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Zeitplan 
 
 
Freitag, 4.12.2026 
 
15.00 – 18.00 Uhr: Vortragspanel 

Zeit Name Titel Themengebiet 
15.00 Christian Helmreich 

und/oder  
Marit Müller 

Begrüßung und  
Einführung in die Thematik 

Literaturwissenschaft 

15.30 Dennis Ried Zwischen Musik- und Literaturedition. 
E.T.A. Hoffmanns Doppelwerk im 
editorischen Vergleich 

Editionswissenschaft 

16.00 Anna Köbrich Musikalisches und erzählerisches 
Phantasieren in E.T.A. Hoffmanns  
„Die Abenteuer der Sylvester-Nacht“ 

Literaturwissenschaft 

16.30  Pause  
17.00 Muhan Li Wenn Maschinen musizieren:  

Zur Poetik des Musikautomaten bei E.T.A. 
Hoffmann 

Literaturwissenschaft 

17.30 Jörg Holzmann Ein Filmszenario auf der Opernbühne: 
Tarkowskis Hoffmanniana und seine 
Transformationen  

Intermedialität/Oper 

 

19.00 Uhr: Konzert (verschiedene Werke und Besetzungen mit Klavier) 

 
 
Samstag, 5.12.2026 
 
09.00 – 10.30 Uhr: Vortragspanel 

Zeit Name Titel Themengebiet 
09.00 Marius Felix Lange „Die Elixiere des Teufels“ als Oper: 

Genese eines zeitgenössischen 
Auftragswerks 

Komposition/ Oper 

09.30 Dominik Wilgenbus „Die lockende Flamme“:  
E.T.A. Hoffmann als Protagonist der 
leichten Muse bei Eduard Künneke 

Regie/ Operette 

10.00 Dennis Schaefer Berliner Schätze: Eine kuratorische 
Perspektive zwischen Partitur und 
Buchkunst 

Ausstellung/Bibliophilie 

 
11.30 Uhr: Matinée (Die Fermate als musikalische Lesung mit Gesang und Gitarre) 



Abstracts der Vorträge 
 
 
Dennis Ried, Halle (Saale) 
 
Zwischen Musik- und Literaturedition.  
E.T.A. Hoffmanns Doppelwerk im editorischen Vergleich 
 
E.T.A. Hoffmanns Doppelrolle als Dichter und Komponist bildet den Ausgangspunkt des 
Vortrags. Untersucht wird, welche Konsequenzen diese für die editorische Praxis hat und wie sie 
sich dort manifestiert. Anlass ist die Beobachtung, dass die Herangehensweise an 
Schnittmengenbereiche von musikalischem und literarischem Schaffen in den jeweiligen 
Forschungsbereichen stets eine perspektivische ist. Vor diesem Hintergrund werden zwei 
Editionskulturen systematisch miteinander verglichen: einerseits die musikalischen Werke in ihrer 
bis heute maßgeblichen Auswahlausgabe, andererseits die literarischen Werke und Schriften in 
verschiedenen Gesamt- und Auswahlausgaben. 
Aus musikphilologischer Perspektive ist es zunächst nötig, den quantitativen Umfang des 
musikalischen Œuvres darzustellen und mit der editorischen Überlieferungslage (nachgewiesenen, 
überlieferten und verschollenen Werken) in Beziehung zusetzten. Darauf aufbauend werden die 
Editionsprinzipien der vorliegenden Ausgaben einander gegenübergestellt. Im Mittelpunkt stehen 
Zielsetzung und editorische Konzeption, insbesondere Auswahlkriterien und 
Vollständigkeitsanspruch, Werkbegriff, Quellenbasis, Kommentarpraxis sowie der Umgang mit 
Varianten. 
Der Vortrag versteht sich als Bestandsaufnahme des gegenwärtigen Forschungs- und 
Editionsstands aus musikphilologischer Perspektive und versucht zugleich Desiderate 
auszumachen, für eine zukünftige editorische und philologische Beschäftigung mit Hoffmanns 
musikalisch-literarischen Gesamtwerk. 
 
