
 
 
 
 
 
 
 
 
 
 
 

   
 

 

Vom Übersetzen – musikbezogene Didaktik in Diskurs und Praxis 

3. Musikpädagogische Forschungstagung 

Freitag und Samstag, 8. und 9. Mai 2026, an der Pädagogischen Hochschule FHNW, Muttenz 
 
Die Forschungstagung, die zugleich Abschlusstagung des vom Schweizerischen Nationalfonds 

geförderten Projekts «Gymnasialer Musikunterricht als Spiegel einer praxisbasierten Didaktik» ist, 

bringt Forschende und Musikpädagoginnen und -pädagogen zu einem Austausch über die Grenzen 

der eigenen Wahrnehmungs- und Vorstellungswelt zusammen. 

In seinem schmalen Bändchen Vom Übersetzen weist der französische Philosoph Paul Ricoeur darauf 
hin, dass eine perfekte Übersetzung eine Illusion sei und plädiert für eine Öffnung und eine 

Gastfreundschaft der Sprache und der damit einhergehenden Logik der Versöhnung zwischen der 

eigenen und fremden Sprache. Für den Bereich der Musik und ihrer Didaktik, wo inkorporierte und 

nicht sprachlich verfasste Wissensformen mitbedacht werden müssen, stellen sich diverse Fragen und 

zeigen sich mögliche Lösungsansätze, die an der Tagung diskutiert werden. 

Mit Lars Oberhaus konnte ein Keynote-Speaker verpflichtet werden, der sich intensiv mit 

philosophischen Fragen zur Musikpädagogik auseinandergesetzt hat und dabei schwerpunktmässig 
das Verhältnis von Musik, Körper und Sprache untersucht. Lars Oberhaus studierte Musik und 

Philosophie in Detmold und Paderborn. Nach Referendariat und Schuldienst war er als 

Juniorprofessor für Musikdidaktik an der Pädagogischen Hochschule in Weingarten tätig. Seit 2012 ist 

er Professor für Musikpädagogik an der Carl von Ossietzky Universität Oldenburg. Zudem ist er im 

Vorstand des Bundesverband Musikunterricht Niedersachsen (BMU) und der Wissenschaftlichen 

Sozietät Musikpädagogik (WSMP) aktiv. 
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Programm 
Freitag, 8. Mai 2026 

 
 
Samstag, 9. Mai 2026 

9:00 Kaffee 

9:30 Begrüssung Prof. Dr. Dorothee Brovelli 

9:45 Symposium von Sarah Allenspach, Olivier 
Blanchard, Jürg Huber, Gabriel Imthurn, 
David Lichtsteiner, Christoph Marty & 
Dieter Ringli 

«Subjektpositionen im gymnasialen 
Musikunterricht» 

 

 

13:30 Ankommen 

13:45 Begrüssung Prof. Dr. Claudia Crotti  

14:00 Vortrag von Sarah Allenspach & Dieter 
Ringli 

«Gemeinsame Konzeptionen 
professioneller Kompetenz in der 
Schulmusik II» 

Vortrag von Vera Baumann & Gabriel 
Imthurn 

«Vocal Development Framework: 
Stimmentwicklung begreifen und 
gestalten» 

14:45 Vortrag von David Lichtsteiner 

«Vom Übersetzen zwischen Kunst und 
Bildung: Handlungsleitende Orientierungen 
gymnasialer Musiklehrpersonen» 

Contribution de Madeleine Zulauf & Pierre-
François Coen 

« Le triangle des gestes professionnels de 
l’enseignant : Un modèle au service de 
l’éducation musicale » 

 

15:30 Kaffeepause 

16:00 Keynote von Prof. Dr. Lars Oberhaus 

«Lost in Translation!? Musikdidaktik als Übersetzung: Transformation – 
Legitimation – Relation» 

17:15 Apero 
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11:15 Vortrag von Christoph Marty 

«Arbeitsatmosphären im Musikunterricht: 
Ein praxeologischer Blick auf die 
Umgebung der Interaktionen zwischen 
Subjekten und Objekten» 

Symposium von Anne Günster & Sabine 
Mommartz 

«Vom Übersetzen biografischer 
Erfahrungen von Musikpädagogik-
Studierenden aus zwei 
Forschungsperspektiven» 

12:00 Lunch 

13:00 Vortrag von Jan Jachmann 

«Wenn Schüler*innen und Lehrer*innen 
gemeinsam Musik erfinden wollen, dabei 
aber Unterschiedliches im Sinn haben: 
Implizites Wissen über soziale 
Konventionen als Herausforderung für die 
hochschulische Lehrpraxis musikalischer 
Improvisation.» 

Vortrag von Gabriel Imthurn, Beat 
Hofstetter & Letizia Ineichen 

«Vom politischen Auftrag zur 
pädagogischen Praxis – der 
Verfassungsartikel 67a BV zwischen 
Anspruch und Umsetzung» 

13:45 Vortrag von Theresa Vollmer & Andrea 
Ferretti 

«Das Unterrichten des Musizierens als 
kommunikatives Handeln – eine 
soziologische Perspektive» 

Vortrag von Jürg Huber 

«‹… einen Weg zum Leser bahnen›: Der 
Diskurs um eine angemessene Sprache im 
musikdidaktischen Schrifttum der 
Deutschschweiz von 1970–2010» 

14:30 Vortrag von Constanze Rora 

«Musikhören als Übersetzen in First-Time-
Listening-Videos» 

Contribution de Sabine Chatelain & Karine 
Barman 

« Apprendre la musique par le corps. À 
propos du rôle des verbalisations des 
savoirs incorporés dans trois approches 
didactiques. » 

15:15 Tagungsrückblick und Ausblick 

15:45 Ende der Tagung 
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Vom Übersetzen – musikbezogene Didaktik in Diskurs und Praxis 
Abstracts 

 
Gemeinsame Konzeptionen professioneller Kompetenz in der Schulmusik II 

Sarah Allenspach (sarah.allenspach@zhdk.ch) 
Dieter Ringli (dieter.ringli@zhdk.ch) 

Die Entwicklung einer diskursiv fundierten Didaktik im Bereich Schulmusik II basiert auf einem kon-
sensual geteilten Qualitätsverständnis musikpädagogischen Handelns (Wallbaum 2024, Hömberg 
2021). Ein zentraler Indikator für dieses geteilte Verständnis bilden die impliziten und expliziten Kon-
zeptionen professioneller Kompetenz von Musiklehrkräften. In diesen Konzeptionen manifestieren 
sich normative Orientierungen und handlungsleitende Überzeugungen, aus denen sich didaktische 
Prinzipien sowie inhaltliche und methodische Entscheidungen ableiten lassen. Die Explikation die-
ser Konzeptionen, die im konjunktiven Wissensbestand verankert sind, stellt daher eine notwendige 
Voraussetzung für einen reflexiven didaktischen Diskurs dar. Ihre sprachliche Artikulation ermög-
licht erst die kritische Auseinandersetzung mit den zugrunde liegenden Werthaltungen und deren 
systematische Integration in die Unterrichtsplanung. 
Das vorliegende Teilprojekt des SNF geförderten Forschungsprojekts «Gymnasialer Musikunterricht 
als Spiegel einer praxisbasierten Didaktik» zielt darauf ab, diese Übersetzungsleistung – im Sinne 
der lateinischen translatio als Übertragung bzw. Überführung verstanden – durch die systematische 
Rekonstruktion und Konkretisierung der divergierenden Konzeptionen einer diskursiven Reflexion 
zugänglich zu machen. 
Die Erfassung dieser Konzeptionen erfolgte mittels leitfadengestützter Gruppendiskussionen mit 
Fachdidaktikdozierenden sowie Studierenden der Schulmusik II an Deutschschweizer Hochschu-
len. Die Auswertung des erhobenen Datenmaterials wurde nach der Methode der Reflexiven Thema-
tischen Analyse nach Braun und Clarke (2022) durchgeführt. Zentral war dabei die Frage, welche ge-
teilten Vorstellungen professioneller Kompetenz von Schulmusiklehrkräften sich bei angehenden 
Musiklehrpersonen und Fachdidaktikdozierenden rekonstruieren lassen. 
Die thematische Analyse der Gruppendiskussionen führte zur Identifikation von sechs zentralen 
Themenclustern, die das geteilte Verständnis professioneller Kompetenz von Schulmusiklehrkräf-
ten strukturieren: 
1. Musiker:innenpersönlichkeit und künstlerische Identität: Die Bedeutung der künstlerischen Ex-

pertise und musikalischen Persönlichkeitsentwicklung als konstitutive Dimension professionel-
ler Identität. 

