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Am 15. und 16. Februar 2025 stellen internationale Forscher*innen aktuelle Projekte 
vor und geben damit Einblick in den Stand der musikwissenschaftlichen 
Geschlechterforschung. Das Themenspektrum reicht von Komponistinnen wie Clara 
Schumann oder Aleida Montijn über Musikerinnen im Umfeld von John Cage und 
Hans Werner Henze bis hin zum Klang queerer Musik. 

Die Arbeitstagung der Fachgruppe Frauen- und Genderstudien hat sich seit mehr als 
zehn Jahren als alle zwei Jahre stattfindendes Format etabliert. Ihre besondere 
Qualität besteht darin, dass innovative Ideen und Impulse zur Diskussion gestellt und 
gemeinsam weitergedacht werden. Die Idee dieser Werkstatttagung ist zudem, dass 
sich erfahrene Kolleg*innen und Wissenschaftler*innen in frühen Karrierephasen 
sowie Forscher*innen außerhalb akademischer Institutionen auf Augenhöhe 
begegnen. 

Organisiert wird die Tagung von Rebecca Grotjahn, Anna Ricke und Antje Tumat vom 
gastgebenden Musikwissenschaftlichen Seminar sowie von Cornelia Bartsch aus 
Hamburg.  

Die Tagung wird von der Mariann Steegmann Foundation gefördert. 

Ort: Kuppelsaal der Hochschule für Musik Detmold, Willi-Hofmann-Str. 5, 32756 
Detmold 
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Samstag, 15. Februar 2025 

Sektion 1: Strategien von Fremd- und Selbstdarstellung  
Moderation: Rebecca Grotjahn 

9:00–9:10 | Begrüßung durch Rebecca Grotjahn 

9:10–9:55 | Nellie Melba und Luisa Tetrazzini – „Stars in opposition“? 
Rivalitätstopos als Element von Sängerinnenbiografien 

Luisa Mersch (Detmold/Paderborn) 

Die besonderen Leistungen von Sängerinnen und Sängern werden in Biografien gerne 
durch die Schilderung von Anekdoten illustriert. Durch sie werden vermeintliche 
Alleinstellungsmerkmale hervorgehoben, die Erinnerungswürdigkeit betont. 
Vergleicht man die Biografien allerdings untereinander, wird schnell deutlich, dass 
sich bestimmte Erzählmuster und auch Themen, die mithilfe der Anekdoten 
veranschaulicht werden, oftmals gleichen. Einige dieser Motive sind recht allgemein, 
andere wiederum finden sich bevorzugt in den Karrierebeschreibungen weiblicher 
Künstlerinnen. Als besonders hervorstechendes Element möchte ich in meinem 
Vortrag die Beschreibung vermeintlicher Rivalität konkurrierender Sängerinnen durch 
BiografInnen beleuchten. Als Beispiel dienen die Sängerinnen Luisa Tetrazzini und 
Nellie Melba, deren bemerkenswerte Karrieren sich nicht nur im aufkommenden 
Zeitalter der Schallplatte abspielten, sondern zeitweise am selben Ort: der Londoner 
Covent Garden Opera.  
Zeitgenössische Presseberichte, Biografien, Satiren und Memoiren bilden ein 
spannendes Ausgangsmaterial, aus dem ich die Entstehung der Erzählung von 
rivalisierenden Sängerinnen nachvollziehe und ihre Verwendung als biografisches 
Element hinterfrage.  

9:55–10:40 | Self-Designs, Challenges, Strategies of a Performing Mother: 
A Qualitative Analysis of Clara Schumann’s Ego Documents 

Frances Falling (Graz) 

This presentation examines the intersection of motherhood and artistry through 
Clara Schumann’s ego documents, including her diaries and letters. A celebrated 
musician of the 19th century, Schumann balanced societal expectations, artistic 
ambitions, and family responsibilities. The dissertation project underpinning this talk 
investigates four influential “performing mothers”—Johanna Kinkel, Clara Schumann, 
Maria Herz, and Florence Price—analyzing how they perceived and presented 
themselves as mothers and artists, the challenges they faced, and the strategies they 
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employed. While this presentation focuses on Schumann, it demonstrates a 
qualitative methodological approach that applies to the study of the other three 
figures. 
By employing qualitative analysis of Schumann’s letters and diaries, the study delves 
into her self-perception and experiences. Critical examination of historical sources, 
including contemporary reviews and philosophical, medical, and legal texts, contrasts 
these external perspectives with her personal narratives, revealing both external and 
internal dimensions of her life. 
The presentation outlines the descriptive methodology used to analyze ego 
documents and shares preliminary findings on Schumann’s strategies for negotiating 
her dual roles. Brief mention will be made of the challenges posed by the sources for 
the other “performing mothers” in the larger dissertation, encouraging discussion on 
the wider applicability of this approach. 
This research contributes to historical musicology and gender studies by offering 
nuanced insights into the complexities of “performing mothers.” It aims to foster 
scholarly dialogue on methodology and findings, aligning with the conference’s 
commitment to advancing academic exchange through meaningful discussion. 

>> KAFFEEPAUSE << 

Sektion 2: Neue Perspektiven auf Komponistinnen 
Moderation: Antje Tumat 

10:55–11:40 | Neue Perspektiven auf die Komponistin Emilie Mayer 

Lena Frömmel (Detmold/Paderborn) 

Die Komponistin Emilie Mayer (1812–1883) erlangt seit den letzten Jahren in der 
musikalischen Öffentlichkeit immer größeres Interesse. Ihre Kompositionen werden 
vermehrt in Konzerten gespielt und aufgenommen. Das Besondere an Mayer ist ihre 
Selbstbezeichnung als Komponistin und ihr entsprechendes Auftreten. Ihr Zusatz 
„Componistin“ in den öffentlichen Adressbüchern Berlins und Stettins war 
keineswegs selbstverständlich, wie ein Blick auf andere Komponist*innen ihrer Zeit 
verdeutlicht. Auch mit ihrem umfangreichen Œuvre positioniert sich Mayer als 
erfolgreiche und produktive Komponistin. Sie deckt dabei alle wichtigen Gattungen 
ab, angefangen von Vokalmusik über Klavier- und Kammermusik bis hin zu 
sinfonischer Orchestermusik. Besonders ins Auge fallen ihre acht Sinfonien und 15 
Konzertouvertüren.  
Obwohl die Anfänge der musikwissenschaftlichen Forschung zu Mayer bereits 40 
Jahre zurückliegen, hält sie weder mit dem wachsenden öffentlichen Interesse noch 
mit der Forschung zu anderen europäischen Komponistinnen des 19. Jahrhunderts 
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mit. Ich untersuche, wie sich Mayer selbst als Komponistin darstellt und was sich aus 
verschiedenen Quellen(typen) und mittels unterschiedlicher Perspektiven über sie 
ableiten lässt. Wer war die Komponistin Emilie Mayer? 
Bisher wurden die zwei einzigen überlieferten zeitgenössischen und teils 
persönlichen Beschreibungen Mayers als wenig verlässlich bewertet. Doch durch 
Erkenntnisse aus Mayers Netzwerk und Umfeld lässt sich begründen, dass zumindest 
eine von ihnen, die biographische Skizze von Elisabeth Sangalli-Marr neu und dabei 
höher zu bewerten ist als bisher. Anhand dessen werden Aspekte der 
Quellenforschung und Biographik diskutiert, sowie die Frage, welche Veränderungen 
die Neubewertung dieser Quelle für die Wahrnehmung Mayers und die Forschung 
über sie bedeutet. 

