Health & Well-being in Music and Performing Arts

PROGRAMM

Tagungswebsite:
oegfmm.at/salzburg26

aif

OGfMM Symposium 2026

10. - 12. April 2026
an der Universitat Mozarteum Salzburg

Beyond the Score

Veranstaltet von der Osterreichischen Gesellschaft fiir Musik und Medizin
in Kooperation mit der Universitdt Mozarteum Salzburg

mozarteum OGIMM
unlverSIty . Osterreichische Gesellschaft fir

Musik und Medizin




Zeituibersicht

FR

SA

Opening
Keynote
AG Musikpsychologie
Dalbauer-Stokkebask WORKSHOPS: |rmer,

Roy Moratelli, Kaniewska-

Matei . ]
Pankrath Erdd, Lesjak

Keynote
Zalpour
Ballenberger
Reuter
(o]1]]
Kochem

WORKSHOPS:
Uggowitzer , Milek,
Wirnsberger, Schafer

Keynote

Fernholz
Hildebrandt
Ptatscheck

Rousseau (metal)
Samimisabet

WORKSHOPS: Grain,
Biliche, Gabbe, Eckert

PosterCraze

Essen (Catering)

Poster & Wine

Music, Wine & Poster

Mélschl, Canali, Sixt,
Uggowitzer

13:15

13:30

13:45

14:00

14:15

Ackermann, Rousseau,
Kominkova, Sawicka,
Terbuc, Woodard

Lee
Karlikow
Suzuki
Cyganska

17:45

18:00

18:15

18:30

-~
18:45 —

19:00

/ﬁ

19:15

19:30

19:45

ZEIT FREITAG 10. April ZET Samstag 11. April

08:00 08:00

08:15 08:15

8222 08:30 Registrierung ab 08:30

09:00 Groningen Gabbe WORKSHOPS: Stahl ,
09:15 Induni Renner Gabis, Latala, Kruse,
09:30 Paese Danner Suppan

09:45 Bernatzky Worschech

10:00

10:15 Friehe WORKSHOPS:

10:30 eYnote Post.ler Wohlwender, Jacobi,

10:45 2 S S Sl Sixt, Niemand

11:00 Scholz ’

11:15

11:30 Keynote

11:45 Registrierung ab 11:30 Greln

12:00 Smale, Kapitza Hofmann

12:15 ’ ! Weiss WORKSHOPS: Legler,

Lesjak Busqué, Rotner, KeBeler

Essen (Catering)

Keynote
Musgrave
Glawischnig
Bezold
Schafer
Brandi

WORKSHOPS: Himer,
O'Donnel, Hofer,
Weninger, Matzek

WORKSHOPS: Képpen,
Haditsch-Koénig,
Kénigseder, Klavacs,
Morscher
Closing

Beyond the Score

Health & Well-being in Music
and Performing Arts

SONNTAG 12.
April

| 09:45 | 10:00 | 10:15 | 1030 | 1045 | 11:00

1115 | 1130 | 1145

12:15 [ 12:30 [ 1245 | 13:00 [ 13:15 [ 13:30 | 1345 [ 14:00 | 14115 | 14:30 | 1415 | 1500 [ 15115 |

OPNV  Bus 151

KEBELER

10:10 Mirabellplatz BUS 111 Eginae

9:40 Mirabellplatz BUS I KONIGSEDER - Walk & Talk

9:10 Mirabellplatz BUS |

BUCHE Powerwalk & Talk - Trittsicher zu Spitze

11:10 Mirabellplatz BUS V

Gaisbergspitz - Top of Salzburg City (1288 m) Inspiration - Reflexion

10:40 Mirabellplatz BUS IV [l 2=:1e], LCR LA ES

Selbstzahlerbasis)

Ausblick

140

Goasnalm - Jause (Essen auf

Roundtable I: Salzburger Vernetzungstreffen zu Musik, Kunst
und Gesundheit - Ltg.: Grebosz-Haring & Biiche
Roundtable II: Internationale Forschungsnetzwerke - Ltg.:
Zalpour & Bertsch

Roundtable Ill: Next Generation Forum - Ltg.: Leonhard
Konigseder




Inhaltsverzeichnis - Beitragende alphabetisch

Abed-Navandi S. 42
Ackermann S. 108
AG ,Musikpsychologie® S. 15
Alpheis S. 43
Ballenberger S. 28
Bernatzky S. 80
Bertsch S. 44
Bezold S. 112
Brandi S. 117
Breaden Madden S. 45
Briggemann S. 46
Buche S. 34
Busqué S. 95
Canali S. 47, S. 100
Chu S. 48
Cui S. 31
Cyganska S. 127
Dalbauer-Stokkebaek S. 19
Danner S. 77
Davis S. 49
Eckert S. 35
Fernholz S. 33
Friehe S. 84
Gabbe S. 38, S. 71
Gabis S. 70
Glawischnig-Goschnik ~ S. 106
Grain S. 36
Grebosz-Haring S. 50
Grehn S. 89
Groningen S. 72
Haditsch-Konig S. 124
Hildebrandt S. 37
Hinsberger S. 51
Hirner S. 110
Hofer S. 109
Hofmann S. 93
Induni S. 76
Irmer S. 17
Jacobi S. 81
Kaniewska-Erod S. 18

Kapitza S. 96
Karlikow S. 125
KeBeler S.52,S.92
Kiss S. 53
Klavacs S. 123
Kochem S. 32
Kominkova S. 113
Konigseder S. 119
Koppen S. 120
Kruse S. 69
Latala S. 68
Lee S. 122
Legler S. 90
Lesjak S. 16, S. 99
Lhotta S. 54
Losch S. 55
Matei S. 22
Mazek S. 105
Milek S. 25
Molan S. 56
Molschl S. 98
Moratelli S. 20
Morscher S. 121
Musgrave S. 103
Niemand S. 85
O‘Donnell S. 107
Paese S. 78
Pankrath S. 23
Postler S. 86
Ptatscheck S. 39
Renner S. 75

Reuter S. 30
Roos S. 57
Rotner S. 91
Rousseau S. 40, S. 58, S. 111
Roy S. 21
Ruiz de los Panos S. 87
Samimisabet S. 4
Sawicka S. 115
Schéfer S.27,S. 114
Schlémicher-Thier S. 14
Scholz S. 88
Sickert S. 59
Siewertsen S. 60, S. 61
Sixt S. 82, S. 101
Smale S.94
Spangler S. 62
Stahl S. 74
Suppan S. 73
Suzuki S. 126
Terbuc S. 116
TUrk-Espitalier S. 63
Uggowitzer S. 26, S. 102
Weiss S. 97
Wenhart S.64,S.65
Weninger S. 104
Wirnsberger S. 29
Wohlwender S. 83
Woodard S. 118
Worschech S. 79
Zalpour S. 24
Zodl S. 66

Das OGfMM-Symposium 2026 ,,Beyond
the Score: Health & Well-being in Mu-

sic and Performing Arts” findet vom 10.

bis 12. April 2026 an der Universitat
Mozarteum Salzburg statt.
Veranstaltet wird es von der
Osterreichischen Gesellschaft flr

Musik und Medizin in Kooperation mit
der Universitat Mozarteum Salzburg.



Josef Schlémicher-Thier
Salzburg (AT)

www.hno-schloemicher.com

Keynote
Freitag, 10.04.26, 10:00 Uhr

Pravention im Alltag einer Festspielbiihne - Festspielmedizin - eine
Herausforderung fiir Arbeitsmedizin, Kiinstleri:nnenmedizin und

Notfallmedizin Josef Schlomicher-Thier

Die Oper als Gesamtkunstwerk verlangt von allen Beteiligten hdchstes
Koénnen. Im Salzburger Festspielbetrieb sind rund 220 Personen
ganzjahrig mit den Vorbereitungen der Sommerfestspiele beschaftigt.
Wahrend der Festspielzeit stehen etwa 3.500 bis 4.000 Personen
unter Vertrag. Die arbeitsmedizinische Vorsorge ergibt sich aus der
arbeitsrechtlichen Flrsorgepflicht des Arbeitgebers gegenuber
Beschaftigten und Besuchern. Fir die Salzburger Festspiele lassen
sich drei zentrale Bereiche unterscheiden:

1. Arbeitsplatz Produktion: Zahlreiche Arbeitsstoffe, Arbeitsmittel und
komplexe Planungsprozesse sind notwendig, um dem Publikum das
Gesamtkunstwerk zu ermaoglichen. Die arbeitsmedizinische Aufgabe
beginnt bereits in der Planungsphase mit der Bewertung und
Begutachtung dieser Faktoren, um Folgeschaden zu vermeiden. Dazu
z&hlen Lungenfunktionsabkldrungen bei SchweiBrauchbelastung in
Schlosserei und Buhnenbereich, Larmvorsorgeuntersuchungen bei
Tischlern, Gesundheitsberatung an Bildschirmarbeitsplatzen sowie die
Evaluierung psychischer Belastungen. Backstage-Situationen werden
anhand kurzer Filmaufnahmen veranschaulicht.

2. Arbeitsplatz Stimme: Als Stimmarzt und Arbeitsmediziner ist die
Betreuung der Kunstler zentral. Im Workshop werden die
physiologischen Voraussetzungen von Festspielkinstlern sowie
,Begabung” als Grundlage des Sangerberufs thematisiert. Tanz-,
Sprech- und SingkUnstler sind durch die terminliche
Unaufschiebbarkeit von Generalproben und Premieren erheblichem
Stress ausgesetzt. Kdrperliche, mentale und emotionale Robustheit ist
erforderlich. Leistungen mussen auch bei eingeschrankter kérperlicher
Verfassung erbracht werden. Regieanforderungen wie das Gehen in
hohen Absatzen auf schiefer Ebene kdnnen akute orthopadische
Probleme verursachen. Infekte, Allergien, préamenstruelle hormonelle
Stimmveranderungen, akuter Reflux oder Stimmlippenblutungen
erhdhen den Druck zusatzlich. Ein strukturiertes Praventionskonzept
bereits in der Probenphase ist daher essenziell. Viele freischaffende
Kunstler kommen ohne ausreichende Regeneration aus
vorangegangenen Engagements. Ein freiwilliger Stimmcheck vor
Probenbeginn kann praventiv wirken. Der Festspielarzt Gbernimmt
zudem eine vermittelnde Rolle zwischen Intendanz und Kunstlern,
etwa bei der Frage nach Umbesetzung oder Absage. Fallberichte
illustrieren typische Konstellationen.

3. Notfallmedizin fur Besucher: Rund 240.000 Personen besuchen
jahrlich die Veranstaltungen. Gemeinsam mit einem Team von 45
Arzten wird die notérztliche Erstversorgung wahrend der Auffiihrungen
sichergestellt. Zentrale Aufgaben sind die Koordination mit den
aufnehmenden Kliniken sowie der Aufbau einer funktionierenden
Rettungskette mit Publikumsdienst und Rettungssanitatern.
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Prof. Dr. med. Josef Schi®dmicher-Thier,
geboren 1954 in Vorau (Oststeiermark),
verbindet Medizin und Gesang. Nach
Brauerlehre studierte er Medizin und
Gesang in Graz, mit Ausbildung am
Konservatorium und an der Hochschule
fur Musik. KUnstlerische Impulse erhielt er
u. a. von Walter Berry; ein Stlckvertrag
fGhrte ihn an die Grazer Oper.

Er absolvierte die Ausbildung zum Arzt
fur Allgemeinmedizin in Graz und Leoben
sowie die HNO-Facharztausbildung in
Salzburg bei Prof. Albegger. Seit 1996
fuhrt er eine HNO-Praxis in Neumarkt am
Wallersee und betreut als HNO-Arzt und
Arbeitsmediziner die Salzburger
Festspiele. Seine Schwerpunkte sind
Stimm-Medizin, Refluxerkrankungen,
Stimmchirurgie bei organischen
Stimmstérungen und Schlafmedizin.



Osterreich (AT)

oegfmm.at/arbeitsgruppen/ag-musikpsychologie-coaching

OGFMM AG »»Musikpsychologie und Coaching

\\é@'

Keynote
Freitag, 10.04.26, 12:45 Uhr

Wie wird Exzellenz definiert und was wird an Musikschulen, in Universitaten, in
Orchestern und auf dem Musikmarkt getan, um diese nachhaltig zu
ermoglichen? OGFMM AG ,,Musikpsychologie und Coaching®, Angela Biiche, Heather O’Donnell,

Michaela Moratelli & Simone Spangler

Waéhrend eine Karriere als Primaballerina oder im Spitzensport friih
endet und neue Formen der Berufsaustbung gefunden werden
mussen, wird von Musiker:innen verlangt, bis zum Pensionsalter
DURCHGANGIG auf héchstem musikalischen und technischen Niveau
zu performen.

Orchester und andere Kulturinstitutionen sind traditionell gewachsene
Organisationen, deren innere soziale Dynamiken bis heute weitgehend
sich selbst Uberlassen bleiben.

Durch ungeldste Konflikte, fehlende Reflexion von Machtdynamiken
und ohne konstruktive Kommunikationskultur entstehen psychosoziale
Belastungen, die nicht nur die mentale und physische Gesundheit
Einzelner beeintrachtigen, sondern die kinstlerische Gesamtleistung
beeinflussen. Nur ,seinen Dienst” zu liefern ist zu wenig, um im
Kollektiv die magischen Momente z. B. eines Orchesters auf der
BUhne gelingen zu lassen: Musik ist kein Produkt, das auch
emotionslos ,geliefert” werden kann.

Damit Exzellenz auf Dauer im kulturellen Kontext gelingen kann ist die
Pflege einer Organisationskultur notwendig, in der sich alle bewusst
sind, dass z. B. ein Orchester nicht nur eine Klangfabrik, sondern ein
lebendiger sozialer Organismus ist.

KUnstlerische ldentitat entstent oft frih und pragt das gesamte
Selbstverstandnis. Sie kann tragen, aber auch fragil und einengend
werden — besonders, wenn Exzellenz zur einzigen Quelle von
Selbstwert wird. Hilfreich ist es, den Blick zu weiten: durch
korperbasierte Praxis, psychologische Begleitung und Raume, in
denen man jenseits von Leistung und Bewertung wahrgenommen
wird.

Wie Musiker:innen innerlich mit sich selbst sprechen, beeinflusst ihr
Erleben und ihre sozialen Interaktionen — im Probenraum, auf der
Budhne und im Unterrichtsalltag. Musiker:innen sind mit hohem
Leistungsdruck, Selbstzweifeln und Perfektionismus konfrontiert: Wie
kann die eigene innere Sprache das Wohlbefinden, die korperliche
Prasenz, die musikalische Ausdruckskraft und das soziale Miteinander
starkend beeinflussen?

Was braucht es heutzutage, um in der Musikbranche erfolgreich zu
sein? Setzt sich musikalische Exzellenz von selbst durch oder braucht
es auch in der Musik ,Personal Branding“, Medienauftritte und soziale
Medien, um erfolgreich zu sein?
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In dieser Keynote besprechen vier
Mitglieder der Arbeitsgruppe
Musikpsychologie und Coaching der
OGFMM das Thema der Exzellenz:
Welches Potenzial, aber auch welche
Herausforderungen sind mit diesen
Themen verbunden?

Die Mitglieder der Fachgruppe
Musikpsychologie und Coaching der
OGFMM sind meist selbst Musiker:innen
und bieten idealerweise VOR, aber auch
NACH dem Auftreten von Belastungen
und Problemen Beratung an. Sie arbeiten
in den folgenden Beratungsformaten:
Coaching — Mediation — Lebens— und
Sozialberatung — Supervision —
Psychotherapie - Musikpsychologie -
Organisationsentwicklung

Angela Buche
www.stimmig-leben.com

Heather O'Donnell
www.heatherodonnell.info

Michaela Moratelli
www.michaela-moratelli.com

Simone Spangler
www.linkedin.com/in/simone-s-
performhealthy08



Sarah Lesjak
Graz (AT)

praxis-orange.com/team/sarah-lesjak/
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Workshop
Freitag, 10.04.26, 13:15 Uhr

Kraftigungsprogramm fiir ein gesundes und freies Musizieren Sarah Lesjak

In diesem Workshop wird ein Bewegungsprogramm zur Aktivierung
und Kraftigung der Rumpfmuskulatur erarbeitet. Es besteht aus
Ubungen mit Kérpereigengewicht und kann in weiterer Folge
eigenstandig fortgefihrt werden. Die Ubungen eignen sich sowohl als
Warm-Up vor dem Uben bzw. Musizieren als auch als eigenstandiges
Ausgleichs-/Kréftigungsprogramm. Es werden pro Ubung
verschiedene Abstufungen der Bewegung angeleitet und vorgezeigt,
um ein breites Spektrum an AusfUhrungsvarianten abzudecken. Die
Auswahl der Ubungen wird so getroffen, dass diese einfach
anwendbar und mit wenig Zusatzmaterial umsetzbar sind und sie sind
im Allgemeinen von niedrig bis moderater Intensitat. Mit einfachen
Anderungen bzw. wenig Zusatzmaterial kann auch die Intensitat so
gesteigert werden, dass eine moderat-hohe Belastung erreicht wird.
Das Bewegungsprogramm bringt somit unabhangig der Vorerfahrung
einen Benefit und kann nach individuellen Vorlieben angepasst
werden.

ie Ubungen decken die Muskelgruppen an der Vorderseite, Riickseite
und seitlich des Rumpfes ab. Zu jeder Muskelgruppe wird es 1-2
unterschiedliche Ubungen geben. Die Teilnehmer:innen kénnen sich
aus der Vielzahl an Ubungen somit individuell ein eigenes Programm
zusammenstellen. Vor der Erarbeitung der einzelnen Ubungen wird ein
kurzer Uberblick Uiber die Wirkweisen und Einsatzmdglichkeiten
gegeben und VorsichtsmaBnahmen werden beschrieben. Dadurch
wird eine Orientierung geschaffen, auf welche Weise das vorgestellte
Programm an die eigenen BedUrfnisse angepasst werden kann.

Die Ubungsauswahl bezieht sich nicht auf eine spezifische
Instrumentengruppe sondern wurde mit dem Ziel getroffen, die
Kérpermitte zu kréftigen, um ein freies Bewegen der Arme und Beine
zu férdern. Die regelméBige Durchfiihrung der Ubungen soll die
Ausdauerfahigkeit der Rumpfmuskulatur unterstitzen. Dies kann dazu
beitragen, weniger Ermidung bei lang andauerndem Musizieren zu
erleben bzw. sich nach einer hohen Anstrengung rascher zu erholen.
Langerfristig kann es dazu beitragen, Uberlastungserscheinungen
vorzubeugen und die korperliche Leistungsféhigkeit, die fur das
Musizieren notwendig ist, zu festigen bzw. zu erweitern.

Die Ubungen dienen neben der Férderung der kdrperlichen
Ressourcen fur das Musizieren auch der allgemeinen
Gesundheitsforderung bzw. als kdrperlicher Ausgleich zum Alltag. Die
erarbeiteten Ubungen kénnen bei sicherer Ausfiihrung auch an Kolleg:
innen oder Schiler:innen/Student:innen weitergegeben werden. Die
Teilnahme steht allen Interessierten frei. Bequeme Kleidung, die ein
freies Bewegen ermdglicht wird empfohlen.

16

Sarah Lesjak MSc (OMPT), MSc (PAM)
ist Physiotherapeutin in Graz. Vor der
Ausbildung zur Physiotherapeutin hat sie
ein Instrumentalpadagogikstudium
(Hauptfach: Violine) abgeschlossen. Zu
den weiteren Fortbildungen zahlen ein
MSc in Performing Arts Medicine
(University College London, UK) und ein
MSc in Muskuloskeletale Physiotherapie
(Hochschule Osnabrtick, Deutschland).

Die Masterarbeit aus dem zweiten
Studium wurde im Journal ,Music &
Science” Open-Access publiziert. Neben
der therapeutischen Arbeit in einer
Gemeinschaftspraxis in Graz wird
regelmaBig an Fachkonferenzen
teilgenommen und prasentiert (u.A.: 2019
ASPAH Melbourne, 2023 PAMA NYC,
2024 OGIMM Wien, 2024 PAMA
London, 2024 ASPAH online, 2025 WPC
Tokyo). Und, seit dem Studienjahr
2025/26, kommt die Tatigkeit als
Hochschullektorin am Studiengang fur
Physiotherapie an der Fachhochschule
Joanneum, Graz, hinzu.

Web:

FH Joanneum, https://www.fh-
joanneum.at/hochschule/person/sarah-
lesjak/

Praxis Orange, https://www.praxis-
orange.com/team/sarah-lesjak/

Social Media: Instagram:
@performingartsphysio



Simone Irmer
Salzburg (AT)

www.feldenkrais-for-musicians.com

| Credit id Helmut Wegenkittl
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Workshop
Freitag, 10.04.26, 13:15 Uhr

Working with the Body rather than against it - How Health and Quality in
Artistic Performance depend on Body Awareness Simone Irmer

The workshop includes an introduction, case studies and easy
exercises to try.

High quality always implies a high level of differentiation. When
movement needs to be as nuanced as in playing an instrument,
singing, dancing, or acting, it is essential that body awareness is
correspondingly refined. When we work with our body rather than
against it, we achieve lightness in performance while maintaining
health. The more effectively, effortlessly, and accurately the body is
used like an instrument, the higher the quality of the performance and
the better our health.

The Feldenkrais Method is particularly well-suited to the performing
arts because it fosters the same high level of differentiation and
precision necessary for these arts. This method’s practice setting
encourages self-exploration, helping participants understand their
bodies and individual approaches to movement, as well as discover
the specific information needed to execute movement sequences and
the possibilities within this context.

The recurring questions are: To what extent do my actions align with
my intentions? Where do | want to go? What am | doing to get there?
How suitable is my path for achieving my goal? What can | do or let go
of to make the process easier, more direct, and more effective?

The instrument “body” can become out of tune (tense), manifesting as
muscular imbalances, overuse syndromes, and injuries.

However, it can also be retuned, which is part of this method.
Unfavorable tensions can be identified and adjusted, allowing the
natural reflexive alignment of our system to function more effectively,
enabling movement sequences to be better supported by the skeleton
and making them lighter and more versatile.

The Feldenkrais Method is based on a pedagogical, resource-oriented

approach that encourages self-responsibility and self-awareness while
also providing therapeutic effects.
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Simone Irmer, MA, has been a certified
Feldenkrais practitioner since 2002. She
has an MA in Music and Dance
Pedagogy from the Mozarteum University
Salzburg (2002).

Since 2000, she has worked with
musicians in one-to-one settings and
with groups, orchestras, ensembles and
choirs in her own practice. Since 2006,
she has taught Feldenkrais for Musicians
at the Mozarteum University Salzburg
and from 2017 to 2019 also at the
International Summer Academy
Mozarteum Salzburg. Since 2014, she
has been a Feldenkrais coach for
participants and the jury of the
International Mozart Competition
Salzburg.

Building on the Feldenkrais Method, her
own musical training and 26 years'
experience of working with musicians,
she has developed tailored concepts to
support dynamic posture, efficient
movement coordination and the
unlocking of each individual's potential in
instrumentalists and singers.

As an expert in body awareness and
functional bodywork for musicians, with
profound knowledge of the demands of
technique, performance, interpretation
and authenticity, she provides precise,
personalised support for the diverse
needs of musicians.



Joanna Kaniewska-Eréd
Wien (AT)

www.joannakaniewska.com

& t Credit: Theresa Wey

Brennen ohne Auszubrennen Joanna Kaniewska-Erod

Auf der BUhne zu strahlen, erfordert die Aktivierung enormer innerer
Ressourcen — aber zu welchem Preis? In einem Umfeld, das von
Hochleistung, kunstlerischem Perfektionismus und stetem
Konkurrenzdruck gepragt ist, geréat die wichtigste Resonanzflache oft
in den Hintergrund: der Mensch hinter dem Instrument. Musik ist
gelebte Leidenschaft, doch ein dauerhaftes ,Fortissimo” fuhrt
unweigerlich dazu, dass der persdnliche Lebensklang an Nuancen
verliert oder ganzlich verstummt. Dieser Workshop ist ein Pladoyer flr
eine Musizierkultur, die kUnstlerische Exzellenz mit psychophysischer
Integritat vereint.

Wir Ubersetzen aktuelle Erkenntnisse der Musikergesundheit direkt in
die Praxis. Im Spannungsfeld zwischen Ton und Stille erkunden wir
dein individuelles Gleichgewicht und deine Resonanzfahigkeit. Im
Fokus steht die Vermittlung von Strategien, wie du deine eigene
Energie bewusst steuern kannst, im inneren ,,Flow* bleibst und jene
persdnliche Balance findest, die den hohen energetischen
Anforderungen des Musizierens mit mehr Leichtigkeit begegnet.

Die Schwerpunkte der gemeinsamen Arbeit sind:

e Dein Nervensystem im Giriff: Techniken zur bewussten Regulation
des Nervensystems, um vor und nach der Hochspannung des Auftritts
leichter in die Balance oder Regeneration zu finden.

e Transformation des Perfektionismus: Verwandle deinen inneren
Kritiker in einen VerblUndeten, der dich stutzt, statt dich zu blockieren.
e Figene Regeln statt Fremdbestimmung: Lerne, deine Grenzen im
Musikeralltag klar zu ziehen — fir mehr Ruhe, innere Freiheit und
Fokus.

e Auftanken ohne Reue: Entdecke, wie deine Pausen unglaublich
produktiv sein kénnen und wie du ,recharged” und inspiriert deinen
Musikeralltag gestalten kannst.

Dieser Workshop bietet einen geschutzten Raum fur alle, die das
Feuer ihrer Berufung spuren wollen, ohne daran zu verbrennen. Komm
vorbei und erhalte praktische Impulse fUr ein Berufsleben in Balance,
das Raum fUr dein persénliches und kiunstlerisches Wachstum bietet.
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Workshop
Freitag, 10.04.26, 13:15 Uhr

Dr. Joanna Kaniewska-Erod MA. wurde
in Warschau geboren und lebt seit 2004
in Wien. Als Konzertgeigerin, Padagogin
und Mentaltrainerin verfugt sie Uber 20
Jahre Buhnenerfahrung und vereint
umfassende kunstlerische Expertise mit
wissenschaftlich fundierten Kenntnissen
im Bereich Mentaltraining und
Korperarbeit.

2013 entwickelte sie ihr eigenes
Programm ,PEAK PERFORMANCE
FLOW?”, ein ganzheitliches
Trainingskonzept zur Férderung von
Auftrittskompetenz, mentaler Starke und
korperlicher Prasenz bei Musiker:innen.
Sie lehrt regelmaBig an internationalen
Institutionen wie der MUK Wien, der
MDW Wien, dem Tiroler
Landeskonservatorium Innsbruck, der
Fryderyk-Chopin-Universitat fir Musik
Warschau und Le Conservatoire Wien.

DarUber hinaus ist sie in der Fachgruppe
Musikphysiologie der OGfMM aktiv und
leitet eine eigene Privatpraxis, in der sie
Musiker:innen und Kinstler:innen in ihrer
personlichen Entwicklung begleitet, um
nachhaltige Leistungsféahigkeit, Resilienz
und authentische Buhnenpréasenz zu
fordern.



* Birte Dalbauer-Stokkebaek
43 Gablitz (AT)

% Www.birte-dalbauer-stokkebaek.at
< N
’ Credits to Dog and Husband.
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Vortrag
Freitag, 10.04.26, 13:15 Uhr

Upbeat! Beyond The Score - Mindfulness For Musicians Birte Dalbauer-Stokkebak

In this presentation, | will reflect on how adopting a “mindful” approach
can support musicians in their everyday work. Mindfulness can serve
as a helpful companion/accompanist as we travel ‘beyond the score,’
assisting us in navigating the challenges in a musical life.

As a young, inexperienced singer at the start of my studies, | found
myself in an environment that led me down an unhealthy path, in
terms of both vocal technique and psychological well-being. | spent
too long following unconscious and harmful working methods,
unaware of their impact. It was only later in my studies, when |
encountered teachers who worked in what we now call “the mindful
way,” that my perspective began to shift. This experience opened the
door to a radically new approach to my musical life, and inspired me
to make the necessary changes to truly live as a musician.

Later, | trained as a Mindfulness Based Stress Reduction (MBSR)
mindfulness instructor. After having taught a three-day Mindfulness
Workshop for Musicians at the Music Academy, Vienna, | was inspired
to create a specialized Mindfulness-Based Intervention for Musicians. |
call this approach Mindfulness-Based Musician Performance (MBMP).
Here, “musician performance” refers not only to what happens on
stage, but to every act connected to music, within us.

In 2021, my book Auftakt! Achtsamkeit fur Musikerlnnen was
published by the German publisher Arbor.