2. Angstfreie Lernkultur als professionelles Ideal: Die Gestaltung einer angstfreien, emotional si-
cheren Lernumgebung als primäres pädagogisches Ziel, das aus der Sensibilität für Fehlerkultur 
in der musikalischen Ausbildung resultiert. 

3. Emotionale Dimension der pädagogischen Beziehung: Die Gestaltung tragfähiger emotionaler 
Beziehungen zu Schüler:innen als zentrale Kompetenzfacette musikpädagogischer Professiona-
lität. 

4. Kontinuierliche Professionalisierung: Das Selbstverständnis lebenslangen Lernens und fortlau-
fender fachlicher sowie didaktischer Weiterentwicklung über die berufliche Laufbahn hinweg. 

5. Multiple Kompetenzanforderungen: Die Beherrschung vielfältiger fachlicher, didaktischer und 
sozialer Kompetenzen als charakteristische Herausforderung und Belastungsdimension des 
schulmusikalischen Professionsverständnisses. 

6. Autonomie in der didaktischen Urteilsbildung: Die Fähigkeit und Notwendigkeit, eigenständige, 
kontextbezogene Qualitätskriterien für musikpädagogisches Handeln zu entwickeln. 

In unserem Beitrag werden die den Themenclustern immanenten zentralen Konzepte und Ideen er-
läutert sowie Zusammenhänge zwischen ihnen aufgezeigt. Auch werden wir substanzielle Differen-
zen in den Konzeptionen professioneller Kompetenz von Musiklehrkräften zwischen Studierenden 
und Fachdidaktikdozierenden vorstellen. 
 
Literatur 
Braun, V. & Clarke, V. (2022). Thematic analysis: A practical guide. SAGE. 
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Wallbaum, C. (2024). Qualität von Musikunterricht und Normativität musikpädagogischer For-
schung. Beiträge empirischer Musikpädagogik, 15, 1–22. https://bem.publia.org/bem/ar-
ticle/view/238/369 

Hömberg, T. (2021) «Individuum versus Collectivum?»: Zu normativen Positionen und Polaritäten im 
musikpädagogischen Diskurs. In C. Heß & J. Honnens (Hrsg.), Polarisierende Deutungen von Ge-
sellschaft als Herausforderung für die Musikpädagogik (Zeitschrift für Kritische Musikpädagogik. 
Sonderedition 5, S. 61–84). https://zfkm.org/sonder21-Hömberg.pdf 

 
Biografien 
Sarah Allenspach arbeitet als wissenschaftliche Mitarbeiterin an der Zürcher Hochschule der 
Künste am Institute Music Research. Im Rahmen des SNF-Projekts «Gymnasialer Musikunterricht 
als Spiegel einer praxisbasierten Didaktik» forscht sie im Bereich Musikpädagogik auf der Sekundar-
stufe II. 
Dieter Ringli (PhD) arbeitet als Dozent und wissenschaftlicher Mitarbeiter an der Zürcher Hoch-
schule der Künste. Im Rahmen des SNF-Projekts «Gymnasialer Musikunterricht als Spiegel einer 
praxisbasierten Didaktik» forscht er im Bereich Musikpädagogik auf der Sekundarstufe II. 
 
 

Vocal Development Framework: Stimmentwicklung begreifen und gestalten 
Vera Baumann (vera.baumann@fhnw.ch) 

Gabriel Imthurn (gabriel.imthurn@fhnw.ch) 

Singen zählt zu den unmittelbarsten und zugleich komplexesten Formen musikalischen Ausdrucks 
(Neus, 2017). Trotz zahlreicher Lehrwerke zur Stimmbildung (z. B. Sadolin, 2013; Verband Deutscher 
Musikschulen & Bundesverband Deutscher Gesangspädagogen, 2025) fehlt bisher ein strukturierter 
Ansatz, der die Komplexität vokaler Lernprozesse modellhaft durch Visualisierung zugänglich 
macht. Das Vocal Development Framework (VDF) schliesst diese Lücke, indem es solche Erfah-
rungsräume in eine visuelle Sprache überführt. Im Kontext der Tagung «Vom Übersetzen – musikbe-
zogene Didaktik in Diskurs und Praxis» versteht sich das vorgestellte Vocal Development Framework 
(VDF) als Beitrag zu einer Übersetzung zwischen körperlichem Know-How sowie klanglich-ästheti-
schem Wissen und didaktischer Strukturierung – gleichsam als Landkarte für individuell gestaltete 
Lernwege. Das Modell basiert auf empirischen Erkenntnissen und ist für die praktische Anwendung 
konzipiert. Als pädagogisch nutzbares Framework ermöglicht es die strukturierte Begleitung kom-
plexer vokaler Lernprozesse und macht diese gleichzeitig für empirische Analysen zugänglich. 
Aufbauend auf dem biopsychosozialen Modell der Einflussfaktoren auf die Gesangsentwicklung 
(Russo et al., 2020) und abgeglichen mit pädagogischen Modellen verschiedener Gesangsschulen, 
stellt das VDF vokales Lernen in drei konzentrischen Ebenen dar. Im Zentrum stehen fünf Entwick-
lungsbereiche: Körper, Klang, Artikulation, Stil und Performance. Die innere Ebene strukturiert 
handwerklich-musikalische Fertigkeiten so, dass einzelne Kompetenzen gezielt adressiert werden 
können. Dadurch lassen sich z.B. bereits vorhandene Fähigkeiten in der Performance sichtbar ma-
chen und zugleich klangliche oder artikulatorische Entwicklungspotenziale definieren. Die zweite 
Ebene beschreibt musikalische Aktivitäten vom Sologesang über das gemeinsame Singen bis zum 
Auftritt vor Publikum. Die äusserste Ebene erfasst die kulturelle Einbettung des Singens, etwa durch 
die musikalische Sozialisierung während der Pubertät, das gemeinsame Singen in der Schule oder 
den Auftritt mit einem Kinderchor an einem Festival. 
Biografische Unterschiede prägen individuelle Zugänge, während Gelegenheiten zur Stimmentwick-
lung sozial, kulturell (vgl. Welch et al., 2014) und schulisch (Imthurn, 2023) ungleich verteilt sind. 
Das VDF eröffnet Menschen mit unterschiedlichen Vorerfahrungen die Möglichkeit, individuelle vo-
kale Lernwege zu erkennen und aktiv zu gestalten. Eine zentrale Funktion liegt deshalb in seiner 
Rolle als Orientierungshilfe, die vorhandene Ressourcen und Entwicklungspotenziale sichtbar 
macht. Stimmentwicklung wird dabei nicht als linearer Kompetenzaufbau verstanden, sondern als 
dynamisches Zusammenspiel von Fähigkeiten, Haltungen, Wissen und spielerischer Erkundung. 
In diesem Konferenzbeitrag wird zuerst das Vocal Development Framework (VDF) vorgestellt, um 
anschliessend erste Anwendungen sowie Expert*innen-Feedback darzustellen und zu diskutieren. 
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Literatur 
Imthurn, G. (2023). Assessment des Singens in der Sekundarstufe 1: Eine qualitative Interviewstu-
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Biografien 
Vera Baumann doziert Gesang an der PH Nordwestschweiz. Davor unterrichtete sie über zehn Jahre 
auf der Sekundarstufe 1. Sie schloss ein Masterstudium in Gesang und Jazzperformance an der 
Hochschule Luzern – Musik ab, nachdem sie ihr Lehrdiplom für die Sekundarstufe 1 an der PH Lu-
zern erworben hatte. 
Gabriel Imthurn leitet die Professur für Musikpädagogik im Jugendalter an der PH FHNW. Er stu-
dierte Klavier und Schulmusik II an der Musikhochschule Zürich und unterrichtete über zwanzig 
Jahre auf der Sekundarstufe 1, bevor er an der Hochschule für Musik, Theater und Medien in Hanno-
ver promovierte. 
 
