich auf die 
Zusammenhänge zwischen der Frauenbewegung und dem Musikleben im Leipzig des 19. 
Jahrhunderts.  



22.11.2021 
 
Suzanne Aspden (Oxford University) 
 
Competition or Collaboration? Artistic Networks and Operatic Practice 
in Eighteenth-Century Britain 
 
 
We understand the relationships amongst opera singers and directors in the eighteenth century 
as highly competitive and often antagonistic, in large part thanks to the colourful anecdotes and 
apocryphal stories that have been handed down from the time. But collaboration and allyship 
was as important to these highly mobile (and therefore often lonely) artists as competition was. 
We will consider a variety of examples from the early eighteenth century, illustrating this 
balance between collaboration and competition. 
 
 
 
 
 
 
 
 
 
 
 
 
 
 
 
 
 
 
 
 
 
 
 
 
 
 
 
Suzanne Aspden is Associate Professor in the Faculty of Music, University of Oxford, and 
Fellow of Jesus College, Oxford.  Her research focusses on opera and issues of performance 
and identity in The Rival Sirens (Cambridge, 2013), and Operatic Geographies (Chicago, 2019), 
as well as other essays. Monographs forthcoming concern music and national identity in 
eighteenth-century Britain, and the culture of country-house opera in modern Britain. 
 
 
 
 
 



29.11.2021 
 
Christiane Tewinkel (Musikhochschule Lübeck) 
 
Franz Liszt als „Stern“, Theodor Leschetizky als „Magnet“. Konstruktionen einer 
Konkurrenz 
 
 
Ende des 19. Jahrhunderts zählen der 1811 geborene Franz Liszt und der knapp zwanzig Jahre 
jüngere Theodor Leschetizky zu den großen klavierpädagogischen Persönlichkeiten im 
deutschsprachigen Raum. In freundlicher Bekanntschaft miteinander verbunden, blicken beide 
auf lange Jahre aktiven Konzertierens zurück. Beide sind als Lehrer nicht an Institutionen 
beschäftigt, beide ziehen eine Vielzahl internationaler, gerade amerikanischer Studierender an. 
Der Vortrag erhellt, wie sich die pädagogischen Rahmenbedingungen bei Liszt in Weimar und 
bei Leschetizky in Wien im Detail gestalteten. In einem zweiten Schritt wird untersucht, in 
welcher Weise und zu welchem Zweck ein Konkurrenzverhältnis zwischen beiden konstruiert 
wurde, das beispielsweise Dimensionen der Vergütung, der künstlerischen Reputation von 
Lehrenden und Lernenden und des sozialen Miteinanders im Unterrichtsumfeld betraf. 
 
 
 
 
 
 
 
 
 
 
 
 
 
 
 
 
 
 
 
 
 
 
 
 
 
https://www.udk-berlin.de/universitaet/fakultaet-musik/institute/institut-fuer-
musikwissenschaft-musiktheorie-komposition-und-
musikuebertragung/musikwissenschaft/personen-der-musikwissenschaft/prof-dr-christiane-
tewinkel/ 



06.12.2021 
 
Signe Rotter-Broman (Universität der Künste Berlin) 
 
Musik und Konkurrenz auf den Weltausstellungen des 19. Jahrhunderts 
 
 
Im Zentrum meines Vortrags steht die Frage, welche Rolle Konkurrenz auf den 
Weltausstellungen des 19. Jahrhunderts spielte und welche Bedeutung dies für Musik hatte. 
Nach einem Überblick zu Wettbewerbskulturen auf Weltausstellungen werden einige Beispiele 
musikbezogener Wettbewerbe auf der Pariser Weltausstellung 1867 vorgestellt. Anhand von 
zeitgenössischen Quellen wird anschließend Hector Berlioz’ Tätigkeit als Juror für die 
Abteilung des Instrumentenbaus auf der Londoner „Great Exhibition“ 1851 genauer betrachtet 
– dabei richtet sich der Blick auch auf die diplomatischen Geschehnisse hinter den Kulissen. 
Abschließend werden einige weiterführende Überlegungen zu den musikgeschichtlichen und 
wissensgeschichtlichen Konsequenzen der Konkurrenzkulturen auf den Weltausstellungen 
angestellt. Der Vortrag basiert auf meinem Aufsatz Musikbezogene Wettbewerbskulturen auf 
den Weltausstellungen des 19. Jahrhunderts (in: Die Tonkunst 15 (2021), Heft 3, S. 318-329).   
 