Dennis Ried absolvierte zunächst ein Bachelorstudium der Germanistik (2014) und anschließend 
ein Studium der Musikwissenschaft, das er mit dem Bachelor of Arts (2015) und dem Master of 
Arts (2017) abschloss. Anschließend promovierte er an der Hochschule für Musik Karlsruhe im 
Fach Musikwissenschaft. Die Dissertation mit dem Titel »halb und halb« – Hybride Edition als 
Kompromiss? Eine Studie zu Methodik, Möglichkeiten und Grenzen in der hybriden Musikedition am Beispiel 
der Edition von Ludwig Baumanns Kantate »Den Gefallenen zum Gedächtnis, den Trauernden zum Trost« 
wurde 2023 angenommen und erschien 2024 beim Logos Verlag Berlin. 
Von 2018 bis 2021 war Dennis Ried als wissenschaftlicher Mitarbeiter und Editor in der Reger-
Werkausgabe am Max-Reger-Instituts Karlsruhe tätig. Ab September 2021 arbeitete er im DFG-
Projekt Henze-Digital an der Universität Paderborn als Digitalhumanist. Seit Januar 2025 ist 
Dennis Ried Juniorprofessor für Musikwissenschaft mit Schwerpunkt Musikedition und Digital 
Humanities an der Martin-Luther-Universität Halle-Wittenberg. 
 
 
  



Anna Köbrich, Essen 
 
Musikalisches und erzählerisches Phantasieren  
in E.T.A. Hoffmanns Die Abenteuer der Sylvester-Nacht 
 
In der bisherigen Forschung zu E.T.A. Hoffmanns Erzählung Die Abenteuer der Sylvester-Nacht (1815) 
haben sich intermedial ausgerichtete Analysen des ersten Kapitels ‚Die Geliebte‘ überwiegend mit 
den darin erwähnten Gemälden und der „Bedeutung ästhetischer Rezeptionsmuster für die 
Wirklichkeitswahrnehmung“ (Barbara Neymeyr: „Die Abenteuer der Sylvester-Nacht. 
Romantische Ich-Dissoziation und Doppelgänger-Problematik“, S. 63) der Figuren beschäftigt. 
Das in der Erzählung scheinbar wenig Raum einnehmende Klavierspiel des Virtuosen Berger 
wurde dagegen bislang offenbar nicht berücksichtigt.  
Der Vortrag möchte diese Leerstelle schließen und die strukturelle und thematische Bedeutung der 
Bezugnahme auf die Musik sowie deren Verflechtung mit körperlichem Begehren in den Blick 
nehmen: Unter Einbezug von musikhistorischem Wissen soll herausgearbeitet werden, dass 
Bergers Klavierspiel zunächst in zwei Episoden einer freien Phantasie, wie für diese um 1800 
virulente musikalische Gattung üblich, durch markante Affektwechsel besticht, auf welche der 
reisende Enthusiast mimetisch reagiert: Musikalisches und erzählerisches Phantasieren geraten in 
ein mehrstufiges Wechselspiel. In einem weiteren Schritt soll dargelegt werden, wie der in der 
dritten und letzten Phase des Klavierspiels anzitierte zweite Satz aus Mozarts Es-Dur-Symphonie 
und die ihm von Hoffmann zugewiesenen Bedeutungen wie „sublim“ oder „Schwanenfittige des 
Gesangs“ die Erzählung semantisch prägen.  
Die Korrespondenz von musikalischen Phasen sowohl mit den wechselnden Affektzuständen des 
Erzählers als auch mit den Schritten des Annäherungsprozesses an die vermeintliche Geliebte wird 
anschließend in die zahlreichen Spiegelelemente der Erzählung eingereiht. Vor diesem Hintergrund 
eröffnen sich durch diesen Zugang auch neue Lesarten des Klavierspiels und seiner vielschichtigen 
narrativen Funktionen in Das Majorat und den Lebens-Ansichten des Katers Murr. 
 
 
Anna Köbrich ist Pianistin und Literaturwissenschaftlerin. Sie studierte Klavier an der Hochschule 
für Musik und Theater Hamburg sowie Germanistik und vokale Korrepetition in Essen. Als 
Pianistin ist sie schwerpunktmäßig im Bereich des Musiktheaters tätig und unterrichtet als 
Lehrbeauftragte für Korrepetition an der Hochschule für Musik „Franz Liszt“ Weimar. Von 2022 
bis 2025 war sie wissenschaftliche Mitarbeiterin am Institut für Germanistik der Universität 
Duisburg-Essen am Lehrstuhl von Prof. Dr. Alexandra Pontzen, dort koordinierte sie die 
Redaktion Gegenwartskulturen von literaturkritik.de. Im Rahmen ihrer Promotion untersucht sie 
den literarischen Einsatz von Musikinstrumenten im erzählerischen Werk E. T. A. Hoffmanns. 
  