 

Vom Übersetzen zwischen Kunst und Bildung: Handlungsleitende Orientierungen 
gymnasialer Musiklehrpersonen 

David Lichtsteiner (david.lichtsteiner@fhnw.ch) 

Im gymnasialen Musikunterricht der Deutschschweiz treffen, so scheint es, unterschiedliche Wis-
sensformen aufeinander, darunter künstlerische, pädagogische, institutionelle und alltagsprakti-
sche. Während für die fachliche Ausbildung an Kunsthochschulen eine vorwiegende Orientierung an 
musikalisch-künstlerischen Normen angenommen werden kann, erfordert der schulische Unter-
richt ein Übersetzen dieses Fachwissens in pädagogische, fachdidaktische und schulorganisatori-
sche Kontexte. Damit werden Musiklehrpersonen zu ständigen «Übersetzer·innen» zwischen den 
Sprachen von Kunst und Bildung. 
Der Beitrag präsentiert Ergebnisse einer qualitativ-empirischen Studie im Rahmen des SNF-Projekts 
«Gymnasialer Musikunterricht als Spiegel einer praxisbasierten Didaktik». Untersucht wird, wie sol-
che Übersetzungsprozesse im schulischen Alltag verankert sind und an welchen impliziten Wis-
sensbeständen sich Lehrpersonen beim Übersetzen ausrichten. Die Datengrundlage bilden sieben 
Gruppendiskussionen mit Musiklehrpersonen an Deutschschweizer Gymnasien, die mittels Doku-
mentarischer Methode (Bohnsack, 2021) ausgewertet werden. Ziel ist die Rekonstruktion hand-
lungsleitender Orientierungen, die gemäss praxeologisch-wissenssoziologischer Perspektive 
(Bohnsack, 2017) als Formen konjunktiven Wissens verstanden werden können, welche häufig nicht 
reflexiv verfügbar sind, das Handeln jedoch massgeblich strukturieren. 
Im Zentrum des Vortrags steht ein fallübergreifender Vergleich der rekonstruierten Orientierungen. 
Bisherige Ergebnisse verweisen auf eine ausgeprägte Orientierung an den Schüler·innen als Kollek-
tiv, verbunden mit der Norm eines musikalischen Gemeinschaftserlebnisses, gegenüber der be-
stimmte Formen der Individualisierung als Bedrohung erscheinen. Es wird gezeigt, wie diese und 
weitere Orientierungen das Übersetzen zwischen Kunst und Bildung strukturieren und begrenzen. 
Der Beitrag leistet einen empirisch fundierten Beitrag zur Reflexion impliziten Alltagswissens im 
gymnasialen Musikunterricht sowie zur Weiterentwicklung musikdidaktischer Ausbildungskon-
zepte. 
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Literatur 
Bohnsack, R. (2017). Praxeologische Wissenssoziologie. Barbara Budrich. 
Bohnsack, R. (2021). Rekonstruktive Sozialforschung: Einführung in qualitative Methoden (10., 

durchgesehene Aufl.). Barbara Budrich. 
 
Biografie 
David Lichtsteiner arbeitet als Wissenschaftlicher Mitarbeiter an der PH FHNW, wo er forscht, lehrt 
und den CampusChor Muttenz leitet. Nach einem Studium in Komposition und Schulmusik II unter-
richtete er bis 2024 auf Gymnasialstufe. 
 
 

Le triangle des gestes professionnels de l’enseignant : Un modèle 
au service de l’éducation musicale 

Madeleine Zulauf (fmrzulauf@gmail.com) 
Pierre-François Coen (pierre-francois.coen@unifr.ch) 

Face aux incertitudes de l’avenir et à la déshumanisation galopante de nos sociétés, les missions qui 
incombent aux enseignant-e-s « de chair et d’os » s’avèrent plus impérieuses que jamais. Le triangle 
des gestes professionnels de l’enseignant (Zulauf & Coen, 2025) se veut une modélisation de ce que 
nous estimons essentiel afin d’assurer tant l’efficacité que la pertinence de toute démarche pédago-
gique. 
En tant que lointain héritier du célèbre triangle pédagogique (Houssaye, 1993), ce modèle expose les 
relations dynamiques entre les trois pôles que constituent le savoir, l’enseignant et l’apprenant. Il le 
fait sous la forme des gestes professionnels attendus de la part des enseignant-e-s. Ainsi, l’axe reliant 
les pôles de l’enseignant et du savoir est caractérisé par le geste professionnel de médiatisation, le-
quel vise à l’enculturation des apprenant-e-s. L’axe positionné entre l’enseignant et l’apprenant est 
celui du geste professionnel de personnalisation, qui vise à développer la singularité des élèves. En-
fin, le troisième axe, celui qui relie le pôle du savoir à celui de l’apprenant, est caractérisé par le geste 
professionnel de dévolution, dont l’objectif est de promouvoir l’autonomie des élèves. Ces trois 
gestes servent donc à déterminer l’orientation qui est choisie, à un moment T, pour une certaine ac-
tivité d’enseignement auprès des élèves ; ils ont ainsi pour vocation d’assurer la pertinence pédago-
gique de l’enseignement. Ces gestes d’orientation sont toutefois appelés à se combiner avec trois 
autres gestes professionnels portant, eux, sur la gestion de l’enseignement et qui servent, en l’occur-
rence, à en assurer l’efficacité. Ces trois gestes professionnels de gestion – situés au centre du 
triangle – reflètent les avancées récentes en matière de professionnalisation enseignante. Ils mettent 
en effet en évidence la succession, appelée à se répéter en un mouvement cyclique, des gestes pro-
fessionnels de conception, puis de dispensation et enfin de régulation de l’enseignement qui est pro-
posé aux élèves. 
En situant le triangle des gestes professionnels de l’enseignant parmi les différentes versions histo-
riques du modèle originel de Houssaye (1993), la communication permettra de mettre en évidence 
son caractère novateur. Elle s’attachera notamment à définir ce qu’il faut entendre sous le terme de 
geste professionnel et présentera la manière dont les trois gestes professionnels d’orientation et les 
trois gestes professionnels de gestion sont appelés à se combiner pour venir enrichir la pratique pé-
dagogique. Une attention particulière sera réservée à la manière dont il est possible – par le recours 
à des outils spécifiques – d’utiliser ce nouveau modèle dans le contexte de l’enseignement musical, 
et plus particulièrement dans celui de l’enseignement instrumental et vocal. 
 
Bibliographie 
Houssaye, J. (1993). Le triangle pédagogique ou comment comprendre la situation pédagogique. 