 
 
 
 
 
 
 
 
 
 
 
 
 
 
 
 
 
 
 
Signe Rotter-Broman studierte Schulmusik, Musikwissenschaft, Geschichte und Nordische 
Philologie in Frankfurt am Main und Kiel. Sie ist seit 2012 Professorin für Musikwissenschaft 
an der Universität der Künste Berlin. Zu ihren Forschungsschwerpunkten gehören die 
europäische Musikgeschichte des 19. und frühen 20. Jahrhunderts unter besonderer 
Berücksichtigung Nordeuropas, die Musikgeschichte des späten Mittelalters sowie die 
Geschichte der Musikwissenschaft, insbesondere im Blick auf musikalische Analyse und 
Musikgeschichtsschreibung. Ihr gegenwärtiges Forschungsinteresse richtet sich auf die 
Zusammenhänge zwischen Weltausstellungsbewegung und musikalischer Wissensgeschichte 
im späten 19. Jahrhundert.  



13.12.2021 
 
Dorothea Hilzinger (Universität der Künste Berlin) 
 
Geschichte(n) von Juryurteilen und Symphonien – Der Kompositionswettbewerb 
„Patron’s Fund“ am Londoner Royal College of Music 
 
 
Wettbewerbe werden häufig zur Nachwuchsförderung eingesetzt, so auch der 1904 vom 
Unternehmer Ernest Palmer gesponserte Kompositionswettbewerb „Patron’s Fund“. Mit seiner 
Hilfe sollten britische Komponist:innen ihre Werke, häufig das erste, manchmal sogar das 
einzige Mal hören. Ausgetragen und verwaltet wurde der Wettbewerb am Londoner Royal 
College of Music (RCM), also der Institution, die seit 1882 der altehrwürdigen Royal Academy 
of Music (RAM) Konkurrenz gemacht hat. Zwar war zu Beginn des neuen Jahrhunderts das 
Konkurrenzgebaren nicht mehr vordergründig, doch wurden beide Institutionen und ihre 
jeweiligen Lehrpersonen als Vertreter einer konservativen bzw. progressiven Haltung in der 
Nachfolge Brahms‘ bzw. Liszts/Wagners (Stichwort Parteienstreit) wahrgenommen. Die 
Anbindung des Wettbewerbs ans RCM erweckte damit nicht nur Sympathien, wie ein 
Ausspruch des schottischen Komponisten und RAM-Studenten William Wallace zeigt: „We 
want British music not Royal-College-of-Music music“ (The Times, 1904).  
In meinem Vortrag werde ich der Frage nachgehen, ob es so etwas wie „Royal-College-of-
Music music“ oder auch „Royal-Academy-of-Music music“ gibt. Ließ sich die Jury von einer 
institutionellen Anbindung beeinflussen? Kann man diese Tendenzen auch in der Musik selbst 
ausfindig machen, wenn ja: woran ließe sich dies festmachen? War gar die institutionelle 
Zuordnung Kriterium für Gewinnerstücke? Und schließlich: Wurde das Ziel des Wettbewerbs, 
britische Komponisten nachhaltig zu fördern, erreicht? Als Quellen dienen nicht nur die 
Partituren exemplarischer Werke, meist Symphonien, sondern auch die im Archiv des RCM 
erhaltenen Jury-Protokollbögen, Programmhefte und Rezensionen sowie die Akten der 
Sitzungen des Verwaltungsgremiums. Jede dieser Quellen erzählt ihre ganz eigene Geschichte, 
gemeinsam zeichnen sie ein komplexes Bild einer Zeit, in der Widersprüche zwischen Selbst- 
und Fremdzuschreibungen allgegenwärtig sind. 
 