11:40–12:25 | „…dazu noch verschiedene Verlegers Angelegenheiten in 
Ordnung zu bringen“. Publizieren als musikkulturelles Praxisfeld Josephine 
Langs 

Anna Magdalena Bredenbach (Erfurt) 

Josephine Lang veröffentlichte zwischen 1831 und 1879 über 150 Lieder und 
Klavierstücke in insgesamt 15 unterschiedlichen Verlagen. Diese Veröffentlichungen 
waren z. T. mit erheblichen Anstrengungen und strategischen Planungen seitens der 
Komponistin verbunden. Nachdem Langs erste Liedpublikationen (op. 1–7) in den 
Verlagen ihrer Heimatstadt München erschienen waren, wagte sie ab 1838 das 
„kühne Unternehmen“, ihre nächsten Liedersammlungen (op. 8–12) in Wien und 
Leipzig zu veröffentlichen, um sie überregional bekannt zu machen (Brief an Kistner 
1841). Nach ihrer Eheschließung 1842, dem damit verbundenen Umzug nach 
Tübingen und der Geburt ihrer sechs Kinder stagnierte Langs Publikationstätigkeit 
zunehmend. Erst der Tod ihres Mannes 1856 zwang die Komponistin, sich aus 
finanziellen Gründen wieder verstärkt um die Veröffentlichung ihrer Werke zu 
bemühen. Briefliche Äußerungen zeigen, dass Lang auch von Tübingen aus bestrebt 
blieb, ihre Werke bei überregional bekannten Verlagen zu platzieren. Obwohl sie in 
dieser Phase immer wieder mit Absagen konfrontiert war, gelang es der Komponistin, 
auch durch die Unterstützung einflussreicher Freunde wie Ferdinand Hiller, Franz 
Hauser oder Clara Schumann, sukzessive ein Verlagsnetzwerk aufzubauen, das sich 
über den gesamten deutschsprachigen Raum erstreckte.  
Der Beitrag rückt das Publizieren als musikkulturelles Praxisfeld Josephine Langs in 
den Blick und fragt nach Publikationsanlässen, -praktiken und -strategien. Als Quellen 
werden einerseits Langs Korrespondenzen herangezogen, andererseits ihre 
Notenhandschriften, die in der Württembergischen Landesbibliothek aufbewahrt 
werden, und die sich als Materialisierung diverser Praxisformen im Umgang mit 
Publikationsvorhaben lesen lassen. So zeigen die Autographe u. a., wie Lang ihre 
Werke sammelte, sortierte und neu zusammenstellte, wie sie Noten verschickte, zur 
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Drucklegung überarbeitete, sie mit Notizen und Vermerken versah, Widmungen 
zuwies, Titelblätter entwarf u.v.m. 

12:25–13:10 | Berufsmusikerin in der Nachkriegszeit – Aleida Montijn am 
Struwwelpeter-Kabarett 1947/48 

Leonie F. Koch (Hannover) 

Aleida Montijn erkennt und nutzt die Aufbruchsstimmung nach dem Zweiten 
Weltkrieg, die wiedergewonnene Redefreiheit und das Bedürfnis nach Unterhaltung. 
Sie wird Mitbegründerin und musikalische Leitung des „Struwwelpeter-Kabaretts“ in 
Frankfurt. Eine Entscheidung, die ihr während des wenn auch nur kurzen Bestehens 
dieses Kabaretts 1947/48 die Möglichkeit gibt, ihren Lebensunterhalt zu sichern und 
beruflich Musik zu machen. Und das gleich zu Beginn des Wiederaufblühens der 
deutschen Kabarettlandschaft und ohne vorher im Kabarett tätig gewesen zu sein.  
Sie schafft es, sich selbst und ihre Musik immer wieder in neuer Form auf die Bühne 
zu bringen. Als Komponistin schreibt sie Musik für die Programme der wechselnden 
Kabarettist:innen, als Pianistin spielt sie selbst auf der Bühne und als Organisatorin 
kümmert sie sich um das musikalische Abendprogramm der Musiker:innen. Die 
Fähigkeit, sich in kürzester Zeit auf neue Berufsfelder einzustellen, zeugt von 
Flexibilität, Können und Erfahrung und lässt sich mit ihrem wechselhaften beruflichen 
Werdegang und der Frage nach der Bedeutung ihres Geschlechts für ebendiesen in 
Bezug setzen.  
Die Kriegs- und Nachkriegsjahre bilden bei Montijn eine Übergangszeit zwischen zwei 
unterschiedlichen zentralen Schaffensbereichen. Ihre Tätigkeit als Pianistin und 
Komponistin im Bereich des Ausdruckstanzes seit den 1930er Jahren, bei der 
insbesondere die langjährige Zusammenarbeit mit Mary Wigman zentral ist, endete 
während des Nationalsozialismus. Den anschließenden neuen Berufsschwerpunkt 
bildet ihre Festanstellung als Hauskomponistin an den Städtischen Bühnen Frankfurt 
(1951–1975). Montijn ist immer auch parallel in anderen Bereichen tätig, wie 
beispielsweise als Musikpädagogin oder Hörspielmusikkomponistin. Die hierbei 
sichtbar werdende berufliche Vielseitigkeit, die für ihre Eigenständigkeit als Frau in 
der Musikbranche nötig zu sein scheint, lässt sich exemplarisch am Beispiel des 
Kabaretts untersuchen. 