Dans J. Houssaye (dir.), La pédagogie : une encyclopédie pour aujourd’hui (p. 13–24). ESF. 
Zulauf, M. & Coen, P.-F. (2025). Du triangle pédagogique au triangle des gestes professionnels de l’en-

seignant. Faculté des sciences de l’éducation et de la formation, Université de Fribourg. 
https://doi.org/10.51363/unifr.lrp.7jv93g 
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Notices biographiques 
Pierre-François Coen est professeur ordinaire à l’Université de Fribourg et responsable de la forma-
tion des enseignant-e-s pour les degrés du post-obligatoire. Actif dans le domaine de l’éducation mu-
sicale, il est également formateur à l’HEMU VD-VS-FR. Ses recherches portent sur le développement 
de la réflexivité des enseignant-e-s et plus particulièrement sur les moyens (numériques) qui permet-
tent la collecte et le traitement de données de différentes natures. Ces travaux visent à démontrer 
l’importance de la contribution des apprenant-e-s dans le développement professionnel des ensei-
gnant-e-s. 
Au bénéfice d’une formation en psychologie et en musique, Madeleine Zulauf s’est spécialisée dans 
la recherche en éducation musicale et dans la formation des enseignant-e-s de musique. Elle a no-
tamment enseigné la pédagogie et la psychologie dans différentes institutions de formation d’ensei-
gnant-e-s, comme le Cefedem Ile-de-France, l’Institut de Ribaupierre, la Haute école des arts de 
Berne ou encore la Haute école pédagogique du Nord-Ouest de la Suisse. Désormais à la retraite, 
elle continue d’animer des cours de formation continue et de publier dans son domaine de prédilec-
tion. 
 
 

Lost in Translation!? Musikdidaktik als Übersetzung: Transformation – Legitimation – Relation 
[Keynote] 

Lars Oberhaus (lars.oberhaus@uni-oldenburg.de) 

«Lost in Translation» lautet der Titel eines Films, in dem ein älterer lethargischer Filmstar auf eine 
junge Studentin trifft; trotz ihres Altersunterschieds entwickelt sich eine ungewöhnliche Freund-
schaft. «Lost in Translation», also «Verloren in der Übersetzung», steht für die kulturelle Kluft, die 
beide Protagonist*innen verbindet. Der Titel lässt sich aber auch weiter fassen als idiomatische 
Wendung, welche die Fehlkommunikation und Unfähigkeit der Menschen bezeichnet, sich unterei-
nander zu verstehen. Im Vortrag wird es um Übersetzung und Übersetzungslosigkeit als zentrale 
Grundlage von Musikdidaktik/Musikpädagogik gehen, insofern die daran gebundenen Beziehungen 
thematisiert werden, welche im schulischen Musikunterricht bzw. zwischen den beteiligten Instituti-
onen und Akteur*innen eine Rolle spielen. Dieses Vorhaben wird auf drei Ebenen konkretisiert. Ers-
tens wird Übersetzung als Transformation zwischen den Medien und unterschiedlichen Wissensfor-
men aufgezeigt (Brandstätter 2008). Zweitens steht die Legitimation der Musikpädagogik als For-
schungsdisziplin im Fokus, da die Aufnahme von Termini aus anderen Disziplinen «eine ganz spezifi-
sche musikpädagogische Übersetzungsarbeit» verlangt (Vogt 2014, 7; Hirsch 2022). Drittens greife 
ich die Relation von Wissenschaft und Praxis auf, insofern eine Fachdidaktik Musik zwischen den 
Polen einer anwendungsorientierten Praxis und wissenschaftlichen Disziplin oszilliert (Huber, 2016, 
2021; Imthurn & Lichtsteiner, 2024). In diesem Kontext verwende ich Übersetzen im spezifischen 
Sinn einer angewandten Musikdidaktik. Musikdidaktik ist keine «angewandte Disziplin» (Spychiger 
2013, S. 43) in Form einer (künstlerischen) Handwerkslehre, sondern basiert auf Argumenten, die 
von der Übersetzung von Normen in praktisch überprüfbares Handeln geleitet sind (Bugiel, 2025). 
Der besondere methodische Zugriff auf die Tagungsthematik besteht darin, die genannten drei Ebe-
nen mit übersetzungstheoretischen Grundlagen (Translation) zu rahmen. 
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Christoph Marty (christoph.marty@phlu.ch) 

Dieter Ringli (dieter.ringli@zhdk.ch) 

Der gymnasiale Musikunterricht und die entsprechende Fachdidaktikausbildung an Hochschulen 
sind in der Deutschschweiz, oftmals auch personell, eng verzahnt. Bis in die jüngste Vergangenheit 
stand die Tradierung guter Praxis im Zentrum der Fachdidaktik (Blanchard & Imthurn, i. V.), die öf-
fentlich kaum präsent war (Huber & Marty, 2021). Dieser Befund bewog uns – ein Team der Pädago-
gischen Hochschulen Luzern und der Fachhochschule Nordwestschweiz sowie der Hochschule Lu-
zern – Musik und der Zürcher Hochschule der Künste –, die beiden Felder Musikunterricht und fach-
didaktische Ausbildung als zusammengehörig zu denken und sie unter einer praxeologisch-wissens-
soziologischer Perspektive mit einer Parallelstrategie der Datenerhebung (Ethnografie und Gruppen-
diskussionen) zu beforschen.1 
An unserem Symposium stellen wir Subjektpositionen vor, die sich auf der Basis der bisher erhobe-
nen Daten konstruieren lassen. In gemeinsamen Interpretationswerkstätten hatte sich gezeigt, dass 
die Akteur:innen im Feld des gymnasialen Musikunterrichts idealerweise über spezifische Eigen-
schaften verfügen (sollten), deren präzise Rekonstruktion wir uns zur Aufgabe machten. Subjekte 
entstehen durch Prozesse der Subjektivierung, die durch Adressierungen und Anerkennungsverhält-
nisse innerhalb sozialer und pädagogischer Praktiken strukturiert sind. Mit Campos (2015) verste-
hen wir das Subjekt nicht als autonomes, kohärentes Individuum, sondern als relational und de-
zentriert hervorgebracht. In Anlehnung an Foucault und Butler sind Subjekte weder bloß unterwor-
fen noch souverän, sondern zugleich handlungsfähig und machtvoll verstrickt; ihre Positionen be-