In March 2025, a revised and expanded edition, "Mindfulness for
Musicians": "Upbeat!" was released by the British publisher Routledge.
This presentation is an opportunity to look back on my earlier,
unconscious and harmful working methods, which nearly cost me my
life as a musician. | will share with you some of the mindful changes,
transformations | undertook —changes that allowed me to become a
musician in the fullest sense and to truly travel beyond the score.
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Birte Dalbauer-Stokkebask is a
Danish/Austrian musician living in the
Austrian Wienerwald.

She is trained as:

a singer at the Royal Academy of Music
in Copenhagen,

a voice therapist at the University of
Copenhagen,

a Mindfulness Teacher (MBSR), DE

In recent years, Birte has focused on
composing music for her own voice only,
under her last name Stokkebaek. This
music can be described as a kind of
world music, a crossover between folk,
jazz, and classical. In the moment, she
works on "Seven DogSongs", "A Song
Cycle".

You can hear Birte sing, under her full
name, in many different musical
constellations and genres, with wonderful
fellow musicians: Contemporary music,
classical music, baroque music, early
music.

Birte is also an author and has written the
books "Auftakt", "Achtsamkeit fir
Musiker*innen", Arbor, 2021, and
"Upbeat", "Mindfulness for Musicians",
Routledge, March 2025.
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Freitag, 10.04.26, 13:15 Uhr

Ist Exzellenz genug? Mit der ,inneren Stimme* in Einklang kommen Michaela

Moratelli

In der Musik geht es um innere Bewegtheit, Haltung und Prasenz —
das ist mehr als Technik und Ausdruck.

Selbstgespréche beeinflussen das Nervensystem. Sie wirken direkt auf
Atmung und Stimme. Sie bestimmen auch Ihre Prasenz und wie das
Publikum Sie auf der Biihne wahrnimmt. Durch den Leistungsdruck
verlieren Musiker:innen oft den Zugang zu sich selbst und zweifeln an
ihren exzellenten Fahigkeiten.

Sind lhnen folgende Satze vertraut:
»lch muss Uben (und alles richtig machen)*;
,lch darf keinen Fehler machen.“?

Selbst wenn Sie sich grundlich vorbereitet haben und mit Kénnen und
Leidenschaft spielen, meldet sich lhre ,innere Stimme*:

»War das wirklich gut genug?“

Sie verlieren das Vertrauen in die eigenen Fahigkeiten und Leistungen
und stellen sich in Frage.

»Ich bin zufrieden mit meiner BUhnenprasenz.“ kann lhre neue
Ausrichtung sein.

In diesem Workshop verbinden wir die musikalische Praxis mit dem
pewussten Umgang der ,inneren® Sprache. Mit dem Lingva Eterna ®
Sprach- und Kommunikationskonzept wird deutlich, wie bewusst
gewahlte Worte lhre innere Haltung und Ihr Erleben verandern kénnen.
Ihre inneren Dialoge gestalten sich forderlich, anstatt hemmmend. Ihre
Ausrichtung fuhrt zu mehr kérperlicher und kinstlerischer Prasenz,
Klarheit und Selbst-Wertschatzung.
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Mag. Michaela Moratelli ist
Psychotherapeutin, Klinische
Psychologin, Katathym Imaginative
Psychotherapie (KIP) — Autogene
Psychotherapie (ATP), Eye Movement
Integration (EMI), Integrative Bewegte
Traumatherapie (IBT), Kinder |
Jugendliche | Erwachsene, Einzeltherapie
| Gruppentherapie | Seminare.

Meine psychotherapeutischen Methoden
sind dialogische Verfahren. Ich erweitere
das therapeutische Gesprach mit
Bewegung und inneren Bildern.

Ich bin Lingva Eterna Sprach- und
Kommunikationsberaterin.

Im eigenen Sprachgebrauch sowie im
professionellen Umfeld erlebe ich
hilfreiche und nutzliche Veranderungen.

Jedes Wort wirkt und schafft seine
jeweilige Wirklichkeit.

Ich lade Sie ein, lhre innere Sprache und
mentale Haltung zu erforschen, denn sie
formen |hre Prasenz und musikalische
Ausdruckskraft.
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Mental health care in dance pedagogy Virginie Roy

Our artistic discipline is characterised by an ongoing investigation into
the limits of physicality, performance, identity, and body image.

This encourages us to examine ourselves critically every day and
engage in self-exploration.

However, depending on our personality, the stage of life we are at and
the demands of our art, this can sometimes have a negative impact on
our mental health.

Considering and involving the notion of mental health care in dance
pedagogy refers to the integration of psychological support, practices
that promote well-being and attentive communication into the process
of teaching and learning dance for its various stakeholders, namely
students and faculty.

The dance student should be considered as an individual engaged in
an educational process, rather than merely a body to be trained in
transformative dance techniques.

[t recognises that dance students are individuals whose mental health
has a significant impact on their artistic development and their
engagement in learning.

Through dance, students develop their sense of self in the world.

Nevertheless, teachers must also interrogate what they are
processing, not only in terms of the didactic and ethical aspects, but
also psychologically, dealing with emaotions for example.

From educational philosophy to dance psychology and psychology of
creativity, this presentation invites reflection on the management of
mental health and its significance for dance students and teachers
within institutions and systems.

It will also refer to the work carried out at the Dance Institute of the
Music and Arts University of the City of Vienna on psychological well-
being, mental health and constructive communication, as well as the
underlying issues involved.

Beyond that, mental health care also calls for the creation of an

inclusive, long-term environment for exchange and dialogue within the
artistic and pedagogical fields of dance.
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Vortrag
Freitag, 10.04.26, 13:30 Uhr

Univ.-Prof.in Mag.a Virginie Roy is from
France, studied dance at CNSMD Lyon
and dance pedagogy at CND Lyon,
completed her Master’s in clinical
psychology and diploma in art-therapy
with the University of Paris 8.

Furthermore, Virginie Roy earned a post-
graduate diploma in clinical and health
psychology from the University of Vienna.
She combines these experiences in her
practice as a clinical health psychologist
and sport psychologist, as a
dancer/performer, as a professor of
contemporary dance and psychology at
the faculty of performing arts at the Music
and Arts University, and lecturer on
movement & psychology at Sigmund
Freud University, both in Vienna.

She is currently pursuing a master's
degree in Body Psychology and Body
Psychotherapy, while also completing the
first-stage training program to become a
psychotherapist in Austria.
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Margins as stages: Pedagogies that challenge classical music norms. A
qualitative study of courses in higher music education Raluca Matei

Background: Western Classical Music (WCM) is sustained by
entrenched norms, canon, score fidelity, and the primacy of
“‘composer’s intentions”, that are reproduced by institutional
gatekeepers and internalised by performers.

While musicology has critiqued these assumptions, little empirical
work has examined how higher music education (HME) courses
actively contest them. This study addresses that gap.

Aim: To identify courses in HME that challenge WCM norms and to
analyse how instructors enact this challenge, whether or not they
explicitly frame their teaching as such.

Method: Fifteen online semi-structured interviews were conducted
with course leaders in the UK and Europe.

Interviews were transcribed verbatim and analysed using thematic
analysis, complemented by targeted content analysis to map
practices. To gauge “norm-challenge,” Leech-Wilkinson’s (2020)
framework was used as an analytic lens.

Results: Instructors described multiple, concrete strategies for
unsettling dominant norms, including: loosening score absolutism to
legitimise diverse readings; rejecting the notion of a single “correct”
performance; embedding improvisation (historically informed and free)
as a core practice; using historical performance practices to expand,
not narrow, interpretive possibility; blurring composer—performer
boundaries through composition/arranging tasks;

interrogating hierarchies and cultural biases within repertoire,
assessment, and studio culture; centring performance as social,
dialogic, and situated —privileging connection and risk-taking
alongside technical command.

Conclusion: Courses in HME settings are already modelling viable
alternatives to dominant WCM norms. Making these approaches
visible offers practical pathways for curriculum design that cultivate
critical thinking, artistic autonomy, and psychologically safer learning
environments.

Systematic support for such pedagogies could help students question

restrictive assumptions that may constrain creativity and exacerbate
performance anxiety.
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Raluca Matei is a British Psychological
Society—Chartered Psychologist,
consultant, and researcher working at the
intersection of psychology, health, and
the performing arts.

She leads international projects on
musicians’ mental health and health
education, examines how classical-music
norms shape wellbeing, and curates
cross-arts performance experiments.

She coaches artists and consults with
institutions and arts organizations to
make wellbeing part of everyday practice.
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Konzept fur die Durchfiihrung einer physiotherapeutischen Sprechstunde fur

darstellende Kiinstler*innen Natalie Pankrath

Die physiotherapeutische Betreuung darstellender Kinstlersinnen (PA)
erfordert eine individuell angepasste, strukturierte Therapiekonzeption.
Instrumentalist*innen, Sanger*innen und Tanzer*innen sind hohen
physischen und psychischen Belastungen ausgesetzt, die in
Kombination mit ergonomischen, psychosozialen und
lebensstilbedingten Faktoren zu karrierelimitierenden Beschwerden
fuhren kénnen. Die physiotherapeutische Sprechstunde fur
darstellende Kunstler*innen ist ein zentraler Baustein des DFG-Projekts
PA.H | LIFETIME.ai — Performing Arts Health. Durch standardisierte,
multidimensionale Assessments (z. B. Haltung, Bewegung,
Muskelaktivitat, Belastungsprofile) werden klinische und
wissenschaftliche Daten qualitatsgesichert erhoben. Diese flieBen in
die Entwicklung von Risikoprofilen und Kl-basierten
Vorhersagemodellen ein, um Pravention und Leistungsfahigkeit zu
verbessern.

Das Konzept der physiotherapeutischen Untersuchung fur PA
orientiert sich an den im Forschungsprojekt ,Reflab-Perform

“ entwickelten Strukturen fur die klinische Befunderhebung. Zu Beginn
erfolgt eine subjektive Untersuchung (S/E), die neben der
Schmerzanamnese auch Belastungsprofile (Ubezeit, Pausen,
Spielanforderungen), Stresssituationen, Schlafrhythmus, Lebensstil
und psychosoziale Faktoren (z. B. Leistungsdruck) bertcksichtigt.
Zudem werden individuelle Widerbefundsparameter
(symptomprovozierende Aktivitaten/Situationen) erhoben und teilweise
durch validierte Fragebdgen erfasst. Darauf folgt die klinische
Untersuchung (P/E), die auf der Hypothese basiert und individuell
angepasst wird. Sie umfasst eine Haltungs- und Bewegungsanalyse
wahrend der Tatigkeit sowie standardisierte Testverfahren. Aus S/E
und P/E wird ein individueller Behandlungsplan entwickelt, der sechs
Bausteine umfasst und je nach Befund (z. B. dominanter
Schmerzmechanismus) unterschiedlich gewichtet wird. Die Therapie
kann manualtherapeutische Techniken, Ubungen,
Belastungssteuerung, ergonomische Anpassungen, edukative
MaBnahmen sowie Lebensstilfaktoren bertcksichtigen.

Evaluation des Therapieeffekts: Zur Bewertung der
Behandlungseffektivitat erfolgt nach sechs Einheiten eine Re-
Evaluation, bei der die Teilnehmer*innen die Fragebdgen der
Eingangsuntersuchung erneut ausfullen.

Ergénzend wird die Patient Specific Functional Scale (PSFS)
eingesetzt, um individuelle, symptomprovozierende Aktivitaten — etwa
das Spielen von Oktaven in Fortissimo — zu erfassen und deren
Beeintrachtigungsgrad numerisch einzuschéatzen. So kénnen neben
standardisierten Daten auch personalisierte und klinisch-relevante
Veranderungen im Therapieverlauf dargestellt werden.
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Natalie Pankrath absolvierte den
Masterstudiengang Muskuloskelettale
Therapie (OMPT) an der Hochschule
Osnabrick und arbeitet klinisch im
INAP/O — Schwerpunktpraxis fur die
Behandlung darstellender Kinstlerinnen.

Sie leitet die physiotherapeutische
Sprechstunde fUr darstellende
Kinstlerinnen im Rahmen des DFG-
Projekts PA.H | LIFETIME.ai — Performing
Arts Health.

Aktuell promoviert Pankrath an der
Hochschule Osnabriick in Kooperation
mit der Universitat zu Libeck (Betreuung:
Prof. Dr. Kerstin Ludtke, Prof. Dr.
Nikolaus Ballenberger, Prof. Dr. Christoff
Zalpour).

Ihr Promotionsprojekt tragt den Titel:
,Nackenbewegungskontrollstorungen bei
Sangerinnen und deren Assoziation zu
Parametern der Stimmqualitat“* und
verbindet klinische Forschung mit der
Gesundheitsforderung in den
darstellenden Kuinsten.
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Physiotherapeutische Interventionen in der Musicians' Health - Uberblick iiber
Studienlage & Versorgungspraxis im deutschsprachigen Raum Christoff Zalpour

Die Bedeutung der Physiotherapie in der bedarfsgerechten
Versorgung von darstellenden Kinstlern (Performing Artists:
insbesondere Instrumentalisten, S&nger und Tanzer) ist hoch, da
qualitativ hochwertige Studien immer wieder sowohl die Lebenszeit-
(85%) als auch die Punktpravalenz (55 %) von (neuro-)
muskuloskelettalen Dysfunktionen in dieser Gruppe aufgezeigt haben,
die deutlich Uber der der Normalbevolkerung liegt und sich Uber die
gesamte Lebensspanne erstreckt, beginnend bei Kindern. Von allen
spezifischen arbeitsmedizinischen Problemen, die das Musizieren
beeintrachtigen kénnen, dominieren Beschwerden am
Bewegungsapparat, gefolgt von neurologischen Stérungen. Der
physiotherapeutische Ansatz in der Diagnostik und Behandlung von
performance-related-musculoskeletal dysfunctions (PRMD)
unterscheidet sich nicht ganzlich, aber trotzdem bedeutend vom
arztlichen Ansatz: Arzte suchen eher nach Pathologien und
Physiotherapeuten schauen auf Funktion, insbesondere die der
Bewegung. Die strenge Ausrichtung nach (diagnostischer)
Funktionsanalyse und therapeutischer Verbesserung der Funktion ist
auch dafur verantwortlich, dass Physiotherapie schnell, effektiv und
nebenwirkungsarm Beschwerden lindern kann. In der
physiotherapeutischen Sprechstunde flr Performing Artists im INAPO
haben wir Uber 1000 Kasuistiken systematisch ausgewertet und dabei
die Beschwerdelokalisation und die Effektivitat der Behandlung
aufgezeigt.

Die Physiotherapie hat sich im Verhéaltnis zur wesentlich alteren
Medizin durch die im deutschsprachigen Raum relativ junge
Akademisierung mittlerweile deutlich professionalisiert und auch von
letzterer emanzipiert. Der internationale Wissensschatz (externe
Evidenz, siehe z.B. in PubMed oder PEDro) und insbesondere auch
die klinische Handlungskompetenz der Disziplin Physiotherapie
orientiert sich dabei stark an internationalen Vorbildern, allen voran aus
Australien. Dies gilt auch fur die Performing Arts Physiotherapy (PAP).
An der Hochschule Osnabrlick wurde folgerichtig die weltweit erste
Professur fur PAP mit einer Australierin besetzt: Prof. (mult.) Dr.
Bronwen Ackermann. Dies erfolgte mit der Unterstutzung der
Deutschen Forschungsgemeinschaft, DFG, die die Entwicklung und
Etablierung dieser neuen Subdisziplin PAP maBgeblich unterstitzt.

Ballenberger N, Avermann F, Zalpour C (2023) Musculoskeletal health
complaints and associated risk factors in freshmen music students; Int
J Environ Res Public Health 20:3169. doi.
org/10.3390/ijerph20043169

Zalpour C, Ballenberger N, Avermann F (2021) A physiotherapeutic
approach to musicians’ health ... Frontiers Psychology,DOI:
10.3389/fpsyg.2021.568684
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Prof. Dr. med. Christoff Zalpour ist
Rehamediziner und seit 2003 Professor
fUr Physiotherapie an der Hochschule
Osnabriick (www.hs-osnabrueck.
de/prof-dr-christoff-zalpour/) sowie
standiger Gastprofessor an der
Universidad de Ciencias Médicas de la
Habana. In Osnabriick ist er auch
Direktor des Instituts fur angewandte
Physiotherapie, INAP/O (www.inapo-
osnabrueck.de), wo er u.a. eine
physiotherapeutische Sprechstunde fur
Musiker und Téanzer betreut. Sein
Forschungsschwerpunkt ist die
Berufsautonomie in der Physiotherapie
und Performing Arts Physiotherapy.
Gegenwaértig ist er auch Sprecher des
von der DFG mit rund 5 Millionen €
geférderten Forschungsimpulse-
Projektes PA.H|Lifetime.ai (www.hs-
osnabrueck.de/pahlifetimeai/) bei dem es
u.a. um die Entwicklung der neuen
Subdisziplin Performing Arts
Physiotherapy geht. Die bekanntesten
Lehrblcher von Zalpour sind Anatomie &
Physiologie fur die Physiotherapie (5.
Aufl. 2022, ELSEVIER), Red Flags
erkennen (2023, Thieme) und
Differentialdiagnostik in der
Physiotherapie (2024, ELSEVIER). Die
beiden letzteren zusammen mit Harry von
Piekartz als Hrsg.

PA.H|LIFETIME.ai: Gesundheit
darstellender Kunstler — Entwicklung und
Analyse von Risikoprofilen und
pradiktiven Modellen durch kinstliche
Intelligenz: hs-osnabrueck.
de/pahlifetimeai
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Den wilden "Affengeist” beruhigen: Mit kurzen, schnell wirksamen Ubungen
Prisenz beim Uben und auf der Biihne gewinnen Hedi Milek

Im Rahmen meiner langjahrigen Begleitung von Studierenden und
Musiker_innen stand oft der Wunsch nach mehr Konzentration beim
Uben und auf der Bilhne im Vordergrund.

So, wie wir nicht "nicht" kommunizieren kénnen, kbnnen wir nicht
"nicht" denken. Ein GroBteil unserer Gedanken lauft nicht planvoll und
Zielgerichtet ab, vielmehr sind sie ungeordnet und wiederholen sich
standig. Sie kreisen um noch nicht geldste oder noch gar nicht
bestehende Probleme.

Der Begriff Monkey Mind oder Affengeist beschreibt die stetige Unruhe
unserer Gedanken, die wie wilde Affen in unserem Kopf
herumspringen und oft durch Perfektionismus, Uberforderung oder
Selbstkritik angetrieben werden. Wir sprechen dann mit uns selbst und
instruieren uns, was wir tun und lassen sollen. Gedanken wie: ,Wird
der hohe Ton gelingen? Was wird Person XY sagen? Meine Finger, zu
langsam! Das schaffe ich niel” sind demotivierend und rauben viel
Energie. Deshalb ist es hilfreich, uns das Denken bewusst zu machen,
es zu kontrollieren und einschrankende Gedanken zu reduzieren.

I lch habe meine Gedanken, und ich bin nicht meine Gedanken!

Jeder Gedanke beginnt mit der Wahrnehmung der AuBenwelt Gber
unsere Sinnesorgane. Je nach Wertung Uber Einstellungen,
Erwartungen, bekommen sie inre Bedeutung, die wiederum eine
Wirkung in unserer Geflhlswelt ausldsen, welche wir an
Korperreaktionen wahrnehmen.

Wenn wir lernen, diesen Prozess achtsam und liebevoll
wahrzunehmen, wertfrei zu beobachten, ist es ein erster Schritt,
moglicher Veranderung zu mehr Selbstwirksamkeit.

Mit kurzen Korpertbungen und einfachen Techniken aus der
Psychonetik kdnnen wir den Kopf ,ausliften” und Gedankenkontrolle
im Hier und Jetzt gewinnen. Damit entsteht eine Grundstimmung der
inneren Ruhe und angenehmen Gefuhle, um beim Musizieren frei zu
sein.
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Studium: Instrumentalpadagogik (Klavier)
an der Hochschule fur Musik und
Darstellende Kunst in Wien (1979).

Weitere Ausbildungen: Suggestopadin
bei Pearl Nitsche (1998), Mentaltrainerin
nach dem Orloff-System (1999),
Bewegungspadagogin der Franklin-
Methode® (2005), ,Musikphysiologie im
klnstlerischen Alltag “ an der Universitat
der Kunste Berlin (2011).

Ausgewahlte Fortbildungen: ,LimbiClean-
Prozess” bei Dr. Gerhard Eggetsberger.

Berufspraxis: Klavierunterricht seit 1981
bis heute. Auftritts- und Mentalcoaching
fur Berufsmusiker_innen sowie fur
Studierende mit Schwerpunkt
Vorbereitung auf Probespiele und
Wettbewerbe. Referentin fur
Weiterbildungen in den
Musikschulwerken in Projekten wie
»Musik und Muskeln® und ,Musik bewegt
uns® an der Universitat fur Musik und
darstellende Kunst Wien. Dozentin im
,2Universitaren Zertifizierungslehrgang
Musikphysiologie* an der MDW seit
2017.




Erika Uggowitzer
Graz (AT)

erikauggowitzer.com

Credit: Manfred Uggowitzer

&,

Workshop
Freitag, 10.04.26, 15:15 Uhr

Handigkeit und Lateralitat beim Musizieren — Das kann man doch tliben,...oder?

Erika Uggowitzer

Wissenschatftlichen Ergebnissen zufolge kbnnen wir davon ausgehen,
dass Links- und Rechtshandigkeit gleichwertig zu betrachten sind.
Forschungsergebnisse sprechen sogar dafir, dass 50 % der
Bevolkerung genetisch Linkshander_innen sind. Die Zahl der
Linksh&ndigen, die — mit allen Nachteilen — rechtsdominant leben, ist
also sehr grofB3. Die Folgen der Zeiten flachendeckender Umschulung
spuren wir noch heute.

Die Uber Jahrhunderte suggerierten Vorbehalte gegentiber
Linkshandigkeit halten sich hartnackig. Auch wenn wir glauben, dass
es fUr uns langst normal ist, dass es eben auch linkshandig Veranlagte
gibt, und dass die Umschulung auf die rechte Schreibhand etwas ist,
das der Vergangenheit angehort, dass Linkshandige also heute
akzeptiert sind, vielleicht sogar gleichwertig behandelt werden: Die
Realitat spricht eine andere Sprache. Genau in dieser werden namlich
Formulierungen wie ,zwei linke Hande haben®, ,linkisch® oder ,link sein
“u. a. nach wie vor ganz selbstverstandlich benutzt, ohne die
Diskriminierung dahinter zu beachten.

Unsere Welt ist zum Uberwiegenden Teil fir Rechtshander_innen
ausgelegt. Linkshandig Veranlagte haben eine Anpassungsleistung zu
erbringen — ein Mehraufwand, der sich in Gehirn und Kérper
niederschlagt. Ebenso verhalt es sich bei den gangigen
Musikinstrumenten: Sie sind fur Rechtsdominante konzipiert.
Linkshandige werden Uber das Instrument umgeschult — mit oft
gravierenden korperlichen und psychischen Umschulungs-Folgen.
Was heif3t Lateralitdt? Kann man das nicht einfach dben? Das ist doch
alles Gewohnheit ... oder? Was macht den Unterschied aus? Wie fuhlt
es sich an, sich entgegen der eigenen Intuition und Veranlagung
verdrehen zu mussen? Wie wirkt sich das auf die Bewegungen aus?
Auf das Lernen? Was geschieht mit der Atmung? Mit dem
Kdrpergefuhl? Mit der inneren Sicherheit? Wie wichtig ist Ergonomie
fur Musizierende?

Korperliche und mentale Selbsterfahrungen zu Handigkeit und
Lateralitat sollen in diesem Workshop die Sensibilitat und das
Verstandnis fur Linksh&ndigkeit, vertauschte Handigkeit oder auch die
eigene Seitigkeit anstoBen. Die Uberforderung der einen Seite wird der
Unterforderung der anderen gegentibergestellt. Es wird
herausgearbeitet, warum die Umpolung der neuronalen Ablaufe nicht
gelingen kann, sondern zu Mehraufwand und Stress in Gehirn und
Korper fuhrt.

Durch Erfahrungen am eigenen Korper wird spurbar gemacht, dass
gesundes Musizieren handigkeitsgerechte Instrumente braucht — von
Anfang an.
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Mag. Erika Uggowitzer, BA, studierte
Konzertfach Querfléte sowie
Instrumentalmusikerziehung an der
Kunstuniversitat Graz. lhre Diplomarbeit
verfasste sie zum Thema , Aspekte des
Korperbewusstseins bei Fldtist:innen

“ unter BerUcksichtigung der Logopéadie
und deren Relevanz fUr Blaser:innen. Sie
leitet eine Ausbildungsklasse fur Querfldte
an der Ulrich von Liechtenstein-Musik-
und Kunstschule Judenburg.

Ein zentraler Schwerpunkt ihrer Arbeit ist
die intensive Auseinandersetzung mit
dem Thema Handigkeit. Dazu absolvierte
sie eine Selbststudie durch Umschulung
auf Linksquerfldte, eine Ausbildung zur
Ganzheitlichen Handigkeitsberaterin und
ist Mitglied im Verein Linksgespielt (www.
linksgespielt.de) sowie in der Gesellschaft
umgelernter Linkshandiger (www.gesulh.
at).

Sie ist Autorin des fUr linksspielende
Musiker:innen adaptierbaren
Unterrichtswerks ,Querfldtenmusik®,
Band 1 und 2, nach der GANZ in der
Musik®-Methode zur ganzheitlichen
Musikvermittlung. DarUber hinaus
entwickelte sie das multifunktionale
Unterrichtstool , TéneHaus" zur
Vermittiung musiktheoretischer Inhalte
(www.ganzindermusik.com).

Erganzend ist sie als Atemncoach nach
Erkenntnissen der Atemtypologie tatig.
Weitere Informationen finden sich unter:
www.erikauggowitzer.com.
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Workshop
Freitag, 10.04.26, 15:15 Uhr

Resonanz erleben - Rezeptive Musiktherapie mit Monochord und Stimme:
Einfiihrung in ein klinisch evaluiertes Setting Anja Schifer

Im Workshop erhalten die Teilnehmenden eine Einflhrung in einen
achtsamkeitsorientierten Ansatz der rezeptiven Musiktherapie mit
Monochord und Stimme. Im Zentrum steht das praktische Erleben
eines strukturierten Settings, das Entspannung, Kérperwahrnehmung,
Schlafqualitat und subjektive Vitalitat fordert.

Hintergrund:

Das Verfahren wurde in einer randomisierten kontrollierten Studie mit
stationdr behandelten depressiven Erwachsenen (n=40) untersucht.
Die Ergebnisse zeigen signifikante Verbesserungen vegetativer
Funktionen (erhdhte Herzratenvariabilitdt, gesteigerte
parasympathische Aktivitat) sowie eine deutliche Fdrderung von
Schlafqualitat, Vitalitdt und emotionaler Stabilitat gegenlber der
Kontrollgruppe.

Inhalte:

Der Workshop verbindet theoretische Grundlagen mit angeleiteter
Selbsterfahrung. Die Teilnehmenden erleben die spezifische
Klangwirkung des Monochords und der Stimme unmittelbar und
reflektieren deren therapeutische Einsatzmdglichkeiten in
verschiedenen klinischen Kontexten.

Ziele:

Vermittelt werden zentrale Elemente eines wissenschaftlich evaluierten
Manuals fUr rezeptive Musiktherapie sowie dessen Anwendung bei
depressiven und psychosomatischen Erkrankungen. Im Fokus steht
das praktische Erfahren von Resonanz, Achtsamkeit und vegetativer
Regulation sowie die Ubertragung in die therapeutische Praxis.
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Dr.in Anja Schéfer ist klinische
Musiktherapeutin, Dozentin, Supervisorin
und Wissenschatftlerin. In inrer Lehr- und
Vortragstatigkeit verbindet sie langjahrige
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Freitag, 10.04.26, 15:15 Uhr

Artificial Intelligence (Al) based data analysis methods in biomechanical
movement assessments for muscians Nikolaus Ballenberger

Background: Musculoskeletal (MSK) conditions are highly prevalent
among performing artists, particularly musicians, due to repetitive
movement patterns, prolonged practice durations, and asymmetrical
postures. Biomechanical analyses using motion capture or
electromyography (EMG) provide valuable insights into movement-
related disorders but generate complex, high-dimensional data that
are challenging to analyze with traditional statistical methods. Artificial
Intelligence (Al) and Machine Learning (ML) techniques offer promising
alternatives for identifying subtle movement deviations and risk factors
related to MSK conditions in musicians.

Rationale: Al-based methods can discriminate between groups—such
as symptomatic and asymptomatic musicians or subgroups with
differing risk profiles—by processing nonlinear and multimodal
biomechanical data. However, current research lacks an integrative
overview of the analytical approaches, parameters, and validation
metrics used in this field. Establishing such a methodological synthesis
is essential for guiding future studies, optimizing diagnostic tools, and
supporting targeted prevention and rehabilitation strategies in
musicians’ health research.