Muhan Li, Berlin 
 
Wenn Maschinen musizieren.  
Zur Poetik des Musikautomaten bei E.T.A. Hoffmann 
 
E.T.A. Hoffmanns Werk gehört zu den frühen literarischen Schauplätzen, an denen 
Musikautomaten zu ästhetischen Denkfiguren werden. Ausgehend von der Erzählung Die Automate 
untersucht der Beitrag ihre Darstellung auch in weiteren erzählerischen und 
musikschriftstellerischen Texten Hoffmanns, etwa in den Kreisleriana, in Nußknacker und Mausekönig 
oder in Der Sandmann. Den historischen Horizont bildet die Automaten- und Ausstellungskultur 
des 18. und frühen 19. Jahrhunderts. Vaucansons Flötenspieler, Johann Nepomuk Mälzels 
Musikmaschinen und die Konstruktionen der Familie Kaufmann stehen exemplarisch für eine 
Epoche, in der mechanisch erzeugte Musik zum Gegenstand öffentlicher Vorführungen und 
ästhetischer Debatten wurde.  
Hoffmann greift diese technische und soziale Wirklichkeit auf und macht den Musikautomaten 
zum Medium einer Reflexion über musikalische Kunst. Im Zentrum steht die Frage, wie sich die 
mechanische Hervorbringung von Klang in seine Musikästhetik einfügt und welches Verständnis 
musikalischen Ausdrucks daran sichtbar wird. Seine Texte begegnen der zeitgenössischen 
Automatenbegeisterung mit Skepsis, zeigen jedoch zugleich ein anhaltendes Interesse an den 
Möglichkeiten neuer Klangtechniken. Besonders deutlich tritt diese Spannung im Verhältnis 
zwischen der Kritik an der ‚Maschinenmusik‘ und der Idee einer ‚höheren musikalischen Mechanik‘ 
hervor.  
Der Beitrag fragt nach der Poetik des Musikautomaten, die sich daraus entwickelt, und danach, 
inwiefern sie über Hoffmanns historischen Kontext hinausweist. Ein kurzer Ausblick gilt der 
erneuten Aktualität dieser Überlegungen im Zeitalter KI-generierter Musik. 
 
 
Muhan Li ist Doktorand am Institut für deutsche Literatur der Humboldt-Universität zu Berlin. 
Sein Dissertationsprojekt trägt den Titel „Zur Kunst- und Künstlerproblematik bei E. T. A. 
Hoffmann“. Zuvor absolvierte er sein Bachelor- und Masterstudium der Germanistik an der 
Peking-Universität (VR China). Seine Forschungsschwerpunkte liegen auf E.T.A. Hoffmann, der 
deutschen Romantik sowie auf kunst- und medienästhetischen Fragestellungen.  
Auf der Jahrestagung 2025 der E.T.A. Hoffmann-Gesellschaft „Hoffmann Redivivus: Memory, 
Music, Meaning“ in Poznań (Polen) hielt er den Vortrag „Zwischen Genialität und Lächerlichkeit: 
Der Baron von B. als musikalischer Sonderling im Spiegel hoffmannscher Musikästhetik“. Auf der 
internationalen Tagung „E.T.A. Hoffmanns Bilder heute“ an der Universität Plovdiv (Bulgarien) 
sprach er über „Das Musikwerk im Zeitalter seiner technischen (Re)generierbarkeit: E.T.A. 
Hoffmanns Erzählung Die Automate neu gelesen im Licht Walter Benjamins und der modernen 
Medienästhetik.“ 
 
 



Jörg Holzmann, Salzburg/Halle (Saale) 
 
Andrej Tarkowskis nicht realisiertes Filmszenario Hoffmanniana  
in zeitgenössischen Opernproduktionen 
 