 
1 «Gymnasialer Musikunterricht als Spiegel einer praxisbasierten Didaktik: Wissensordnungen in einem 
Schulfach ohne wissenschaftliche Disziplin und diskursiv konturierte Fachdidaktik» (SNF-Projekt Nr. 
215658). 
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dürfen der stetigen Wiederholung durch subjektivierende Praktiken und sind deshalb prinzipiell kon-
tingent. Für unser Vorhaben bedeutet dies, das Feld des gymnasialen Musikunterrichts als Arrange-
ment sozialer Praktiken zu begreifen, in denen spezifische Subjektpositionen (musikalische Ler-
nende und Lehrende, Theoretiker:innen, Praktiker:innen aber auch Künstler:innen) situativ hervorge-
bracht, bestätigt und infrage gestellt werden. 
Im ersten Vortrag (Gabriel Imthurn & David Lichtsteiner) stehen zwei kontrastierende Subjektposi-
tionen im Fokus, die sich aus den Gruppendiskussionen mit Gymnasiallehrpersonen rekonstruieren 
liessen. Die erste positioniert Musik als ein übersinnliches, metaphysisches Phänomen, die das 
Subjekt, die Lehrperson, anruft und sie in eine Art kulturell-spirituelle Verpflichtung setzt, der gegen-
über pädagogischen Strukturen als begrenzend oder hemmend erscheinen. Demgegenüber steht 
eine zweite Subjektposition, in der nicht die Musik, sondern die Pädagogik selbst zur Anrufungs-
instanz wird und das Subjekt über Verantwortung für Lernprozesse, Beziehungsgestaltung und Lern-
fortschritt adressiert. Die beiden Subjektpositionen unterscheiden sich darin, ob Musik im Sinne ei-
ner transzendenten Instanz oder Pädagogik im Sinne einer Verantwortung für Lernprozesse als pri-
märe Anrufungsinstanz des professionellen Handelns fungiert. Wie weit die beiden Subjektpositio-
nen anschlussfähig an die Diskussion um Mastery und Mystery (Brunner et al., 2021) sind, ist noch 
zu prüfen. 
Der zweite Vortrag (Christoph Marty) thematisiert Subjektpositionen, wie sie der ethnografische 
Blick auf praktizierten Musikunterricht erkennen liess. Dieser hebt in doppelter Weise ein Subjekt 
gegenüber den anderen hervor: die Lehrperson und die musikalische Leitung in Personalunion. Ent-
gegen der pädagogischen Norm, Unterrichtsangebote zu individualisieren, richtet sie sich nicht an 
einzelne Lernende, sondern spricht zu einem Kollektiv, wie eine Ensembleleiterin sich an einen Chor 
oder an ein Register richtet. Beide Subjektpositionen bedürfen eines Gegenübers, um der jeweils 
angerufenen pädagogischen oder künstlerischen Instanz gerecht zu werden: einer Klasse bezie-
hungsweise eines Ensembles als Kollektive, die die Subjektpositionen der Lernenden beziehungs-
weise der Musizierenden vorsehen. Bemerkenswert ist, dass die Lernenden ihre Subjektivierung 
zwar akzeptieren, sich aber mitunter eine Subjektivierung als Musizierende wünschen und sich nach 
einem Ensemble mit flacher Hierarchie und Positionen sehnen, von denen aus sie ihre musikali-
schen Ideen äussern und einbringen können. 
In dritten Vortrag (Sarah Allenspach & Dieter Ringli) kommen Subjektpositionen zur Sprache, die 
sich aus parallel geführten Gruppeninterviews mit angehenden Musiklehrpersonen sowie Fachdi-
daktikdozierenden rekonstruieren liessen. Eine zentrale Subjektposition von angehenden Musiklehr-
personen ist die der Lehrperson. In Praktika fühlen sie sich früh in ihrem Studium adressiert von 
Schülerinnen und Schülern, dem Berufsfeld, vom Lehrplan und der Schulmusik-Kultur. Da sie im 
Modul Fachdidaktik stets aufgefordert werden, das Unterrichten zu reflektieren und zu hinterfragen, 
formulieren angehende Musiklehrpersonen Antworten zu Fragen des guten Unterrichts und der gu-
ten Lehrperson, als wären sie ausgebildete Lehrpersonen. Ähnlich wie für die Lehrpersonen im eth-
nografierten Musikunterricht ist aber auch die Subjektposition Musiker:in ein immanenter Bestand-
teil angehender Musiklehrpersonen. Bei Fachdidaktik-Dozierenden hingegen rückt die Identität als 
Musiker:in in den Hintergrund oder verschwindet ganz. 
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Arbeitsatmosphären im Musikunterricht: Ein praxeologischer Blick auf die Umgebung 
 der Interaktionen zwischen Subjekten und Objekten 

Christoph Marty (christoph.marty@phlu.ch) 

Im Musikunterricht gehen Dinge vor sich, die dort nicht in Worte gefasst werden müssen und kön-
nen, in die eine interessierte Öffentlichkeit aber dennoch gelegentlich gerne Einblick nehmen würde 
– beispielsweise, um fachdidaktische Konzepte weiterentwickeln zu können (z. B. Imgrund & Ra-
disch, 2014). Praxeologische Unterrichtsforschungen haben in letzter Zeit einige solcher zuvor unge-
sagten Phänomene von historisch situiertem Musikunterricht in einen wissenschaftlichen Diskurs 
übersetzt. So hat zum Beispiel Samuel Campos im Anschluss an ein dezentriertes Subjektverständ-
nis (Butler, 2024) rekonstruiert, wie der Musikunterricht Subjekte hervorbringt (Campos, 2019). Der 
Objektseite nahm sich Olivier Blanchard an und zeigte auf, wie der Musikunterricht seine Gegen-
stände, zum Beispiel Kultur oder Musik, hegemonial herstellt (Blanchard, 2019, vgl. Laclau & 
Mouffe, 2006). Im Musikunterricht ist hingegen das Medium noch vergleichsweise unterbelichtet, in 
dem Subjekte und Objekte mit- und untereinander interagieren (vgl. Proske et al., 2021). Denn im 
Feld ist diese Umgebung nie gänzlich transparent, sondern beeinträchtigt auf unterschiedliche 
Weise jede Praxis, in der Subjekte und Objekte in Kontakt treten (vgl. Schroer & Schmitt, 2018). Der 
Philosoph Gernot Böhme zeigte in der Neuauflage seiner Essaysammlung zur neuen Ästhetik, dass 
Atmosphären einer Praxis nicht äusserlich oder gegeben sind, sondern dass sie im Handeln erzeugt 
und aufrechterhalten werden (Böhme, 2022, S. 34–39). Daran schliesst Julia Jung ihre Unterrichts-
forschung an und untersucht, wie Musiklehrpersonen Atmosphären gestalten und sie als didakti-
sche Hilfsmittel nutzen (Jung, 2020). Obwohl es nicht im Fokus ihres Erkenntnisinteresses lag, 
stellte sie in ihrer Feldforschung fest, dass auch Lernende Musikunterricht atmosphärisch gestalten 
(Jung, 2022, S. 243). Dem möchte ich in meinem Beitrag nachgehen und aufzeigen, wie Lernende 



Abstracts  «Vom Übersetzen …» 

  9/18 

und Lehrpersonen gemeinsam verschiedene Unterrichtsatmosphären herstellen, wandeln und zwi-
schen ihnen changieren. Dafür greife ich auf ethnografische Protokolle teilnehmender Beobachtung 
zurück (vgl. Breidenstein et al., 2020), die ich im Rahmen des Projekts «Gymnasialer Musikunterricht 
als Spiegel einer praxisbasierten Didaktik» nach besuchten Musiklektionen an vier Deutschschwei-
zer Gymnasien verfasst habe. Ich konnte das Gestalten dreier unterschiedlicher Unterrichtsat-
mosphären erkennen und werde im Vortrag darlegen, wie sie die Aufmerksamkeit der Beteiligten auf 
in der jeweiligen Situation fachlich relevante Aspekte des Geschehens lenken (vgl. Martens et al., 
2018). Damit weise ich auf eine Forschungsperspektive hin, die in einer Verbindung von Praxeologie 
und Phänomenologie einen Zugang zu einer in musikpädagogischen Handlungsfeldern bedeutsa-
men Wissensform erschliessen könnte (Reckwitz, 2012). 
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Vom Übersetzen biografischer Erfahrungen von Musikpädagogik-Studierenden 
aus zwei Forschungsperspektiven [Symposium] 

Anne Günster (anne.guenster@fhnw.ch) 
Sabine Mommartz (sabine.mommartz@fhnw.ch) 

In der erziehungswissenschaftlichen Forschung wurde in den letzten Jahren ein weiter, kulturwis-
senschaftlicher Begriff von Übersetzung aufgegriffen und hinsichtlich seiner Relevanz für die Be-
schreibung von Erziehungs- und Bildungsprozessen entfaltet (Dinkelaker, 2023; Engel, 2019; Engel & 
Köngeter, 2019). Besonders anschlussfähig für die erziehungswissenschaftliche Biografieforschung 
erscheint die Annahme, «dass die Übersetzung etwas Gleiches hervorzubringen versucht, ohne 
dass das zu übersetzende Andere jemals vollständig verstanden und erhalten bleiben kann» (Engel 
& Köngeter, 2019, S. 3). So stellt sich in der biografischen Erzählung, die als «Äquivalent zu Erinne-
rungsarbeit» (Ricœur, 2016, S. 8–9) verstanden werden kann, die Frage danach, wie Vergangenes 
und Gegenwärtiges in seiner Brüchigkeit in die eigene Geschichte übersetzt und im Hinblick auf eine 
mögliche Zukunft bedeutsam gemacht wird (Engel & Köngeter, 2019, S. 239–240). 
Diese Überlegungen zum Übersetzen von biografischen Erfahrungen greifen wir auf und nutzen sie 
für die vergleichende Interpretation von biografisch-narrativen Interviews mit Musikpädagogik-Stu-
dierenden, die in unseren beiden Forschungsprojekten erhoben wurden. Dabei wird die Figur des 
Übersetzens in unserem Beitrag in doppelter Hinsicht aufgegriffen: 
• Aus theoretisch-methodologischer Sicht veranschaulichen wir, wie sich biografische Erzählun-

gen von Musikpädagogik-Studierenden aus der Perspektive zweier unterschiedlicher For-
schungsperspektiven (Diskursforschung, Sozialpsychologischer Ansatz) in verschiedene analy-
tische Begriffe und Deutungen übersetzen lassen, und welche Schnittmengen, aber auch 
Schwerpunkte und Leerstellen dabei sichtbar werden. 