Research Question: Which Al-based analytical methods are used to
discriminate between groups in studies assessing human movement
among musicians or individuals with musculoskeletal conditions, using
biomechanical measurement techniques such as motion capture or
electromyography (EMG)?

Methods: Following PRISMA-ScR guidelines, a systematic literature is
currently conducted in MEDLINE, CINAHL, Web of Science, Embase,
and APA PsycINFO. Eligible studies will include human participants,
primarily musicians or individuals with MSK conditions, and apply Al or
ML methods to biomechanical time series data, reporting performance
metrics such as accuracy, sensitivity, or specificity. Data will be
extracted on population, measurement and analysis methods, and
evaluation outcomes.

Results: Will be expected within the next few months and will be
presented. A qualitative synthesis will summarize methodological
trends, advantages, and limitations, providing structured guidance for
future Al-based biomechanical research in musicians’ health.
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Workshop
Freitag, 10.04.26, 15:15 Uhr

Vom Lampenfieber zur Gelassenheit - PEP® als Werkzeug fiir emotionale

Balance im Musikberuf Johanna Wirnsberger

Musiker:innen, Sanger:innen und Performer:innen sind in besonderem
MafB emotionalen und psychischen Belastungen ausgesetzt.
Auftrittsdngste, Bewertungsdruck, innere Kritik oder Uberhodhter
Perfektionismus kdnnen die kinstlerische Ausdrucksfahigkeit erheblich
beeintrachtigen und langfristig zu Stress, Verunsicherung oder
Erschépfung fuhren — im schlimmsten Fall sogar zur Aufgabe des
kunstlerischen Berufs. Vor diesem Hintergrund gewinnt die Fahigkeit
zur emotionalen Selbstregulation zunehmend an Bedeutung.

Die Prozess- und Embodimentfokussierte Psychologie (PEP®) nach
Dr. Michael Bohne bietet hierflr ein niederschwelliges und
wirkungsvolles Selbsthilfetool, das psychologische und
korperorientierte Methoden in einem klar strukturierten Prozess
verbindet. Ein zentraler Bestandteil von PEP® ist die genaue Analyse
individueller Stressausloser. Dazu z&hlen typische Gedanken, innere
Bewertungen, Leistungserwartungen sowie kdrperliche Reaktionen,
die sich in herausfordernden Situationen automatisch aktivieren.
Aufbauend darauf erlernen Teilnehmende effiziente Techniken zur
Stressreduktion, etwa in Form von Klopf- und Fokussierungstbungen,
die auch unter Druck zu rascher innerer Beruhigung fUhren kénnen.

Ein weiterer Schwerpunkt liegt auf der Arbeit mit
leistungseinschrankenden Glaubenssatzen, etwa im Umgang mit
Perfektion, Fehlern oder Bewertung durch andere. Diese inneren
Uberzeugungen werden bewusst gemacht und schrittweise in
unterstitzende, leistungsfordernde Haltungen Uberfuhrt. Parallel dazu
wird das Selbstwertgeflihl gestarkt, das eine zentrale Schutzfunktion
gegenuber realen wie auch befurchteten Angriffen erfullt.

PEP® bezieht zudem vergangene belastende Auftrittserfahrungen mit
ein. Schwierige Performances werden gezielt reflektiert und die damit
verbundenen Stressreaktionen schrittweise neutralisiert. Erganzend
werden Imaginationsfahigkeiten geschult, um gewinschte
Zielzustande innerlich erlebbar zu machen, sowie unbewusste
L&sungskompetenzen aktiviert.

Der Workshop im Rahmen des Symposiums kann aufgrund der
begrenzten Zeit nicht alle genannten Verfahren im Detail behandeln. Er
ladt jedoch dazu ein, PEP® praxisnah kennenzulernen und unmittelbar
anzuwenden. Ziel ist es, den Teilnehmenden ein wissenschaftlich
fundiertes und sofort nutzbares Werkzeug vorzustellen, das sie sowohl
im professionellen Kontext als auch im individuellen kiinstlerischen
Entwicklungsprozess unterstUtzt und die nachhaltige Entwicklung
einer resilienten, kinstlerisch tragfahigen Selbstbeziehung férdert.
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Als diplomierte Lebens- und
Sozialberaterin, Mentaltrainerin und
Trauerbegleiterin mit einem
akademischen Hintergrund in
Musikwissenschaft und einer
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Nach mehr als zwanzig Jahren
Berufserfahrung im Kulturmanagement —
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Freitag, 10.04.26, 15:30 Uhr

Read Motion Signs with Tools from SInES - SinES Tools fiir die Analyse von
Bewegungen, Haltungen, Emotionen, Klangen, Gerauschen und mehr Christoph
Reuter, Isabella Czedik-Eysenberg, Anja-Xiaoxing Cui, Sarah Ambros, Ingrid Schachner, Marik Roos,

Matthias Eder, Matthias Bertsch

Seit 2023 bietet das ,Space for Interdisciplinary Experiments on
Sound” (SINES) des Wiener Instituts fur Systematische
Musikwissenschaft unter https://sinestools.univie.ac.at/ eine Reihe
kostenloser Online-Tools, mit denen Forschende, Studierende und
interessierte Laien eine Vielzahl musikbezogener Daten aus Audio- und
Videodateien extrahieren kénnen.

Die Tools umfassen verschiedene Anséatze der Audiosignalanalyse,
des Pitch-Trackings, des Genre-/Mood-Labelings, der
Emotionserkennung und der Bewegungsverfolgung, einschlieBlich 3D-
Pose- und Handtracking (Reuter, Czedik-Eysenberg, Cui 2023; Reuter
et al. 2025). Sie kdnnen insbesondere auch fur die Analyse von
Videoaufnahmen von Musizierenden verwendet werden.

Im letzten Jahr wurden die Tools zur Verfolgung von Korper- und
Handbewegungen grundlegend Uberarbeitet. Nun k&nnen mithilfe der
Tiefeninformation aus zweidimensionalen Videos frame-genau
Bewegungsdaten in 3D extrahiert werden. Die aus normalen Videos (z.
B. von einer Webcam oder von YouTube) errechenbaren 3D-Figuren
geben Aufschluss tber Winkel und Geschwindigkeit der Bewegungen
einzelner Korperteile. Sie lassen sich somit flr die Dokumentation
und/oder Analyse von Spielweisen oder Spielhaltungen einsetzen.

Basierend auf Pitch-Tracking-Modellen wurden im Rahmen der SINES-
Tools dartber hinaus Online-Anwendungen zur Intonationsanalyse/-
korrektur fUr das Spiel von Geige, Bratsche und Cello entwickelt. Das
hier verwendete Prinzip lasst sich auf alle einstimmig spielbaren
Musikinstrumente erweitern und bietet durch Echtzeit-
Audiosignalanalyse auch zusétzliches Potenzial zur Erreichung
bestimmter Klangideale.

Diese und andere Anwendungen (u. a. zur Erfassung von Emotionen,
Herzschlag, Punkt-Tracking, MIDI-Daten, Farbunterschieden etc.)
werden auf der OGIMM-Tagung vorgestellt und kénnen zum groBen
Teil auch jetzt schon unter https://sinestools.univie.ac.at ausprobiert
werden.
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Freitag, 10.04.26, 15:45 Uhr

Stress during opera performances: Insights from heart rate variability data in
opera trainees during live stagings Anja-Xiaoxing Cui, Negin Motamed Yeganeh, Nancy

Hermiston, Janet F. Werker, Lara A. Boyd

Opera performance can be a stressful experience: The performance is
vocally demanding, performers need to interact with each other and
the conductor, all while an audience is watching. Here, we will present
a summary of our results from the Peter Wall Opera Project, in which
we indexed opera trainees’ stress via heart rate variability in an
ecologically valid setting, during live performances.

We collected cardiac data from 22 trainees from January 2020 to
February 2022 during stagings of four different operas, using Polar
H10 chest straps worn by the singers throughout their performances.
We conducted analyses on three levels: At the level of the music (a.
how characteristics of the performed excerpt influence physiological
stress[1]), at the level of the individual (b. the relationship between
physiological stress and psychological stress[2] as well as ¢. cognitive
functioning[3]), and at the level of the staging (d. the impact of
repetition by comparing first and second performances|2], e. the effect
of being onstage by comparing silent onstage and offstage periods|2],
and 6. the difference between a live and an online audience[4]).

Opera performance, studied in this way, can be understood as a
model of other high-stress performance situations, in which task
characteristics, the performer, and the situation in which the
performance occurs interact. More directly though, our findings have
implications for targeting stress management training to best benefit
opera trainees.

1. Cui, A.-X. et al. Participant and musical characteristics influence
singers’ physiological stress during opera performances. Musicae
Scientiae (in press) doi:10.1177/10298649251385724.

2. Cui, A.-X. et al. The phantoms of the opera— Stress offstage and
stress onstage. Psychology of Music 50, 797-813 (2022).

3. Motamed Yeganeh, N. et al. Opera trainees’ cognitive functioning is
associated with physiological stress during performance. Musicae
Scientiae 0, 10298649231184817 (2023).

4. Hermiston, N., Motamed Yeganeh, N. & Cui, A.-X. Opera (Training
(Research)) During Lockdown. in Classical Music and Opera During
and After the COVID-19 Pandemic (eds Lepa, S., Muller-Lindenberg,
R. & Egermann, H.) 17-28 (Springer Nature Switzerland, Cham, 2023).
doi:10.1007/978-3-031-42975-0_2
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Inside the Orchestra’s Clinic: A One-Year Experience Delivering Weekly
Physiotherapy to a Social-Project Youth Orchestra Frederico Barreto Kochem, Débora

Cristina Lima da Silva & Renato Santos de Almeida

Young orchestral musicians face high instrumental workloads and
unfavorable ergonomic conditions that increase the risk of playing-
related musculoskeletal disorders. These challenges are intensified in
Favela da Maré, a densely populated and economically disadvantaged
community in Rio de Janeiro, Brazil, with limited access to specialized
health services. To address this gap, a weekly on-site physiotherapy
service was launched in October 2024 at the headquarters of a social-
project youth orchestra, offering screening, treatment, and health-
education strategies tailored to instrumentalists.

Objective: To present one-year service data on visit volume, leading
clinical complaints, therapeutic resources used, and musicians’
qualitative accounts of their experience with the clinic.

Methods: A 12-month longitudinal observational study (October/2024—
October/2025) included all consecutive visits to the orchestra-based
physiotherapy clinic. Demographic data, instrument section, primary
complaint, therapeutic resources applied, clinical evolution, and
adherence were extracted from service records. A qualitative
component included semi-structured interviews with 20 musicians
who attended at least two visits; transcripts underwent reflexive
thematic analysis exploring perceptions of access, barriers, functional
impact, and overall experience.

Results: The clinic delivered 1,354 visits, averaging about eight
visits/day (peak = 14). The most frequently treated section was cellos
(830%), followed by violins (22%) and violas (18%). The predominant
complaint was playing-related muscular pain (55%), mainly in the
forearm, shoulder, and cervical regions. Main therapeutic resources
included shock-wave therapy (35%), TENS (25%), manual therapy
(25%), and others (15%), such as therapeutic exercise and ergonomic
guidance. Qualitative analysis revealed four themes: (1) convenient
access provided by an in-house clinic within the favela; (2)
appreciation of ergonomic education and warm-up routines as
preventive strategies; (3) perceived functional improvement and pain
reduction enhancing performance confidence; and (4) challenges
balancing appointments with rehearsals. Musicians reported feeling
supported and more secure before concerts.

Conclusions: Embedding a physiotherapy clinic within a social-project
youth orchestra in Favela da Maré proved feasible, well-accepted, and
beneficial in reducing musculoskeletal complaints while enhancing
performance. The qualitative results underscore the value of
accessible, community-embedded health care integrated into the
artistic environment of vulnerable young musicians.

Keywords: performing arts medicine; physiotherapy; youth orchestra;
musculoskeletal pain; on-site health service; qualitative evaluation.
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Freitag, 10.04.26, 16:45 Uhr

Psychische Gesundheit von Musiker:innen: Aktuelle Forschungsergebnisse und

praventive Ansatze Isabel Fernholz

Mentale Gesundheit ist eine zentrale, jedoch lange vernachlassigte
Dimension professionellen Musizierens. Hoher Leistungsdruck, friihe
Spezialisierung, prekére Arbeitsbedingungen, korperliche Belastungen
sowie die enge VerknUpfung von ldentitdt und Leistung machen
Musiker:innen besonders anfallig fur psychische Belastungen wie
Auftrittsangst, Stress, Erschopfung oder depressive Symptome.

In der Keynote werden aktuelle Erkenntnisse aus eigener empirischer
Forschung mit langjéhriger praktischer Erfahrung in der Arbeit mit
professionellen Musiker:innen, Studierenden und Lehrenden
verbunden. Vorgestellt werden zentrale Forschungsergebnisse zu
Belastungsfaktoren, Schutzmechanismen und Coping-Strategien im
musikalischen Alltag sowie deren Implikationen flr Ausbildung,
Berufspraxis und Institutionen.

Ein besonderer Fokus liegt auf praventiven Ansatzen: Welche
individuellen, sozialen und strukturellen MaBnahmen tragen nachhaltig
zur Starkung mentaler Gesundheit bei? Anhand konkreter Beispiele
werden wirksame Praventionsstrategien vorgestellt.

Abgerundet wird die Keynote durch die Prasentation praxisnaher
Beratungs- und Seminarangebote, die gezielt auf die Bedurfnisse von
Musiker:innen zugeschnitten sind.

Diese reichen von Workshops zur Stress- und Emotionsregulation
Uber Auftrittscoaching bis hin zu lIangerfristigen Programmen zur
Gesundheitsforderung in Musikhochschulen und Orchestern. Ziel der
Keynote ist es, Forschung, Praxis und Pravention zusammenzuflhren
und Impulse fur einen offenen, kompetenten und nachhaltigen
Umgang mit mentaler Gesundheit im Musikbetrieb zu geben.
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Dr. med., Dipl. Mus. Isabel Fernholz:
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Orchester-, Kultur- und Bildungsinstitutionen - Ein Acker fiir kiinstlerische
Exzellenz und/oder ein sozialer Organismus Angela Biiche

Das Probespiel gewonnen, das Probejahr bestanden! Das Hearing
bewaltigt, die Vertrage unterschrieben! Die Lehrproben erfolgreich
absolviert!

Endlich im Traumjob angekommen - aber was folgt dann?

Ist es wie in der Liebe: zuerst die rosarote Brille, dann die Heirat und
bald darauf das Aufwachen in der Realitat des Alltags”?

Und dann die interessante Frage: Wer hilft, sich nicht nur erfolgreich
mit der Reallitét zu arrangieren, sondern sich in dieser eine Leben lang
bis zur vollen Blute und Reife weiterzuentwickeln?

Ob im Orchester, an einer Musikuniversitat oder in einer Musikschule -
friher oder spater begegnen wir der Arbeitsrealitat der jeweiligen
Unternehmenskultur.

Bis heute kdnnen wir sagen, dass vieles hervorragend gelebt werden
kann: Wo Musiker‘innen und Kinstler<innen arbeiten, weht meist ein
inspirierender Wind der Motivation und Begeisterung fur die
kunstlerischen und padagogischen Inhalte. Der ,Dinger® daflr besteht
aus unerschutterlichem Idealismus — jener Kraft, die jahrelang
strukturelle Defizite Uberbricken kann, die durch ungeeignete
FUhrung, Konflikte, fehlende Ressourcen oder unzureichende offene
Kommunikation entstehen.

Aber wie wir alle wissen, kann sich diese Kraft erschépfen.

Wie kdnnte eine Unternehmenskultur aussehen, in der sich
Kunstlerpersdnlichkeiten ein Leben lang entfalten und kooperieren
kdnnen?

Die ,Lernenden Organisation“ wird in diesem Workshop als mdgliches
Rahmenmodell vorgestellt.

Die Teilnehmer*innen reflektieren ihre eigene Institution: Inwieweit ist
sie bereits eine ,Lernende Organisation®?

In der anschlieBenden Diskussion werden Mdglichkeiten zwischen
|deal und Wirklichkeit besprochen, um in der eigenen Organisation
ressourcenvolle Akzente in Richtung Lernende Organisation
anzustimmen.
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Als Dozentin an verschiedenen
Universitaten, in Orchesterhdusern und in
anderen Kulturbetrieben, in
Wirtschaftsbetrieben und in den
Ministerien in Wien sind ihr besonders
achtsames Selbstmanagement,
Motivation, Fuhrungsthemen und
Teamentwicklung ein Anliegen.

Als Organisationsentwicklerin unterstitzt
sie einen Kulturwandel, der auf
Kooperation und selbst lernende Teams
baut, um in diesen herausfordernden
Zeiten ressourcenvoll und erfolgreich
zusammenarbeiten zu kdnnen: Sie
arbeitet daher bevorzugt sowohl mit dem
Management als auch mit dem
Betriebsrat und den Mitarbeiter innen,
um einen wirksamen und stimmigen
Wandel zu ermdglichen.

Angela Blche ist Vorstandsmitglied der
OGFMM
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Die Bedeutung des myofaszialen Systems bei der Pravention von
muskuloskelettalen Beschwerden bei Musiker:innen Maria Eckert

Durch die Forschungen der letzten Jahrzehnte rickte das myofasziale
System immer mehr in den Fokus des Interesses nahezu aller
gesundheitsrelevanter Disziplinen. Seine groBe Bedeutung fur die
Physiologie der Bewegung an sich, sowie fur die Pravention von
Beschwerden des Bewegungsapparates, steht heute auBer Zweifel.

Musiker:innen klagen neben psychischen Belastungen am haufigsten
Uber Beschwerden des muskuloskelettalen Systems. Die Bandbreite
reicht hier von Verspannungen (ber Uberlastungen bis hin zu
chronischen Schmerzsyndromen und schweren funktionalen
Einschrankungen. Der Praventionsbedarf liegt also auf der Hand. Das
myofasziale System bildet einen entscheidenden Ansatzpunkt sowohl
in der Therapie dieser Beschwerden als auch in der Pravention
derselben.

Aber was kdnnen Musiker:innen selbst tun, um Beschwerden
vorzubeugen?
Dieser Frage widmet sich der konzipierte Workshop.

In einem kurzen Impulsvortrag wird das myofasziale System und die
neuesten Forschungsergebnisse zu diesem Thema vorgestellt sowie
die Bedeutung dieser Erkenntnisse fur die Musiker:innen-Gesundheit
dargelegt. Auf den Zusammenhang zwischen den myofaszialen Ketten
und den besonderen Herausforderungen der einzelnen
Instrumentengruppen wird ebenfalls kurz eingegangen.

Der anschlieBenden Praxisteil befasst sich mit diversen, leicht in den
Musiker:innen-Alltag integrierbaren Praventionsmethoden und
erarbeitet diese gemeinsam mit den Teilnehmenden. Es sind dies vor
allem Methoden, bei denen ,Hilfe-Zur-Selbsthilfe* im Vordergrund
steht. Die Workshop-Teilnehmer:innen werden eingeladen
verschiedene Methoden auszuprobieren und deren Wirkung an sich
selbst zu erfahren. Alle vorgestellten Hilfestellungen sind leicht
handhabbar und jederzeit einsetzbar.

Ziel des Workshops ist es, das Bewusstsein fur die Mdglichkeiten des
selbsterméchtigten Handelns in Bezug auf die eigene Gesundheit zu
schérfen. Dies soll einen kleinen Beitrag zu einem langeren,
gestinderen, erfllliteren und schmerzfreien Musiker:innen-Leben
leisten.

Ich freue mich auf Ihr Kommen!
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Die Sopranistin Maria Eckert absolvierte
neben ihrer Gesangsausbildung ein
Medizinstudium & promovierte 2010 zur
Doktorin der gesamten Heilkunde.
Obwohl der Fokus immer auf ihrer
klnstlerischen Tatigkeit lag, war es ihr
wichtig, stets in Kontakt mit der Medizin
zu bleiben.

2022 begann sie ihre
musikphysiologische Arbeit im Rahmen
von Workshops an diversen Institutionen,
wie den Wiener Musikschulen, dem
Chorverband Vorarlberg, den
Meisterklassen Gutenstein, u.a. 2024
erhielt sie einen Lehrauftrag fur Musik- &
Stimmphysiologie an der Josef-Haydn-
Privathochschule in Eisenstadt. Weiters
absolvierte sie den universitaren
Lehrgang ,Musikphysiologie im
kUnstlerischen Alltag“ an der UdK Berlin,
der Hans-Eisler-Musikhochschule Berlin
sowie der HMTM Hannover.

AuBerdem ist sie als Lehrende fUr
Anatomie, Physiologie sowie fur Spezielle
Pathologie an der Fachhochschule fur
Allgemeine Gesundheits- und
Krankenpflege sowie fur Ergotherapie an
der FH Wiener Neustadt tatig.

Email: maria.eckert@jhp.ac.at
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Freitag, 10.04.26, 17:15 Uhr

Dynamische Aufrichtung im Stehen und Sitzen Elisabeth Grain

5 DE:

Egal ob langes Stehen oder Sitzen auf unterschiedlichsten Stthlen —
die Aufrichtung bleibt eine Herausforderung im Alltag und Beruf. Das
Sitzen beim Musizieren oder bei der Arbeit am Computer, genauso
wie z.B. das lange Stehen im Chor kann meist durch kleine
Veranderungen optimiert werden. Mit Ansatzen aus unterschiedlichen
Bewegungslehren wie z.B. Funktionelle Bewegungslehre nach Klein-
Vogelbach und Alexandertechnik wird ein Konzept vorgestellt, das an
die Bedurfnisse von musizierenden Menschen angepasst ist.

Es kann als Erleichterung bei Wirbelsdulenbeschwerden und
Nackenproblemen wirken, genauso kann es auch bei
Uberlastungssyndromen in den Armen sowohl im akuten als auch im
praventiven Bereich eingesetzt werden. Im Rahmen des Workshops
wird die aufrechte Korperposition als lebendiger und bewegter
Prozess erarbeitet. Durch gezielte Ubungen zu Kérperwahrmehmung,
Atmung und Bewegungsablaufen kénnen Spannungen geldst und
eine natdrliche Aufrichtung unterstutzt werden. Ziel ist ein miheloses
Gleichgewicht zwischen Stabilitdt und Beweglichkeit zu entwickeln.
Dynamic body alignement

F EN:

Whether standing for long periods or sitting on all kind of chairs —
maintaining an upright posture remains a challenge. With approaches
from different theories of motion such as Functional Kinetics according
to Klein-Vogelbach or Alexander Technique among others, the
concept is adapted for the needs of musicians. The approach can
provide relief for spinal discomfort and neck problems and may also
be applied to arm overuse syndroms, both in acute situations and
preventive measure.

In this workshop, the upright position of the body is explored as a
lively and dynamic process. Through focused body awareness,
breathing and movement exercises, tension can be released and
natural alignement is supported.

The aim is to develop an effortless balance between stability and
flexibility.
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Elisabeth Grain, MA BSc ist als
freischaffende Musikerin und
Physiotherapeutin tatig und hat
auBerdem einen Lehrauftrag far
Auftrittscoaching an der Universitat
Mozarteum Salzburg inne.

Ihre Studien Cello Konzertfach,
Instrumentalpadagogik und
Physiotherapie fuhrten sie nach Salzburg,
Amsterdam, Helsinki, Brissel und
Osnabrick.

Als Physiotherapeutin liegen die
Schwerpunkte in der Handrehabilitation
und in der der Arbeit mit Menschen mit
neurologischen Erkrankungen. Als
professionelle Musikerin am Cello und
Kontrabass gilt die Begeisterung dem
Musizieren in Kammermusikensembles
und Orchestern.

Die Verbindung ihrer beiden
Fachbereiche — Musik und Physiotherapie
— pragt ihre Lehrtatigkeit am Mozarteum
und ermdglicht einen interdisziplindren
Zugang zu Kérper, Klang und Ausdruck.
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Stage performance training - research-based approaches for a constructive

teaching format Horst Hildebrandt

At the beginning of the presentation, some research findings with
practical impact on stage fright and stage competence obtained at
Swiss music universities will be summarised.

Furthermore, a stage performance training based on these results,
offered weekly at the Zurich and Basel music universities, will be
presented. Developed 28 years ago, the so-called
Psychophysiological Stage Performance Training provides a repertoire
of possible solutions to problems that may arise in a performance
situation in an explicitly constructive atmosphere. In addition to
systematic desensitisation exercises for issues such as heart
palpitations, breathing difficulties, tension, trembling, dry mouth,
sweating and blackouts, the course explores ways of constructively
focusing attention in musically expressive contexts during stage
performances. The weekly training sessions, which take place in
several groups, offer various settings and tools for the typical
challenges of a stage situation, such as concerts, competitions,
auditions, exams, and recordings.

Based on contemporary embodiment concepts, participants learn
how, under performance conditions, the brain's stress and anxiety-
processing structures can be influenced more quickly through the
body than through rational thinking and planning. Developing an
individual stage disposition as a psychophysical organising principle
helps in this process. This includes a stage-appropriate distribution of
muscle tension, deep-guided breathing and stage-appropriate control
of gestures, acting and singing movements.

Feedback from the presenters and listeners must begin with the
identification and description of successful elements and the
appreciation of strengths. In a second step, concrete suggestions for
improvement and solution strategies can then be expressed and tried
out and compared directly on stage. At the end of each sequence, a
summary is given, taking into account psycho-physiological research
results and forms of action that have proven successful in experience.

37

Prof. Dr. med. Horst Hildebrandt, MA
Violin, studied violin in Freiburg and
London as well as medicine in Freiburg.
Continuing education in movement
therapy, Dispokinesis, mental training
and pain therapy. Member of the
Bundesjugendorchester and the Junge
Deutsche Philharmonie. Professional
activity as violinist in opera and radio
broadcast orchestras.

First violinist of the Hilaros-Quartet, the
Emsemble Aisthesis and several
orchestras. From 1988 violonist and
violist of the Ensemble Aventure Freiburg
for more than 30 years. Many years of
teaching at music schools as well as
lecturer at music universities and for
orchestras. Head of the Music Physiology
and Musicians’ Medicine Sections at the
Basel and Zurich Music Universities.

Main areas: health promotion, psycho-
physiological training and research.
Founder and member of the leading
committee of the Zlrcher Zentrum
Musikerhand (www.zzm.ch) and the
Swiss University Centre for Music
Physiology.
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MozTrickBox - spielerisches Lernen im Instrumental(gruppen)unterricht Isabel

Gabbe

Fragestellungen:

Was ist die Bedeutung des Spielens als Lernmethode?

Was sind spielerische Lehr- und Lernmethoden im
Instrumentalunterricht, und warum sind sie wichtig?

Wie kann spielerisches Lernen in den Kategorien Notation, Rhythmus,
Musiktheorie, musikalischer Ausdruck, Tastenorientierung und
Kinasthetik gelingen?

Wie kann Spielen als Methode in unterschiedliche Sozialformen von
Unterricht integriert werden?

Wie kann Spielen als Methode ins héusliche Uben Ubernommen
werden?

Methodik

Im Workshop werden durch einen Impulsvortrag
Forschungsergebnisse aus der Lernpsychologie zu spielerischem

Lernen présentiert, das nicht nur die Motivation steigert, sondern auch

die kognitive, soziale, (fein-)motorische und emotionale Entwicklung
fordert. Es wird erortert, wie dieses auf den Instrumentalunterricht und
dessen Lernfelder wie Noten lesen, Rhythmus- und Hérschulung,
Musiktheorie, Fingertbungen, Improvisation, musikalischer Ausdruck,
Tastenorientierung, Bogen- und Blastbungen transferiert werden
kann. Dabei werden unterschiedliche Sozialformen des
Instrumentalunterrichts (Einzel-, Partner-, Kleingruppen- und
GroBgruppenunterricht) bertcksichtigt. Das Projekt ,MozTrickBox*,
das vom Department Musikpadagogik der Universitat Mozarteum im
Jahr 2021 ins Leben gerufen wurde, wird vorgestellt. FUr die
MozTrickBox wurden Spiele erfunden oder weiterentwickelt und ihre
Anleitung jeweils als kurze Videoclips produziert, um
Musikpadagog*innen, Schler*innen und Eltern auf einfachem Weg
eine Fulle von Spielideen fur ihren Unterricht bzw. fur das hausliche
Uben zu bieten.

Ergebnisse

AnschlieBend werden musikalische Spiele aus der MozTrickBox im
Workshopsetting praktisch ausprobiert und Erfahrungen aus dem
eigenen Unterricht geteilt. Video-Beispiele aus der Moz TrickBox sind
auf dem Youtube Kanal des Mozarteums Innsbruck in englischer
Sprache abrufbar.