1974 begann Andrej Tarkowski mit der Arbeit an einer filmischen Hommage an E.T.A. Hoffmann, 
die biografische Episoden mit Figuren und Motiven aus dessen Werk sowie dokumentarischen 
Zeugnissen verschränken sollte. Der Film wurde nie realisiert, das überlieferte Szenario entfaltete 
jedoch ein künstlerisches Nachleben im zeitgenössischen Musiktheater.  
In ihrer zweiaktigen Oper Hoffmanniana (2003–2006) nach einem Libretto von Erick Aufderheyde 
verbindet Hanna Kulenty Tarkowskis Filmszenario mit Fragmenten aus dessen Tagebüchern und 
Figuren aus Hoffmanns literarischem Kosmos. Das ursprünglich als Berliner Auftragswerk 
entstandene und später für den Warschauer Herbst ins Polnische übersetzte Werk blieb bislang 
unaufgeführt. Die zentrale Dramaturgie verschränkt zwei Künstlerbiografien in gegenläufigen 
Zeitbewegungen: Während Hoffmanns letzte sieben Lebenstage chronologisch verlaufen, wird 
Tarkowskis letztes Lebensjahr rückwärts erzählt. Dem für das Musiktheater konstitutiven 
Spannungsverhältnis zwischen sprachlicher und musikalischer Ebene begegnet Kulenty durch 
spezifische kompositorische Strategien: Gesprochene und gesungene Texte erscheinen 
abwechselnd im Vorder- und Hintergrund; im Zusammenspiel mit repetitiven Klangschichten 
werden so unterschiedliche Zeitebenen gleichzeitig erfahrbar.  
Eine grundlegend anders gelagerte Fortschreibung bietet Thomas Desi. Seine „Electronic Opera“ 
Tarkovsky – the 8th film wurde 2020 pandemiebedingt für den Bildschirm adaptiert. Der Regisseur 
wird hier selbst zur Figur eines postdigitalen Szenarios, das zentrale Motive seines Kinos mit 
künstlicher Intelligenz, Augmented Reality und Robotik verbindet. Die Kommunikation mit einem 
Chatbot eröffnet zusätzlich eine Mensch-Maschine-Beziehung, in der Wahrnehmung und 
Handlungsmacht neu ausgehandelt werden. Musikalisch wird dies durch die Verschmelzung von 
menschlicher Stimme und elektronisch erzeugten Klänge fortgeführt. Der imaginierte Film 
erscheint also nicht als Rekonstruktion eines verlorenen Originals, sondern als technologisch 
vermitteltes, posthumanes Möglichkeitswerk. 
Ausgehend von den beiden Fallstudien schlägt der Beitrag Real Person Fiction (RPF) als transversale 
Analysekategorie vor. Untersucht wird, wie historische Kunstschaffende durch Intertextualität 
sowie traditionelle und technologisch erweiterte szenische Verfahren zu fiktionalisierten 
Bühnenfiguren werden.  
 
Jörg Holzmann studierte zunächst klassische Gitarre in Stuttgart und wurde bei Wettbewerben 
in Spanien, Indien, Korea und den USA ausgezeichnet. Es folgte ein Studium der 
Musikwissenschaft in Leipzig. Tätigkeiten als Wissenschaftlicher Mitarbeiter führten ihn ans 
Musikinstrumentenmuseum der Universität Leipzig (2018–2020) und die Hochschule der Künste 
Bern (2020–2024). In seiner Doktorarbeit (Paris-Lodron-Universität & Mozarteum, Salzburg) 
untersucht er den intradiegetischen Akt des Musizierens im frühen Tonfilm aus der Perspektive 
der Interpretationsforschung. Parallel absolviert er einen Master in Literaturwissenschaft und 
Kunstgeschichte an der Martin-Luther-Universität Halle-Wittenberg. 
Aktuelle Forschungsschwerpunkte liegen auf Konzepten entkörperlichter Vokalität und deren 
ästhetischen Entsprechungen in der romantischen Erzählliteratur sowie auf den Musikkulturen 
Tschechiens, Polens und Lettlands sowie dem deutsch-baltischen Kulturtransfer. Neben seiner 
wissenschaftlichen Tätigkeit konzertiert Jörg Holzmann solistisch und kammermusikalisch auf 
Gitarren aus dem frühen 19. Jahrhundert und tritt mit einer Phonola des Leipziger Herstellers 
Ludwig Hupfeld von 1907 auf. In hybriden Vermittlungsformaten führt er historische 
Interpretationspraxis und innovative Medientechnologien zusammen, um musikalisches Wissen 
und kulturelles Erbe zeitgemäß erfahrbar zu machen. 
 
 



Marius Felix Lange, Berlin 
 
Zur Genese einer zeitgenössischen Oper nach E.T.A. Hoffmanns Die Elixiere des Teufels 
 