>> MITTAGSPAUSE << 
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Sektion 3: Grundsätzliches 
Moderation: Lena Frömmel 

14:30–15:15 | Die Stimme – Ein philosophisches Problem feministisch-
musikwissenschaftlich betrachtet 

L.J. Müller (Detmold/Paderborn) 

Die Stimme ist nicht mit anderen Geräuschen vergleichbar. Sie verweist auf etwas 
Lebendiges, Wollendes, Fühlendes, d. h. ein Subjekt, welches sich in ihr und durch sie 
ausdrückt (vgl. Aristoteles). Damit ist die Stimme ein philosophisches Problem, da sie 
als Zeichen für das Subjekt zugleich zu dessen eigentlich performativem 
Erscheinungsort wird. Die Beziehung zwischen Subjekt und Stimme changiert 
entsprechend zwischen Repräsentation und Identität/Präsenz. Philosophisch 
betrachtet ist die Stimme so letztlich weniger ein Objekt als ein Prozess oder eine 
Dynamik der Selbsterzeugung des Subjekts (vgl. Agamben, Derrida, Dolar, Lévinas). 
Dass Subjekte allerdings nicht neutral, sondern gesellschaftlich positioniert und 
insbesondere vergeschlechtlicht sind (vgl. Beauvoir, Butler), kann als feministischer 
Allgemeinplatz angesehen werden. Die Integration einer positionierten Subjektivität 
in die philosophische Vorstellung der stimmlichen Selbstsetzung, macht jedoch einige 
Probleme, welche den Prozess der Stimme zwischen Objekt, Zeichen und Subjekt 
betreffen und die kartesianischen Dualismen (Körper-Geist, Zeichen-Materie, Subjekt-
Objekt) notwendig verwirren. 
Als Antwort auf diese Probleme schlage ich eine musikästhetisch-politische 
Betrachtungsweise vor: Die stimmliche Subjektsetzung verstehe ich als zeitliche 
Dynamik, welche in Beziehung zu habitualisierten Hör-/Rezeptionsweisen steht. Sie 
ist vergleichbar mit musikalischen Mustern oder Formeln (z. B. Kadenzen). Hierüber 
ist sie historisch-kulturell eingebunden und zugleich differenzierbar. Dies ermöglicht 
die Reflexion der Spezifik unterschiedlicher Subjektsetzungen und ihrer historischen 
Veränderungen, des sie umgebenden einschränkenden und ermöglichenden 
Machtfeldes, sowie ihrer Ergebnisse, welche, wie z.  B. Spivak deutlich macht, 
weitrechende politische Folgen für die Frage hat, wessen Stimme wie von wem 
gehört wird, bzw. wer wie und inwieweit ein politisches Subjekt sein kann. 

Literatur: 

AGAMBEN, Giorgio: Die Sprache und der Tod: ein Seminar über den Ort der Negativität. 
Übersetzt von Andreas Hiepko, Frankfurt am Main 2007. 

ARISTOTELES: Über die Seele. De anima. Griechisch – Deutsch. Übersetzt, mit einer 
Einleitung und Anmerkungen herausgegeben von Klaus Corcilius, Philosophische 
Bibliothek Bd. 681, Hamburg 2017. 
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BEAUVOIR, Simone de: Das andere Geschlecht: Sitte und Sexus der Frau. Übersetzt von 
Uli Aumüller und Grete Osterwald, Reinbek bei Hamburg 2012. 

BUTLER, Judith: Das Unbehagen der Geschlechter, Frankfurt am Main 1991. 

DERRIDA, Jacques: Die Stimme und das Phänomen: Einführung in das Problem des 
Zeichens in der Phänomenologie Husserls, Frankfurt am Main 1986. 

DERRIDA, Jacques: D’un ton apocalyptique adopté naguère en philosophie, Paris 1983. 

DOLAR, Mladen: His Master’s Voice: eine Theorie der Stimme. Übersetzt von Michael 
Adrian und Bettina Engels, Berlin 2014. 

LÉVINAS, Emmanuel: Gott, der Tod und die Zeit, Wien 1996. 

SPIVAK, Gayatri Chakravorty: Can the Subaltern Speak? Postkolonialität und subalterne 
Artikulation. Aus dem Englischen von Alexander Joskowicz und Stefan Nowotny. 
Mit einer Einleitung von Hito Steyerl, Wien 2011. 

15:15–16:00 | Musik und Gender: Ausdrucksformen und Erkundungen von 
Gender in der chinesischen Gesellschaft und Kultur 

Ruirui Ye (Berlin) 

Das Studium von Musik und Gender hat sich weltweit zu einem bedeutenden 
akademischen Feld entwickelt. In musikalischen Darbietungen werden Genderrollen 
ständig diskutiert und untersucht, wobei die Performativität von Gender in der Musik 
deutlich wird. Musik gestaltet maßgeblich die Genderidentität und beeinflusst den 
sozialen und kulturellen Wandel. Gleichzeitig prägt die Kultur die Darstellung von 
Gender in der Musik. In der traditionellen chinesischen Musikästhetik dominieren 
häufig männliche Perspektiven, stark beeinflusst vom Konfuzianismus, der seit über 
zweitausend Jahren das musikalische Leben in der feudalen Gesellschaft prägt. In der 
modernen chinesischen Gesellschaft wird die Performativität von Gender zusätzlich 
durch kapitalistische Einflüsse verstärkt. Diese Studie zielt darauf ab, zu ergründen, 
wie Musik als kulturelle Ausdrucksform die Genderidentität widerspiegelt und formt. 
Dies geschieht durch die Analyse genderspezifischer Darbietungen in der 
chinesischen Musik sowie durch die Untersuchung des Einflusses sozialer und 
kultureller Faktoren auf die Entstehung und Interpretation von Musik. Der Fokus liegt 
dabei auf spezifischen Künstlerinnen und Musikstilen, um die komplexen 
Wechselwirkungen zwischen Musik und Gender in der modernen chinesischen 
Gesellschaft zu beleuchten. 