Keywords: Spielerisches Lernen, musikalische Spiele, Moz TrickBox,
Motivation, Entwicklung motorischer und kognitiver Fahigkeiten,
Stressreduktion, psychische Gesundheit, Selbstvertrauen,
Musikpadagogik

38

Isabel Gabbe ist seit 2016
Universitatsprofessorin fur Klavier und
Klavierdidaktik an der Universitat
Mozarteum Salzburg am Standort
Innsbruck, zertifizierte Musikphysiologin
(CAS MdW 2022) und Business Coach
(WKO Wifi Tirol 2025).

In der Vergangenheit hat sie als
Klavierlehrerin und Musikpadagogin in
den Bereichen von Musikuniversitaten
bzw. Musikhochschulen, Musikschulen,
allgemeinbildende Schulen und
Kindertagesstatten langjahrige
Erfahrungen sammeln kénnen.

Isabel Gabbe konzertiert und gibt
Meisterkurse und Fortbildungen im In-
und Ausland u.a. zu Themen wie
Musiker*innen-Gesundheit,
Fuhrungskraftecoachings,
Klaviermethodik und brasilianischer
Klavierliteratur.

Vortrage und Artikel sind bei
Uben&Musizieren (Schott) und im ersten
Band der Buchreihe ,Innsbrucker
Perspektiven zur Musikpadagogik® im
Waxman Verlag erschienen.
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Mental Health in Higher Education - A Qualitative Interview Study on Health
Promotion Among Popular Music Students Melanie Ptatscheck

The music profession involves diverse health-related risks that affect
individual careers, artistic expression, and broader pop-cultural
narratives. Research on musicians’ health often highlights stress,
performance anxiety, perfectionism, and unstable working conditions
as major challenges. While these issues have increasingly entered
public and academic discussions, detailed empirical studies focusing
on mental health in higher education contexts — especially within
popular music programs — remain limited.

This paper presents a qualitative study that examines mental health in
higher music education, using the Popakademie Baden-Wurttemberg
as a case study. It emphasizes the potential for targeted health
promotion and preventive strategies by focusing on students’ self-
concepts, lived realities, and subjective understandings of well-being.
Drawing on narrative-biographical interviews with 20 first-year
students (B.A. Pop Music Design), the study explores (a) how students
define “being a musician,” (b) the expectations, challenges, and
pressures they experience before and during their studies, and (c) the
individual and collective resources they employ to sustain motivation,
creativity, and emotional balance.

The analysis situates students’ experiences within broader debates on
precarity, cultural labor, and mental health, illustrating how
professional ideals and institutional norms intersect with personal
vulnerability. | argue that a lifeworld-oriented understanding of
students is essential for identifying their specific support and
intervention needs. Institutions not only provide practical training but
also shape self-identity and notions of success during a crucial phase
of artistic and psychological development.

The findings highlight the importance of integrating health promotion at
multiple levels: through individualized support systems such as
counseling, mindfulness, and stress management programs, and
through curricular and cultural frameworks that encourage
transparency and dialogue. Embedding (mental) health as an integral,
value-driven element of higher music education can contribute to more
sustainable and socially responsible forms of artistic professionalism.
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Dr. Melanie Ptatscheck is a Visiting
Scholar in the Department of Music at
New York University. Her research lies at
the intersection of Popular Music Studies
and Public Health, with a particular focus
on mental health. She studied Popular
Music and Media in Paderborn and
Vienna and earned her PhD from
Leuphana University LUneburg with a
dissertation on the biographies and self-
concepts of heroin-addicted musicians in
Los Angeles.

In addition to serving as a Visiting
Professor at the University of Music and
Dance Cologne, she completed a part-
time Master's degree in Prevention and
Health Promotion at Leuphana University
LUneburg.

Her current research, funded by the
German Research Foundation (DFG) and
the German Academic Exchange Service
(DAAD), explores the well-being and
everyday practices of street musicians in
New York City
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Health and well-being in metal musicians: a scoping review Céleste Rousseau

Introduction: Elite musicians face high risks of performance-related
health problems, yet research mainly targets classical players. Metal
musicians, despite unique demands—fast tempos, headbanging,
extreme vocal techniques—remain under-investigated, highlighting
urgent need for broader, inclusive studies on musicians’ health.
Objectives: This research work seeks to address two main questions:
(1) What is the prevalence of physical and mental health disorders
among metal musicians? (2) What are the main potential risk factors
for developing physical injuries (musculoskeletal, vocal, hearing, etc.)
or mental health conditions among metal musicians?

Methods: This scoping review, guided by methodological
recommendations (PRISMA_ScR), aimed to map existing evidence on
metal musicians’ health worldwide, using the PCC (Population,
Concept, Context) framework. Databases (PubMed, Science Direct,
Scopus, EBSCO, LILACS) were searched using the following search
equation (with variations for Science Direct): (metal OR heavy metal
OR rock OR hard-rock OR punk) AND (music OR musician OR
instrumental™ OR vocal* OR singer®) AND (health OR injur® OR
patholog* OR muscle OR voice).

Results: From more than 5,000 references, 47 studies were included
and then categorised into musculoskeletal and neurological (n=9),
vocal (n=9), hearing (h=10), mental health (n=12), mortality (n=4), and
other issues (n=3). Findings highlight specific risks for metal/rock
musicians, including injuries, hearing loss, vocal strain, psychological
challenges, and elevated mortality rates.

Discussion: This first scoping review synthesises evidence on metal
musicians’ health, highlighting musculoskeletal risks, vocal resilience,
hearing loss, psychological stress, and elevated mortality. Despite
shared issues with other musicians, unique practices like headbanging
demand targeted research, prevention, and culturally informed
approaches. Key-words: musicians’ health; metal music; popular
music; performance; prevention.
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Physiotherapist and amateur musician,
Céleste Rousseau specialised in the
treatment of musicians’ pathologies. This
specific focus led her to pursue university
studies alongside her private practice.

Following a research internship with
Bronwen Ackermann, she completed her
PhD in 2022 in the UK, entitled
Prevention of Musculoskeletal Disorders
in Orchestra Musicians, at Liverpool John
Moores University, in collaboration with
the Royal Liverpool Philharmonic
Orchestra.

Since then, she teaches in physiotherapy
training institutions, provides care to
students at one of the main
conservatoires in Paris, and conducts
physical preparation programmes for
musicians.

As a researcher, Céleste is an associate
researcher with the ERPHAN research
unit at Université Versailles Saint-Quentin
(France). Since January 2023, she has
been working on the PA.H|LIFETIME.AI
project as a post-doctoral researcher at
the University of Applied Sciences in
Osnabrick (Germany).
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DreamMachine: Mobile Neurofeedback for Monitoring and Enhancing Musicians’

Performance Health Paria Samimisabet

Musicians and performers operate under unique cognitive, emotional,
and physical demands that can impact both artistic quality and long-
term well-being. Performance anxiety, mental fatigue, and over-
training are prevalent yet often go unmonitored in real-world
performance contexts. Advances in portable neurotechnology offer
new opportunities to address these challenges. We present
DreamMachine, a 24-channel, low-cost, open-hardware mobile EEG
system integrated with EEGDroid, an Android application for real-time
visualization and feedback of brain activity.

DreamMachine enables in-situ monitoring of neural markers linked to
performance health, including frontal alpha asymmetry (emotional
regulation), alpha/theta balance (focus and relaxation), and workload-
related event patterns. By delivering immediate neurofeedback, the
system empowers musicians to recognize and regulate stress before
and during performances, and to identify cognitive overload that may
lead to errors, fatigue, or musculoskeletal strain.

A key innovation is the system’s accessibility: its open-source design
and affordability allow adoption not only in research labs, but also in
conservatories, rehearsal spaces, and community ensembles. This
democratizes access to neurofeedback and longitudinal brain health
monitoring, enabling both individual performers and educators to
implement preventive strategies.

We will outline the system’s architecture, field protocols for integrating
neurofeedback into rehearsal and performance routines, and
preliminary pilot data from violin and viola players. These case studies
demonstrate the feasibility of capturing high-quality EEG in ecological
settings and suggest potential reductions in music performance
anxiety and mental workload.

By bridging neuroscience, performance practice, and open
technology, DreamMachine offers a scalable pathway toward
healthier, more sustainable careers for musicians, aligning
technological innovation directly with the well-being of performers.

41

This abstract was written by Paria
Samimisabet, a research assistant at
Hochschule Osnabrtick, working with
Prof. Dr. Karsten Morisse in the
Engineering and Computer Science
research group. | am an electrical
engineer who completed my Ph.D. at
Osnabrick University in the field of
Cognitive Science, where | developed a
mobile EEG system called
DreamMachine for recording brain activity
and assessing the mental health of
participants.

In the proposed abstract, we plan to use
the DreamMachine to investigate the
cognitive and emotional states of
musicians during performance, aiming to
support their mental well-being and
artistic performance. By bridging
neuroscience, performance practice, and
open technology, DreamMachine
provides a scalable path toward healthier,
more sustainable careers for musicians,
aligning technological innovation directly
with performer well-being.
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Historische Schauspieltechniken - das "'missing link’ in der Interpretation
barocker Opernrezitative? Susanne Abed-Navandi, Margit Legler

In den vergangenen Jahrzehnten haben Forschungen im Bereich der
historisch informierten Auffuhrungspraxis die Interpretation von
Opernrezitativen des 17. und 18. Jahrhunderts grundlegend erweitert.
Zunéchst lag der Schwerpunkt auf der Rekonstruktion des historisch
informierten Generalbassspiels, der stilgerechten Ornamentik und der
Anwendung quellenbasierter Gesangstechniken. In den letzten Jahren
ruckte zudem die historische Schauspielkunst (,period acting
techniques®) in den Fokus und erdffnet einen bislang wenig
beachteten korperlich-raumlichen Zugang zum musikalischen
Verstandnis von Rezitativen.

Das Zusammenwirken von Rhetorik, Gestik, szenischer Préasenz und
Haltung flhrt zu einem Gesamtkunstwerk, verdeutlicht den jeweils
darzustellenden Charakter und verandert nicht nur die klangliche
Gestaltung des Rezitativs, sondern erweitert auch das Bewusstsein fur
Phrasierung, Dynamik, Affekte und insbesondere den unmittelbaren
Kontakt mit dem Publikum.

Die Posterprasentation von Susanne Abed-Navandi zeigt eine
Zusammenfassung von Beobachtungen aus der Arbeit mit
historischen Schauspieltechniken in Kooperation mit
Gesangsstudierenden der Musik und Kunst Privatuniversitat der Stadt
Wien (MUK) unter der Leitung von Margit Legler. Im Mittelpunkt steht
die Perspektive der begleitenden Cembalistin: Wie verdndern diese
Ansatze Probenprozesse? Welche Impulse kénnen sie fur die
musikalische Kommunikation zwischen Sanger*innen und Continuo
geben?

Besondere Aufmerksamkeit verdient der mehrdimensionale Ansatz
dieser Methode, der den gesamten Korper in den
Interpretationsprozess einbezieht und damit an aktuelle Konzepte des
bewegten und ganzheitlichen Lernens erinnert. Dieser Beitrag versucht
darzulegen, wie historische Schauspielkunst neue
Ausdrucksmdglichkeiten erdffnet, ein tieferes Verstandnis fur die
handlungs- und geflhlsbezogene Struktur barocker Rezitative schafft
und als Interpretationsschlissel ,beyond the score’ dienen kann.
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Univ.-Prof. Mag. Dr. Susanne Abed-
Navandi ist Cembalistin, Auftrittstrainerin
und Professorin an der MUK — Musik und
Kunst Privatuniversitat der Stadt Wien
sowie Lehrende an der Musikschule
Wien. Sie studierte Cembalo am
Konservatorium der Stadt Wien,
Musikwissenschaft und
Rechtswissenschaften an der Universitat
Wien und absolvierte den postgradualen
Lehrgang Musikphysiologie an der mdw.
Ihre Dissertation (2014) untersuchte eine
barocke Frauenakademie am Wiener Hof.
2017 grundete sie das Format ,,Method
of Vienna“ als Plattform fUr die
Verbindung von Wissenschaft und Kunst.
Konzerttatigkeit als Solistin und
Kammermusikerin, u. a. mit Capella
Leopoldina, Private musicke und Phoenix
Baroque Austria. Zahlreiche Rundfunk-
und CD-Produktionen, darunter
Verdffentlichungen beim Label Klangrede.

Margit Legler absolvierte eine
umfassende Tanzausbildung und
spezialisierte sich auf historische
Auffihrungspraxis in Tanz, Gesang und
Schauspielkunst. Seit 1992 leitet sie
internationale Workshops zur Gestik und
Schauspielkunst des 17. und 18.
Jahrhunderts fUr S&nger:innen.
Lehrauftréage fUhrten sie an die Universitat
fUr Musik und darstellende Kunst Wien
(1989-2009), an die Ballettakademie der
Wiener Staatsoper (2010-2020) sowie an
das Mozarteum Salzburg (seit
2011/2013). Seit 2006 unterrichtet sie an
der Musik und Kunst Privatuniversitat der
Stadt Wien, wo sie seit 2015 Professorin
fUr Historischen Tanz und Period Acting
Techniques in den Studiengangen Tanz,
Alte Musik sowie Gesang und Oper ist.
Ihre Arbeit verbindet klnstlerische Praxis
mit der Erforschung und Vermittlung
historischer Bewegungstechniken und
Blhnenkonzepte.
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Physical fithess and performance under pressure: psychological and
neurophysiological mechanisms in a comparison across music, sports, and
medicine Stine Alpheis, Katharina Utesch, Robert Stojan, Till Utesch, Daniel S. Scholz

Performing under pressure is essential in fields such as music, sports,
and medicine, where individuals must execute complex motor tasks,
recall detailed information, or make critical decisions. Mechanisms
underlying a successful performance under pressure have thus far
been researched primarily in sports. The current project aims to
investigate which psychological and neurophysiological intrapersonal
factors influence performance under pressure and how these
underlying mechanisms differ across the fields of music, sports, and
medicine. A key focus lies on the influence of physical fithness on motor
performance and on neurophysiological processes accompanying the
performance of domain-specific motor tasks under pressure.

A total of 120 participants (40 musicians, 40 golfers, 40 physicians) will
be recruited. All participants will complete psychological assessments
of state anxiety and self-efficacy and perform a motor task typical of
their field. The performance will be assessed under low- and high-
pressure conditions. Neurophysiological activity will be recorded
throughout the performance using functional near-infrared
spectroscopy (fNIRS). Physical fitness will be assessed as
cardiovascular capacity (VOz2max), muscular strength (grip strength,
standing long jump) and self-perceived fitness.

It is expected that higher physical fitness is positively associated with
performance (under pressure), and that neural activity patterns will vary
across domains and conditions. Psychological factors are
hypothesized to moderate the effects of pressure on performance.

By comparing music, sports, and medicine, this project aims to
provide a broader understanding of the mechanisms that enable
successful performance under pressure. Findings may offer cross-
disciplinary strategies for performance optimization and health
promotion in professions where performance under pressure is critical.
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Hamburg-Eppendorf, which provides her
with additional methods for dealing with
stress and anxiety.
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Healthy Strings: Al-Powered Posture Tracking for Violinists Matthias Bertsch,
Christoph Reuter, Alexandra Tiirk-Espitalier, Tina Nilssen, Tobias GroBhauser, Alessio Nacuzi,
Alberto Carratello, Elisabeth Grain, Jens Briiggemann, Tristan Leitz

Playing-related musculoskeletal disorders (PRMDs) are highly
prevalent in professional musicians and are linked to movement
strategies, postural control, and technical style. While objective
performance analysis is essential for prevention, traditional laboratory
motion capture often limits practical application in conservatoire
teaching and clinical settings. Our interdisciplinary project evaluates an
open-source, markerless, video-based 3D kinematics pipeline that
integrates physiotherapy-informed posture criteria and expert ratings.
Based on the SINES Tools (University of Vienna), the system combines
ML-driven pose tracking (BlazePose) with a browser-based 3D
visualizer to reconstruct 3D avatar movements from standard camera
recordings. Frame-wise video analysis includes 3D landmarks, joint
angles (flexion/extension, abduction/adduction, axial rotation),
segment velocity/acceleration, trajectories, path length, and critical
posture indices such as shoulder asymmetry, neck tilt, and torso
sway. This purely kinematic model enables transparent, reproducible
workflows through open format exports (CSV) without inverse
dynamics or individual anthropometric calibration.

Multiple recording sessions use varying camera constellations and
viewpoints to quantify landmark robustness, optimise workflows, and
derive practical recommendations. A key question is whether one
camera view yields sufficiently stable and interpretable metrics, or

whether two complementary angles are required to reduce occlusions.

As a reference system, Noraxon MR4 inertial units provide segment
rotations and high-rate linear accelerations (up to ~1.5 kHz); selected
sessions additionally include EMG.Interactive, audio-synchronized
visualizations align these kinematic time series with musical structure,
enabling multimodal inspection of movement dynamics.

Posture assessment is operationalised with physiotherapy-informed
criteria adapted for seated string players and aligned with ergonomic
frameworks. We distinguish instrument-specific functional asymmetry
from potentially load-increasing deviations in spinal alignment, pelvic
orientation, head/shoulder levels, gravity-line control, and arm/hand
parameters.

The interdisciplinary team contributes complementary expert ratings
from physiotherapy, instrumental pedagogy, and music physiology.
Pilot comparisons suggest strong agreement for gross upper-limb and
torso motions, whereas small rotations (e.g., forearm/wrist) remain a
central validation target. The project provides a scalable basis for
future studies on playing technique and for evaluating health-related
interventions in real-world musical settings.

44

Project Group Team Members 2025:

The project is conducted by an
interdisciplinary research group
supervised by Prof. Matthias Bertsch and
Prof. Christoph Reuter, bringing together
expertise in music physiology, musical
acoustics, music psychology, movement
analysis, and software development.

Matthias Bertsch (1,7)
Christoph Reuter (2,7)
Alexandra Turk-Espitalier (1,7)
Tina Margareta Nilssen (1)
Tobias GroB3hauser (1)
Alessio Nacuzi (1,3,4,7)
Alberto Carratello (3,4)
Elisabeth Grain (6,7)

Jens Brliggemann (5)

Tristan Leitz (1)

Affiliations

1. Motion-Emotion-Lab (Centre of Music
Physiology), University of Music and
Performing Arts Vienna, Austria

2. SInES (Space for Interdisciplinary
Experiments on Sound), Musicology Dep.
University of Vienna, Austria

3. Biorobotics Institute, Scuola Superiore
Sant’Anna, Pisa, Italy

4. Luigi Boccherini Music Conservatory,
Lucca, ltaly

5. Bonsai Systems GmbH, Zurich,
Switzerland

6. University of Applied Sciences
Osnabrick, Germany

7. Austrian Society for Performing Arts
Health & Music Psychology, Austria



Gerard Breaden Madden
Dresden (DE)

www.hfmdd.de/hochschule/institute-einrichtungen/institut-fuer-musikermedizin

Poster
Freitag, 10.04.26, 18:30 Uhr

Prevalence of respiratory symptoms in wind players amid inconsistent hygiene
education Gerard Breaden Madden, Steffen A. Herff, Eckart Altenmiiller, Maria Schuppert,

Michael Pfeifer & Hans-Christian Jabusch

Background: Wind instruments can be reservoirs of microbial growth
and conduits for transmission, placing wind players’ respiratory health
at risk if potentially harmful microorganisms are inhaled. Case reports
in musicians suggest that respiratory symptoms may improve when
contaminated instruments are avoided and with appropriate hygiene
measures.

Aims and Method: Using an online questionnaire, we investigated the
twelve-month prevalence of respiratory symptoms and diseases in
wind players (n = 245) and non-wind player controls (n = 43). In
addition, we examined the relationship between symptoms/disease
and hygiene behaviour, as well as how often wind players received
hygiene-specific education. Data were analysed using Bayesian mixed
effects models, with Evidence Ratios (ER) > 19 indicating strong
evidence for an effect.

Results: Wind players were more likely than non-wind players to report
asthma (ER = 47.58) and/or a diagnosed respiratory disease (ER =
22.10). Hygiene activities related to the wind instrument were
inconsistent and at times absent; most wind players (89.2%) reported
never disinfecting their instrument. In fact, more-frequent disinfection
predicted a higher likelihood that wind players reported any respiratory
symptoms/disease (ER = 432.24). Hygiene education among wind
players was also highly inconsistent; 85% reported not receiving
education about disinfecting, and over 50% reported never learning
about drying the instrument. However, when hygiene education is
received, it appears to be effective; wind players who received
education believed more strongly in the importance of instrument
hygiene and engaged in more frequent hygiene activities (ER > 74.68).

Conclusions: Certain respiratory symptoms and/or diseases were
more often reported by wind instrumentalists than by controls,
possibly due to microbial contamination of the instrument. Findings
suggest that hygiene efforts may intensify only after respiratory
symptoms appear, suggesting a potential misunderstanding whereby
the absence of symptoms may be interpreted as the absence of risk.
Standardised hygiene routines (e.g., regular disinfection) and
consistent education should be emphasised and supported in wind
pedagogy to promote health and career sustainability.
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The Relationship Between Muscular Fatigue and Mouthpiece Force in Trumpet
Playing - An Experimental Study with Instrumental Students Jens Briiggemann,

Reinhard Kopiez

This study investigates how muscular fatigue affects mouthpiece force
when playing the trumpet. The aim was to determine whether
embouchure muscle fatigue, caused by playing, affects the pressure
exerted by the mouthpiece and, if so, how. Differences between
adolescent trumpet students and professional trumpet players were
also examined, as well as the influence of factors such as mouthpiece
type, musical context and fixed braces.

An experimental within-subject design was used to measure the
mouthpiece pressure of 40 trumpet students aged 12 to 18. Using the
QuantiForce Science Sensor, pressure was recorded before and after
an intensive playing phase based on a standardised playing task.
Additional data on subjective perception, playing habits and health-
related aspects were also collected.

The results show that, contrary to common assumptions, there is a
slight decrease in mouthpiece force under muscular fatigue. This effect
was particularly noticeable in higher registers. A comparison with
professional trumpet players (data from Bertsch, 2018) revealed that
students generally play with higher mouthpiece pressure. Furthermore,
a negative correlation was found between mouthpiece pressure and
the maximum achievable pitch, and players wearing fixed braces
exhibited lower mouthpiece pressure.
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Mut zum Fehler! Kreativitiat im Musikunterricht fordern und starken

Francesca Canali

Was ist Kreativitat? Worin besteht sie?

Wie wird sie im Menschen geférdert und entwickelt und was behindert
bzw. hemmt sie? Wie kann man Kreativitat sowohl bei sich selbst als
auch bei den eigenen Schuler:innen férdern? Welche Vorteile und
welchen Nutzen kdnnte das haben? Darf man kreativ sein, wenn man
Werke spielt, die von anderen geschrieben wurden und bestimmten
Ausfuhrungskriterien unterliegen? Dies sind einige der Themen und
Fragen, mit denen sich die Musikerin, Pddagogin und Forscherin
Francesca Canali in den letzten Jahren durch ihre Studien,
Forschungen sowie ihre vielfaltigen kinstlerischen und padagogischen
Erfahrungen auseinandergesetzt hat.

In ihrem Poster verbindet sie wissenschaftliche Erkenntnisse mit der
kUnstlerischen und padagogischen Praxis professioneller Musiker:
innen. Damit regt sie eine interdisziplindre Auseinandersetzung mit
dem Thema Kreativitat in der Ausbildung, insbesondere von
klassischen Musiker:innen, an.

Musik ist von Natur aus eine ganzheitliche Kunstform, die den
Menschen in seiner gesamten kdrperlichen, geistigen und emotionalen
Komplexitat miteinbezieht.

Die Kreativitat eines Musikers kann sich daher auf verschiedenen
Ebenen und in unterschiedlichen Bereichen des Musizierens
manifestieren und entfalten.

DarUber hinaus ist es besonders wichtig, dass Musikpadagog:innen
sich dessen bewusst sind, dass beim Musizieren nicht nur
musikalische, sondern auch mentale, emotionale und psycho-
physische Fahigkeiten und Haltungen trainiert und entwickelt werden.

Eine der grundlegenden Voraussetzungen fur Kreativitat ist die
Fahigkeit und Bereitschaft, einen neuen, authentisch persoénlichen
Weg zu entdecken und einzuschlagen — auch wenn damit das Risiko
von Fehlern verbunden ist. Gerade durch Kreativitat erhalten die
Klange und Noten einer Partitur eine Ausdruckskraft und musikalische
Tiefe, die Uber das reine akustische Phanomen hinausgehen.

Ein kreativer Umgang mit dem eigenen Korper, dem Instrument und
der Musik beim Musizieren sowie ein offener und kreativer Umgang mit
den Schdler:innen im Unterricht spielen daher eine entscheidende
Rolle fUr die Entwicklung der musikalischen Personlichkeit — und damit
auch fur die Ausdruckskraft und Prasenz beim Musizieren.

Aus diesem Grund kann die Férderung von Kreativitat wesentlich zum
Wohlbefinden von Musiker:innen beitragen und ihre Fahigkeit stérken,
authentisch, Uberzeugend und ausdrucksstark zu musizieren.
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Shall We Talk: Cantopop and Well-being Stephen Chu

Well-being has been one of the central concerns of the Hong Kong
SAR Government in recent years. The “Joyful@HK” campaign, among
others, was launched by the Department of Health in January 2016, to
promote mental well-being for a joyful and fruitful life of Hong Kong
people. This 3-year, territory-wide campaign was succeeded by “Shall
We Talk?”, a mental health promotion and public education initiative
launched by the Advisory Committee on Mental Health in July 2020.

As highlighted by the Initiative, its name is taken from a Cantonese
popular song (Cantopop), which “strikes a chord in the hearts of
people from different age groups” in Hong Kong. The use of Cantopop
— the dominant popular music genre in Hong Kong — “to attract wider
public attention and help people understand the challenges posed by
mental health problems” has spoken volumes for its importance in
enhancing Hong Kong people’s well-being.

Hong Kong has begun to recognise that mental health should be
equated to physical illness (in both prevention and treatment), but
research on how to draft policies to promote mental and social well-
being are still lacking. While experts urge the Government to
streamline clinical intervention in youth mental health, this project aims
to contribute to this issue from another perspective.

Through an examination of “Shall We Talk?”, this essay endeavours to
explore the relationship between Cantopop and well-being.
Specifically, the following major research question is proposed: Can a
Cantopop playlist help improve the mental well-being of youth in Hong
Kong?

It will also function as a pilot study, which sheds light on future
research on other art genres and/or groups of Hong Kong people.
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Variability of practice influences the motor adaptation rate of pianists to

ergonomically-scaled keyboards Tina Davis

Background

Ergonomically-scaled keyboards (ESPKs) may offer a more
comfortable and healthy playing experience for small-handed pianists.
We found that pianists adapt rapidly between standard keyboards and
ESPKs. The aim of the current study was to address whether practice
behavior influences the speed at which they adapt between keyboard
sizes. We hypothesized that variability and adaptation rate follow an
inverse U relationship with moderate variability being most beneficial
for rapid adaptation.

Methods

Within one session, piano students were recorded practicing a short
novel piano sequence for 20 minutes on a 6.5 inch keyboard. We then
recorded them performing the sequence on the 6.5 in. piano over 10
trials of 20 seconds. Next, the sequence was played on an otherwise-
identical 6.0 in. piano (trials 11-25). Finally, the piano students played
the piece again on the 6.5 in. piano (trials 26-35). Piano performance
was recorded with MIDI pianos. Practice behavior was evaluated in
terms of variability using a novel entropy framework.

Results

Results show a drop in performance after switching to the smaller
keyboard (trial 11), followed by a subsequent improvement in
performance due to successful adaptation over the course of trials 11
-25. As expected, there is an inverse U relationship between variability
of practice and adaptation rate.

Conclusion

Practice behavior determines how successfully pianists can adapt to
narrower keys: we showed that an appropriate level of variable
practice allows pianists to adapt flexibly to changing environmental
demands. Piano pedagogy should emphasize variable practice as a
practice strategy.
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Tanz mit! — Dance Along: A Mixed-Methods Feasibility Study of the
Psychosocial and Physiological Impact of Dance-Based Health Promotion Events

for Underserved Groups in an Urban Setting in Salzburg Katarzyna Grebosz-Haring,
M. Roth, L. Thun-Hohenstein, A. Bathke, H. Beyer, A. Heintze, B. Lang, V. Oberleithner, G. J.

Oostingh, Z. Pichl, S. Salbrechter & S. Kulnik

Background: Physical inactivity is a major risk factor for cardiovascular
disease (CVD), requiring prevention strategies that are accessible, low-
threshold and inclusive, particularly for underserved populations. ‘Tanz
mit!" is a community-based initiative offering free, inclusive 'dance-
along' events to encourage physical activity among disadvantaged
groups in urban Austria.