• Gleichzeitig wird das Übersetzen biografischer Erfahrungen auch inhaltlich aufgegriffen. Dazu 
arbeiten wir anhand des Datenmaterials heraus, wie die Studierenden einzelne Erfahrungsmo-
dalitäten retrospektiv für die Identitätserfahrung kennzeichnen (Schütze, 1984), wie sie als 
Übersetzer:innen ihrer eigenen Erfahrungen erscheinen und wie sich ihre «Identität» als Musik-
pädagog:in in der Gleichzeitigkeit von normativer Rahmung und biografischer Eigensinnigkeit 
konstituiert (Spies, 2019; Truschkat, 2018). 
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https://doi.org/10.1007/978-3-658-18171-0_11 
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theoretische Perspektiven auf das Singen im Musikunterricht sowie den Umgang mit Kritik im For-
schungsprozess. Derzeit erforscht sie die musikpädagogische Hochschulausbildung von angehen-
den Instrumental- und Gesangslehrpersonen. 
Prof. Sabine Mommartz leitet die Professur für Musikpädagogik im Kindesalter an der Pädagogi-
schen Hochschule der Fachhochschule Nordwestschweiz. In ihrer Dissertation geht sie der Frage 
nach, wie musikalische Selbstkonzepte von Schüler:innen methodisch im Musikunterricht einge-
bunden werden können. Derzeit liegt ihr Forschungsschwerpunkt bei konzeptionellen Überlegungen 
zur Funktion der Imagination in pädagogischen Kontexten. 
 
 

Wenn Schüler*innen und Lehrer*innen gemeinsam Musik erfinden wollen, dabei aber Unter-
schiedliches im Sinn haben: Implizites Wissen über soziale Konventionen als Herausforderung 

für die hochschulische Lehrpraxis musikalischer Improvisation 
Jan Jachmann (jan.jachmann@kug.ac.at) 

Sozial- und erziehungswissenschaftliche Diskurse zu implizitem Wissen sozialer Konventionen 
(Wulf, 2017) beeinflussen in jüngerer Zeit die instrumental- und gesangspädagogische Fachdiskus-
sion. Erste Forschungen (Jachmann, 2019) zeigen, dass innerhalb von Sozialisation und Ausbildung 
erworbene Kenntnisse darüber, was in bestimmten musikbezogenen Praktiken als üblich angenom-
men werden kann, einen wichtigen Aspekt im Instrumentalunterricht darstellen. Für die musikpäda-
gogische Hochschuldidaktik stellt sich damit die Frage, wie solches Wissen über musikbezogene 
Konventionen in der Ausbildung Studierender sinnvoll adressiert werden kann. 
Der Vortrag widmet sich der Frage mit Fokus auf einen improvisationsorientierten Unterrichtskon-
text: Er untersucht, inwiefern implizites Konventionswissen eine Rolle spielt, wenn Studierende der 
Instrumental und Gesangpädagogik Schüler*innen im Volksschulalter in freier musikalischer Impro-
visation unterrichten. (1) Welche teils oder gänzlich unausgesprochenen Kenntnisse über sozial üb-
liche Praktiken im Kontext Musikunterricht werden als prägende Aspekte des Improvisationsunter-
richts erkennbar? (2) Wie beeinflussen sie das Unterrichtsgeschehen? (3) Wie lassen sie sich didak-
tisch adressieren? 
Forschungsfeld ist das Erasmus-Plus-Lehrpraxisprojekt «Everyone can improvise!», das Studierende 
an vier europäischen Universitäten in Kompetenzen im Unterrichten musikalischer Improvisation 
mit soziokulturell diversen Schüler*innengruppen ausbildet: Die Studierenden unterrichten hierzu 
zweiwöchentlich in (Vor-)Schulklassen und werden dabei von erfahrenen Improvisationspäda-
gog*innen gecoacht. Grundlage für die Analyse sind Daten aus der begleitenden Unterrichtsfor-
schung. Diese wurden ethnographisch durch videogestützte teilnehmende Beobachtung (Keller-
mann & Wulf, 2011, S. 28–29) sowie Interviews (Hammersley & Atkinson, 2007, S. 97–120) mit Schü-
ler*innen, Studierenden und Hochschuldozent*innen im Projekt generiert. 
Der Vortrag fokussiert vier Aspekte: 
• Die musikpädagogisch ausgebildeten Lehrenden im Projekt sind von professionellen Vorstellun-

gen musikalischer Praxis geprägt, welche den Schüler*innen relativ fremd sind. 
• Die Schüler*innen bringen dagegen aus ihrem Alltag erwachsene, den Lehrer*innen unvertraute 

Konventionen des Umgangs mit Musik in den Unterricht hinein. 
• Der Unterrichtsprozess entwickelt seine Dynamik aus dem impliziten Konflikt der unterschiedli-

chen epistemischen Bezugsrahmen. 
• Zentrale didaktische Kompetenzen liegen in der Bereitschaft der Pädagog*innen, ihre eigenen 

Bezugsrahmen zu reflektieren, Wissen über musikalische Konventionen als expliziten Lehrinhalt 
für den Unterricht zu nutzen sowie die Konventionen der Schüler*innen zu ergründen, um ent-
scheiden zu können, ob sie sie gezielt einbeziehen. 
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aktionen und ethnografische Methoden für musikpädagogische Forschung. 
 
 

Vom politischen Auftrag zur pädagogischen Praxis – der Verfassungsartikel 67a BV 
zwischen Anspruch und Umsetzung 

Gabriel Imthurn (gabriel.imthurn@fhnw.ch) 
Beat Hofstetter (beat.hofstetter@fhnw.ch) 
Letizia Ineichen (letizia.ineichen@phgr.ch) 

Mit Artikel 67a der Bundesverfassung (BV) hat sich die Schweiz im Jahr 2012 verpflichtet, Rahmen-
bedingungen für die musikalische Bildung zu schaffen. Abs. 1 und Abs. 3 sind inzwischen in Umset-
zung: Mit «Jugend & Musik» besteht eine Breitenförderung für Kinder und Jugendliche ausserhalb der 
Schule und mit «Junge Talente Musik» wurde ein Spitzenförderungsprogramm lanciert2. In Abs. 2 
wird darüber hinaus ein hochwertiger schulischer Musikunterricht postuliert. Die Stakeholder die-
ses Unterrichts – die EDK und die kantonalen Bildungsdepartemente – betrachten ihre Verpflichtung 
durch die Harmonisierung der Bildungsziele (HarmoS3) sowie die Einführung sprachregionaler Lehr-
pläne erfüllt (Krebs & Schweizer, 2021). Inwiefern sich der verfassungsrechtliche Anspruch auf 
hochwertigen schulischen Musikunterricht in kantonalen Rahmenbedingungen, Ausbildungsstruk-
turen und schulischer Praxis niederschlägt, bleibt damit aber unklar. 
Im September 2024 hat der Schweizer Musikrat auf Initiative der Verbände KMHS, Rhythmik 
Schweiz, vfdm.ch, VSSM sowie VMS beschlossen, eine Steuergruppe mit der Aufgabe zu betrauen, 
die Umsetzung von Abs. 2 des obengenannten Artikels voranzutreiben. In einer Untergruppe soll zu-
sammen mit Forschenden der Musikpädagogik im schweizerischen Bildungsraum die dazu notwen-
dige Datengrundlage geschaffen werden. 
Im Zentrum des Beitrags steht die Konzeption dieser Datengrundlage. Methodisch basiert das Pro-
jekt auf einer mehrstufigen Metaanalyse. Systematisch ausgewertet werden Daten in zwei Berei-
chen: (A) bildungspolitische und rechtliche Rahmenbedingungen auf Bundes- und Kantonsebene 
sowie (B) Ausbildungsstrukturen an Pädagogischen Hochschulen und Musikhochschulen (Zyklen 1–
3). Miteinbezogen werden öffentlich zugängliche Dokumente, institutionell erhobene Daten sowie 
bestehende Forschungsresultate. Der im Verfassungsartikel verwendete Begriff des «hochwertigen 
Musikunterrichts» wird dabei nicht normativ definiert, sondern über strukturelle Indikatoren wie zeit-
liche Dotierung, curriculare Verbindlichkeit, institutionelle Zuständigkeiten und Qualifikationsanfor-
derungen indirekt operationalisiert. Erste Analysen der Stundentafeln weisen auf Spannungsfelder 
zwischen normativem Anspruch, formaler Harmonisierung und tatsächlicher Umsetzung hin. 
Der Konferenzbeitrag zeigt auf, dass sich die Umsetzung von Art. 67a Abs. 2 BV weniger als ein Defi-
zit einzelner Akteur:innen, sondern als komplexe Übersetzungsleistung zwischen politischen Vorga-
ben, institutionellen Strukturen sowie schulischer Praxis darstellt. Damit leistet der Beitrag einen 
empirisch fundierten Beitrag zur Klärung der Frage, unter welchen strukturellen Bedingungen hoch-
wertiger schulischer Musikunterricht im schweizerischen Bildungssystem realisiert werden kann. 
 