>> KAFFEEPAUSE << 
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Sektion 4: Queeres 
Moderation: Cornelia Bartsch 

16:15–17:00 | Liminalität und Agency in der Witwenfigur der ‚Operette‘. 
Weibliche und männliche Perspektiven des langen 19. Jahrhunderts im 
Vergleich 

Beeke Hölzer (Dortmund) 

Witwen sind queer. Zumindest nach einem weiten Queerness-Begriff, der sie als 
Störquellen im Genderrollen- und Machtgefüge insbesondere des langen 19. 
Jahrhunderts begreift. Pietätvoll-fromme und gefährlich-sexualisierte Darstellungen 
verwitweter Frauen stehen sich gegenüber. Ihre Ambiguität und Liminalität, im Sinne 
eines Zustands des ‚Dazwischens‘ nach Victor Turner, machen sie als Figur kultureller 
Texte jeder Art interessant. Sie bewegen sich zwischen Genderrollen, Abhängigkeit 
und Eigenständigkeit, Leben und Tod, sind gleichzeitig verheiratet und nicht 
verheiratet. Witwen sind im Musiktheater zwar nicht so stark vertreten wie in der 
Literatur der Zeit, tauchen als Hauptfiguren fast nur im ‚Komischen Repertoire‘ und in 
der Oper am Rande auf. Dennoch liefert die Analyse der ‚Operetten‘ Virginia Gabriels 
(Grass Widows, 1875), Ethel Smyths (The Boatswain’s Mate, 1916), Bedřich Smetanas 
(Die Zwei Witwen, 1878) und Franz Lehárs (Die Lustige Witwe, 1905) viele 
anknüpffähige Erkenntnisse und legt insbesondere die Existenz von Frauenfiguren 
abseits der ‚Norm‘ und den Stereotypen der femme fatale und femme fragile, die das 
Jahrhundert maßgeblich prägten, offen. Dabei stellt die dem Vortrag 
zugrundeliegende Masterarbeit die Frage ins Zentrum, inwieweit die den Witwen 
inhärente Liminalität genutzt wird, um ihnen mehr Agency in der Gestaltung ihrer 
Lebensumstände und der Beeinflussung der Handlung der Werke zuzugestehen. Wird 
ihre Verortung abseits der ‚Norm‘ beibehalten, oder wird ihr liminaler Status im Sinne 
eines remarriage imperatives, der sich aus der Erzählstruktur ergibt, wieder 
aufgelöst? 

17:00–17:45 | Queer Temporalities in Early 20th-century Music. A Case 
Study 

Diego Alonso (Barcelona) 

With the beginning of the Enlightenment, the way of conceptualizing time changed 
radically in the West, also in the field of music (Berger 2007). Time ceased then to be 
understood as a circle or cycle of divine origin and came to be seen as a linear 
succession of events leading to a final goal. Such teleological forms of 
chromonormativity are underpinned by the principles of evolution and progress that 
have defined Western secular and capitalist modernity since the 18th century. The 
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Bildungsroman and the sonata form are paradigmatic examples of these types of 
teleological and linear normative temporalities.  
As Halberstam (2005, 2011), Muñoz (2009), Freeman (2010) and others have 
discussed, queer creators have repeatedly challenged these normative notions of 
time by creating artistic narratives that deny, weaken or reconceptualize teleological 
temporal normativity. The temporal conception in the work of queer creators, 
including composers, moves away from normative notions of linear evolution, 
(re)production and progress, giving preference instead to circularity and repetition. 
These non-normative temporal forms have been termed “queer temporalities” or 
“queer time”.  
In the last two decades, a large number of studies of queer temporalities in literary 
and filmic narratives have been published, but not so in the field of music history. 
Notable applications of the theories of queer temporality to the study of art-music 
composed before the sexual revolutions of the 1960s include Solomon’s essay on the 
early work of Cowell, Cage, and Harrison (Solomon 2023) and Lee’s discussion of 
Schumann’s Dichterliebe (Lee 2023). Taking these and other studies of musical time 
as a theoretical foundation, my paper elucidates the extent to which the concept of 
queer time can be applied to music of the early 20th century. For that, I take as a case 
study Un parfum d’Arabia, a homoerotic orientalist instrumental work composed in 
Madrid in 1922 by Spanish-German composer Ernesto Halffter.  

17:45–18:30 | Wie klingt ‚queere Musik‘? Eine erste empirisch-
quantitative Annäherung 

Miguel Machulla, Felix Christian Thiesen & Ann-Kristin Herget (Dortmund) 

Sowohl im Musikjournalismus als auch in Interviewstudien wird von ‚gay music‘/
‚queer music‘ gesprochen. Doch welche Charakteristika zeichnen ‚queer music‘ aus? 
Bisher von quantitativen Studien ignoriert, lassen sich aus Kulturwissenschaft und 
qualitativen Studien Charakteristika ableiten, bspw. positive Emotionen und 
‚Kitsch‘ (Dhoest et al., 2015), nicht-heterosexuelle Orientierung der Interpret*innen 
und die Thematisierung queerer Erfahrungen (Herremann & Dhoest, 2016) sowie der 
Status als Diva (Wasserbauer & Dhoest, 2016). Jene Charakteristika sollen in dieser 
quantitativen Studie untersucht werden.  
Hierzu wird eine integrative Inhaltsanalyse queerer Musik durchgeführt. Als Quellen 
dienen eine Recherche auf Reddit, journalistischen Hitlisten und Playlisten von 
Streaming-Diensten, die als queere Musik gekennzeichnet sind. Innerhalb dieser drei 
Sparten wurde ein Sample von 979 Songs gebildet, von denen 125 für die 
Hauptanalyse ausgewählt wurden. (Einschlusskriterien: Nennung in zwei der drei 
Sparten, bzw. dreifache Nennung über al le Sparten hinweg). Nach 
Operationalisierung der Charakteristika wurde das Codebuch erstellt und mit zwei 
Codierenden auf Validität und Reliabilität geprüft.  
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Hinsichtlich der transportierten Emotionen wurden bei 70,4% der Songs positive 
Emotionen gemessen, wohingegen nur 28,8% aller Songs als ‚kitschig‘ bewertet 
wurden. Bei 60,8% der untersuchten Songs wiesen die Interpret*innen eine queere 
sexuelle Orientierung auf, allerdings wurden nur in 48% der Songs queere 
Erfahrungen angesprochen. Einen Diven- Status genießen 62% der Interpret*innen.  
Die Studie eröffnet das Desiderat, um den Begriff der ‚queer music‘ für weitere 
Untersuchungen nutzen zu können. Eine quantitative Folgestudie mit nicht-queerer 
Musik wird angestrebt, um Unterschiede zwischen queerer und nicht-queerer Musik 
zu ermitteln. Queere Kulturen sind integraler Bestandteil populärer Musik. Künftige 
Studien sollten daher ihre Bedeutung jenseits ihrer Marginalisierung sichtbar 
machen.  

Literatur:  

DHOEST, Alexander / Robbe Herreman / Marion Wasserbauer: „Into the groove - 
Exploring lesbian and gay musical preferences and ‚LGB music‘ in Flanders“, in: 
Observatorio (OBS*) 9/2 (2015), S. 207–223, https://doi.org/10.15847/
obsOBS922015860. 

FRITH, Simon: „Music and identity“, in: Stuart Hall / Paul du Gay (Hg.): Questions of 
Cultural Identity, London u. a. 1996, S. 108–128. 