Purpose: The aim is to evaluate the impact of ‘dance along' events on
participants' stress levels, mood, perceived exertion, heart rate (HR),
and sense of social cohesion.

Methods: During the summer and autumn of 2025, we held 22 free
‘dance-along' events in public urban spaces across Salzburg. Each
event featured three 30-minute dance sessions led by professional
choreographers, with 15-minute breaks in between. Participation was
open to all without the need for pre-registration, and free childcare
was provided. The choreographers adjusted the difficulty and intensity
in real time to accommodate all abilities. Of the 384 participants, 165
completed pre- and post-event questionnaires (Visual Analogue
Scales for mood and stress, and a Modified Borg Scale for rate of
perceived exertion), and wore a Polar Verity Sense to continuously
monitor their heart rate. Social connectedness was assessed via semi-
structured interviews and observations. The data were analysed
descriptively and by pairwise comparison using the Wilcoxon signed-
rank test and the standardised effect size by matched rank biserial
correlation. The qualitative data were analysed using content analysis.
Results: Of the 165 participants, 72% were female. The age
distribution was as follows: 15% (15-29 years), 32% (30-44 years),
18% (45-59 years), 22% (60-74 years) and 10% (75 years and over).
The median health-related quality of life (EQ-VAS) score was 80
(interquartile range (IQR) 70-90). The mean stress score decreased
from 29 (SD 28) to 16 (SD 19, p < .001, effect size 0.505), while the
mood score increased from 80 (SD 21) to 89 (SD 15, p < .001, effect
size 0.725). After the dance, the median perceived exertion was 2.5
(range 0-10, lower quartile 1, upper quartile 5). The median wear-time
of the HR sensor during the event was 42 minutes, including breaks
between dance sessions. Participants’ median HR ranged from 69 to
153. Qualitative data suggests that 'Tanz mit!* fostered a sense of
belonging and self-efficacy, although participants still faced barriers
such as shame, physical limitations, economic constraints and cultural
norms.

Conclusion: Participation in the ‘dance along’ events had a positive
impact on stress and mood. Perceived exertion and HR
measurements indicate a potential cardiovascular training stimulus at
light and moderate intensity that such public physical activity
promotion events can provide to underserved groups. ‘Tanz mit!’
makes inclusion tangible and highlights the need for long-term,
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Wi ie libt eigentlich...? - Ein Podcast als Lern- & Reflexionsraum fiir gesunde

Ubekultur im Musikalltag Patrick Hinsberger

Der Podcast ,Wie Ubt eigentlich..?* widmet sich seit 2021 der Frage,
wie Musiker:innen ihren Ubealltag gestalten — und welche Strategien
sie entwickeln, um physisch wie psychisch gesund zu musizieren. In
inzwischen 50 Episoden und mehreren Sonderformaten (,In der
Sprechstunde”, ,MusicLab") bietet das Projekt ein einzigartiges Forum,
in dem professionelle Musiker:innen offen Uber ihre Ube—Erfahrungen,
Routinen und Herausforderungen sprechen. Gleichzeitig ist es
Sprachrohr fur Wissenschaftler:innen, die Uber neueste
Studienerkenntnisse und fundierte Methoden zum gesunden und
methodisch-abwechslungsreichen Uben sprechen.

Das Ziel ist es, den Podcast als innovatives Vermittlungsformat und als
niedrigschwelligen Reflexionsraum im Kontext musikalischer
Gesundheit und Padagogik vorzustellen. Im Mittelpunkt stehen zwei
Aspekte:

1. Die Férderung einer reflektierten Ubekultur, die Fehler, Zweifel und
Pausen als produktive Elemente begreift, sowie

2. Die Vermittlung von methodischer Vielfalt im Uben — von mentalem
Training bis zu konkreten Praxisbeispielen, die die Gaste mit in den
Podcast bringen.

Der Beitrag soll einerseits die methodische Vielfalt und den Dialog aus
50 Interviews mit Profi-Musiker:innen zum Themenkomplex Uben und
musikalische Weiterentwicklung sichtbar machen. Gleichzeitig sollen
ausgewahlte, qualitative Rickmeldungen aus der Horer:innenschaft
zeigen, welche Ubepraktiken Musiker:innen als besonders hilfreich
erleben.

Das Symposium ,Beyond the Score” soll aber auch Chance sein, die
Meta-Ebene des Podcast ndher zu beleuchten. Daher diskutiert der
Beitrag dartber hinaus, wie ein dialogisches Format, wie ,Wie Ubt
eigentlich..?%, zur Entwicklung von Selbstreflexion, Motivation und
gesundheitlicher Pravention beitragen kdnnen — sowohl im
Hochschulkontext als auch im Amateurbereich, wo Zeitdruck und
Leistungsanspriiche haufig zu Be- und Uberlastungen fiihren.

Der Posterbeitrag zeigt anhand ausgewéhlter Episoden, wie aus
Gesprachen mit Profi-Musiker:innen praxisnahe Leitlinien fir gesundes
Uben entstehen. Ziel ist es, Impulse fUr eine nachhaltige, reflektierte
Ubekultur zu geben — und Wege aufzuzeigen, wie Medienformate zur
Stérkung des Wohlbefindens in der kiinstlerischen Ausbildung
beitragen kdnnen.
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Tuning-in: gesund liben, stark performen Hanna KeBeler

Neu entstandene Trainingsvideos in der Musikerpréavention. Ein
Fellowship fUr Innovationen in der digitalen Hochschullehre, geférdert
vom Ministerium fur Kultur und Wissenschaft des Landes Nordrhein-
Westfalen und der Hochschule fir Musik und Tanz Kolin.

Tuning in umfasst 69 musikerspezifische Videos

- direkt zum Mitmachen

- mit padagogischen Tipps

- Infovideos zu jedem Themenfeld mit spannendem
Hintergrundwissen, anatomischen Erklarungen und didaktische Tipps
zur Integration in die Musizierpraxis.

- kostenloses Lehrmaterial (Memorykarten) zum Ausdrucken

- Ankerbilder zu jeder Ubung

- Warming-up Serien: Von Kopf bis Fuf3 / Allround

- Instrumentenspezifische Videos: Instrumente/Gesang mit Luft,
Instrumente ohne Luft

- Serien nach dem Musizieren: Cool down + Lockerung, Entspannung
- Serien fUrs optimale Sitzen und Stehen

Die Ubungen sind in 8 Themenfelder unterteilt:

. Ganzkorpertibungen

. Ubungen fiir den Ansatz und die Gesichtsmuskulatur

. Ubungen fiir die Arm-und Handmuskulatur

. Ubungen fiir die Schulter- und Riickenmuskulatur

. Ubungen fir optimales Sitzen und Stehen beim Musizieren
. Ubungen fiir die Atmung und bei Stress

. Ubungen mit Franklin-Béllen

. Trainingsserien

O~NO O WN =

FUr Pagagogen®innen gibt es Lehrmaterial fur den Unterricht. Jede
Ubung hat ein Ankerbild. Dieses ist auf einer Memorykarte dargestellt.
Auf der Ruckseite ist ein QR-Code mit dem passenden Video. So
kdnnen im Unterricht spielerisch Korper- und Atemubungen fur
Schuler*innen integriert werden. Diese beugen Verspannungen vor,
helfen zu mehr Gelaufigkeit in den Fingern, reduzieren Stress und
geben Ideen fur eine gute Disposition am Instrument.

Das Lehrmaterial (Memory-Karten) sowie die Druckvorlage stehen zum
Download bereit. Der Online-Kurs mit allen Videos und padagogischen
Tipps ist Uber ,kurzlinks.de/Tuning-in” abrufbar. Die Videos sind auch
kostenlos auf dem YouTube-Kanal ,youtube.com/@Tuning_in_" sowie
in ORCA.nrw, dem Online-Portal fur digitales Lehren und Lernen an
Hochschulen, verflgbar.
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Vorstandsmitglied der Deutschen
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Musikphysiologie, seit 2017 aktives
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Health education in music education. Musical work capacity care, or the
application and effects of the Kovacs method Julianna Kiss

Background & Objective:

Musicians routinely face intense physical, psychological, and
emotional demands. In traditional music training, technical mastery is
often prioritized at the expense of health, which can lead to overuse
injuries, anxiety, fatigue, and burnout. The aim of this study is to
examine how the integration of health education, particularly via the
Kovacs Method, can promote holistic well-being and sustainable
performance in music education.

Methodology:

The Kovacs Method, also known as Musical Work Ability Care (ZMG),
addresses three interrelated domains: physical ergonomics, mental
preparation, and emotional resilience. Key components include
cultivating body awareness, ergonomic posture and movement,
CONSCious respiratory practices, and periodic rest breaks.
Psychological training emphasizes stress regulation, coping with
performance anxiety, and fostering mental stability. The method further
integrates lifestyle elements—rest, nutrition, hydration, and outdoor
breathing—as foundational to the musician’s regime.

Findings:

Preliminary qualitative feedback and case observations suggest that
the Kovacs Method enhances focus, reduces anxiety, and increases
bodily endurance. Musicians report fewer incidences of fatigue, injury,
and mental strain, along with improved expressive depth and stage
poise. The method fosters psychological resilience, supports recovery,
and strengthens the mind-body connection in performance contexts.
Conclusion & Implications:

Embedding health education and preventive principles like those in the
Kovacs Method into curricula and teacher training can contribute
decisively to the long-term well-being and artistic vitality of musicians.
This holistic approach aligns directly with the themes of the “Beyond
the Score” conference by emphasizing health, prevention, and
sustainable performance. Moreover, it offers a replicable model for
other performing arts and may inspire pedagogical innovation beyond
conventional music education.
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She completed her studies in Hungary, at
the University of Music and Performing
Arts Vienna, and the University of Padua.
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she gave a lecture at the VIII Musicians’
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Gesunde Ernahrung rund um den musikalischen Auftritt Johanna Lhotta

Auf eine gesunde Erndhrung zu achten, kann im Alltag von
Musizierenden sehr herausfordernd sein. UnregelmaBige
Tagesablaufe, lange Proben- und Konzertphasen und haufig auf
auswartiges Essen angewiesen zu sein, erschweren eine gunstige
Speisenauswahl. Dabei hat eine gute Planung von geeigneten
Mahlzeiten und Essenszeiten sehr viel Potenzial, die Performance und
das Wohlbefinden im Rahmen von Auftritten deutlich zu verbessern.

Wer sich schon vorab Gedanken Uber den kommmenden Tagesablauf
macht, kann Pausen gut nutzen und den Tagesspeiseplan mit
gesunden Lebensmitteln erganzen. Besonders beim haufigen Verzehr
von auswartigem Essen fallt der Ballaststoffanteil in Form von
Vollkornprodukten, Gemuise und Obst meist gering aus, was durch
das Mitbringen von gesunden Snacks und Getranken zumindest
teilweise ausgeglichen werden kann.

Wie auch bei sportlichen Aktivitaten kann durch das gezielte
Auswahlen gewisser Nahrstoffe zur richtigen Zeit, die
Konzentrationsfahigkeit verbessert werden. Im Umkehrschluss kann
mit der richtigen Speisenauswahl unangenehmer Mdigkeit oder
Unwohlsein beim Musizieren vorgebeugt werden. Entscheidend ist
hierbei die Zusammensetzung der Speisen aus den drei
Makronahrstoffen Eiwei3, Kohlenhydrate und Fett. So bietet sich vor
der Performance eine mittelgroBe, eher kohlenhydratreiche und
fettarme Mahlzeit, in den Spielpausen kohlenhydratreiche Snacks wie
Obst oder Musliriegel, sowie ausreichend Flissigkeit an.

Die Hauptmahlzeit des Tages sollte dann einen hohen Ballaststoffanteil
durch Gemuse und ausreichend Eiweil3 enthalten und idealerweise
weiter im Voraus sein, sodass sie nicht erst nach Konzertende und zu
knapp vor dem Zubettgehen eingenommen werden muss. Anhand
von praktischen Beispielen wird bei der Posterprasentation vermittelt,
wie die Gestaltung eines gesundheitsfordernden Speiseplan fur
Musizierende aussehen kann.
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Brain processes of pianists adapting to smaller keys Hannah Losch, Tina Davis, André

Lee, Florian Worschech

Musical practice is a complex form of motor learning in which cognitive
and sensorimotor processes are closely intertwined. Within the field of
motor behavior, two primary types of motor learning are commonly
distinguished: motor sequence learning, the acquisition of movements
into a well-executed behavior, and motor adaptation, the ability to
maintain performance of a well-practiced movement under changing
environmental or physiological conditions. Musical performance
inherently involves both processes. For example, musicians engage in
motor sequence learning when acquiring new repertoire or when
performing on instruments with different mechanical properties, such
as adapting a well-practiced piano piece to a different keyboard.

Previous EEG research on learning novel piano sequences has
revealed beta-band changes, particularly showing decreased frontal
beta power as performance improves. However, the neural
mechanisms underlying motor adaptation in musical performance are
not well understood. To address this gap, we examined pianists
adapting to a smaller keyboard and subsequently readapting to a
standard-sized keyboard in order to investigate corresponding neural
dynamics. We will present preliminary data from this study and, in line
with the model proposed by Doyon et al. (2005), expect increased
engagement of parietal regions during adaptation phases.

Our preliminary findings provide new insights into the neural
mechanisms that support motor adaptation in musical performance.
By examining changes in brain activation patterns as pianists adapt to
smaller keys, we aim to identify how sensorimotor and cognitive
networks reorganize to maintain skilled performance. These results will
contribute to a more comprehensive understanding of how the brain
supports fine motor control in response to altered task demands.
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SIRIUS 6.0 Piano Keys - Where Challenges Turn into Chances Silvia Molan, Ulrike

Wohlwender

Founded in Stuttgart (Germany) in 2020, the SIRIUS 6.0 Future
Initiative aims to unlock pianistic potential, to support fairer
opportunities and greater gender equity and to prevent playing-related
musculoskeletal disorders. SIRIUS 6.0 keyboards have an octave size
of 152.4 mm (6.0 inches), half a key narrower than usual.

The scientific basis includes hand span data of female and male
pianists, correlations between musculoskeletal disorders and small
finger spans, the gender gap in elite piano competitions, historical
fortepiano key sizes and research on DS6.0® keyboards (USA).

20 pianists (11F/9M) with span widths 1-5 from almost a ninth to
almost a twelfth on 6.5 standard keyboards were asked to describe
their playing experience in free statements right after their first concert
performance on the SIRIUS 6.0 prototype (2022) or on Europe's first
Steinway D concert grand with interchangeable SIRIUS 6.0 keyboard
(2024). Piano students and graduates of Bachelor's (1/1), Master's
(4/4), concert exam (3/0) and piano professors (3/4), aged 21 to 59,
reported greater ease, greater freedom, stronger focus on
interpretation, less fatigue, playability of wide chords and finer sound
balance, among other things. Only one pianist found the space
between the black keys too narrow. The adaptation time to the SIRIUS
6.0 keyboard had decreased to five minutes or less.

Meanwhile, the HfM Nuremberg (2023), the Tyrolean State
Conservatory Innsbruck (2024) and the HMT Munich (2025) have
joined the initiative by providing a grand piano with SIRIUS 6.0
keyboard. A systematic questionnaire study has been started in
Nuremberg. A comprehensive quantitative study on adaptation is
being prepared at the IMMM Hannover. The piano manufacturers
Steingraeber, Forster and Bechstein offer SIRIUS 6.0 keyboards as an
option for their grand and upright pianos.

56

Silvia Molan is lecturer for “Coaching
SIRIUS 6.0” at the HMDK Stuttgart,
focusing on individual healthy playing
techniques, also for standard keyboards.
She is co-founder of the SIRIUS

6.0 Future Initiative (2020) and also
teaches piano at the Esslingen Music
School. From 2022 to 2024 she lectured
piano at the HIKM Regensburg. Silvia
Molan holds muiltiple first and special
prizes of piano competitions and regularly
appears in solo and chamber music
concerts internationally across Europe
and America.

Prof. Ulrike Wohlwender is professor for
Piano Pedagogy at the HMDK Stuttgart
(Germany). Her research on causes of
PRMD in pianists is based on the hand
research of Christoph Wagner
(Hannover). She is founding member of
the Zurich Centre for Musicians’ Hands
(2009) and co-founder of the SIRIUS 6.0
Future Initiative (2020).

Ulrike Wohlwender



Marik Roos
Wien (AT)

musikwissenschaft.univie.ac.at/ueber-uns/team/institut/roos/

&,

Poster
Freitag, 10.04.26, 18:30 Uhr

Das Perception-Update-Modell und Predictive Processing Impairment als

mogliche Ursache fiir Tinnitus Marik Roos

Hintergrund: Das Perception-Update-Modell ist ein neues
Erklarungsmodell zur Entstehung von Tinnitus als Folge eines
Verarbeitungsfehlers zwischen Innenohr und Gehirn. Die Hypothese ist
hierbei, dass das Gehirn kontinuierlich die von den Ohren
empfangenen Informationen aktualisiert, indem es diese mit den
unmittelbar zuvor empfangenen Informationen vergleicht (Noda, 2018).

Das auditorische System verarbeitet also die relative Anderung des
sensorischen Inputs und nicht den absoluten Wert eines Stimulus.
Tinnitus entstlinde hierbei durch einen Vorhersagefehler auf Basis zu
unsicherer Simulationsparameter aus friheren Situationen. Eine
andere Theorie postuliert Tinnitus als Folge einer zu hohen Prézision
eines Vorhersagefehlers auf plotzliche Aktivitat im subkortikalen Pfad,
aufgrund derer eine auditive Vorhersage gebildet wird, anstatt die
Aktivitat als Rauschen zu klassifizieren, das ignoriert werden kann
(Sedley, 2019).

Diesen Hypothesen folgend mussten Menschen mit héherem
Predictive Processing Impairment starker von Tinnitus betroffen sein
und aufgrund abweichender kognitiver Verarbeitungsmechanismen
(Beeintrachtigungen in Exekutivfunktionen, Lenkung und
Aufrechterhaltung von Aufmerksamkeit, Filtern sensorischen Inputs
etc.) in hdherem MaBe darunter leiden.

Methode: Befragt werden Personen mit unterschiedlich hohem
Predictive Processing Impairment, die unter Ohrgerauschen bzw.
Tinnitus leiden. Gemessen wird das Predictive Processing Impairment
mittels IPPI (Introspective Predictive Processing Inventory), sowie das
Ausmal des Leidensdrucks bezuglich der Ohrgerdusche mittels THI
(Tinnitus Handicap Inventory). AuBerdem werden zur Kontrolle des
Zusammenhangs neurologische Diagnosen und das individuelle
Bewusstsein bzw. der Umgang mit Horgesundheit sowie das Level
akustischer Belastung im Alltag abgefragt.

Ergebnisse werden auf der Tagung prasentiert.
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Questioning evidence-based practice in physiotherapy: a philosophical
reflection. The example of physiotherapy with musicians Céleste Rousseau

Introduction: In the late 1990s, evidence-based medicine (EBM)
emerged, emphasising the conscientious use of current best evidence
in medicine and ensuring the best care for each individual. Thus,
applying evidence-based practice (EBP) in physiotherapy is complex
due to sparse research, distinct challenges, and unsuitable tools. This
is particularly relevant considering musicians’ health, since the
literature is very limited.

Part I: The first part advocates for EBP and explains how it ensures
both the best care and adherence to ethical principles (beneficence,
non-maleficence, respect for autonomy, and justice) for both
caregivers and patients.

Part Il: The second part discusses the common pitfalls often
encountered by healthcare professionals, and especially as
physiotherapists for musicians, when applying evidence at the
patient’s bedside, again from both perspectives, healthcare
professionals and patients.

Part lll: Finally, this third part aims to open the discussion by
considering various perspectives, such as values-based practice, or
the importance of qualitative research, to reshape EBP in
physiotherapy.

Conclusion: This work highlights the prevalent existence of grey zones
encountered by healthcare practitioners with musicians. While
conducting more research to help understand them, physiotherapists
must learn to navigate these waters.
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Investigating the Influence of Music Training on Stress Processing: A Study
Protocol Christine Sickert, Stine Alpheis, Tim Schulz, Marcus Heldmann & Daniel S. Scholz

Introduction:
Musicians are constantly confronted with stress in their daily life,

resulting from pressure on stage, of perfectionism during practice, and

the difficulties finding a job as a full-time musician. Surprisingly, a
recent fMRI study with the Montreal Imaging Stress Task (MIST) found
less (para-)limbic activity in musicians compared to non-musicians in
comparative studies.

These findings raise the question, whether music training influences
one's stress-reactivity in a manner of supporting resilience, or if the
chronic stress in musicians’ daily lives reduces the neural stress
response. However, the arithmetic equations of the standard MIST
might simply not be relevant for the musicians' self-concept, and
might therefore not be considered as stressful. Thus, objective and
subjective stress responses, neural stress processing, and self-
concept in musicians are investigated in the present study.

Methods: N = 75 students will be stressed in the fMRI using MIST-
paradigm, while 25 non-musicians (NM) and 25 musicians (M1)
undergo the standard MIST arithmetic equations and 25 musicians
(M2) complete an adapted MIST, which challenges musicians to find
the root note in a chord. ROl is the (para-)limbic system. Additionally,
EDA, HRV, pupillometry and questionnaires are used as objective
measures, while self-disclosure on the perceived stress-level,
motivation and the ability to complete the tasks are surveyed as
subjective measures.

Procedure: At first, a T1 analysis aims to find structural differences in
the (para-)limbic system between NM and M1+2. Additionally, a
resting-state analysis is conducted to find differences in neural
connectivity regarding the (para-)limbic system between NM
compared to M1+2. Finally, we compare the BOLD-activity in the
(para-)limbic system during the stress task between NM, M1, and M2.
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Aufmerksamkeitsfokus und Stress in musikalischen Leistungssituationen:
psychophysiologische und qualitative Befunde Hauke Siewertsen, André Lee

Der Beitrag untersucht den Aufmerksamkeitsfokus unter
Leistungsdruck im Probespiel-Setting und adressiert, wie
Fokuswechsel wahrend einer hochstandardisierten Darbietung mit
subjektivem Stresserleben und psychophysiologischen Reaktionen
verknUpft sind.

Ausgehend von der begrenzten Ubertragbarkeit der Dichotomie ,intern
vs. extern® rlcken Flexibilitat, Kontextsensitivitat und zeitliche Muster
des Fokussierens in den Mittelpunkt.

Methodisch integriert die Studie qualitative, physiologische und
verhaltensbezogene Daten: Die Exposition des Violinkonzerts Nr. 5 in
A-Dur (KV 219) wird in einer standardisierte Vorspielsituation mit Video
aufgefuhrt. Kontinuierlich erfasst werden Herzratenvariabilitat (HRV),
Pupillometrie, Atemparameter; ergédnzend werden Zustandsangst und
Beanspruchung (u. a. VASA, TLX) erhoben. Ein Video-Stimulated-
Recall-Verfahren (VSR) ermdglicht die retrospektive Verortung des
Aufmerksamkeitsfokus; per zeitlicher Segmentierung werden VSR-
Codierungen mit physiologischen Peaks und musikalischen Phrasen
synchronisiert.

Wir prasentieren erste Ergebnisse zu zwei Hypothesenkomplexen:

(1) VSR-basiert (qualitativ): Die induktive Analyse ergibt wenige Kern-
Fokusthemen plus zahlreiche seltene Themen. Zudem ahnelt die
Fokus-Verteilung innerhalb einer Person Uber das Stlck starker als
zwischen Personen, was auf individuelle ,Signaturen” hinweist.

(2) Fokus « Stress: Vorlaufige, deskriptive Auswertungen prifen, ob
Episoden erhdhten Angsterlebens mit groBeren Pupillenreaktionen und
niedrigerer HRV einhergehen und ob sich phasenweise HRV-
Veranderungen in belasteten Passagen andeuten. Diese Effekte
werden unter Kontrolle von Trait-MaBen(u. a. Trait-Angst, kognitive
Kontrolle, Erfahrung) exploriert; magliche Moderationen werden
gepruft und — sofern vorhanden — als Tendenzen berichtet, ohne
zum jetzigen Zeitpunkt weitergehende inferenzstatistische Schlisse zu
ziehen.

Die Befunde liefern Ansatzpunkte fur evidenzbasierte Trainings- und
Selbstregulationsstrategien im Probespiel und stltzen eine
dynamische, kontextsensitive Sicht auf Aufmerksamkeitssteuerung im
Musizieren.
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Psychologische Beratung im Musikstudium: Primarpravention und
Leistungsforderung — nach sportpsychologischem Vorbild Hauke Siewertsen, Christoff

Zalpour

Musikstudierende stehen hohen leistungs- und
wettbewerbsbezogenen Anforderungen gegenuber, die mit
psychischen Belastungen und — insbesondere bei

Instrumentalist*innen — muskuloskelettalen Beschwerden einhergehen.

Aus der angewandten Sportpsychologie Ubernehmen wir die Leitidee,
salutogenetisch und leistungsférdernd zu arbeiten: Im Fokus stehen
Ressourcenaufbau, Selbstregulation und Performanz — nicht die
Behandlung klinisch relevanter psychischer Stérungen.

Entsprechend handelt es sich um psychologische Beratung, nicht um
Psychotherapie. Im DFG-Verbund ,PA.H|Lifetime.ai — Performing Arts
Health by Al evaluiert dieses Teilprojekt eine primarpraventive
psychologische Beratungssprechstunde an Musikhochschulen
aquivalent zu einer parallel existierenden physiotherapeutischen
Sprechstunde.

Priméare ZielgréBen sind (a) die Reduktion berufsbezogenen Stresses
und auftrittsbezogener Angste sowie (b) Leistungsférderung im Sinne
verbesserter Erholungs-/Belastungsbalance, Auftrittsvorbereitung und
Selbstregulationskompetenzen. Sekundar werden psycho-soziale
Einflussfaktoren auf muskuloskelettale Beschwerden untersucht. Erste
deskriptive Beobachtungen sprechen flr hohe Durchfuhrbarkeit und
Akzeptanz; kasuistische Fallillustrationen zeigen plausible
Veranderungstrends in Stresssymptomen, Coping-Routinen und
Performance-ablaufen.

Die Studie liefert praxisnahe Evidenz flr eine salutogenetisch
ausgerichtete, sportpsychologisch inspirierte Primarpravention im
Musikstudium und zeigt, welche Faktoren sich fUr pradiktive Modelle
der Musikergesundheit im DFG-geférderten Forschungsverbund ,PA.
H|Lifetime.ai“ eignen.
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Progressive Muskelrelaxation (PMR) fiir Musikstudierende - Evaluierung eines
Onlineprogramms zur Reduzierung von subjektiven Schmerzen und

Lampenfieber Simone Spangler

Musizieren auf hohem Niveau erfordert ein ebenso hohes Mal3 an
physischem wie an psychischem Einsatz. Dies kann sich
beispielsweise in korperlichem Schmerz oder in zunehmendem
Lampenfieber bis hin zu Auftrittsangst oder dem schmerzbedingten
Abbruch der Musikkarriere auBBern. Progressive Muskelrelaxation
(PMR) wird bereits im medizinischen Bereich vielfaltig begleitend bei
der Behandlung von Schmerz- und Angstsymptomatik eingesetzt.

Auch in der Musikphysiologie wird dieses Entspannungsverfahren fur
Musiker*innen und Musikstudierende empfohlen, wenngleich hier die
Studienlage flr eine klare Evidenz noch recht Ilickenhaft ist. Ziel dieser
Studie war es daher, eine PMR-Intervention bei Musikstudierenden
hinsichtlich ihrer Wirkung auf das subjektive Schmerzempfinden und
Lampenfieber durchzufuhren.

Hierfur wurde ein spezifisches, sechswdchiges Online-PMR-
Programm erstellt und im Rahmen eines Experimentaldesigns mit
Messwiederholung mittels standardisierter Fragebdgen auf seine
Wirksamkeit hin untersucht. Dafliir nahmen 18 Musikstudierende in
einem Zwei-Gruppen Pra-Post-Design an der Studie teil.
Lampenfieber wurde mittels des Kenny Music Performance Anxiety
Inventory, Revised (K-MPAI-R) gemessen, subjektives
Schmerzempfinden mittels des Musculoskeletal Pain Intensity and
Interference Questionnaire for Musicians (MPIIQM-G).

Auf deskriptiver Ebene ergab sich ein positiver, mittelstarker Effekt
hinsichtlich der Wirkung von PMR auf Lampenfieber, der jedoch in der
Mixed ANOVA nicht signifikant wurde. Aufgrund des geringen
Stichprobenumfangs war fur das subjektive Schmerzempfinden keine
inferenzstatistische Uberpriifung der Hypothese méglich.