 

 
2 https://www.bak.admin.ch/bak/de/home/sprachen-und-gesellschaft/musikalische-bildung.html 
3 https://www.edk.ch/de/themen/harmos 
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Das Unterrichten des Musizierens als kommunikatives Handeln: 
eine soziologische Perspektive 

Theresa Vollmer (theresa.vollmer@univie.ac.at) 
Andrea Ferretti (andrea.ferretti@hkb.bfh.ch) 

Unser Beitrag diskutiert anhand eigener Empirie, inwiefern eine soziologische Betrachtungsweise 
instrumental- und gesangspädagogischer Situationen neue Impulse für die musikbezogene Didaktik 
eröffnen kann. Dabei betrachten wir das Unterrichten des Musizierens als interaktive Hervorbrin-
gung der Beteiligten und damit als eine Form kommunikativen Handelns (Knoblauch, 2017). 
In der Instrumental- und Gesangspädagogik lässt sich in den letzten Jahrzenten ein Paradigmen-
wechsel beobachten: Während frühe fachdidaktische Modelle die Lehrperson und ihr Handeln ins 
Zentrum stellen (Ernst, 1999), rückte in späteren Entwürfen die Orientierung an den Lernenden in 
den Vordergrund (Mahlert, 2011). Einige aktuelle Diskussionen betonen hingegen die Relevanz der 
Interaktion zwischen allen Beteiligten (Koch et al., 2022). Musikalische Bedeutung wird in diesem 
Verständnis kommunikativ zwischen den Unterrichtsbeteiligten ausgehandelt (Orgass, 2008). 
Unsere videografischen Forschungen zum Instrumentalunterricht (Ferretti, 2022), Streichensemble-
spiel (Vollmer, 2023) und Chorgesang (Pfadenhauer & Vollmer, 2025) richten den Fokus auf soziale 
Situationen, die als Unterricht oder Proben gestaltet sind und in denen musikalisches Wissen ver-
mittelt und ausgehandelt wird. Dabei zeigt sich, dass das Lernen und Üben des Musizierens – insbe-
sondere im Umgang mit Partituren der klassischen Musik – durch Unterbrechungen gekennzeichnet 
sind: Ein Abschnitt der notierten Musik wird gespielt, das Spiel wird unterbrochen, um Verbesserun-
gen oder Interpretationen zu besprechen, um erneut die Realisation der Musik zu probieren. Diese 
Unterbrechungen sind durch einen Wechsel der Kommunikationsmodi zwischen Musizieren und 
Sprechen charakterisierbar, die mit unterschiedlichen Bedeutungssystemen verknüpft sind. 
Die Methodologie unserer Forschungsdesigns ermöglicht diese Interaktionssequenzen nicht nur 
mikrosoziologisch, sondern auch in ihrer organisationalen und institutionellen Einbettung zu unter-
suchen. Dabei steht die Interpretation des vermittelten Wissens im Fokus, weil sich das Unterrich-
ten durch die asymmetrische Verteilung musikalischer Wissensbestände auszeichnet. Im Beitrag 
diskutieren wir Musik als Gegenstand und Modus der Kommunikation und reflektieren, welche Be-
trachtungsweisen sich daraus für ein interaktionstheoretisches Verständnis musikbezogener Didak-
tik ergeben können. 
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«… einen Weg zum Leser bahnen»: Der Diskurs um eine angemessene Sprache im 
musik-didaktischen Schrifttum der Deutschschweiz von 1970–2010 

Jürg Huber (juerg.huber@hslu.ch) 

Bisherige Sondierungen im Korpus von rund 2000 Texten zur (Musik-)Pädagogik und -Didaktik in der 
Deutschschweiz, die zwischen 1970 und 2010 publiziert wurden, offenbaren im entsprechenden Be-
rufsfeld eine eigentümliche Sensibilität für die Sprache und ihre Funktion (Huber, 2016; Huber & 
Marty, 2021). Zusammen mit meinem Kollegen Christoph Marty konnte ich anhand eines Teilkorpus 
von Rezensionen musikpädagogischen Schrifttums zeigen, dass Wissen eine bestimmte – narrative 
– sprachliche Form annehmen muss, um vom Feld akzeptiert zu werden. Überdies erwies sich die 
Fachdidaktik als Leerstelle, wenn beispielsweise der Rezensent einer Publikation über musikpäda-
gogische Konzeptionen festhielt, dass gewisse Ansätze zwar «für die Schulmusikdidaktiker aufre-
gend und auch richtungsweisend [waren]», dann aber «im Gewühl fachlicher Diskussionen stecken 
blieben», sodass sie kaum «bis in die Schulstuben vordringen konnten» (Muhmenthaler, 1985, S. 
34). 
Bei der Re-Analyse dieses Korpus liegt nun der Fokus auf den Übersetzungsmechanismen. In die-
sem Beitrag soll das Netz sprachbezogener Äusserungen erschlossen und zu Aussagen verdichtet 
werden, die sich als Elemente unterschiedlicher (Teil-)Diskurse lesen lassen (Foucault, 1973/2013). 
Dabei reicht das Spektrum der Argumentationen von der individuellen stilistischen Ebene – «le style, 
c’est l’homme» (Hirsbrunner, 1976, S. 303) – über das Anmahnen von notwendiger Übersetzungsar-
beit – «auch ein an wissenschaftliches Arbeiten gewohnter Verfasser [muss] dem Leser entgegen-
kommen, sich auf Hauptgedanken einschränken und sie in allgemein verständlicher Sprache aus-
formulieren» (Rubeli, 1988, S. 49) – bis zum Konstatieren inkompatibler Sprachebenen – «Könnte es 
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sein, dass die Sprache der Musik und der Musikerinnen und Musiker nicht mit der Sprache der Wis-
senschaft kompatibel ist […]?» (Brugger, 2009, S. 247). Besonders die beiden letzten Positionen ver-
weisen auf aktuelle Diskursfelder im (Kunst-)Hochschulbereich: jenes zum Wissenstransfer und der 
Frage, wie wissenschaftliche Erkenntnisse in die Praxis gelangen (vgl. Schuster et al., 2024) sowie 
jenes zur künstlerischen Forschung mit der Thematisierung anderer Denk- und Äusserungsformen 
(Mersch, 2014). 
Ziel ist es, zu klären, ob und gegebenenfalls wie sich diese beiden Stränge zu einem Gesamtdiskurs 
von Sprache und Musik(didaktik) verbinden, der beide Aspekte zu einer (vorläufigen) Synthese führt. 
So würde, wie Centeno García (2023) vorschlägt, die konventionelle Wissenschaftsdidaktik aufgefä-
chert in einen «Dreiklang von Diskurs-, Hochschul- und wissenschaftsbezogener Didaktik», woraus 
sich «dem Feld angemessene didaktische Konzepte entwickeln [liessen], die den Potenzialen der 
künstlerischen Entwicklung und Lehre gerecht werden» (ebd., S. 200), was auch für musikpädagogi-
sche Studiengänge gelten könnte. 
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Musikhören als Übersetzen in First-Time-Listening-Videos 
Constanze Rora (constanze.rora@hmt-leipzig.de) 