Im Mittelpunkt des Vortrags steht der Entstehungsprozess einer Literaturoper. Ausgehend von E. 
T. A. Hoffmanns Die Elixiere des Teufels wird aufgezeigt, welche Eigenschaften den Roman für eine 
musikdramatische Adaption prädestinieren. Dazu zählen insbesondere seine psychologische 
Mehrdeutigkeit, die Zuspitzung existenzieller Konflikte, die ausgeprägte Bildhaftigkeit der Sprache 
sowie die komplexe Figuren- und Motivkonstellation. Die Geschichte des Kapuzinermönchs 
Medardus verbindet religiöse Visionen, Doppelgängermotiv, Kriminalhandlung und 
Liebestragödie zu einem vielschichtigen Erzählgefüge, das ein außergewöhnliches Potenzial für die 
Opernbühne entfaltet. 
Anhand ausgewählter Szenen der gleichnamigen Oper des Referenten soll erläutert werden, wie 
psychische Zustände in Klang übersetzt werden, wie Leitmotive und motivische Keimzellen 
dramaturgische Zusammenhänge erschließen und wie die vielschichtigen Beziehungsgeflechte der 
Figuren in einer musikalischen Schlussapotheose kulminieren. Besondere Aufmerksamkeit gilt dem 
Doppelgängerpaar Medardus und Viktorin, dessen Identitätsspaltung nicht nur szenisch, sondern 
vor allem kompositorisch gestaltet wird. Ein weiterer Schwerpunkt liegt auf der 
Gegenwartsrelevanz des Stoffes. Fragen nach Identität, Manipulation, charismatischer Verführung, 
genetischer und sozialer Determination sowie transgenerationaler Prägung verleihen Hoffmanns 
Roman eine bemerkenswerte Aktualität. Die Oper versteht diese Themen nicht als historische 
Phänomene der Schwarzen Romantik, sondern als Spiegel gegenwärtiger gesellschaftlicher und 
anthropologischer Fragestellungen. 
Abschließend soll die persönliche Dimension des Kompositionsprozesses reflektiert werden. Die 
jahrzehntelange Auseinandersetzung des Komponisten mit Hoffmanns Roman verdeutlicht, dass 
die Übertragung eines Erzähltextes in Musiktheater nicht allein als handwerklicher, sondern ebenso 
als biographischer und existenzieller Prozess zu begreifen ist. Die Entstehung von Die Elixiere des 
Teufels eröffnet damit exemplarische Einblicke in das Spannungsfeld zwischen literarischer Vorlage, 
kompositorischer Imagination und musikdramatischer Realisierung. 
 
Der 1968 geborene Berliner Komponist Marius Felix Lange studierte Geige in Berlin, Köln und 
Klagenfurt, Schulmusik in Stuttgart, Filmmusik in Ludwigsburg sowie Komposition bei Ulrich 
Leyendecker in Mannheim. Der 1. Preis beim Internationalen Kompositionswettbewerb Köln 2005 
für die Familienoper Das Opernschiff oder Am Südpol, denkt man, ist es heiß markiert den Beginn 
seiner Tätigkeit als Opernkomponist.  
Mit seiner bisher über zweihundert Mal in Deutschland, Frankreich und der Schweiz gespielten 
Oper Schneewittchen sowie der Oscar Wilde-Oper Das Gespenst von Canterville (Zürich, KO Berlin, 
Wiener Volksoper) etablierte sich Lange als Komponist (und Librettist) großer Familienopern. 
Weitere Kompositionsaufträge wurden u. a. durch „Junge Opern Rhein-Ruhr“ (Vom Mädchen, das 
nicht schlafen wollte sowie Die Schneekönigin), die Staatsoper Stuttgart (KRIEG - Stell dir vor, er wäre hier), 
die Salzburger Festspiele (Der Gesang der Zauberinsel oder: Wie der Rasende Roland wieder zu Verstand 
kam) u.v.m. erteilt. Neben seinen Opern komponiert Lange auch sinfonische Werke, 
Kammermusik und Lieder. Seine Werke erscheinen bei Boosey&Hawkes/Sikorski, Berlin. 
 
 
 
 



Dominik Wilgenbus, München 
 
E.T.A. Hoffmann als Protagonist der leichten Muse  
in Eduard Künnekes Die lockende Flamme 
 