Zwischen Lampenfieber und subjektivem Schmerzempfinden ergab
sich ein signifikanter, starker, positiver Zusammenhang. Neben dem
geringen Stichprobenumfang trug die zu geringe wochentliche
Anwendungshaufigkeit des Programms mdglicherweise dazu bei,
dass in der vorliegenden Studie keine signifikanten positiven Effekte
gefunden werden konnten. Dennoch liefert die Studie einen wichtigen
Beitrag zur Sensibilisierung und Starkung von PMR als potenziell
sinnvolles Verfahren fur Musikstudierende. Unter welchen
Rahmenbedingungen insbesondere diese spezielle, asynchrone
Variante mittels kurzer Audiodateien besonders forderlich sein kann,
bleibt das Ziel weiterer Forschung.
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MusikPhysioKohort: Erste Ergebnisse der ,,Wiener Kohorte* Alexandra Tiurk-
Espitalier, Nikolaus Ballenberger, Natalie Pankrath, Jonathan Geroldinger & Christoff Zalpour

Das Forschungsprojekt ,,MusikPhysioKohort* wurde an der
Hochschule Osnabriick entwickelt und von 2015 bis 2020 dort
durchgefuhrt. Im Wintersemester 25/26 startete die erste ,Wiener
Kohorte® im Rahmen einer Ausweitung des Projektes auf weitere
Musikhochschulen.

»MusikPhysioKohort* beschéftigt sich mit dem Erfassen von
physischen und psychischen Daten von Musikstudierenden. Ein
zentraler Aspekt ist die Erstellung eines Gesundheitsprofils. Es handelt
sich um eine Langsschnittstudie, wobei jahrlich die physischen und
psychischen Aspekte der Musikstudierenden erfasst werden.
Zusétzlich wird ein Onlinefragebogen monatlich verwendet.

Ziel dieses Forschungsprojektes ist die Ursachenfindung von
musiker_innenassozierten Erkrankungen. Hierbei sollen mit Hilfe des
Gesundheitsprofiles mogliche Risikofaktoren erkannt werden. Daraus
resultierend ist ein weiteres Ziel, eine moglichst effektive
physiotherapeutische Behandlungsstrategie zu entwickeln.

In der ersten Phase werden mithilfe von validierten Fragebdgen
Informationen Uber das individuelle physische und psychische
Gesundheitsprofil der Probanden erfasst. Die Fragebdgen erfassen
sowohl persdnliche und instrumentenspezifische Daten, als auch
Aspekte bezogen auf Stress, Auftrittsangste, korperliche
Beschwerden, etc.

Im zweiten Teil werden unter der Verwendung von Messinstrumenten
objektive Daten ermittelt. Hierbei werden Daten bezogen auf das
Bewegungsausmal verschiedener Gelenke des Kdrpers erhoben.
Zusatzlich wird die statische Kraft des Rumpfes gemessen und es
erfolgt eine Aufnahme der Druckempfindlichkeit der Muskulatur der
oberen Extremitat und der Gesichtsregion.

Es besteht die Mdglichkeit an einer psychischen und physischen
Untersuchung vor Ort mit sofortiger Beurteilung des
Gesundheitszustandes teilzunehmen. Bei Bedarf wird eine
fachkundige Beratung von Physiotherapeuten durchgeflihrt.

Die Verlaufsmessungen werden monatlich mithilfe eines
Onlinefragebogens durchgefiihrt.

Erste Ergebnisse der ,Wiener Kohorte® werden voraussichtlich zu
Jahresbeginn 2026 vorliegen.

63

Alexandra TUurk-Espitalier ist Ass.-
Professorin fr Musicians' Health an der
mdw.

Ihre Forschungsschwerpunkte sind
muskuloskelettale Erkrankungen bei
Musiker_innen, der Wissenstransfer
zwischen musikphysiologischer
Wissenschaft und Musikpadagogik und
die Auswirkungen des weiblichen Zyklus'
auf das Musizieren.

Alexandra Turk-Espitalier studierte Flote
Konzertfach (Dipl. mus.) sowie
Instrumentalpadagogik (Dipl. mus. p&d.)
an der Hochschule fur Musik und
Darstellende Kunst Frankfurt/Main,
weiterhin Physiotherapie (MSc with
distinction) an der Queen Margaret
University Edinburgh und systematische
Musikwissenschaften (PhD ) an der mdw.

Sie ist Autorin und Co-Autorin zahlreicher
Blcher und Artikel mit den Themen
Préavention und Ubungen fir Musiker:
innen, Training und Ubeplane.

Weiterhin ist sie Mitherausgeberin der
Zeitschrift "Musikphysiologie und
Musikermedizin" der Deutschen
Gesellschaft fur Musikphysiologie und
Musikermedizin.



Teresa Wenhart
Ziirich (CH)

www.teresawenhart.com

Credit: Yohana Papa

Poster
Freitag, 10.04.26, 18:30 Uhr

Front & Backstage: Schema Mode Patterns, Coping Profiles, and Resilience in

Music Students Teresa Wenhart, Horst Hildebrandt

Musicians face unique psychological demands throughout training and
professional practice. High performance pressure, perfectionism, self-
criticism, and challenging interpersonal dynamics can contribute to
stress, performance anxiety, and other mental health challenges. While
schema modes—recurring patterns of emotions, thoughts, and
behaviors arising from early maladaptive experiences—are well-
studied in clinical populations, their role in musicians remains largely
unexplored.

This study investigates schema mode presence in 46 music students
from the Zurich University of the Arts and the Basel Music Academy.
Participants completed the Short Schema Mode Inventory, a
musician-specific coping scale (HIL), and open-ended questions about
self-talk and complaints related to musical practice. Analyses included
effect size comparisons with normative data, correlations between
schema modes and coping, cluster analysis to identify psychological
profiles, and qualitative content analysis.

Results show that music students exhibit significantly elevated
maladaptive schema modes compared to non-clinical controls and
partial overlap with Axis | and Axis Il patients. Coping capacity
correlated negatively with maladaptive modes and positively with the
Healthy Adult Mode. Cluster analysis of schema-mode patterns
identified three profiles: “Balanced Musicians” (resilient, adaptive
modes), “Vulnerable Musicians” (high-risk, strong Emotional Child
modes, frequent maladaptive coping), and “Compensating Musicians”
(intermediate, overcompensating strategies). Qualitative data highlight
frequent self-criticism, perceived negative feedback, and emotional
challenges in teacher-student interactions and music ensembles.

These findings emphasize the central role of schema modes in
musicians’ mental health and highlight heterogeneous coping profiles.
They provide a foundation for targeted, individualized interventions,
including schema-focused workshops, personalized coaching, and
workshops for teachers and ensembles. Such approaches may
enhance resilience, reduce maladaptive patterns, and promote
sustainable career development and psychological well-being among
musicians.
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Beyond Nervousness: Towards an Integrative, Holistic Understanding of
Performance Anxiety through Schema Mode Models - Three Case Studies Teresa

Wenhart

Music performance anxiety (MPA) is among the most common
psychological challenges faced by professional musicians. While most
interventions target acute self-regulation before or during performance,
schema-focused coaching (Wenhart, 2023, after Young, 2003) offers
a broader, integrative framework that addresses the underlying
personality structures and emotional needs shaping individual
reactions to stage stress.

It distinguishes between maladaptive backstage modes (Child Modes,
"Emotions"; and Internalized Parent Modes, "Inner Critics") and
frontstage modes (Coping Modes and Compensatory Strategies,
"Protectors"), as well as the adaptive Competent Adult Mode ("Inner
Conductor"). Shaped by early adaptive and maladaptive experiences
(e.g., adverse childhood events) and biographical events during
childhood, youth, and early adulthood, these modes govern how
musicians relate to themselves, their colleagues, teachers, peers, and
audiences.

This poster presents three case studies of musicians with music
performance anxiety in the context of schema-focused psychological
coaching. Based on anamnesis and results from the short Schema-
Mode Inventory, each individual pattern of music performance anxiety
symptoms is reflected in a characteristic schema mode configuration
across the frontstage ("Protectors") and backstage ("Inner Critics" and
Child Modes). Following psychoeducation on the model, individualized
schema-focused coaching—combining experiential, imaginative,
body-oriented, cognitive, and relational interventions —was conducted
with each musician to strengthen the Competent Adult Mode
("Competent Inner Conductor") and ultimately integrate backstage
emotions and cognitions with adaptive coping strategies on the
frontstage.

Beyond acute self-regulation on stage, this approach supports lasting
transformation in self-concept, emotional resilience, and interpersonal
functioning both on and off stage. These case studies highlight how
addressing underlying schema dynamics can not only reduce stage
fright but also enhance musicians’ broader emotional and social
functioning within their professional and personal contexts. Future
studies are warranted to systematically evaluate the effectiveness of
schema-focused interventions for musicians in group and individual
coaching settings.
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Einfluss von Raumkonzepten auf die Sprechstimme von Lehrenden an der

FHWN Annika ZodI

Hintergrund: Berufssprechende Personen, wie beispielsweise
Lehrkrafte, die ihre Stimme als wichtiges Arbeitsinstrument einsetzen,
sind bei ihren taglichen beruflichen Tatigkeiten auf ihre Gesundheit
angewiesen. Stimmstérungen kénnen die Leistung im Beruf stark
beeintrachtigen und im Extremfall zu existenziellen Krisen fuhren und
flr die Arbeitgebenden zur finanziellen Belastung werden. Um die
stimmliche Belastung speziell von Lehrkraften zu reduzieren bzw.
minimieren, gibt es facettenreiche Ansatze. Ein umfangreiches und
zugleich effektives Konzept dahingehend ist die raumakustische
Optimierung der Lehrséle.

Ziel: Die Bachelorarbeiten befassen sich mit der Identifizierung
ausgewahlter Einflussfaktoren einer Dysphonie bei
Berufssprechenden. Dartber hinaus werden verschiedene
PraventionsmafBnahmen untersucht, um eine bessere stimmliche
Gesundheit dieser Berufsgruppen zu gewahrleisten. Verschiedene
Raumkonzepte der FHWN wurden untersucht und deren Wirksamkeit
beleuchtet.

Methodik: Basierend auf einer Literaturrecherche wurde ein
Fragebogen entwickelt, angelehnt an VHI-12 und V-RQOL sowie an
die spezifischen Bedingungen der FHWN. Ergédnzend wurde ein im
Rahmen des Studiums durchgefuhrtes Projekt qualitativ analysiert, bei
dem Lehrende in baugleichen Raumen, mit und ohne Akustikpaneele,
unterrichteten.

Ergebnisse: Studien zeigen, dass u.a. Hormone, Umwelt, Larm,
schlechte Akustik sowie psychische Parameter Einfluss auf die
Stimmgebung haben und in weiterer Folge zu einer Berufsdysphonie
fuhren konnen. Praventive Ansatze, wie eine verbesserte Raumakustik,
technische Hilfsmittel sowie stimmliche Aus- und Weiterbildung
verringern die Belastung der Stimme. Einerseits wurde die Theorie
bestatigt, dass Berufssprechende hdherem Risiko ausgesetzt sind,
Dysphonien zu entwickeln, andererseits zeigen die Ergebnisse klare
Tendenzen hinsichtlich positiver Auswirkungen raumakustischer
Optimierungen und der dahingehenden verminderten Stimmbelastung.

Conclusio: Aufgrund der hohen Individualitat der Einflussfaktoren ist es
notwendig den Fokus auf die praktische Umsetzung von effektiven
PraventionsmaBnahmen zu optimieren und zu erweitern, um so die
stimmliche Gesundheitsférderung besonders flir Berufssprecher*innen
Zu verbessern.
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From Tension to Flow: How to Cultivate Focus and Resilience in High-Pressure

Performance Environments Joanna Latala

Performing artists often operate in environments of acute
psychological pressure, where even the most highly trained talents can
find themselves derailed by performance anxiety, self-doubt, or
perfectionism. While technical mastery is essential, it is often the inner
mental game that determines the quality, sustainability, and joy of
performance.

This interactive workshop offers science-based tools and embodied
practices for cultivating mental focus, resilience, and adaptive
performance states under pressure. Drawing from performance
psychology, mindfulness, and somatic coaching, participants will learn
how to move from mental and physical tension toward states of flow
and presence — even in demanding conditions.

Core workshop elements will include:

Techniques for shifting from threat-based stress reactions to
resourceful mental states

Tools for training attention and sustaining focus under distraction
Breathing and grounding methods to regulate the nervous system
Visualization and mental rehearsal strategies

Post-performance reflection tools to support continuous learning and
self-compassion

The session will combine brief theoretical inputs with guided exercises,
pair work, and short group reflections. It is suitable for performing
artists (musicians, dancers, actors), educators, and coaches working
in high-pressure creative fields.

The aim is to help participants develop personal mental training
routines that are both practical and sustainable, leading to more
confident, healthy, and authentic performance experiences.
Participants will leave with concrete takeaways they can immediately
integrate into their practice or teaching. No prior experience with
mental training or mindfulness is required.

This workshop aligns with the symposium’s mission to foster
interdisciplinary approaches to health and well-being in the performing
arts and to promote long-term performance sustainability — beyond
the score.
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Von der Matte auf die Biihne - Gesundheitsforderung von Musiker:innen durch

lyengar Yoga Janina Kruse

Musizieren erfordert sowohl im taglichen Uben als auch auf der Biihne
ein Hochstmal an koérperlicher Prazision und mentaler Prasenz. Dies
hat jedoch oft ihren Preis: Wiederholte, teils asymmetrische
Bewegungsmuster, langes Verharren in sitzenden oder stehenden
Positionen sowie stetiger Leistungsdruck fuhren nicht selten zu
chronischen Verspannungen, Fehlhaltungen und mentalem Stress. Um
die Spielfreude sowie die korperliche und mentale Gesundheit
langfristig zu erhalten, ist ein gezielter Ausgleich essenziell.

Yoga bietet hier einen ganzheitlichen Ansatz, um diesen
Herausforderungen effektiv zu begegnen. Besonders lyengar Yoga
erweist sich als wertvoll fUr die spezifischen Belastungen des
Musikeralltags. Es zeichnet sich durch eine préazise anatomische
Ausrichtung, den gezielten Einsatz von Hilfsmitteln (wie Gurten,
Blécken oder Stiihlen) und systematisch aufgebaute
Ubungssequenzen aus. Auf diese Weise wird das Kérperbewusstsein
geschult, die Haltung korrigiert und die Beweglichkeit nachhaltig
gestarkt. Gerade bei bereits bestehenden Beschwerden oder
korperlichen Einschrankungen bietet lyengar Yoga durch den groBBen
Variantenreichtum der Asanas (Haltungen) einen sicheren Rahmen:
Jede Haltung kann auf verschiedene Weise ausgefuhrt und somit
individuell angepasst werden.

In diesem Workshop werden zentrale Yogahaltungen vorgestellt, die
Musiker:innen effektiv in ihre alltagliche Ubepraxis integrieren kénnen.
Die Teilnehmenden lernen Techniken kennen, die sich sowohl zur
aktiven Ubepause als auch zur mentalen Fokussierung vor Auftritten
eignen. DarUber hinaus werden Asanas gelbt, die am Ende eines
intensiven Tages eine gezielte korperliche und geistige Entspannung
fordern konnen. Die Haltungen werden so angeleitet, dass sie fur
Yoga-Neulinge und Fortgeschrittene gleichermaBen zuganglich sind.
Da jedes Asana individuell auf die jeweiligen Bedurfnisse und
korperlichen Voraussetzungen abgestimmt werden kann, stellen
bestehende Beschwerden kein Hindernis fur die Teilnahme dar.
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vereint sie ihre Erfahrungen aus der
medizinischen Praxis mit ihrer lyengar-
Yoga-Expertise und
musikphysiologischen Weiterbildungen.

Sie ist darliber hinaus Vorstandsmitglied
der Deutschen Gesellschaft fur
Musikphysiologie und Musikermedizin e.
V. und ist insbesondere im Netzwerk der
JUMMs (Junge Musikphysiologie und
Musikermedizin) aktiv.
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Workshop
Samstag 11.04.26, 9:00 Uhr

Mindfulness as a way for dealing with Music Performance Anxiety Peter Gabis

Performing music on stage is among the most demanding activities a
person can experience. The fear of social exposure and its
accompanying effects are well known as major challenges for
professional musicians. This workshop explores the extent to which
the regular practice of mindfulness and self-compassion can help
musicians cope with stage fright and performance anxiety (Music
Performance Anxiety — MPA).

The causes of MPA will be outlined. Social exposure, lack of
concentration and cognitive clarity as well as excessive perfectionism
are identified as the main key contributing factors. Somatic, affective,
and cognitive reactions will be briefly described. Drawing on his dual
expertise as a musician and mindfulness teacher, Peter Gabis
developed a 12-week Mindfulness Programme for Musicians, which
has been implemented several times as a university course at the Jam
Music Lab University in Vienna, a private university in Vienna
specialising in Jazz and Popular Music, Media Music, and Arts
Management.

The collected data provide a basis for evaluating the programme’s
theoretical foundations. Participants completed a specifically designed
stress test before and after the intervention, accompanied by 24-hour
heart rate variability measurements. These physiological data were
complemented by phenomenological observations derived from
students’ final theses and follow-up interviews conducted four months
after the intervention, and were analysed qualitatively. Based on the
findings, it can be assumed that the cultivation of mindfulness and
self-compassion offers a valuable contribution to managing on-stage
stress and enhancing overall well-being.

In the workshop, participants will engage in simple, practical exercises
that provide an experiential introduction to the 12-week Mindfulness
Programme for Musicians.
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Univ.-Prof. Peter Gabis, MSc, heads the
Department of Drums and Percussion at
Jam Music Lab University in Vienna. His
extensive experience as an active
member of the Viennese jazz scene and
as a sought-after mindfulness teacher
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Peter Gabis studied Jazz Drums and
Pedagogy at the Music and Arts Private
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Vortrag
Samstag 11.04.26, 9:00 Uhr

swSpiel mit Gefiihl!“ - Wahrnehmung beim Klavierspiel unter didaktischer und

musikphysiologischer Lupe Isabel Gabbe, Annatina Mélschl

Fragestellung: Welche Sinnessysteme und Rezeptoren sind wichtig fr
das Tasten und Spuren? Welche Rolle spielt die taktile und
propriozeptive Wahrnehmung beim Klavierspiel? Wie kénnen diese
Sinne spielerisch gefdrdert werden?

Methodik: Die Literatur aus Didaktik und Physiologie bietet einen
umfassenden Fundus an Moglichkeiten, die Wahrnehmungssysteme
zu verstehen und in das Klavierspiel und den Unterricht zu integrieren.
Auch die Ergotherapie geht davon aus, dass eine Forderung der
Wahrnehmung mit Fokus auf der Verarbeitung von Sinnesreizen dazu
beitragt, Fahigkeiten wie Feinmotorik, Balance und Konzentration zu
verbessern. Zu diesem Zweck werden verschiedene Ubungen und
Techniken, auch im Kontext alltédglicher Aktivitdten, angeboten.

Ergebnisse: Der gezielte Einsatz von spielerischer Forderung der
Oberflachen- und Tiefenwahrnehmung (Peter Heilbut; Klaus Runze) im
Klavierunterricht setzt eine genaue Beobachtung und Analyse von
Koordination und Kraftaufwand sowie individuellen korperlichen
Voraussetzungen voraus. Durch bewusstes Spuren und gezielte
Achtsamkeit kdnnen unnoétige Spannungen reduziert und die
Geschicklichkeit verbessert werden. Die Musikphysiologie ist ein
interdisziplindres Fach, das Wissen und Methoden aus verschiedenen
Bereichen bezieht. Die multidisziplindre Zusammenarbeit mit
Augenmerk auf das komplexe Zusammenspiel zwischen
Wahrnehmung, Bewegung, Gespur und Emotion kann einen
entscheidenden Beitrag zu ausdrucksvollem Klavierspiel, zur
Verbesserung der Technik, des Klangs und Pravention und
Behandlung von neuromuskulére Uberlastungsbeschwerden leisten.

Keywords: Klavierspiel; Taktile Wahrnehmung; Propriozeption;
Musikphysiologie, Kérperwahrnehmung, Sensorische Integration,
Ergotherapie, Spieltechniken am Klavier, Emotion und Bewegung,
Pravention neuromuskulérer Uberlastungsbeschwerden, Didaktik der
Wahrnehmung, Kindliche Wahrnehmungsentwicklung
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Innsbruck, zertifizierte Musikphysiologin
(CAS MdW 2022) und Business Coach
(WKO Wifi Tirol 2025).

In der Vergangenheit hat sie als
Klavierlehrerin und Musikpadagogin in
den Bereichen von Musikhochschulen,
Musikschulen, allgemeinbildende Schulen
und Kindertagesstatten langjahrige
Erfahrungen sammeln kénnen.

Isabel Gabbe konzertiert und gibt
Meisterkurse und Fortbildungen im In-
und Ausland u.a. zu Themen wie
Musikerinnen-Gesundheit,
Flhrungskréftecoachings,
Klaviermethodik und brasilianischer
Klavierliteratur.

Vortrédge und Artikel sind bei
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Vortrag
Samstag 11.04.26, 9:00 Uhr

Why just relaxing is not enough - Applying Timani for physical comfort and
performance enhancement Elvira van Groningen, Tina Margareta Nilssen

Playing-related musculoskeletal disorders (PRMDs) are a persistent
challenge for musicians. Addressing the need for effective and
accessible interventions, this study examined whether targeted Timani
exercises could improve seated playing posture, reduce discomfort,
and enhance ease of playing and performance quality, while exploring
participants’ experiences of learning and applying these principles.
The Timani method integrates principles of functional body mechanics
directly into musical practice, equipping musicians with practical tools
for performance enhancement and injury prevention.

Nineteen professional violinists were randomly assigned to either a
Timani or control group using a mixed-method repeated-measures
design. Both groups received a one-hour intervention focused on
improving seated posture and ease of playing, but only the Timani
group was instructed in specific seated coordination exercises
designed for musicians. Data collection included pre- and post-
intervention self-report surveys, qualitative feedback, and blinded
evaluations of pre- and post-intervention recordings.

Despite a limited sample size, results indicated clear trends. Violinists
in the Timani group reported substantial improvements in physical
comfort - particularly in the upper extremities - as well as enhanced
posture, ease, and performance quality. Qualitative feedback
confirmed positive effects on physical, musical, and psychological
aspects of playing, including more effortless sound production, greater
freedom, power, movement efficiency and increased confidence.
Additionally, follow-up data revealed sustained benefits over the
following week, along with perceived relevance to instrumental
practice, enhanced understanding of playing-related anatomy and
movement, and confidence in independently applying these strategies.

This research offers empirical support for integrating Timani into music
pedagogy and prevention programs. By cultivating body awareness
and functional movement, such approaches may not only prevent
PRMDs but also enhance musical performance and resilience among
musicians. The findings contribute to ongoing initiatives in musicians’
health by presenting innovative, evidence-informed strategies for
sustainable playing - aligning with the conference’s emphasis on
healthy performances and advancing both pedagogical and
therapeutic perspectives.
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Elvira van Groningen is a Dutch violinist
and Timani teacher with a Master’s in
Performance Science (RCM). After
recovering from focal dystonia, she now
helps musicians prevent injury and
optimise performance. She performs with
leading chamber orchestras and co-
founded Recompose, a platform linking
performance science and music practice.
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positions at the Hochschule fur Musik
‘Hanns Eisler' and the Musicians’ Health
and Movement Institute.

Tina Margareta Nilssen is a Norwegian
pianist, a PhD Candidate at MDW in
Vienna, author of Unleashing the
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Musicians’ Health and Movement
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helping musicians enhance technique,
prevent injury, and perform with greater
ease.

Tina Margareta Nilssen
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Workshop
Samstag 11.04.26, 9:00 Uhr

Exzellenz und Improvisation - ein Widerspruch? Angelika Suppan

Exzellenz bringen wir in den meisten Féllen mit einem langen und
aufwendigen Studium und viel harter Arbeit in Verbindung.
,Improvisation‘ wiederum klingt eher wie das Gegenteil: hach
spontanen Einfallen, aus dem Bauch heraus agieren, etwas, das
manchen zufliegt anderen aber nicht und das insgesamt nicht wirklich
erlernbar ist. Markieren diese beiden Punkte also zwei
gegenUberliegende Pole? Der Workshop soll in diesem Spannungsfeld
Erkenntnis bringen.

Improvisation in der Musik, vor allem im Jazz, hat ihren festen Platz,
aber darlber hinaus? Auch in anderen Bereichen ist diese zu Hause,
manchmal als '‘Notlésung', aber durchaus auch als best case. Kann
man flexibles Denken und Handeln lernen? Was gewinnen wir dadurch
und welche Voraussetzungen braucht es daftr? Was genau tun wir,
wenn wir von Improvisation sprechen? In welchen Bereichen des
Lebens hat sich Improvisation schon etabliert? Woran denken wir,
wenn wir Improvisation héren? An Kunst? Vergessen dabei aber so
alltédgliche Dinge wie das Gesprach Uber dessen improvisatorischen
Anteil schon H. von Kleist philosophierte, den Sport, das Recht, die
Medizin u.a.m. Was sagt die Neurowissenschaft zum Ph&anomen
Improvisation und gibt es diese sogar im Tierreich? Warum hat
Improvisation ein schlechtes Image?

Anhand von einfachen Improvisationstbungen am und mit dem Klavier
nahert sich die Gruppe an das Thema an; Vorkenntnisse am Klavier
sind nicht zwingend notwendig. Weiter soll darUber reflektiert werden,
welche Erfahrungen jeder Einzelne schon mit Improvisation gemacht
hat: innerhalb der Musik, im (Berufs-)Alltag und wie diese beiden
einander beeinflussen, oder kann Improvisation auf nur einen Bereich
des Lebens, z.B. die Musik, beschrankt bleiben? Anhand vom
Themenbereich Film wird u.a. die Frage aufgeworfen, ob sich
Improvisationen auch aufzeichnen lassen. Ein weiterer Punkt sollen die
biologischen Grundlagen sein, die die Notwendigkeit unserer
Vorfahren, zu improvisieren, beleuchten. Obwohl diese also fast
allgegenwartig ist, wird sie so oft falsch verstanden. Ist das nicht
paradox?

Was kann uns also lehren, die Improvisation neu schéatzen zu lernen

und sie nicht als "Bedrohung" zu empfinden oder nur als ein Zeichen
von schlechter Vorbereitung?
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Workshop
Samstag 11.04.26, 9:00 Uhr

Tabubruch Beckenboden - Vorlaufige Empfehlungen zur
Beckenbodengesundheit bei Musiker:innen Sophie Stahl, Anna Katarzyna Cyganska

Der Beckenboden ist nach wie vor ein Tabuthema in der Welt der
Musiker:innen. In diesem Workshop soll dieses Tabu gebrochen und
die Bedeutung der Beckenbodengesundheit sowie seine funktionelle
Rolle im musikalischen Kontext beleuchtet werden.

Die Beckenbodengesundheit spielt eine wesentliche, jedoch oft
unterschatzte Rolle fUr freies, kontrolliertes und gesundes Musizieren —
insbesondere bei Blasinstrumentalist:innen. In diesem Workshop
werden Empfehlungen vorgestellt, die aus unserer aktuellen Studie
»#Auswirkungen des Spielens von Musikinstrumenten auf die
Beckenbodenmuskulatur und den Bewegungsapparat bei Frauen in
Berufsorchestern® (Cyganska, Dabrowska, Stahl, 2025) abgeleitet
wurden.

Die funktionelle Rolle des Beckenbodens beim Spielen von
Blasinstrumenten wird aus anatomischer und physiologischer
Perspektive erldutert. Im Fokus steht dabei insbesondere seine
Funktion wéhrend der ,StUtze* als Grundlage flir eine kontrollierte
Atmung beim Musizieren.

Ein vertieftes Verstandnis dieser Mechanismen, kombiniert mit den
aktuellen Studienergebnissen, kann wertvolle Hinweise darauf geben,
wie Musiker:innen ihre Spielfahigkeit gezielt optimieren, kontrollieren
und gleichzeitig Uberlastungen oder Funktionsstérungen vorbeugen
kdnnen.

Vor dem Hintergrund des langfristigen Ziels, einen Leitfaden zur
nachhaltigen Beckenbodengesundheit von Musiker:innen zu
entwickeln, sollen die im Workshop prasentierten Ergebnisse
gemeinsam reflektiert, diskutiert, hinterfragt und konstruktiv
weiterentwickelt werden.
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Sophie Stahl ist freiberufliche Oboistin
und Physiotherapeutin. Als Oboistin spielt
sie regelmaBig im Orchester sowie in
kammermusikalischen Ensembles und
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Vortrag
Samstag 11.04.26, 9:15 Uhr

Verkehrtherum spielen? - Handigkeitspassendes Musizieren. Auswirkungen und

Ausblicke Karoline Renner

Wahrend im Sport groBtenteils Offenheit gegentiber den Bedurfnissen
von hauptsachlich linkshandig agierenden Menschen besteht, es
sogar haufig einen strategischen Vorteil darstellt, mit der anderen
Hand, als die gewohnte Norm es tut, zu spielen, kampfen oder werfen,
wird andersseitiges Spielen eines Musikinstrumentes immer noch sehr
haufig von Unverstandnis und Unsicherheit begleitet. Meistens wird es
von Beginn an unmoglich gemacht, da sowohl geeignete Instrumente
als auch Fachwissen bei den beteiligten Personen fehlen. Dabei sind
die Auswirkungen einer nicht beachteten anderen Handigkeit
mannigfaltig und wirken sich sowohl im Anfangerunterricht als auch im
spateren professionellen Berufsleben in gesundheitlicher und
psychischer Hinsicht aus.