HERREMANN, Robbe / Alexander Dhoest: „‚I Am My Own Special Creation‘: Sexual and 
gender differences in the music performances of an Antwerp drag show company“, 
in: Alexander Dhoest / Lukasz Szulc / Bart Eeckhout (Hg.): LGBTQs, Media and 
C u l t u r e i n Eu r o p e , N ew Yo r k 2 0 1 6 , S . 4 6 – 5 9 , htt ps : / / d o i . o rg /
10.4324/9781315625812. 

WASSERBAUER, Marion / Alexander Dhoest: „Not only little monsters: Diversity in music 
fandom in LGBTQ lives“, in: Journal of the International Association for the Study of 
P o p u l a r M u s i c , 6 / 1 ( 2 0 1 6 ) , S . 2 5 – 4 3 , h tt p s : / / d o i . o r g /
10.5429/2079-3871(2016)v6i1.3en. 

>> GEMEINSAMES ABENDESSEN << 
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Sonntag, 16. Februar 2025 

Sektion 5: Im Umfeld von Werken 
Moderation: Anna Ricke 

9:00–9:45 | Tänzerinnen, Interpretinnen, Bildende Künstlerinnen: Frauen 
im Umfeld der Werke von John Cage 

Christina Richter-Ibáñez (Frankfurt) 

Zu John Cages interdisziplinärem Netzwerk zählen Künstler wie Marcel Duchamp, 
Merce Cunningham, Robert Rauschenberg und Nam June Paik. In Verbindung mit der 
New York School denkt man ebenfalls vor allem an Männer, nämlich Komponisten 
wie Morton Feldman, Earle Brown und Christian Wolff. Und nicht zu vergessen ist der 
Pianist David Tudor, der die zahlreichen Klavierwerke seit 1950 (ur-)aufführte. 
Beschäftigt man sich eingehender mit Cages Kompositionen, deren 
Entstehungskontexten und seiner Biografie, fällt jedoch auf, dass zahlreiche Werke 
von Frauen inspiriert, beauftragt und finanziert oder uraufgeführt wurden. Der 
Vortrag geht diesen Personen nach, die in Texten über Cage nur beiläufig gewürdigt 
werden: den Tänzerinnen, für die die frühen Schlagzeugkompositionen entstanden, 
seiner Frau Xenia Cage, die selbst bildende Künstlerin war, den Frauen im Umfeld des 
Black Mountain Colleges wie Mary Caroline Richards (Poesie) und Karen Karnes 
(Keramik), Interpretinnen wie Grete Sultan, Margaret Lang Tan, Charlotte Moorman 
oder Antoinette Vischer sowie so vielseitigen Musikerinnen wie Cathy Berberian und 
Yoko Ono. Ein Beitrag zur Reihe „Frauen um ...“ (Beethoven, Mahler usw.), der auch 
die Frage thematisiert, in welcher Form die Künstlerinnen ohne ihren Bezugspunkt 
Cage erforscht und dargestellt werden können.  

9:45–10:30 | Frauen im Werk und biografischen Umfeld Hans Werner 
Henzes 

Antje Tumat (Detmold/Paderborn) 

In Ergänzung zum vorhergehenden Vortrag zum Thema Frauen im Umfeld der Werke 
von John Cage soll hier gleichfalls zunächst ein Blick auf Frauen im biografischen 
Umfeld von Hans Werner Henze geworfen werden. Henzes künstlerisches Netzwerk 
ist, abgesehen von seiner musikalischen Zusammenarbeit auch mit Sängerinnen und 
Tänzerinnen, zweifelsohne männlich dominiert. Die wenigen intensiven und 
überdauernden freundschaftlichen Arbeitsgemeinschaften mit Künstlerinnen sind 
allerdings herausragend, als die bekannteste und folgenreichste ist sicherlich 
diejenige mit Ingeborg Bachmann anzusehen. Doch auch Grete Weil, die (gemeinsam 
mit Walter Jokisch) wie Ingeborg Bachmann durch ihre Librettoarbeit für Henze 
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zentralen Anteil an seinem Opernschaffen hatte, oder befreundete Künstlerinnen wie 
Ruth Berghaus (gemeinsam mit Paul Dessau) standen mit Henze in langfristigem 
brieflichem Kontakt, aus dem sich außergewöhnliche Einblicke in Henzes menschliche 
und künstlerische Entwicklung seit 1950 ergeben. Vor dem Hintergrund der 
überlieferten Briefwechsel sollen zudem Henzes Männer- und Frauenbilder 
thematisiert werden, um deren Spuren auch in seinem Musiktheaterwerk zu 
hinterfragen. 

Buchprojektvorstellung 
Moderation: Jonas Spieker 

10:30–11:00 | Vorstellung eines Buchprojekts 

Cornelia Bartsch (Hamburg) 

>> KAFFEEPAUSE<< 

11



Sektion 6: Kulturelles Handeln im Netzwerk 
Moderation: Anna Magdalena Bredenbach 

11:30–12:15 | Netzwerke zwischen englischen Komponistinnen und 
Dirigenten am Beispiel von Else Headlam-Morley, Ethel Smyth und Sir Dan 
Godfrey  

Marleen Hoffmann (Berlin) 

Die bisher wenig erforschte englische Komponistin Else Headlam-Morley, geboren am 
18. September 1865 als Else Sonntag in Lüneburg, initiierte die Würdigung des 
englischen Dirigenten Dan Godfrey mit einem Porträt des Künstlers Henry Lamb, 
welches am 28. März 1936 im Rahmen des Abschlusskonzerts des Bournemouth 
Festivals der Öffentlichkeit präsentiert wurde. Doch auf der Bühne stand nicht etwa 
die Initiatorin und Spendensammlerin, sondern neben dem Würdenträger selbst, 
dem Bürgermeister der Stadt, dem Chefdirigenten des Bournemouth Municipal 
Orchestra sowie dem Direktor des Royal College of Music wurde die englische 
Komponistin Ethel Smyth auf die Bühne gebeten, um das Porträt zu überreichen. 
Smyth wiederum hatte sich im Jahr 1922 maßgeblich für die Ernennung Dan Godfreys 
zum Knight Commander of the British Empire eingesetzt. Dan Godfrey selbst hat als 
Gründer und Leiter des Bournemouth Municipal Orchestra (1893–1934) mehrfach 
sowohl Werke von Headlam-Morley als auch von Smyth aufgeführt.  
Im Forschungsprojekt „Else Headlam-Morley im deutsch-englischen Künstler*innen-
Netzwerk. Recherche und Präsentation ihrer Werke“, angesiedelt an der HfMDK 
Frankfurt/Main (Prof. Dr. Christina Richter-Ibáñez), geht es neben dem Sichten des 
umfangreichen Nachlasses, der sich in der Durham University Library befindet, auch 
um die Bezugspunkte zu anderen englischen Komponistinnen, insbesondere zu Ethel 
Smyth. Sowohl Headlam-Morley als auch Smyth genossen ihre musikalische 
Ausbildung in Deutschland, ihre Werke wurden mehrfach im deutschsprachigen 
Raum aufgeführt und beide Komponistinnen wurden von dem englischen Dirigenten 
Dan Godfrey unterstützt. Welche Gemeinsamkeiten, welche Unterschiede gibt es 
demnach zwischen den beiden Komponistinnen, die sich selbst kaum kannten? Gibt 
es weitere Überschneidungen ihres jeweiligen Netzwerkes? Wie hängen das 
musikpolitische Engagement mit der jeweiligen musikalischen Zusammenarbeit 
zusammen? Erste Ergebnisse sollen im Vortrag zur Diskussion gestellt werden.  