Der Vortrag widmet sich zunächst Inhalt und Entstehung des Werkes Die lockende Flamme, das am 
25. Dezember 1933 im Berliner Theater des Westens uraufgeführt und seinerzeit sowohl als 
„Romantisches Singspiel“ als auch als „Große Operette“ angekündigt wurde. Im Mittelpunkt steht 
die Frage, wie die historische Persönlichkeit E. T. A. Hoffmanns – Dichter, Musiker und 
Staatsbeamter – in eine Bühnenfigur transformiert wird. Untersucht wird dabei insbesondere, 
welche Elemente seines Œuvres diesen Gestaltungsprozess prägen und in welcher Form sie in das 
Werk einfließen oder sogar unmittelbar übernommen werden. Der Vergleich mit den Contes 
d’Hoffmann Jacques Offenbachs liegt nah, konkret die Untersuchung, ob die Oper als Vorbild 
gedient hat bzw. sich das Singspiel 52 Jahre später, auch genrebedingt, als Alternative oder 
Gegenentwurf zu ihr versteht. Angesichts der zeitlichen Nähe der berühmten Inszenierung von 
Offenbachs Werk an der Berliner Kroll-Oper unter der musikalischen Leitung von Otto Klemperer 
im Jahr 1930 stellt sich die Frage, inwieweit deren nachhaltige künstlerische Wirkung eine 
Auslöserfunktion für die Wahl des Stoffes und seine Behandlung durch Künneke und seine 
Librettisten Paul Knepler und I. M. Welleminsky gehabt haben mag. 
Dass die Ausführungen nicht zuletzt als Plädoyer für die aufgrund ihrer Qualität und ihres 
Potenzials gerechtfertigte Wiederentdeckung, sprich: Wiederaufführung der Lockenden Flamme, 
verstanden werden sollen, lässt sich angesichts der persönlichen Begeisterung des Verfassers für 
dieses Werk kaum vermeiden. Gleichwohl soll es nicht bei bloßer Schwärmerei bleiben. Vielmehr 
sollen die Gründe dargelegt werden, weshalb das Werk eine erneute Auseinandersetzung verdient, 
sowie Möglichkeiten aufzeigen, wie es für die Bühne der Gegenwart gewonnen werden könnte. 
 
 
Dominik Wilgenbus studierte Regie an der Hochschule für Musik in München bei August 
Everding und Cornel Franz. Seitdem ist er als freischaffender Musiktheater- und 
Schauspielregisseur sowie Übersetzer und Darsteller tätig und Mitbegründer der Kammeroper 
München und des Metropol-Theaters München. Seine Regietätigkeit im Musiktheater führte ihn 
u.a. an die Den Jyske Opera Aarhus, ans Gran Teatro Cordoba, an die Wiener Volksoper, das 
Berliner Gorki-Theater, sowie bereits mehrfach ans Gärtnerplatztheater München, nach Leipzig, 
Dortmund, Chemnitz und Meiningen. Als Dozent und Regisseur arbeitet er u.a. mit Studierenden 
am Konservatorium Maastricht, der Musikhochschule Lübeck, der Musikhochschule Nürnberg 
und bei den „Jeunesses Musicales“ in Weikersheim.  
Zu seinen Werken als Autor zählen u.a. die Opern–Pasticcios Der Diener zweier Herren (Mozart), 
Kaspar Hauser – ein Traumspiel (Schubert) oder Das Gespenst von Canterville (Gershwin/Purcell). Mit 
seinem literarisch–musikalischen Einmannstück Mein Wagner tritt er regelmäßig solistisch auf. In 
der Saison 2025/26 führte er Regie an den Staatstheatern Meiningen (Die Csárdásfürstin) und Mainz 
(Die Zauberflöte) sowie am Landestheater Detmold (Il viaggio a Reims). 

  



Dennis Schäfer, Weimar 
 
Berliner Schätze: Kuratorische Reflexionen zwischen Partitur und Kunstbuch 
  
Dieser Vortrag greift auf Erwägungen bei der Kuratierung der Ausstellung Inventing E.T.A. 
Hoffmann (1776–2026) zurück, die von Februar bis Mai 2026 an der Staatsbibliothek zu Berlin zu 
sehen war. Er gliedert sich in drei Teile: Der erste Teil wird eine Übersicht über E.T.A. Hoffmanns 
Rezeption in der kreativen Buchgestaltung geben und in seinen besonderen Stellenwert für die 
europäische Bibliophilie. Daran aufbauend wird der zweite Teil in die konzeptionellen Erwägungen 
einführen, in denen diese Geschichte für die Ausstellung in der Staatsbibliothek sinnstiftend war; 
konkreter Anhaltspunkt des Vortrags ist dabei seine Rolle als Musiker. Drittens und letztens 
werden diese Erwägungen zusammengeführt, um ein Objekt aus der Ausstellung zu besprechen, 
das wortwörtlich zwischen Partitur und Kunstbuch liegt: Elisabeth Broels E.T.A. Hoffmann - 
Musikalische Novellen, mit Zeichnungen von Hans Fronius (2016). Als einer der Schätze des 
Berliner E.T.A.-Hoffmann-Archivs ist Broels Kunstbuch ein Pastiche musikalischer, literarischer 
und buchkünstlerischer Verbindungslinien, das die Partitur von Wolfgang Amadeus Mozarts Don 
Giovanni, den Text von Hoffmanns Don Juan, und Illustrationen von Hans Fronius in einen 
multimedialen Dialog bringt. Die Schwierigkeiten, Hoffmanns musikalisches Schaffen in Form 
einer Ausstellung wortwörtlich zu vermitteln, sollen anhand von Broels Kunstbuch erläutert 
werden. 
 