 
 
 
 
 
 
 
 
 
 
Dorothea Hilzinger studierte Musikwissenschaft, Pädagogik und Informatik an der CAU Kiel. 
Sie ist seit 2013 wissenschaftliche Mitarbeiterin an der UdK Berlin. Dort verfasst sie unter der 
Betreuung von Prof. Dr. Signe Rotter-Broman ihre Dissertation zum Thema „Modern British 
Symphonies – Zwischen Gattungsbeitrag und Identitätsdiskursen“. Ihre Forschungsinteressen 
umfassen die Gattungsgeschichte der Symphonie, v. a. im 19./20. Jahrhundert, Edward Elgar, 
britische Musik, die Geschichtsschreibung einer musikalischen Moderne sowie das Musical. 
 
 
 



03.01.2022 
 
Film-Screening Why Competitions? (2011, Regie: Christine Jezior) und Diskussion 
 
 
 
 
10.01.2022 
 
Ivan Raykoff (The New School, New York) 
 
Competing Tastes and Values: Musical Preferences in the Eurovision Song Contest 
 
 
For a contest that is supposed to choose the best new and original song, there is far more debate 
about the singers, costumes, staging, and politics around the Eurovision Song Contest each year. 
Perhaps most audiences for popular music are not adept to discuss the technicalities of the music 
itself, so the emphasis is more on the contexts of the music-making, but on this point Christopher 
Small’s theory of “musicking” is useful for uncovering the hidden criteria of musical preferences 
in terms of social relationships. Musicking’s triad of people, places, and sounds uncovers deeper 
meanings around the contest, especially how the music itself reflects the values of diverse groups 
of listeners through its organization of sounds. As Small explains, “those taking part in a musical 
performance are in effect saying—to themselves, to one another, and to anyone else who may be 
watching or listening—_this is who we are_.” This presentation explores some of the ways the 
song contest engages its fans (and detractors too) in aesthetic evaluation through the ideal 
relationships its music and music-making represent. 
 
 
 
 
 
 
 
 
 
 
 
 
 
 
 
Ivan Raykoff is Associate Professor of Music at The New School in New York, where he 
teaches courses on music history, music theory, film music, and interdisciplinary arts. He 
studied piano at the Eastman School of Music and received his PhD in Critical Studies and 
Experimental Practices in Music from the University of California - San Diego. His book 
Dreams of Love: Playing the Romantic Pianist (2013) explores the concert pianist as a cultural 
icon in films, literature, and visual art. He co-edited A Song for Europe: Popular Music and 
Politics in the Eurovision Song Contest (2007), and his follow-up book on the contest's music 
is titled Another Song for Europe: Music, Taste, and Values in the Eurovision Song Contest 
(2021). He is currently researching the interplay between music and touch, and musical haptics, 
for a new book titled Touching Sounds: The Tactility of Music. 



17.01.2022 
 
Robert Prey (University of Groningen) 
 
Music, Metrics, and the Quantified Artist 
 
 
The contemporary musical artist must pass through a number of performance sites on their way 
to the stage. Through social media platforms such as Facebook, and streaming services 
likeYouTube or Spotify, artists compete for audiences. The metrics generated by these 
platforms both reflect and enable competition between artists. Metrics such as views, streams, 
followers, etc., are increasingly important determinants of career viability in an increasingly 
data-driven music industry. As the time and space of performance and competition more 
seamlessly interpenetrates everyday life, new anxieties are provoked and coping strategies are 
developed. Drawing from indepth interviews with artists in both Europe and Asia, this talk will 
examine how musicians respond to the realities of being constantly quantified. In particular, the 
relationship artists have with their metrics will be examined. Performance metrics shape one’s 
sense of self-worth and professional value. However, despite some research on this topic, we 
still know very little about how musicians feel about their metrics, and how these metrics make 
them feel. This talk will thus illuminate the impact of powerful modes of quantification on 
personal experiences and practices of artistic performance and competition.  
 