Beim Spielen eines Instrumentes und beim Dirigieren sind zwar beide
Hande beteiligt, allerdings jeweils mit sehr spezifischen Aufgaben
betraut. Eine oberflachliche Betrachtung der Instrumentaltechnik reicht
nicht aus, wenn entscheidende Faktoren wie Bewegungsrichtung,
Raumgefuhl, Blickrichtung und spontane Bewegungsimpulse nicht
bertcksichtigt werden.

Diese Faktoren sind relevant, wenn man bedenkt, dass musizieren
generell, und besonders im  professionellen Bereich, hbchste
Anforderungen an prazise zeitlich-raumliche Koordination durch
Kontrolle des Ohres in Millisekunden und Cent erfordert, bei
gleichzeitigem BedUurfnis und Anspruch, sich kinstlerisch-emotional
auszudrucken.

Die vorwiegend historisch bedingte Ignoranz gegenutber andersseitig
spielenden Menschen ist angesichts der unndtigen persdnlichen
Folgen und der fur die Gesellschaft heute nicht mehr nachvollziehbar.

Gerade Ausbildungsstétten sollten sich der Thematik annehmen, um
ihre Absolventinnen und Absolventen optimal auf die Zukunft
vorzubereiten.
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Vortrag
Samstag 11.04.26, 9:15 Uhr

Instrumental students’ playing-related health: the role of the teacher. A

literature review Laetitia Induni, Hara Trouli

Playing-related health problems are an important issue among
musicians. These can have lasting consequences on musicians’ skills
and wellbeing, and do not spare young instrumentalists. Music
teachers have a central role in students’ musical development and
could also have impact in health prevention, but this role has received
limited attention.

This review investigates music students’ attitude towards health, the
potential role music teachers could have in health prevention, and their
skills in this area. Relevant literature without restriction on publication
date was identified through Web of Science and Scopus and analysed
thematically.

It was identified that music students suffer from a high prevalence of
playing-related health problems but also lack skills for efficient health
and injury management. While health education interventions seem to
have some effect on physical complaints, teachers may be well
positioned to support health literacy development as they have a
lasting impact on their students and are often their chosen source of
initial advice.

Literature also revealed that despite their willingness to assist
students, teachers hardly ever benefited from health education
themselves, and felt they may not have sufficient knowledge to be fully
effective in prevention or advise in case of injury. Few health education
interventions have been conducted with teachers, but they bring
interesting information about the impact of education on the teaching
style, and how teachers would like to engage with health information.

Our review suggests that instrumental teachers can be important allies
in caring for students’ health. Closer collaboration between health
professionals and music educators to make health education
accessible and adapted to the needs of teachers, could increase long-
term wellbeing and performance sustainability for instrumental
students.
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Laetitia Induni is an osteopath in private
practice in Switzerland. She completed a
Master of Science in Performing Arts
Medicine at University College London
(UCL) in 2025. Her dissertation,
supervised by Dr Hara Trouli, investigated
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supporting students’ playing-related
health.

Her academic interests concern the
intersections of pedagogy, performance,
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musicians’ wellbeing and preventive
strategies for performance-related
disorders.

She aims to expand her clinical
engagement with performing artists while
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Vortrag
Samstag 11.04.26, 9:30 Uhr

Klavierunterricht mit Links. Lernwege fYr KlavierschYlerinnen B von der linken

Hand aus gedacht Carolin Danner

WShrend auf LinkshSndigkeit in vielen Lebensbereichen zunehmenc
RYcksicht genommen wird, gilt das Klavier nach wie vor als
AbeidhSndigesO Instrument B eine Annahme, die bei nSherer
Betrachtung kritisch zu hinterfragen ist. Der Vortrag untersucht diese
Annahme und ersrtert die Grundlagen der HSndigkeit im Kontext des
Klavierspiels D ein kontrovers diskutiertes Feld, zu dem der aktuelle
Forschungsstand vorgestellt wird.

Neurowissenschaftliche Erkenntnisse belegen, dass HSndigkeit tief i
der funktionalen Organisation des Gehirns verankert ist und sich nict
vollstSndig dumschulenO ISsst. Da das Klavierspiel komplexe
feinmotorische und emotionale Prozesse umfasst, kann das
Musizieren auf einem konventionellen Instrument fYr linkshSndige
Lernende unbewusste Anpassungsleistungen erfordern. Ein
Bewusstsein fYr diese Prozesse und fYr die besonderen
Voraussetzungen von LinkshSnder:innen am Klavier fYhrt zu neuen
fachdidaktischen Perspektiven und methodischen AnsStzen im
Unterricht [1].

Ausgehend von Beobachtungen aus der Unterrichtspraxis werden
AnsStze vorgestellt, die die StSrken der linken Hand und die
spezikchen Lernvoraussetzungen von LinkshSnder:innen am
konventionellen Instrument berYcksichtigen. Dazu zShleiexible
Aufgabenstellungen, eine auf die StSrken von LinkshSnder:innen
ausgerichtete Repertoireauswahl sowie der Einsatz unterschiedlichel
Unterrichtsmethoden, auch improvisatorischer Art, die der linken Har
eine fYhrende Rolle erm3glichen.

DarYber hinaus wird das Konzept des LinkshSnderklaviers © sowohl
akustisch als auch digital gespiegelt D als pSdagogisches
Experimentierfeld beschrieben, das Lehrenden neue Perspektiven at
motorische und expressive Prozesse ersffnet. Eine bewusste
Auseinandersetzung mit dem Thema der HSndigkeit am Klavier kanr
nicht nur das individuelle Wohlbetden linkshSndiger SchYler:innen
fSrdern, sondern auch zu einem differenzierteren VerstSndnis
pianistischen Lernens insgesamt beitragen.

[1] Vgl. Arnoldussen, A., Danner C., Gabbe, I., Geiger, M. & Berlin, C
(2025). Klavierunterricht mit links. Lernwege fYr KlavierschYlerlnnen
von der linken Hand aus gedacht. then & Musizieren, 04/25, 36-38.
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Vortrag
Samstag 11.04.26, 9:30 Uhr

Exploring the use of mindfulness practices to address music performance

anxiety Serena Paese

In recent decades, there has been a marked increase in the
investigation of holistic strategies with the aim of enhancing musician
health and wellbeing. In this context, there has been a notable rise in
the level of interest surrounding the practices of mindfulness and
meditation.

The objective of the present PhD research is to investigate the
prevalence of meditative practices as tools for addressing MPA, the
meditative practices most frequently used, and their perceived impac
on MPA and wellbeing from the perspective of both experts working
with and of musicians suffering from MPA.

This investigation 9stly delineates the prevalence of meditation as a
tool to address MPA among musicians. A survey study was
conducted to investigate this aspect quantitatively, with a sample of
768 musicians. Subsequently, the present research employs two
gualitative studies to explore the perspectives of the experts working
with musicians suffering from MPA, and of the latter group themselve
An interview study was conducted with 16 experts (performance
coaches, psychologists, expert performers and teachers) to explore
the meditative practices employed in the professional context with
musicians suffering from MPA.

A case study was conducted involving seven novice and professiona
musicians suffering from MPA, who practised mindfulness in a 4-wee
course speci2ally designed for musicians.

The ®dings of this research suggested that meditation is not a
prevalent practice among musicians to address MPA. Although, both
experts and musicians experiencing MPA, reported meditation as a
suitable tool to address MPA due to its perceived positive impact.
Speci ally, body-centred meditations were identid as suitable for
addressing the somatic and cognitive MPA manifestations, whereas
the affect-centred meditations were considered optimal for mitigating
the affective and behavioural MPA manifestations.

The limited prevalence of meditation among musicians prompts
several inquiries regarding its suitability for implementation within
educational settings, as well as its use by professionals. It is also
worthy of note that there is a notable potential for independent use
following the requisite training, particularly given its capacity to make
signi @ant impact in disadvantaged contexts with limited ®iancial
resources.
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Small keys, big changes B adaptation of piano students to ergonomically scaled

piano keyboards

Background The hand spans of pianists vary widely (Wagner, 1988),
yet the size of the piano keyboard has remained unchanged since thi
1880s (Parakilas, 2017). The octave measures 6.5 in. (16.5 cm). This
standardisation negatively affects pianists with smaller hands, who ai
at a higher risk of developing musculoskeletal disorders related to
playing than those with larger hands when performing advanced
repertoire (Sakai et al., 2006).

Ergonomically scaled keyboards (ESPKs), which have narrower keys
than standard keyboards, could offer small-handed pianists a more
comfortable and healthy playing experience. While anecdotal evidenc
suggests that pianists can quickly adapt to both standard and ESPK
keyboards (Wohlwender, 2024), there have been no studies examinil
this adaptation rate to date. The current study aimed to address this
guestion.

Methods: Within one session, piano students practised a short, novel
piano sequence for up to 20 minutes on a 6.5-inch keyboard. We the
recorded them performing the sequence on the 6.5 in. digital piano.
We did this over 10 trials of 20 seconds. Next, the sequence was
played on an identical 6.0-inch digital piano (trials 11D25).

Finally, the students played the piece again on the 6.5-inch piano
(trials 26D35). Piano performance was evaluated using the MIDI date
collected from the keyboards. Motor behaviour was recorded using
motion capture with passive markers. Hand and wrist angles, as well
as movement smoothness, were analysed.

The results show a drop in performance after switching to the smallel
keyboard (trial 11), followed by an improvement in performance due |
successful adaptation during trials 12D25. This could also be seen
during de-adaptation to the 6.5 in. keyboard in trials 26D35.
Furthermore, wrist angles were less extreme when playing the 6.0 in
keyboard.

Conclusion: Overall, the data suggest the potential for rapid and
successful adaptation to keyboards of different sizes.
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Evidenzbasierte Musikmedizin. Methodische Anforderungen und Beispiele

klinischer Ergebnisse
GYnther Bernatzky

Musik zShlt zu den Sltesten Heilweisen der Menschheit und wirkt dir
auf uns Menschen. Sie kann nahezu nebenwirkungsfrei
schulmedizinische Therapien unterstYtzen und wird im Rahmen
psychologischer, psycho- und physiotherapeutischer Verfahren
erfolgreich eingesetzt. Besonders gut wirkt Musik zusammen mit eine
gesprochenen Entspannungsanleitung. Musik steigert unser

Wohlbe Kden und beeinlusst unser vegetatives Nervensystem. Sie
verSndert Blutdruck und Beweglichkeit, aber auch unsere Emotioner
Die dabei auftretenden kSrperlichen Reaktionen b die sogenannte
aGSnsehaut (chills)O B k3nnen sowohl auf der Haut als auch im Get
gemessen werden. Diese Effekte und auch andere Effekte, wie z.B.
Verbesserung der rhythmischen Bewegungen (Yber Muskulatur),
kSnnen letztlich sehr gut zur Stressreduktion, aber auch fYr die
Begleitung vieler Erkrankungen bei Schmerz, bei Schlaganfall, bei
Parkinson oder anderen neurologischen Erkrankungen verwendet
werden. Erfolgreiche Anwendungen sind auch im Alter bei Menscher
mit Demenz bekannt. Entscheidend bei diesen Forschungsarbeiten i
eine exakte Planung, die sowohl in der Auswahl der Probanden bzw.
in der Form der Publikation evidence-based sein soll!
Evidenzbasierte Medizin (EbM) ist die Integration der besten
verfYgbaren wissenschaftlichen Forschungsergebnisse (Evidenz) mi
klinischer Erfahrung und den Werten der Patienten fYr bewusste
Entscheidungen in der Versorgung. Sie zielt darauf ab,
Behandlungsfehler zu minimieren und die BehandlungsqualitSt durct
geprYfte Wirksamkeit statt blo§er Meinungen zu steigern.

So wie ein Medikament, muss auch Musik in Form eines Musikamen
“ (s. www.musikament.at) entsprechend der Indikation und
Kontraindikation verwendet werden. Dementsprechend ist die
Musikcharakteristik hinsichtlich der Wirkung auf KSrper und Psyche f
die Begleitung bzw. fYr die Therapie verschiedener Krankheiten von
relevanter Bedeutung. In eigenen Studien konnten wir viele Beweise
fYr die Wirksamkeit der selektiv gewShlten Musik bei verschiedenen
Erkrankungen wie Schmerz, Parkinson, Stress oder Demenz zeigen.
Jetzt neu: Kreutz G., Bernatzky G.: Music and Medicine,
Complementing and Enhancing Prevention, Therapy, Rehabilitation
and Education (2026), Springer-Nature, 1. Alage, 566 Seiten, ISBN:
978-3-662-72175-9
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Atmung - Regeneration - Hochleistung Dietlind Jacobi

Die Atmung ist eine MSglichkeit, KSrper, Seele und Geist in Einklang
zu bringen. Dies ist im alltSglichen Leben, aber auch bei
HSchstleistungen, beispielsweise beim Musizieren, erforderlich.

Die Atmung ist das Bindeglied zwischen dem vegetativen und dem
somatischen Nervensystem, dem unwillkYrlichen und dem
willkYrlichen Geschehen, der Atemspannung und der Spannung der
Ybrigen Skelettmuskulatur sowie den innerlich ablaufenden und den
Sus8erlich sichtbaren Bewegungen. Das Konzept Schlaffhorst-
Andersen nutzt einen dreiteiligen Atem- und Bewegungsrhythmus,
kreisende und schwingende Bewegungen sowie die Stimme, um die
Atmung anzuregen, zu vertiefen und zuBxibilisieren.

Der Fokus liegt dabei auf der UnwillkYrlichkeit der Einatmung, der
Koordination und den Wechselwirkungen von Atmung, Bewegung un
Stimme sowie dem Nutzen der Atempause und der LSsungsphase in
der Muskulatur. Die Atmung wird hier nicht nur zur Entspannung und
Regeneration, sondern auch fYr Hochleistungen eingesetzt. Die
Herausforderung fYr Musizierende besteht darin, den eigenen (Atem
Rhythmus nicht zu verlieren, sondern ihn mit der musikalisch
vorgegebenen Gestaltung in Einklang zu bringen.

Ziel ist es, &sich im Tun zu regenerierenO. Im Workshop erleben die
Teilnehmenden:

- tbungen zum dreiteiligen Atem- und Bewegungsrhythmus,

- Nutzung der Atempause bzw. der muskulSren L8sungsphase und
deren Wirkung auf den Organismus,

- Bedeutung der unwillkYrlichen Einatmung fYr die Tongestaltung,

- Nutzung der Atemkraft fYr Regeneration und Leistung,

- Nutzung des Atem- und Bewegungsrhythmus im beruizhen Alltag.

81

Workshop
Samstag 11.04.26, 10:15 Uhr
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Mitarbeitende im Callcenter-Bereich.
Zudem leitet sie Seminare fYr Atem- und
Stimmbildung sowie Sprecherziehung in
der Erwachsenenbildung.



Jenny Sixt
MYnchen (DE)

jennysixt.com

Ergonomie am Instrument - then im Sitzen und Stehen

Jedes Instrument stellt den Musiker vor seine ganz eigenen
ergonomischen Herausforderungen. Ergonomie strebt danach,
Arbeitsbedingungen an die FShigkeiten und BedYrfnisse des
Menschen anzupassen, anstatt umgekehrt. Zu oft jedoch verdrehen
wir uns im Spiel ungYnstig statt im Sinne der KSrperachsen oder
Ybersehen, dass unser K3rper anders zum Instrument ausgerichtet
sein mYsste als der unserer bewunderten musikalischen Vorbilder.

Daher beschSttigt sich der Workshop mit den Grundaspekten von
Stehen und Sitzen als Voraussetzung fYr eine gelungene
KSrperausrichtung und somit Leichtigkeit im Instrumentalspiel. Es wir
praktisch vermittelt, welche Strukturen im KSrper Koordination, Kraft
und Bewegung ermsglichen: Welche Gelenke brauchen wir zur
HShenverstellung des K3rpers? Welche aVerstellm3glichkeitenO hat
unser Arm durch die kombinierte Bewegung von Schulter, Ellbogen
und Handgelenk? Warum hei§t der SchultergYrtel so und auf was lie
er eigentlich auf? Wie wird mein Stand stabil und dabei gleichzeitig
dynamisch, und hsrt man das am Klang? Wie wird mein KSrper
schwingungsfShig und so zum Resonanzraum fYr mein Instrument?

Im privaten Umfeld ist oft das tben im Stehen msglich, mit gutem
Licht und dem WohlgefYhl des gewohnten tberraums. Die
VerhSltnisse beim Auftritt sind aber oft anders: Es wird im Sitzen
gespielt, vielleicht sogar im engen Orchestergraben, mit ungYnstiger
Beleuchtung und auf unbequemen StYhlen. Vor dem Auftritt mag es
eine lange Anreise geben oder schlichtweg zu wenig frische Luft im
Bus. Um mit diesen Bedingungen gelassen umgehen zu kSnnen,
muss man sich selbst, seinen KSrper und seine Beziehung zum
Instrument gut kennen und ein paar kleine Tricks mitbringen, um
passend zu machen, was eigentlich nicht passt.
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SIRIUS 6.0 B Piano Keys that Grow Your Hands

About 150 years ago, the modern piano adopted a single,
standardized key width of 165 mm per octave (6.5 inches). However,
hand sizes and Hger span widths vary extremely. The span width 1-5
of pianists varies from an octave to a twelfth or even more, with the
mean value for women 2,1 cm below that for men, i.e., almost a key.
Considering repertoire with wide-ranging chords, the standard
keyboard is too large for 87% of women and 24% of men. There are
signi ldant correlations between playing-related musculoskeletal
disorders and small iHger spans. The gender gap in elite piano
competitions with romantic repertoire is obvious.

Motivated by these challenges and inspired by historical fortepianos «
the late 18th and early 19th centuries, as well as experiences with
DS6.0" keyboards in the USA and Australia since 1991, the OSIRIUS
6.0 Future InitiativeO was founded in 2020 at the Stuttgart University
Music and Performing Arts. It aims to unlock pianistic potential, to
support fairer opportunities and greater gender equity, to prevent
playing-related musculoskeletal disorders, and to encourage the piar
industry worldwide to embrace narrower keys.

SIRIUS 6.0 keyboards have an octave size of 152.4 mm (6.0 inches)
They "grow" hands by about half a key per octave. Even pianists whc
can reach a tenth on standard keyboards (6.5) report greater ease,
greater freedom, stronger focus on interpretation, less fatigue, better
playability of wide chords, and Her sound balance. Most adapt
quickly. Some can even transfer a certain ease back to 6.5 keyboard

Meanwhile, the HfM Nuremberg (2023), the TLK Innsbruck (2024) ar
the HMT Munich (2025) have joined the initiative, mostly also with
interchangeable SIRIUS 6.0 keyboards for concert grands. The pianc
manufacturers Steingraeber, FSrster and Bechstein offer SIRIUS 6.0
keyboards as an option for their grands and uprights.
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Feasibility and acceptability of a cross-training programme for injury

prevention in music theatre students Sabrina Friehe

Objective: This pilot study evaluated the feasibility and acceptability ¢
a neuromuscular cross-training program for injury prevention in pre-
professional music theatre dancers. Effects on health, injury rates, ar
physical performance (hip range of motion, balance, strength, jumpin
power) were also examined.

Background: Injury prevalence among music theatre performers is
high and parallels trends in athletic populations. While evidence from
sports indicates that targeted interventions can reduce injury risk,
dancers face barriers such as time constraints, aesthetic demands,
and Dancial limitations, restricting participation inbhess programs.
Consequently, research on preventive strategies in this group remair
limited.

Methods: Fourteen students completed a 16-week program (two 45-
min sessions/week, Oct 2023bFeb 2024), adapted from the 11+
Dance protocol. Adherence and reasons for absence were
documented. Data on training history, health, and time-loss injuries
were collected via the Performance and Athlete Health Monitor.
Baseline and post-intervention tests assessedgxibility, balance,
strength, and jump performance. Statistical analyses compared pre-
and post-intervention data, complemented by qualitative content
analysis of open-ended survey responses.

Results and Discussion: Of 30 eligible students, 14 (42%) participate
with non-participation primarily due to academic and professional
obligations. Average adherence was 57%, with absences attributed t
personal, professional, and health-related reasons. Injury rates and
general health parameters did not change sigridantly; however,

signi Bant improvements were observed in Exibility, balance, and
strength. Scheduling constraints and limited equipment access were
identi[@d as key barriers to participation.

Conclusion: Findings suggest that structured prevention programs ce
enhance physical performance in music theatre students but face
feasibility challenges. Protocol adaptations are needed to improve
adherence and acceptability. Further research is warranted to rBe
intervention strategies and facilitate integration into training
environments.
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All Together Now B A Practical Workshop on Inter-Performer Coordination

Anna-Maria Niemand

Performing music with others is both deeply rewarding and inherently
challenging. As musicians we must not only synchronize our notes in
time but also develop a shared interpretation that conveys our
collective understanding of the music, while taking into account the
constraints and possibilities of our instruments. In live performance,
further complexities arise: audience presence, acoustics, and
unforeseen factors can all add to the effort required for successful
coordination.

This workshop will explore the opportunities and challenges of inter-
performer coordination in music-making. The goal is to strengthen
participants® understanding of joint action and to highlight ways in
which these processes can be actively shaped.

Through interactive tasks and musical scenarios, we will create
practical situations that make coordination visible and tangible.
Participants are welcome to bring their instruments, though we will
also work with simple means such as clapping and vocalizing.

We will connect these musical activities to insights from the rich body
of research on inter-performer coordination in music performance
science. While scienti@ perspectives will provide valuable context, the
emphasis of the workshop will be on active participationNallowing
each individual to experience and rééct on the dynamics of joint
performance @sthand.
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The potential relationship between muscle activity and musculoskeletal

disorders of upper body regions in instrumentalists
Dirk MSller

Background and Aim: Instrumentalists often experience a high
incidence of musculoskeletal disorders or pain, particularly in the
upper body. This is often linked to the highly demanding nature of
playing an instrument, which involves repetitive movements and
prolonged asymmetric postures. Over time, these factors can interfer
with the ability to perform.

This thesis aimed to systematically explore the potential relationship
between muscle activity and musculoskeletal disorders or pain in the
upper body of instrumentalists.

Methods: A systematic search was conducted across ke scientile
databases. Studies were eligible for inclusion if they investigated
instrumentalists and focused on upper body muscle activity. Two
independent reviewers performed the screening process, data
extraction, and quality assessment using adapted tools for each stud
design. For a detailed evaluation of muscle activity, relevant subgrou
were established, including symptomatic musicians, asymptomatic
musicians, instrument types, speci€ muscles, playing intensities, and
the use of ergonomic devices or interventions.

Results were presented as frequencies and visually displayed in tabl
and diagrams.

Results: The searches yielded 1,967 records. Subsequent to the
screening process, 22 studies were included for analysis. Several
consistent trends emerged: muscle activity was increased in
symptomatic musicians and decreased in asymptomatic musicians.
Ergonomic devices predominantly resulted in lower activity. Other
dominant muscle activity patterns were observed in spede
subgroups. Subsequent quality assessment rated one study as high
quality, sixteen as moderate, andke as low.

Conclusion: Muscle activity in instrumentalists is shaped by multiple
factors with several consistent trends. A substantial heterogeneity in
symptom de Eitions and methodological quality was observed. Thus,
the relationship between muscle activity and musculoskeletal
disorders or pain cannot be clearly shown. Future research should us
standardized methods to enable effective transfer into clinical practic
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bachelorOs thesis, she focused on musc
activity in instrumentalists and its
relationship to disorders or pain. Her
professional interests include the
physiotherapeutic perspective of
musiciansO health and physiotherapeutic
assessments of musculoskeletal loads
and pain.
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with the Royal Liverpool Philharmonic
Orchestra, following a research internshi
with Bronwen Ackermann. She teaches
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Developing a MasterOs Program in Performing Arts Physiotherapy: An

International Delphi Study
Zalpour

Performing artists such as instrumentalists, dancers, and singers are
frequently exposed to high physical and psychological demands that

often result in speci€ musculoskeletal and performance-related health

problems (Kenny & Ackermann, 2015). While physiotherapy has
become an increasingly important discipline in supporting this
population, there is currently no specialized, structured postgraduate
education focusing on the unique needs of performing artists. Within
the framework of a doctoral thesis and as part of the DFG-funded
project PA.H|lifetime.ai, which provides the foundation for establishin
the professorship and the masterOs program in Performing Arts
Physiotherapy, a Delphi study is being conducted to develop the
framework and content of this postgraduate program.

The Delphi method is a structured, iterative approach to systematical
gather expert opinion and build consensus on complex issues
(Linstone & Turoff, 2002). In this study, an international panel of
experts from physiotherapy, with a background in performing arts anc
experience working with performing artists, was invited to participate.
A pre-test was conducted to re @e the questionnaire and ensure
clarity of the items (HSder, 2014). In theBst Delphi round, participants
evaluated the relevance and necessity of potential curriculum
components, including prerequisites, general modules, and discipline
speci € content for instrumentalists, singers, and dancers. In
subsequent rounds, experts will review and adjust their responses
based on group feedback to reach consensus on the @al curriculum
structure (Keeney, Hasson, & McKenna, 2011).

The study aims to identify essential content, competencies, teaching
and learning methods that are most appropriate for postgraduate
training in this @Id. By integrating perspectives from multiple
performing arts disciplines and physiotherapy experts worldwide, the
Delphi process ensures that the resulting curriculum is both
comprehensive and internationally relevant. Ultimately, this masterO:s
program has the potential to advance professional standards in
physiotherapy and contribute to the health, performance, and
sustainability of careers in the performing arts.
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Sara Ruiz de los Pa—os Bargue—o is a
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University of Applied Sciences (PA.H |
lifetime.ai).

Clinically, she has extensive experience
musculoskeletal physiotherapy and has
worked as a lecturer, coordinating
international manual therapy projects ant
training foreign-quali@d physiotherapists.
Her research focuses on movement
control and posture analysis, including
studies on musicians.

Parallel to her physiotherapy career, Sar.
earned a diploma in music (piano) from
the Hochschule fYr Musik, Theater und
Medien Hannover and has performed
regularly as a soloist, accompanist, and
competition award winner. She integrate:
her musical background into
physiotherapy, especially in performance
related health.



Daniel Scholz
LYbeck (DE)

https://www.imp.uni-luebeck.de/mitarbeiter/daniel-scholz

Credit: Patrick Slesiona

Mentale Belastung von Musizierenden Daniel Scholz

Junge Musiker*innen sind in vielen Situationen ihres Berufslebens
extremen Stresssituationen ausgesetzt und mYssen sich mit
AuftrittsSngsten und Lamperfeber in besonderer Weise
auseinandersetzen. Auftrittscoachings, StSrkung des
SelbstwertgefYhls oder auch z. B. Yoga sind beliebte und erfolgreich
Strategien, um freudvolles, leichteres und kreatives Musizieren, trotz
Lampen [eber zu ermSglichen.

Auch Beta-Blocker werden jedoch immer wieder von Mediziner*inner
bzw. Lehrenden gegen Auftrittsangst empfohlen und verschrieben.
2018 meldete sich der Berliner Psychoanalytiker Helmut MSller bei
Deutschlandfunk Kultur zu Wort und schStzte, dass zwischen 30 unc
50 Prozent aller Musiker*innen im Orchester Beruhigungsmittel nutze
Man muss also davon ausgehen, dass in Deutschland jede*r zweite
oder dritte Berufsmusiker*in schon einmal Beta-Blocker genommen
hat.

Vorgestellt werden sollen neueste Forschungsergebnisse zur Langze
Erhebung von mentaler Belastung mit dem neu entwickelten LYbeck:
Inventar fYr psychischen Stress Musizierender (LIMIT). Au§erdem
werden erste Ergebnisse eines eigens entwickelten musikspeBichen
Stressparadigmas und die dabei involvierten Gehirnprozesse
dargestellt.
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Prof. Dr. Dipl.-Psych. Daniel S. Scholz is
Teil des Direktoriums des Instituts fYr
Medizinische Psychologie und hat eine
BrYckenprofessur fYr
Musizierendengesundheit an der
Musikhochschule LYbeck und der
UniversitSt zu LYbeck.