 
Dennis Schäfer ist Medien- und Literaturwissenschaftler, Kurator und Büchersammler. Im Mai 
2026 schloss er seine Promotion an der Princeton University (USA) ab. Seine wissenschaftliche 
Arbeit erschien unter anderem im E.T.A. Hoffmann-Jahrbuch, dem Goethe Yearbook, und der 
Zeitschrift für deutsche Philologie. Er war Mitherausgeber von Sonderausgaben in Das achtzehnte 
Jahrhundert und den Publications of the English Goethe Society sowie einer Anthologie über Adaptionen 
von E.T.A. Hoffmann. 
Dennis Schäfer war in der Vergangenheit Stipendiat der Klassik Stiftung Weimar, der Stiftung 
Preußischer Kulturbesitz und der Kulturstiftung Schloss Wiepersdorf, wo er sich im Sommer 2026 
der Aufgabe widmete, seine Forschungen zum Archiv der Familie Arnim einer breiteren 
Öffentlichkeit zugänglich zu machen. Diese hatten bereits 2022 mit Untersuchungen des 
Nachlasses von Bettina von Arnim in der Morgan Library & Museum in New York begonnen. 
Für seine Tätigkeiten als Büchersammler erhielt er bereits mehrere Preise. 
  
 
 
 
 
  



Konzertprogramme  
 
 
Freitag, 4.12.2026, 19.00 Uhr (Dauer ca. 70 Minuten, keine Pause) 
 
„Der doppelte Amadeus“  
Musik für Klavier und Streicher von W. A. Mozart und E.T.A. Hoffmann  
 
Saal I des Musikinstituts (tbc)  
 

 
 

W. A. Mozart (1756 – 1791)  Klaviertrio KV. 564 
      1. Allegro 

2. Andante 
3. Allegretto 

  
E.T.A Hoffmann (1776 – 1822) Serapionswalzer  

 
Sonata Nr. 1, A-Dur (AV 22) 

 
Grand Trio (AV 52) 
1. Allegro moderato 
2. Scherzo – Allegro molto 
3. Adagio 
4. Allegro vivace 

 
 

Ensemble NOVA SIDERA, Poznań: 
 

Monika Agatowicz (Violine) 
Natalia Agatowicz (Cello) 

Monika Woźniak (Klavier) 
 

Moderation: Jörg Holzmann 



„Der doppelte Amadeus“ 
Musik für Klavier und Streicher von W. A. Mozart und E.T.A. Hoffmann 
 
 
Der eine wurde als „Amadeus“ weltberühmt, der andere wählte den Namen aus Verehrung für ihn: 
Getauft auf die Namen Joannes Chrysostomus Wolfgangus Theophilus, unterschrieb Mozart selbst 
meist mit „Amadé“. E.T.A. Hoffmann hingegen ersetzte seinen dritten Vornamen Wilhelm 
bewusst durch die erst nach Mozarts Tod populär gewordene latinisierte Form „Amadeus“. 
 
Während Mozart als Wunderkind und musikalisches Genie weltberühmt ist, kennt man Hoffmann 
heute vor allem als Schriftsteller der Romantik und Meister des Fantastischen. Doch er war ebenso 
Komponist, Kapellmeister und Musikkritiker – und Mozart eines seiner großen künstlerischen 
Vorbilder. Der „doppelte Amadeus“ ist damit mehr als ein Namensspiel: Er verweist auf eine 
künstlerische Beziehung, die sich auch in Hoffmanns Musik entdecken lässt. Im Zentrum des 
Konzerts stehen zwei Werke für dieselbe Besetzung: Mozarts Klaviertrio KV 564 und Hoffmanns 
Grand Trio AV 52. Ihr Nebeneinander macht die Nähe zum verehrten Vorbild ebenso hörbar wie 
den musikalischen Wandel zwischen zwei Epochen: Mozarts klassische Formensprache trifft auf 
Hoffmanns Musik an der Schwelle zur Romantik. Ergänzt wird das Programm durch Hoffmanns 
lange als verschollen geltende Serapionswalzer und seine Klaviersonate Nr. 1 A-Dur AV 22. 
 