 
 
 
 
 
 
 
 
 
 
 
 
 
 
 
 
 
 
 
 
Dr. Robert Prey is an Assistant Professor at the Center for Media and Journalism Studies, 
University of Groningen (the Netherlands) where he researches and writes about music 
streaming platforms and the music, musicians and industry developing around them. Dr. Prey's 
work has been published in numerous academic journals and edited collections. Prior to and in 
between academic degrees he worked in radio in Canada and with multicultural television in 
South Korea. 
 
 
 



24.01.2022 
 
Lisa McCormick (University of Edinburgh) 
 
Scandalous Choices: Moral Disturbances in Classical Music Competitions 
 
In my book Performing Civility, I explained how international competitions in classical music 
can become public forums where civil competence is displayed, representations of civil 
relations are broadcast, and the expansion of the public is imagined. More recently, I have 
turned my attention to the flipside of the coin. Why is this potential only rarely realised, and 
what are the conditions that make moral upset so likely at these events? In this presentation, I 
build on the cultural theory of scandal by developing a typology that can account for scandals 
of varying magnitudes, both in the competition circuit and beyond. I consider the positive and 
negative consequences of competition scandals, especially those which become iconic, and I 
explore how new media technologies are altering the dynamics of moral disturbance.  
 
 
 
 
 
 
 
 
 
 
 
 
 
 
 
 
 
 
Lisa McCormick is senior lecturer in sociology and deputy director of research for the School 
of Social and Political Science at the University of Edinburgh. Currently, she is editing a special 
issue on the cultural sociology of art and music for the American Journal of Cultural Sociology 
as well as a volume of current research in the sociology of the arts for Palgrave Macmillan; 
both are scheduled for publication in 2022. She is the author of Performing Civility (Cambridge 
University Press 2015), the first study analysing the social aspects of international classical 
music competitions. For the 18th International Chopin Piano Competition held in Warsaw in 
2021, she was invited by the Chopin Institute to co-host "Chopin Talk", an interview segment 
that was part of the English-language coverage of the competition livestreamed on YouTube 
for a global audience. Her articles have been published in Cultural Sociology, The Chopin 
Review, Ethnic and Racial Studies, Contemporary Social Science, and Sociologia & 
Anthropologia. She is a faculty fellow at the Center for Cultural Sociology at Yale University, 
and an international advisory network member of the Bauman Institute at the University of 
Leeds. She is also an editorial board member for the journals Sociological Theory, Qualitative 
Research, and the American Journal of Cultural Sociology. From 2016-2020, she was co-editor 
of Cultural Sociology, an official journal of the British Sociological Association.  

 
 



31.01.2022 
 
Claudia Bullerjahn (JLU Gießen) 
 
Extrinsische und intrinsische Motivation zur Teilnahme an und zum Üben für „Jugend 
musiziert“ 
 