12



12:15–13:00 | Christian Then – Klavierbauer in Augsburg. Neues zur 
Nutzung seiner Instrumente u. a. durch Franz Liszt, Clara Schumann und 
Jenny Lind  

Susanne Wosnitzka (Frankfurt) 

Als den Klavierbauer Augsburgs (und der Mozarts) schlechthin kennt und nennt man 
Johann Andreas Stein (1728–1792) und vielleicht noch dessen Tochter Nannette 
(1769–1833) verheiratete Streicher, Beethovens Klavierbauerin in Wien. Nicht aber 
Christian Then (1803–1877), dessen Tafelklaviere, Pianinos und Flügel um 1850 in alle 
Welt verschickt wurden und gefragte und preisgekrönte Einzelanfertigungen waren. 
Heute ist nur noch eine Handvoll seiner Instrumente bekannt. 
So gut wie nichts wusste man bislang darüber, wer sie und wo man sie gespielt hat. 
Im Rahmen meiner Dissertationsforschung zur Augsburger Goldenen Traube als der 
Hotspot bürgerlicher Musikausübung in Augsburg anhand historischer 
Tageszeitungen kam eine Fülle an neuem bzw. heute unbekanntem Wissen dazu 
zutage. So konnte ich 2020 nachweisen, dass Clara Schumann in Augsburg 
konzertierte und auf einem Then’schen Flügel spielte: Möglicherweise auf 
demselben, den auch – ebenfalls neu entdeckt – Franz Liszt spielte. Organisiert 
wurden Clara Schumanns Konzerte von Emilie und Elise List, ihren besten 
Freundinnen aus Leipziger Kindertagen, sowie von Käthchen Then, ihrer Schülerin in 
Augsburg: Tochter Christian Thens. Käthchen Then hatte eine bislang unbekannte 
Schwester, die möglicherweise ebenso Schülerin Clara Schumanns gewesen sein 
könnte. Anhand zahlreicher Zeitungsnachrichten konnte ich nicht nur Clara 
Schumanns Konzerte in Augsburg lückenlos dokumentieren, sondern auch aufzeigen, 
wie das Konzertleben in Augsburg in dieser Zeit aufs Genaueste funktionierte – wie 
hatte es die Starpianistin mit abgelaufenem Reisepass in die Stadt geschafft? 
Als Jenny Lind in Augsburg im alten Stadttheater am Lauterlech gastierte, musste ihr 
Klavierbegleiter zunächst mit einem maroden Flügel vorlieb nehmen. Der Weltstar 
mokierte das aber im Konzert – was einen kleinen Skandal verursachte und 
gefundenes Fressen für die Presse war. Es wurde schnell ein gutes Instrument 
angeschafft: Geschaffen von Christian Then. Möglicherweise war es genau dieses 
Instrument, auf dem Luise Adolpha Le Beau beim letzten Konzert eines auswärtigen 
Ensembles vor Schließung des alten Stadttheaters 1877 spielte. Wie erst jetzt ans 
Tageslicht gekommen ist, wurden Then’sche Instrumente bis nach New Orleans/USA 
und nach Java/Indonesien verschickt. Wo sind all diese ‚Klangmaschinen‘ heute? 
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Kurzbiografien 
Diego Alonso studierte Musik an der Madrider Musikhochschule und 
Musikwissenschaft an der Universidad Complutense de Madrid. Promotion mit einer 
Arbeit über die von Roberto Gerhard während seiner Zeit als Schönbergschüler 
komponierte Musik (2015). Publikationen in führenden Zeitschriften, darunter Acta 
musicologica, Twentieeth-Century Music, Die Musikforschung, Journal of War and 
Culture Studies and Music Analysis. Gewinner des „Best Paper Award 2019“ der 
Österreichischen Gesellschaft für Musikwissenschaft. Zwischen 2018 und 2022 leitete 
er das DFG-geförderte Projekt „Hanns Eisler im republikanischen Spanien“ (eigene 
Stelle) an der Humboldt-Universität zu Berlin. Seit 2023 arbeitet er als Senior 
Researcher an der Autonomen Universität Barcelona. 

Cornelia Bartsch ist Musikwissenschaftlerin. Seit ihrer Promotion (Fanny Hensel, 
Musik als Korrespondenz, Kassel 2007) lehrt und forscht sie als Vertretungs- und 
Gastprofessorin in Deutschland, Österreich und der Schweiz. Zuletzt war sie 
Gastprofessorin für interdisziplinäre Diversitätsstudien mit dem Schwerpunkt Musik 
an der TU Dortmund, sowie Vertretungsprofessorin an der Hochschule für Musik und 
Theater Hamburg. Ihre Forschungsschwerpunkte umfassen die Zeit vom 18. 
Jahrhundert bis in die Gegenwart, musikalische Wissensordnungen, Musik und 
Kolonialität, Intermedialität – insbesondere Musik und Bild / Musik und Bewegung – 
sowie Musik und Diversität und queere Störmomente in den Künsten und ihren 
Wissenschaften. 

Anna Magdalena Bredenbach studierte Schulmusik, Musikwissenschaft, Germanistik 
und Rhetorik an der HMDK Stuttgart, der Universität Stuttgart und der Eberhard Karls 
Universität Tübingen. 2016 wurde sie mit einer Arbeit zu Musikgeschichtsschreibung 
aus narratologischer Perspektive promoviert. Von 2014 bis 2019 war sie 
wissenschaftliche Mitarbeiterin am Institut für Musikwissenschaft und 
Musikpädagogik der HMDK Stuttgart. Seit 2016 lehrt und forscht sie im Fachbereich 
Musik an der Universität Erfurt. 2023 war sie Dramaturgin und wissenschaftliche 
Beraterin des Tübinger Musikfests „Komponistinnen“. Aktuell forscht sie zur 
Liedkultur des 19. Jahrhunderts mit Fokus auf die Komponistin Josephine Lang. 