Dass diese musikalische Begegnung vom Ensemble NOVA SIDERA aus Poznań gestaltet wird, 
führt zugleich an einen wichtigen Ort in Hoffmanns eigener Biografie. In das damals zu Preußen 
gehörende Posen kam der ausgebildete Jurist 1800 als Gerichtsassessor – doch neben seinem Amt 
entfaltete er hier bereits eine rege musikalische Tätigkeit. Zu Silvester 1800 wurde mit der Kantate 
zur Feier des neuen Jahrhunderts erstmals eines seiner musikalischen Werke öffentlich aufgeführt; 
1801/02 erklang mehrfach seine Musik zu Goethes Singspiel Scherz, List und Rache. Auch persönlich 
wurde Posen für Hoffmann bedeutsam: 1802 heiratete er hier Michalina Rohrer. 
 
Mehr als zwei Jahrhunderte später ist Poznań auch der künstlerische Lebensmittelpunkt von 
Monika Agatowicz (Violine), Natalia Agatowicz (Cello) und Monika Woźniak (Klavier), die sich 
2026, im Jahr des 250. Geburtstags E.T.A. Hoffmanns, zum Ensemble NOVA SIDERA 
zusammenschlossen. Die drei Musikerinnen studieren bzw. lehren an der Ignacy-Jan-Paderewski-
Musikakademie. In ihrer künstlerischen Arbeit treffen musikwissenschaftliche Quellenforschung 
und historisches Instrumentarium auf einen lebendigen, gegenwärtigen Zugang zur Musik des 17. 
bis frühen 19. Jahrhunderts. 
 
Moderiert wird das Konzert von Jörg Holzmann, Musik- und Literaturwissenschaftler aus Leipzig. 
Zwischen den Werken eröffnen Textauszüge und Hintergrundinformationen zu E.T.A. Hoffmann 
weitere Perspektiven auf den Künstler: auf seine Doppelrolle als Dichter und Musiker, seine 
Begeisterung für Mozart und die musikalische Welt, in der seine Kompositionen entstanden. So 
verbinden sich Literatur und Musik in historisch informierter Aufführung zu einem facettenreichen 
Porträt zweier Künstler, die mehr miteinander verbindet als der Name „Amadeus“. 



Samstag, 5.12.2026, 11.30 Uhr (Dauer ca. 60 Minuten, keine Pause) 
 

„eine kecke krause Figur durch anderthalb Oktaven“ 
Eine musikalische Lesung über Liebe, Kunst und das richtige Timing 
 
Wilhelm-Friedemann-Bach-Haus (tbc) 
 
 

 
 

Johann Erdmann Hummel: Gesellschaft in einer italienischen Locanda (Die Fermate), um 1814, 
90,5 x 101,5 cm, Öl auf Leinwand, Neue Pinakothek München, Inv. Nr. 9263. 

 
Vor einem Gemälde stehend erinnert sich Theodor in E. T. A. Hoffmanns Novelle Die Fermate an 
seine Begegnung mit zwei italienischen Sängerinnen. Besonders angetan hat es ihm Lauretta, die 
hingebungsvoll singt und ebenso temperamentvoll reagiert, wenn musikalisch nicht alles nach 
ihrem Geschmack läuft. Dies zeigt sich besonders bei einer Fermate: Lauretta will mit einer 
kunstvollen Kadenz glänzen, doch Theodor setzt mit der Begleitung zu früh wieder ein. 
Musikalisch ein kleiner Patzer, zwischenmenschlich ein mittelschweres Erdbeben. Kurz darauf 
verschwinden die beiden Sängerinnen aus Theodors Leben.  
Jahre später begegnet er den beiden wieder – inzwischen selbst ein gereifter Musiker – und stellt 
fest, dass auch Ideale in die Jahre kommen: Die Erinnerung hat sich erstaunlich gut gehalten, seine 
einstigen Angebeteten eher weniger. So erzählt Hoffmann mit Witz und feiner Ironie 
von Verklärung und Ernüchterung, Könnerschaft und Eitelkeit; und von jenen heiklen Momenten, 
in denen Mann selbst mit dem sichersten musikalischen Gespür nur danebenliegen kann. 

 
Musik von Mauro Giuliani: Cavatine op. 39 & Ariette op. 95  

 
Gesang: Isabelle Serafin (Sopran)  

Rezitation: Melanie Zimmermann 
Romantische Gitarre: Jörg Holzman 