Übersetzen kann von zwei Perspektiven bedacht werden: als Übertragung eines Textes (im weiten 
Sinne) in die eigene Sprache (im weiten Sinne) und als vermittelndes Verständlichmachen eines Tex-
tes für jemand, der die Sprache des Textes nicht beherrscht. Im zweiten Fall sind Übersetzer und Ad-
ressat zwei verschiedene Personen, im ersten ein und dieselbe. Musikhören lässt sich im ersten Fall 
als Übertragungsvorgang beschreiben, da musikalischer Sinnzusammenhang allererst im Prozess 
des Hörens entsteht und eine aktive Beteiligung des Hörenden erfordert; Musik «ist ihr eigenes Ge-
schehen» und muss im Hören «mit sich selbst vermittelt werden» (Plessner 1980, S. 472). Der musi-
kalisch Hörende überträgt die auditiv empfangenen Eindrücke unter Einbeziehung seiner Bewe-
gungserfahrungen und seines Körperwissens in Bewegungsvorstellungen und vollzieht damit die 
Musik als Sinngefüge nach (Vogel 2020). 
Die Tanzwissenschaftlerin Stephanie Schroedter prägt für das nachvollziehende Hören, bei dem 
Musik «sehr unmittelbar als [körperliche, CR] Bewegung empfunden wird» (Schroedter 2017, S. 225) 
den Begriff des ‹kinästhetischen Hörens›.  Indem das kinästhetische Hören Klang in Bewegung über-
setzt und somit einen Medienwechsel vollzieht, kann es im Sinne der Hermeneutik (Figal 2009, S. 
91) als interpretierendes Verstehen gelten. Ohne diese Übersetzungsleistung des kinästhetischen 
Hörens bleibt das Musikhören im Bereich eines schematischen Erfassens. 
Für das Verständnis des kinästhetischen Hörens und der damit verbundenen These, dass musikali-
scher Sinn körperlich hergestellt wird, ist kennzeichnend, dass die empfundene Bewegung nicht au-
sagiert werden muss, sondern sich als vorgestellte Bewegung erfüllt. Paradigmatisch ist dafür das 
Ritual des Klassischen Konzerts, in dem die Hörer stillsitzen. Das individuelle Hören, als Überset-
zung aufgefasst, bleibt unsichtbar im Köperinneren des Hörenden. Ein Verständlichmachen des Ge-
hörten, die Übersetzung für einen anderen ist im Musikhören nicht enthalten.  
Wie entsteht nun ein intersubjektives Wissen über das Hören? Wie werden Neulinge an das Hören 
als Übersetzen herangeführt? Woher wissen sie, wenn sie hören, dass sie im Sinne ihres jeweiligen 
musikkulturellen Kontextes und der damit verbundenen musikalischen Wertordnung auf die ‹rich-
tige› Art hören?  Musikpädagogische Antworten verweisen auf die kindliche Bewegungslust zu Mu-
sik, das eigene Singen und Musikmachen sowie das verbalsprachliche und (im weitesten Sinne) 
analytische Umgehen mit Musik.  
Als eine aktuelle, (noch) nicht-musikpädagogische Antwort können – so die These des Beitrags – das 
Youtube-Genre musikalischer Reaction-Videos gelten. Hier geben sich Vlogger lustvoll dem Hören 
von Musikstücken hin, die für sie neu sind und meist einem ihnen nicht vertrauten Musikgenre ange-
hören. Sie teilen ihr spontanes, gestisch ausagiertes Hören mit einem Publikum und regen dieses 
zum Kommentieren und Nachmachen an. (Kohout 2021, S. 2) Kann diese Form des Hörens als ver-
mittelndes Übersetzen gelten? Wie wird sie von dem Publikum aufgefasst? 
Der Beitrag entfaltet und problematisiert eine Betrachtungsweise des Musikhörens als Überset-
zungsvorgang und wendet sie auf das Format des First-Time-Listening-Videos an. Es wird aus einem 
Forschungsprojekt dazu berichtet, das die inhaltsanalytische Auswertung von Publikumskommen-
taren zu ausgewählten Videos zum Gegenstand hat. Dabei soll herausgearbeitet werden, ob und in 
welcher Weise dieses Format als geteilte Praktik des Musikverstehens gelten kann. 
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Notre contribution, qui s’adresse aux formateurs et formatrices en didactique de la musique, a pour 
but de questionner le lien entre les savoirs musicaux incorporés et leur représentation verbale. Les 
savoirs incorporés (embodied knowledge, Johnson, 2007) sont entendus ici comme des savoirs re-
levant de l’expérience vécue qui sous-tendent les concepts musicaux.  
L’importance de l’expérience vécue pour l’apprentissage musical, au centre des pédagogies actives 
depuis plus d’un siècle, a été soulignée par des chercheurs et pédagogues, notamment par Gruhn 
(2010, 2017, 2019). Pour ce dernier, la compréhension des concepts et la représentation symbo-
lique des savoirs musicaux passent tout d’abord par le vécu musical, par des gestes permettant 
d’incorporer des notions comme la pulsation, le rythme ou la mélodie. Ainsi, le savoir procédural 
devrait précéder le savoir déclaratif, notamment la conceptualisation de l’expérience musicale en 
utilisant des termes musicaux. Cela fait écho à la conception socio-culturelle de l’apprentissage 
musical par la collaboration créative de Giglio (2015), dans laquelle l’explicitation des expériences 
musicales vécues reste primordiale pour l’apprentissage de la musique. Ces travaux ont influencé 
notre approche didactique de la création musicale, mise en place pour la formation en didactique 
de la musique du secondaire 1 et 2 en Suisse romande (Chatelain et al., 2024). Toutefois, des re-
cherches sur la cognition musicale incarnée développées en musicologie systématique par Leman 
(2007, 2016, 2018) remettent en question l’importance de l’explicitation verbale pour la compréhen-
sion des concepts. Le modèle de l’Embodied Music Pedagogy de Bremmer et Nijs (2020, 2022, 
2024) mobilise ces principes en les combinant avec la théorie des systèmes dynamiques. La propo-
sition récente d’une didactique musicale corporelle (leibbezogene Musikdidaktik, Brandt, 2025) re-
lativise également l’importance de la verbalisation pour l’apprentissage musical.  
En regard de ces travaux, nous souhaitons mieux comprendre le rôle des verbalisations pour l’ap-
prentissage musical. Par une analyse thématique de références théoriques qui sous-tendent les 
trois approches didactiques susmentionnées, nous allons comparer les définitions de l’apprentis-
sage musical et des savoirs musicaux incorporés, ainsi que le rôle de l’explicitation verbale des 
élèves. 
Les résultats seront discutés en les mettant en perspective avec des travaux sur la place du corps 
en éducation musicale (Burnard & Köbli, 2024 ; De Oliveira Pinto, 2022 ; Juntunen, 2017 ; Oberhaus 
& Stange, 2017 ; Van der Schyff, 2022). Notre réflexion, qui fait partie d’une recherche itérative sur 
les dispositifs de formations avec l’université Complutense de Madrid, devrait permettre d’ajuster 
notre modèle actuel et ouvrir des pistes pour le projet de recherche en cours.  
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