Frances Falling ist eine amerikanische Sängerin und Musikwissenschaftlerin. Ihre 
musikalische Laufbahn begann im Jugendchor am Hessischen Staatstheater 
Wiesbaden. Nach einem Studium an der Florida State University (BME, Choral Music 
Education & BS, Environmental Studies) absolvierte sie mit Fulbright- und DAAD-
Stipendien den MA in Musikwissenschaft an der Universität Leipzig. Als 
wissenschaftliche Mitarbeiterin am Schumann-Haus Leipzig wirkte sie an der neuen 
Dauerausstellung zum 200. Geburtstag Clara Schumanns mit und gestaltete 
außerdem die „Flitterjahre“-Führungen mit moderiertem Konzert. Heute lebt Falling 
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in München, wo sie sich im Gesang und in einer Promotion (KU Graz) mit dem Thema 
„historische Bühnenmütter“ beschäftigt. 

Lena Frömmel studierte Musik und Mathematik im Lehramt (2018 B.A.) an der 
Folkwang Universität der Künste Essen und der Universität Duisburg-Essen sowie 
Musikwissenschaft mit künstlerischem Hauptfach Musiktheorie (2020 B.A.) ebenfalls 
in Essen. Im Anschluss folgte ein Masterstudium in Musikwissenschaft (2023 M.A.) an 
der Universität Paderborn. Für ihre Masterarbeit Emilie Mayer. Handeln als 
Komponistin im 19. Jahrhundert erhielt sie den Preis für herausragende 
Abschlussarbeiten der Fakultät für Kulturwissenschaften. Ihre Forschung zu Emilie 
Mayer setzt sie nun in einer Promotion fort. Daneben befasst sich Lena Frömmel mit 
(digitaler) Edition. Sie ist Mitherausgeberin der digitalen Edition einer 
Schauspielmusik zu Goethes Faust aus dem 19. Jahrhundert. 

Ann-Kristin Herget (sie/ihr) studierte Publizistik und Musikwissenschaft an der 
Universität Mainz. 2015–2022 tätig bei Holger Schramm an der Universität Würzburg, 
Promotion über Einsatz und Wirkung von Hintergrundmusik in verschiedenen 
audiovisuellen Medienformaten. 2022 bis 2024 Postdoc am Institut für Musik und 
Musikwissenschaft der TU Dortmund, unterbrochen durch eine Vertretungsprofessur 
für systematische Musikwissenschaft an der Folkwang Universität der Künste, Essen 
(SoSe 2024). Seit Dezember 2024 Forschungskoordination des neu aufzubauenden 
Research Hubs der Hochschule für Musik, Theater und Medien Hannover. 
Forschungsschwerpunkte sind Rezeptions- und Wirkungsforschung zu Musik und 
Medien, Musik und Gender, Ecomusicology. 

Marleen Hoffmann: Nach dem Studium der Kulturwissenschaften und ästhetischen 
Praxis an der Universität Hildesheim arbeitete Marleen Hoffmann u. a. am 
Musikwissenschaftlichen Seminar Detmold/Paderborn, für die Lautten Compagney 
Berlin, am Archiv Frau und Musik Frankfurt/Main sowie als Redakteurin bei Chorzeit – 
Das Vokalmagazin. 2017 schloss sie ihre Promotion an der Universität Paderborn mit 
einer Arbeit über Ethel Smyth ab. Seit 2015 hat sie verschiedene Lehraufträge inne 
und arbeitet derzeit als freie Journalistin und Wissenschaftlerin, u.  a. im 
Forschungsprojekt zu Else Headlam-Morley von Christina Richter-Ibáñez an der 
HfMDK Frankfurt/Main. Im Internationalen Arbeitskreis Frau und Musik engagiert sie 
sich in der Arbeitsgruppe „Forum für vokale Vielfalt“. 

Beeke Hölzer befindet sich in den letzten Zügen ihres Masterstudiums Kulturanalyse 
und Kulturvermittlung mit musikwissenschaftlichem Schwerpunkt an der TU 
Dortmund. Hier arbeitete sie zuletzt als wissenschaftliche Hilfskraft für Peter 
Moormann, sowie als CvD der studentischen musikjournalistischen Redaktion 
terzwerk, bevor sie zur Saison 2024/25 ein Produktions-Volontariat am Konzerthaus 
Dortmund antrat. Ihr Forschungsschwerpunkt liegt auf Opernkomponistinnen sowie 
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auf Gender- und Diversitätsaspekten in Opernwerken, -geschichte und -institutionen. 
Für mehr Diversität im Opernrepertoire setzt sie sich ehrenamtlich als Mitglied des 
Critical Classics Teams und als Rechercheassistenz der Den Andra Operan (Stockholm) 
ein. 

Leonie F. Koch studierte Musikwissenschaft und Geschichte an der Universität 
Münster (B.A.) und Musikwissenschaft und Musikvermittlung in Hannover an der 
HMTMH (M.A.). Als wissenschaftliche Mitarbeiterin war sie von November 2020 bis 
April 2022 am musikwissenschaftlichen Seminar Detmold/Paderborn angestellt. Seit 
April 2022 ist sie an der HMTMH im Forschungszentrum Musik und Gender als 
wissenschaftliche Mitarbeiterin tätig und forscht im Rahmen ihrer Promotion bei 
Susanne Rode-Breymann über die Komponistin Aleida Montijn (1908–1989). 

Miguel Machulla (er/ihm) studierte Biologie an der Ruhr-Universität Bochum und 
Musik an der TU Dortmund. Seine thematischen Schwerpunkte liegen an den 
Schnittstellen von Musik und Medien mit sozialpsychologischer und soziologischer 
Perspektive, inklusive der Gender und Queer Studies. Zu seinen bisherigen Arbeiten 
zählen Untersuchungen zur Rolle von Musik im Coming-Out-Prozess schwuler 
Männer, die quantitative Erschließung ‚queerer Musik‘ und Analysen feministischer 
Ermächtigungsstrategien in der homosozial männlich geprägten Deutschrap-Szene. 
Derzeit ist er als wissenschaftlicher Mitarbeiter in der Musikpädagogik der TU 
Dortmund tätig und nimmt ab Februar 2025 eine Promotionsstelle am IJK der HMTM 
Hannover auf. 