Motivation umfasst Prozesse der Zielverfolgung für die Initiierung, Aufrechterhaltung und 
Beendigung einer Tätigkeit. Neben verschiedenen theoretischen Rahmenkonzepten (z.B. 
Erweitertes kognitives Motivationsmodell, Motivdispositionstheorie, Selbstbestimmungs-
theorie) spielen motivationale Basiskomponenten (Anreize, Motive, psychologische 
Grundbedürfnisse, Flow und Volition) eine wesentliche Rolle. Häufig wird zudem zwischen 
extrinsischer und intrinsischer Motivation differenziert. In unserer Studie erfragten wir die 
hauptsächlich motivierenden Personen und Folgeanreise zur Teilnahme an „Jugend musiziert“, 
Merkmale von Flow als Tätigkeitsanreiz beim Üben und Volition als Realisierungsmotivation 
sowie die musikbezogene Karrieremotivation. Zusätzlich modellierten wir einen 
Autonomieindex, der als Maß für die Ausprägung der autonomen Motivation der 
Teilnehmenden diente. 1.143 Teilnehmende des Bundeswettbewerbs „Jugend musiziert“ 2017 
in Paderborn beantworteten einen standardisierten Fragebogen, der neben Fragen zur 
Motivation auch beispielsweise solche zur familiären Unterstützung, 
Persönlichkeitsmerkmalen, spielbedingten Schmerzen und Lampenfieber enthielt. Folgende 
Ergebnisse lassen sich festhalten: Lehrende sind die wichtigsten Motivatoren, jedoch werden 
mit zunehmendem Alter die Teilnehmenden selbst nahezu gleich wichtig. Herausforderung und 
Flow sind die bedeutendsten Anreize zur Teilnahme an „Jugend musiziert“, und Beharrlichkeit 
ist notwendige Eigenschaft für die Vorbereitung. Die Befragten weisen im Durchschnitt eine 
hoch autonome Motivation auf, wobei mit zunehmendem Grad an autonomer Motivation mehr 
geübt wird, die Übequalität zunimmt und Herausforderung noch wichtiger wird. Etwa die 
Hälfte der Teilnehmenden zeigte Ambitionen für eine Musikkarriere und kaum jemand 
Abbruchmotivationen. Dabei ergaben sich positive Zusammenhänge zwischen dem Alter der 
Teilnehmenden bzw. Karriereambitionen und autonomer Motivation. Insgesamt ist 
festzuhalten, dass für das Üben eines Instruments bzw. der Stimme und die Teilnahme an einem 
Wettbewerb extrinsische und intrinsische Motivation gleichermaßen von Bedeutung sind. 
 
 
 
 
 
 
 
 
Dr. Claudia Bullerjahn (* 1962 in Berlin): 1981–1997 Schulmusik-, Musiklehrerdiplom- und 
Aufbaustudium Musikwissenschaft sowie Promotion an der Hochschule für Musik und Theater 
Hannover; 1992–2004 Wissenschaftliche Angestellte bzw. Assistentin sowie 
Vertretungsprofessorin für Musik und ihre Didaktik sowie Systematische Musikwissenschaft 
an der Universität Hildesheim; seit 2004 Professorin für Systematische Musikwissenschaft und 
Musikkulturen der Gegenwart am Institut für Musikwissenschaft und Musikpädagogik der 
Justus-Liebig-Universität Gießen.   



07.02.2022 
 
Hartmut Rosa (Max-Weber-Kolleg, Universität Erfurt) 
 
Resonanz oder Konkurrenz? Über die prinzipielle (Un)Vereinbarkeit von Musik und 
Wettbewerb 
 
 
 
 
 
 
 
 
 
 
 
 
 
 
 
 
 
 
 
 
 
 
 
 
 
 
 
 
 
 
 
 
 
 
 
 
Hartmut Rosa (*1965) ist seit 2005 Professor für Allgemeine und theoretische Soziologie an 
der Friedrich-Schiller-Universität Jena und seit 2013 Direktor des Max-Weber-Kollegs an der 
Universität Erfurt. Davor lehrte er u.a. an den Universitäten in Mannheim, Duisburg-Essen, 
Augsburg und an der New School for Social Research in New York, und er war Gastprofessor 
an der FMSH/EHESS in Paris. Zu seinen Veröffentlichungen zählen Identität und kulturelle 
Praxis (1998), Beschleunigung (2005), Resonanz (2016) und Unverfügbarkeit (2018). 
 
 