Luisa Mersch studierte bis 2011 Musikwissenschaft im Bachelor-Studiengang mit 
Nebenfach Gesang am Musikwissenschaftlichen Seminar Detmold/Paderborn. 2015 
beendete sie das angeschlossene Masterstudium. Sie arbeitete als Hilfskraft an der 
Ethel-Smyth-Forschungsstelle, in der Bibliothek des Musikwissenschaftlichen 
Seminars und als Tutorin. Von 2016 bis 2021 arbeitete sie als Doktorandin im 
Forschungsprojekt „Technologien des Singens“. In diesem Rahmen begann auch ihre 
Doktorarbeit, die sich mit dem Entstehen und der Tradierung des Images des Sängers 
Enrico Caruso befasst. Seit 2022 bildet die Begleitung ihrer drei Kinder einen 
Schwerpunkt neben der freiberuflichen Tätigkeit als Sängerin und Journalistin. 

L.J. Müller (gesprochen: „Elliot“, geschlechtsneutrale Pronomen) studierte 
Musikwissenschaft und Kulturwissenschaft an der Humboldt-Universität zu Berlin und 
promoviert derzeit bei Rebecca Grotjahn. Müllers Abschlussarbeit erschien 2018 
unter dem Titel „Sound und Sexismus – Geschlecht im Klang populärer Musik. Eine 
feministisch-musiktheoretische Annäherung“ und 2022 in englischer Übersetzung als 
„Hearing Sexism“. Hauptforschungsinteresse ist die musikanalytische 
Auseinandersetzung mit Diskriminierung. Müller thematisiert in diesem Kontext 
unter anderem, wie Othering über Stimmklänge und Bearbeitungstechniken 
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funktioniert und wie in Popmusik unterschiedlich positionierte Körperbilder und 
Perspektiven naturalisiert werden. 

Christina Richter-Ibáñez ist Professorin für Musikwissenschaft mit den 
Schwerpunkten Performance Studies, zeitgenössische und populäre Musik an der 
Hochschule für Musik und Darstellende Kunst Frankfurt am Main. Nach der 
Promotion an der Staatlichen Hochschule für Musik und Darstellende Kunst Stuttgart 
mit der Arbeit Mauricio Kagels Buenos Aires (1946–1957). Kulturpolitik – 
Künstlernetzwerk – Kompositionen (erschienen bei transcript 2014) folgten Stationen 
in Tübingen und Salzburg. Habilitation an der Universität Tübingen mit der Arbeit 
Songs in Translation. Übersetzungskonjunkturen, -kontexte und -analysen. 
Verantwortlich für das wissenschaftliche Programm beim Festival „Komponistinnen“ 
in Tübingen 2023 (gemeinsam mit Anna Magdalena Bredenbach). 

Felix C. Thiesen (er/ihm) ist Vertretungsprofessor für Systematische 
Musikwissenschaft an der TU Dortmund und befasst sich mit Inszenierungen, 
Rezeption und Wirkung deutschsprachiger Popularmusik. Er studierte Multimedia 
Production und Neue Kompositionstechniken in Kiel, Hamburg und Antwerpen. Als 
Prädoc-Mitarbeiter war er von 2016 bis 2019 am Hanover Music Lab der HMTM 
Hannover tätig. Dort promovierte er 2020 zur Wahrnehmung kürzester Klangobjekte 
(Plinks). Als Postdoc-Mitarbeiter arbeitete er zunächst am Arbeitsbereich Medien- 
und Wirtschaftskommunikation der JMU Würzburg und vertrat anschließend die 
Professur für Systematische Musikwissenschaft an der Universität zu Köln. 

Antje Tumat, seit 2018 Professorin für Musikwissenschaft an der Universität 
Paderborn/Musikhochschule Detmold. Promotion über Hans Werner Henzes Prinz 
von Homburg (Ruprecht-Karls-Preis der Universität Heidelberg und Walter-
Witzenmann-Preis der Heidelberger Akademie der Wissenschaften), Habilitation zum 
Thema Musik und Sprache in Schauspielmusiken des 19. Jahrhunderts, 
Professurvertretungen an der HMTM Hannover und an der Universität Greifswald. 
2016 Ablehnung eines Rufs nach Greifswald. Seit 2021 Leitung der digitalen Henze-
Briefausgabe und der Carl Maria von Weber-Gesamtausgabe. Beiratsmitglied der 
Gesellschaft für Musikforschung. Veröffentlichungen zur Frühen Neuzeit und zur 
Musik des 18. bis 20. Jahrhunderts. Weitere Forschungsschwerpunkte: Musik und 
Theater, Heidelberger Romantik, Genderforschung, Musik für Radio und Film. 

Susanne Wosnitzka M. A. spezialisierte sich bereits während ihres Studiums der 
Musikwissenschaft auf Komponistinnen, die in der Lehre so gut wie nicht vorkamen. 
Heute arbeitet sie freiberuflich u. a. für das Archiv Frau und Musik in Frankfurt/Main 
sowie ehrenamtlich im Vorstand von musica femina münchen, als wissenschaftliche 
Beirätin der Schwedischen Komponistinnen-Gesellschaft KVAST und der Deutschen 
Mozart-Gesellschaft. Ihre weiteren Forschungsschwerpunkte sind historische 
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Zeitungen des 18. und 19. Jahrhunderts im Augsburger und Münchener Raum, 
Augsburger Theater-, Musik- und ‚Freakshow‘-Geschichte. Sie schreibt ihre 
Dissertation über die Augsburger „Goldene Traube“ als vergessene musikhistorische 
Lokalität von Weltrang. 

Ruirui Ye hat einen Master of Arts in Systematischer Musikwissenschaft von der 
Universität Hamburg sowie einen Doktor der Philosophie von der Universität der 
Künste Berlin. Derzeit ist sie als Gastwissenschaftlerin in der Abteilung Medien des 
Ethnologischen Museums und des Museums für Asiatische Kunst der Staatlichen 
Museen zu Berlin – Preußischer Kulturbesitz tätig. In ihrer Funktion als Guzheng-
Musikerin in Deutschland setzt sie sich aktiv für die Förderung interkultureller 
Kommunikation ein. Ihre Forschungsschwerpunkte umfassen Themen wie 
transkulturelle Musikforschung, Musik und Gender, die Geschichte der 
Musikethnologie sowie vergleichende Ästhetik kulturübergreifender Musik. Zu ihren 
neuesten Veröffentlichungen gehört die Monographie Zheng: Eine lebendige 
Tradition (J.B. Metzler Verlag, Berlin, 2025). 
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