Er vertritt in LYbeck als W3-Professor fYi
Musizierendengesundheit das Fachgebie
in Wissenschaft, Klinik und Lehre. Nach
einem Psychologie- und
Jazzkompositionsstudium mit
ErgSnzungsfach Gitarre, promovierte er
systemischen Neurowissenschaften am
Institut fYr Musik-Physiologie und
Musiker-Medizin (IMMM) in Hannover un
arbeitete dort im Anschluss als Postdoc
in Forschung und Lehre.

Im Mai 2021 schloss er
facharztSquivalent seine
verhaltenstherapeutische
Psychotherapeuten ausbildung an der
Medizinischen Hochschule Hannover
(MHH) ab.

Seit 2011 ist er Mitglied der Deutschen
Gesellschaft fYr Musikphysiologie und
MusikerAmedizin (DGfMM) und seit
November 2022 im Vorstand der
DGfMM.



Franz Grehn
WYrzburg (DE)

Das Auge des Musikers - Wahrnehmung , Belastung, Erkrankungen

Die Anforderungen an das Sehen bei MusikausYbung, insbesondere
beim Notenlesen, Ybersteigen diejenigen beim Lesen eines Buch-
Textes bei weitem. Der Notentext erfordert nicht nur eine hohe
SehschSrfe und ein intaktes zentrales Gesichtsfeld, sondern stellt au
zusStzliche Anforderungen an die Verarbeitung im zentralen
Nervensystem (Mustererkennung D z.B. komplexe Akkorde). Die
erforderliche Lesegeschwindigkeit eines Notentextes
(Informationsaufnahme in Bit pro Sekunde) kann wesentlich hSher se
als beim Lesen eines Buchstabentextes. ZusStzlich mYssen noch
Rhythmus sowie die Zusatzzeichen zu LautstSrke und Phrasierung
erfasst werden. Dies sind hohe Anforderungen an das Sehorgan Auc
aber insbesondere auch an das zentrale Nervensystem.

Deshalb mYssen msglichst gute Voraussetzungen fYr schwarz-wei§
Kontrast und Zeichenabstand innerhalb des Notenbildes herrschen
(kein a&CrowdingO). Auch ein Tablet-Notenblatt kann einen hohen
Kontrast erreichen, so dass aus sinnesphysiologischer Sicht keine
Bedenken bestehen. Dabei kann das Tablet-Notenblatt in einem
schwach beleuchteten Orchestergraben sogar Vorteile haben.
Belastungen entstehen bei gedruckten Noten durch schlechte
Beleuchtung oder bei nicht Instrumenten-gerechter Brillenanpassung
Die Sorge, dass durch schlechte Beleuchtung das Auge dgeschSdigi
O wYrde, ist aber unberechtigt.

Augenerkrankungen, die allein durch MusikausYbung ausgel3st
werden, sind nicht bekannt.

FYr bestimmte Instrumentalisten (Geiger/Bratscher oder Quétisten)
sind Gleitsichtbrillen ungeeignet, da das Notenpult in der
Zwischenentfernung zwischen Fern- und Nahteil des Brillenglases lie
und bei seitlichem Blick Verzerrungen entstehen. Eine monofokale
dNoten-BrilleO ist die beste L&sung. Der &graue StarO (TrYbung der
Augenlinse-Katarakt) vermindert Kontrast und SehschSrfe und
verstSrkt die Blendung. Eine Kataraktoperation ist nahezu immer
erfolgreich. Bei Glaukom (agrYner StarO) handelt es sich um eine
irreversible, fortschreitende SchSdigung des Sehnervs, wobei ein
erh3hter Augeninnendruck als Hauptrisikofaktor gilt. Deshalb wird be
Hochdruck-Blasinstrumenten (Oboe und Trompete), bei denen
wShrend des Spiels der Augeninnendruck steigt, eine m3gliche
SchSdigung diskutiert. In der wissenschaftlichen Literatur und aus
eigener Erfahrung sind aber keine eindeutigen Verschlechterungen
bekannt. Andere Augenerkrankungen k3nnen die BerufsausYbung
behindern, individuelle LSsungen sind aber oft msglich.
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www.ukw.de/augenklinik/team/augenklinik-detail/name/grehn-franz/

Franz Grehn

Prof. Dr. Dr. h.c. Franz Grehn ist Fachar:
fYr Augenheilkunde.

1990-1995 Direktor der UniversitSts-
Augenklinik Mainz, 1995-2014 Direktor
der UniversitSts-Augenklinik WYrzburg,
danach Senior Expert an der
UniversitSts-Augenklinik Mainz. PrSsidel
und Ehrenmitglied verschiedener
ophthalmologischer Fachgesellschaften.

Wissenschaftlicher Schwerpunkt:
Glaukom-Forschung, Sinnesphysiologie
des Auges, allgemeine Augenheilkunde
(Lehrbuch Augenheilkunde, SPRINGER
Verlag).

Liebhaber-Musiker (Geige, Bratsche),
Organisation von jShrlichenKonzerten
(AugenSrzte spielen fYr AugenSrzte) del
deutschen Ophthalmologischen
Gesellschaft 2003-2025.



Margit Legler
Wien (AT)
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Anwendung und Nutzung der Historischen Schauspielkunst fYr Stimme und

Interpretation, Haltung und BYhnenprSsenz

Starke BYhnenprSsenz erfordert eine deutliche, lebendige Sprache
und einen gleichzeitig freien und prSzisen Umgang mit HSnden und
K3rper. Dies gilt fYr alle Berufe, die eine Yberzeugende Wirkung auf
Publikum erfordern. Seit der Antike haben sich Redner und
Theaterleute von Cicero bis Goethe mit der &Beredsamkeit des
K3rpersO beschStftigt. Ihre Yber Jahrhunderte weitergereichten
Beobachtungen fassten sie in klare, anschauliche Regeln.

Diese bieten bis heute einen idealen Zugang zum BYhnenvortrag fYt
Werke jeglichen Stils. Margit Legler und Susanne Abed-Navandi
arbeiten seit drei Jahren in einer Lehrveranstaltung mit dem Titel
&Period Acting TechniquesO (Historische Schauspielkunst in diverse
Epochen) an der Musik und Kunst PrivatuniversitSt der Stadt Wien
(MUK) zusammen. Mit Studierenden der Studienrichtungen Gesang
und Cembalo versuchen sie, Opernszenen, weltliche Kantaten und
Lieder mit den Mitteln dieses Handwerks zu verwirklichen. Margit
Legler, die seit Yber 30 Jahren den Zusammenhang von Rhetorik,
Musik und Aktion erforscht, berichtet in diesem Vortrag zunSchst Yhb
die zentralen Quellen Historischer Schauspielkunst und die
M3glichkeiten, die dieser interpretatorische Ansatz als Werkzeug fYr
einen k3rperfreundlichen Stimmeinsatz birgt.

Im Weiteren wird am Beispiel eines barocken Rezitativs demonstriert
wie volumsadSquate und affektbezogene Einatmung mit den
Techniken der Historischen Schauspielkunst die Stimmgebung
beein disst. Gezeigt wird Yberdies, wie aktive Pausengestaltung die
Interpretation eines Textes verSndern kann. Susanne Abed-Navandi
Cembalistin und Musikwissenschaftlerin, berichtet zudem von ihren
Erfahrungen und Beobachtungen, die sie als begleitende Cembalistir
mit Historischen Schauspieltechniken im Sinne eines Werkzeugs fYr
mehrdimensionales Lernen gemacht hat. Im letzten Teil dieses
Vortrags haben Teilnehmende die MSglichkeit, unter der Leitung von
Margit Legler ein barockes Gedicht am Beispiel einer Yberlieferten
Quelle zu erlernen.

Ziel dieses Beitrags ist es, Yber die kdrperlichen Auswirkungen diese

Interpretationsansatzes zu berichten und interessierte Forschende m
diesem Handwerk bekannt zu machen.
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Margit Legler, Susanne Abed-Navandi

Margit Legler absolvierte eine
umfassende Tanzausbildung und
spezialisierte sich auf historische
AuffYhrungspraxis in Tanz, Gesang und
Schauspielkunst. Seit 1992 leitet sie
internationale Workshops zur Gestik und
Schauspielkunst des 17. und 18.
Jahrhunderts fYr SSnger:innen.
LehrauftrSge fYhrten sie an die Universit
fYr Musik und darstellende Kunst Wien
(1989D2009), an die Ballettakademie de
Wiener Staatsoper (2010D2020) sowie a
das Mozarteum Salzburg (seit
2011/2013). Seit 2006 unterrichtet sie an
der Musik und Kunst PrivatuniversitSt de
Stadt Wien, wo sie seit 2015 Professorin
fYr Historischen Tanz und Period Acting
Techniques in den StudiengSngen Tanz,
Alte Musik sowie Gesang und Oper ist.
Ihre Arbeit verbindet kYnstlerische Praxis
mit der Erforschung und Vermittlung
historischer Bewegungstechniken und
BYhnenkonzepte.

Univ.-Prof. Mag. Dr. Susanne Abed-
Navandi ist Cembalistin, Auftrittstrainerin
und Professorin an der MUK B Musik un
Kunst PrivatuniversitSt der Stadt Wien
sowie Lehrende an der Musikschule
Wien. Sie studierte Cembalo am
Konservatorium der Stadt Wien,
Musikwissenschaft und
Rechtswissenschaften an der UniversitS:
Wien und absolvierte den postgradualen
Lehrgang Musikphysiologie an der mdw.
Ihre Dissertation (2014) untersuchte eine
barocke Frauenakademie am Wiener Ho
2017 gr¥ndete sie das Format &Method
of ViennaO als Plattform fYr die
Verbindung von Wissenschaft und Kunst
KonzerttStigkeit als Solistin und
Kammermusikerin, u. a. mit Capella
Leopoldina, Private musicke und Phoeni:
Baroque Austria. Zahlreiche Rundfunk-
und CD-Produktionen, darunter
Versffentlichungen beim Label Klangrede



Nina Rotner
Wien (AT)
ninarotner.com

Credit: Dovile Sermokas

Beyond Tension: The Alexander Technique for Sustainable Performance

Rotner

Musicians and performing artists constantly balance high artistic
demands with the physical and psychological strain of practice,
rehearsal, and performance. The Alexander Technique offers a
pedagogical and somatic approach to developing healthy, sustainabl
practice and performance habits. By increasing awareness of oneOs
(unhealthy) patterns of tension, movement and posture and by
consciously learning about the use of the self, the Alexander
Technique enables performers to improve both their well being and
their artistic expression.

This interactive workshop introduces core principles of the Alexander
Technique and explores their application to musical and performative
practice. Participants will experience guided activities designed to:

- explore how sensory awareness and proprioception shape our
perception of posture, movement and effort in performing

- investigate habitual patterns of reaction and learn the practice of
stopping (inhibition) as a basis for freer choice in action

- re ne body mapping and the experience of length, width, and
support as foundations for healthy coordination

- experience how allowing rather than doing supports a more
integrated use of the self in practice and performance

Participants are actively involved in learning through direct, individua
experience. No special preparation is required. The workshop
examines how the way we use ourselves ireiences everything we do,
with an emphasis on prevention and self regulation as essential
aspects of sustainable artistic work.

The workshop also provides practical tools that can be integrated intc
professional and educational contexts. It highlights the relevance of
the Alexander Technique for supporting health and long term
sustainability in music and the performing arts.

Target group: Musicians, singers, actors, dancers, educators, and
performing artists interested in health and sustainable artistic practice
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Nina

Nina Rotner is a singer and a certed
Alexander Technique teacher (ATVD).
She teaches in the Department of Music
Physiology at the mdw, University of
Music and Performing Arts Vienna. She
studied jazz singing at the Jazz Institute
Berlin (UdK / Hanns Eisler) and is active
internationally as a performer and
pedagogue, with an additional academic
background in theology.

She completed her Alexander Technique
training with J8rg A8hoff in Berlin and
works as an assistant teacher in the
Alexander Technique teacher training
program at the Alexander Technique
School Berlin. She is also a former boarc
member of the Alexander Technique
Association of Germany (ATVD). She ha
been instrumental in establishing the
Alexander Technique in Slovenia and
continues to contribute to its professional
practice and educational presence there
in dialogue with the international
community.

Her professional focus lies in musiciansC
health, vocal pedagogy, and somatic
learning. In addition to her university
teaching, she regularly leads workshops,
seminars and continuing education
activities for professional orchestras,
choirs and universities. She also has loni
standing experience in music mediation
and in participatory, community based
projects within the =ld of socially
engaged arts.
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K3In (DE)
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Mentale Gesundheit fYr Musiker*innen B Balance zwischen Leistung, Emotion

und SelbstfYrsorge  Hanna KeSeler

Musikerinnen bewegen sich in einem komplexen Spannungsfeld aus
kYnstlerischem Ausdruck, hoher krperlicher PrSzision und
anhaltender psychischer Beanspruchung. Mentale Gesundheit spielt
dabei eine zentrale, jedoch hSuy unterschStzte Rolle im
professionellen Musikerinnenalltag. Neben physischen Anforderunge
wie Ausdauer, Feinmotorik, Koordination und ergonomischer
KSrperhaltung wirken emotionale und kognitive Faktoren maggeblich
auf das kYnstlerische Arbeiten ein. Lampetber,
PerfektionsansprYche, Leistungsdruck, Vergleichsdynamiken sowie
institutionelle Rahmenbedingungen prSgen sowohl theprozesse als
auch Auftrittssituationen und kSnnen langfristig zu tberlastung oder

Erschspfung fYhren.

Ein gesundes mentales Gleichgewicht erfordert daher ein bewusstes
und ganzheitliches Herangehen auf mehreren Ebenen. Auf
psychologischer Ebene stehen Selbstregulation, Achtsamkeit,
Emotionsmanagement und kognitive Umstrukturierung im Fokus.
Diese FShigkeiten unterstYtzen Musikerinnen dabei, mit Stress,
Selbstzweifeln und Erwartungshaltungen konstruktiv umzugehen.
ErgSnzend spielen k3rperorientierte AnsStze P etwa Atemarbeit,
K3rperwahrnehmung, Spannungsregulation und prSventive
Bewegungskonzepte b eine wesentliche Rolle, da psychische und
physische Prozesse im musikalischen Handeln untrennbar miteinanc

verbunden sind.

DarYber hinaus ist die pSdagogische Dimension von zentraler
Bedeutung: Eine rel¢ktierte The- und Lernkultur, die Fehler als Teil
des Entwicklungsprozesses begreift, fSrdert nicht nur technische
Sicherheit, sondern auch Selbstwirksamkeit und langfristige
Motivation. Der Beitrag stellt einen interdisziplinSren Ansatz vor, der
Erkenntnisse aus MusikpSdagogik, Psychologie, Medizin und
KSrperarbeit miteinander verbindet und praxisnahe Strategien zur

FSrderung mentaler Balance aufzeigt.

Ziel ist es, mentale Gesundheit nicht ausschlie§lich als Reaktion auf
tberforderung oder Krisen zu verstehen, sondern als integralen
Bestandteil kYnstlerischer Entwicklung. Mentale StabilitSt,
SelbstfYrsorge und emotionale FlexibilitSt werden so zu zentralen
SchlYsselkompetenzen fYr nachhaltiges musikalisches Arbeiten. Del
Beitrag ISdt dazu ein, mentale Gesundheit als verbindenden Nenner
zwischen Kunst, KSrper und Medizin zu begreifen B und als
Voraussetzung, um im Musikerinnenberuf din Balance zu kommen ui
zu bleibenO: physisch wie psychisch, individuell wie gemeinschaftlict

Hanna KeS8eler absolvierte ihre
Ausbildung zur Diplom-Rhythmikerin
sowie Musik- und BewegungspSdagogin
(Schwerpunkte Sonder- und
HeilpSdagogik, Querste) an der
UniversitSt fYr Musik und darstellende
Kunst in Wien. Sie ist Diplom-
BewegungspSdagogin und Lehrtrainerin
der Franklin-Methode", zerti Zierte
Musikphysiologin (UdK Berlin) und
Lehrtrainerin in &0ptimal ThenO an der
HfMT K&In. DarYber hinaus ist sie
staatlich geprYfte und zertiierte Stress-
und Burnout-Coach sowie
Sportmentaltrainerin.

Seit 2019 ist sie Lektorin an der
UniversitSt Mozarteum Salzburg fYr die
FScher Musik und Medizin,
Musikphysiologie, Auftritts-,
Wettbewerbs- und Probespielcoaching,
Physio- und Mentalcoaching sowie
somatische Methoden, Atmen- und
KSrperschulung. Seit 2008 ist sie an der
Hochschule fYr Musik und Tanz K3In fYr
die FScher Embodiment,
Tanz/KSrpertraining, Auftrittscoaching
und Franklin-Methode" tStig.

Seit November 2019 ist sie
Vorstandsmitglied der Deutschen
Gesellschaft fYr Musikermedizin und
Musikphysiologie, seit 2017 aktives
Mitglied der ...GfMM und Mitinitiatorin vo
PrimaFit.



Gabriele Hofmann
SchwShisch GmYnd (DE), MYnchen (DE)
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KYnstlerische Selbstkongruenz unter Druck: AuthentizitSt als Ressource

klassischer Musiker:innen Gabriele Hofmann

Klassische Musiker:innen bewegen sich in einem Spannungsfeld
zwischen hohen, externen Erwartungen b technischer Perfektion,
stilistischer Werktreue und $konomischen ZwSngen eines zunehmer
wettbewerbsorientierten Musikbetriebs D und dem BedYrfnis nach
perssnlichem Ausdruck, emotionaler Resonanz und kYnstlerischer
Sinnhaftigkeit. AuthentizitSt, verstanden als kYnstlerische
Selbstkongruenz und tbereinstimmung von innerem Erleben und
Su§erem musikalischem Handeln, erweist sich dabei als zentrale
Ressource. Wird sie zugunsten SuSerer Anforderungen dauerhaft
zurYckgestellt, sind Motivation, psychische Gesundheit und langfristi
LeistungsfShigkeit gefShrdet.

In meiner eigenen Coachingarbeit zeigt sich AuthentizitSt als
wesentliche Bedingung fYr nachhaltige und resiliente Musizierpraxis.
Besonders die bewusste Auseinandersetzung mit individuellen Werte
sowie deren Priorisierung im Spannungsfeld zwischen pers3nlicher,
kYnstlerischer IdentitSt und externen Erwartungen fungiert als
entscheidender Erfolgsfaktor. Dieser WertklSrungsprozess stSrkt die
kohSrente Selbstwahrnehmung und erh3ht die HandlungsfShigkeit ir
herausfordernden Situationen.

Der Vortrag stYtzt sich auf aktuelle empirische Studien (u. a. Kegelag
et al., 2020; Cerci et al., 2025), die Resilienz als Grundlage fYr
Motivation und Wohlbelden hervorheben. Im Anschluss an
theoretische Konzepte der Selbstbestimmungstheorie (Deci & Ryan,
1985) wird dabei insbesondere das psychologische GrundbedYrfnis
nach Autonomie fokussiert. Gerade im streng normierten und
leistungsorientierten Umfeld klassischer Musik ist die Wahrung
kYnstlerischer Selbstkongruenz anspruchsvoll, aber essenziell fYr di
Entwicklung von Resilienz und kYnstlerischer Nachhaltigkeit.
Fallvignetten verdeutlichen exemplarisch die Spannungsfelder
zwischen internen Wertorientierungen und externen Anforderungen.

Abschlie§end werden pSdagogische und institutionelle Implikationen
fYr Musikhochschulen und Ausbildungsformate diskutiert. Riexive
LernrSume, individuelle Ausdrucksfreiheit sowie eine unterstYtzende
und wertorientierte Feedbackkultur kSnnen wesentlich dazu beitragel
AuthentizitSt und damit die psychische Widerstandskraft klassischer
Musiker:innen zu stSrken. AuthentizitSt ist dabei kein Gegensatz zur
Exzellenz, sondern deren unverzichtbare Grundlage.
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Dr. Gabriele Hofmann ist Professorin fYr
Musik und ihre Didaktik (Schwerpunkt
Musikwissenschaft) an der
PSdagogischen Hochschule SchwSbisct
GmYnd. Als zertigierte Coach mit
eigener Praxis verfYgt sie Yber langjShri
Erfahrung in der Arbeit mit
professionellen Musiker:innen in

beru lichen Krisensituationen oder mit
individuellen kYnstlerischen
Entwicklungsthemen.

Nach kYnstlerischen (Konzertfach
Klavier), musikpSdagogischen,
musikwissenschaftlichen,
psychologischen und philosophischen
Studien in MYnchen und Weimar
promovierte sie im Jahr 1996 im Fach
Musikwissenschatt. Sie hatte ein
Postdoc-Stipendium an der UniversitSt
Augsburg und war vier Jahre lang
UniversitStsassistentin an der UniversitS
Mozarteum Salzburg.

Zudem lehrte sie an UniversitSten in
MYnchen, Frankfurt, Bozen und Wien.
Arbeitsschwerpunkte: Musikpsychologie,
Musiksoziologie, Musikphilosophie.

Referenzen:
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(2025). The patient musician: A qualitativ
investigation of professional classical
musicians who previously suffered from
depression. BMC Public Health, 25,
1612.

Kegelaers, J., Schuijer, M., & Oudejans,
R. R. D. (2020). Resilience and mental
health issues in classical musicians: A
preliminary study. Psychology of Music,
48(5), 657D674.
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Graz (AT)
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Kurzvortrag
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The Future of Youth Orchestra (TFOYO.EU): Gesundheit, Stress und Klang im

Jugendorchester
Leonhard; Peschka, Michael; Leitz, Tristan

Jugendorchester gelten als kYnstlerische HochleistungsrSume B
gleichzeitig sind sie Orte erhShter kSrperlicher, akustischer und
psychischer Belastung. Das Erasmus+-Projekt The Future of Youth
Orchestra (TFOYO.EU) entwickelte und evaluierte ein multimodales
Gesundheitsprogramm fYr Yber 130 junge Musikerinnen und Musike
aus Norwegen und Deutschland. Ziel war es, physiologische und
psychologische Risikofaktoren systematisch zu erfassen und
praxisnahe PrSventionsstrategien direkt in die Probenkultur zu
integrieren. Das Projekt kombinierte sechs miteinander verknY pfte
Module:

(1) Soundscapes zur Dokumentation realer Schalldruckpegel und ihr
rSumlichen Verteilung,

(2) Audiometrisches Screening von 77 Teilnehmenden,

(3) Wearable Stress Monitoring mittels Smartwatches zur Erfassung
psychophysiologischer Parameter

(4) Virtual Reality Exposure Training (VRET) zur Simulation
hochbelastender Auftrittssituationen,

(5) BodyFit- und Mental-Training-Workshops zur FSrderung von
Ergonomie, KSrperwahrnehmung und Stressregulation,

(6) Standardisierte Gesundheits- und Belastungssurveys mit PrS-Pos
Erhebung.

Die Ergebnisse zeigen deutliche rSumliche Unterschiede der
Schallbelastung im Orchester, mit Spitzenwerten insbesondere im
Blech- und Schlagwerk. Gleichzeitig berichteten fast alle der
Teilnehmenden Yber regelmS8ige Schmerzen, 77 % spielten trotz
Beschwerden weiter. Mentales Training wirkte stabilisierend auf die
Entwicklung von Auftrittsangst vor dem Konzert.

Besonders innovativ ist die offene Bereitstellung aller Materialien:
Interaktive Schallpegel-Soundscapes, 360;-Probenaufnahmen, VR-
Touren, Warm-up-Videos (4Get in the ZoneO), Audiogramm-
Visualisierungen, Factsheets zum Gehsrschutz und weitere
Praxisressourcen sind frei zugSnglich auf tfoyo.eu.

Der Vortrag gibt Einblick in Befunde, methodische Herausforderunge
und praktische Konsequenzen fYr MusikpSdagogik,
Orchestermanagement und Musiker:innenmedizin. Er zeigt, wie
evidenzbasierte GesundheitsfSrderung, digitale Innovation und
kYnstlerische Exzellenz im Jugesorchester produktiv verbunden
werden kdnnen D und welche offenen Fragen zukYnftige Forschung
adressieren sollte.
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Maria BusquZ
Berlin (DE)

https://mariabusque.net/

Embodied Sound: The Seven Core Principles of Applied Music Physiology

BusquZ

Applied Music Physiology is often understood as focusing mainly on
movement at the instrument. In this lecture-demonstration, however,
Applied Music Physiology is presented as something broader: an
integration of physical, perceptual, emotional, and sound quality
dimensions that together shape the act of making music. It connects
physiological awareness directly with artistic expression, showing the
the body is not merely a means of producing sound but an essential
part of the creative process itself.

The approach is grounded in seven interrelated core principles b
movement, breathing, hearing, emotion, sound quality, perception,
and physical condition B which together form a living network of
interaction. When these elements are experienced as mutually
dependent, genuine artistic freedom becomes possible. Each musice
moment turns into an embodied act of decision-making, where
perception, emotion, and sound continually ifBence one another.

This lecture-demonstration introduces the Seven Core Principles by
outlining how they interconnect in artistic performance. Drawing on
examples from teaching and professional practice, selected principle:
will be illustrated to show how musicians can cultivate a more
integrated and expressive relationship with their instrument.

The presentation highlights ways in which this framework can inform
individual methods and inspire new approaches to musical practice.
Embodied Sound offers a perspective on musical performance that
unites artistry, vitality, and conscious presence B a way of performing
Obeyond the score.O
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Maria BusquZ is a pianist, harpsichordist
piano pedagogue, and musiciansO coacl
based in Berlin. Certiéd as a Somatic
Experiencing” Practitioner (SEP, after
Peter A. Levine) and in Integral Somatic
Psychology (ISP, after Raja Selvam), she
helps musicians develop awareness,
ease, and artistic freedom in their playinc
through a body-based approach to
learning and performance.

Her work focuses on integrating physical
awareness and artistic expression to
support healthy, inspired music-making.
Maria works mainly online with musician
from around the world and offers
workshops and lectures internationally.

She writes the long-running OFlowletterC
for musicians and is the author of "Alles
im Flow? D Die Kunst, ein musikalisches
Leben zu fYhren", currently working on
her second book about presence and
embodiment in musical performance.



Camilla Kapitza
OsnabrYck (DE)

www.hs-osnabrueck.de

Kurzvortrag
Samstag 11.04.26, 12:10 Uhr

Differenzierte physiotherapeutische Untersuchung einer darstellenden
KYnstlerin mit wirbelsSulenbedingten Nacken-Arm-Schmerzen P eine Kasuistik

Camilla Kapitza

Nackenschmerzen stellen ein weltweit bedeutendes
Gesundheitsproblem dar. Im Jahr 2020 waren 203 Millionen
Menschen (95 % Kl 163D253 Mio.) von Nackenschmerzen betroffen.
Nackenschmerzen kSnnen aufgrund unterschiedlicher kSrperlicher
Ursachen in den Arm ausstrahlen; die Neuropathic Pain Special
Interest Group (NeuPSIG), eine Untergruppe der International
Association For The Study Of Pain (IASP), empfahl den Begriff spine
related neck-arm pain (wirbelsSulenbedingte Nacken-Arm-Schmerze
fYr dieses PhSnomen.

Diese treten hSug in einer heterogenen klinischen PrSsentation auf,
mit unterschiedlichen zugrunde liegenden Schmerztypen und -
mechanismen. Personen mit Nacken-Arm-Schmerzen k3nnen somit
entlang eines Spektrums zwischen nozizeptiven und neuropathische
Schmerzen klassiEiert und beschrieben werden.

Darstellende KYnstler und KYnstlerinnen sind aufgrund repetitiver
Bewegungen, statischer Spielhaltungen und hoher tbeintensitSt
besonders gefShrdet, muskuloskelettale Beschwerden im Bereich de
HalswirbelsSule und oberen ExtremitSten zu entwickeln. Diese
Beschwerden kSnnen erhebliche Auswirkungen auf Spielleistung,
BerufsausYbung und psychosoziales Wohlb&den haben. Eine
prSzise, evidenzbasierte physiotherapeutische Untersuchung ist
entscheidend, um strukturelle und funktionelle Ursachen differenziert
zu erfassen und daraus gezielte therapeutische Magnahmen
abzuleiten.

Es wird der Fall einer professionellen darstellenden KYnstlerin mit
performance- und belastungsabhSngigen, ausstrahlenden Nacken-
Arm-Schmerzen dargestellt. Der Schwerpunkt liegt auf der
differenzierten physiotherapeutischen Diagnostik, die sich an aktuelle
wissenschaftlicher Evidenz und am Konzept des spine related neck-
arm pain orientiert.

Die Kasuistik soll verdeutlichen, wie eine strukturierte, evidenzbasier
und kontextsensitiv durchgefYhrte physiotherapeutische Untersuchut
bei darstellenden KYnstlern und KYnstlerinnen mit komplexen Nacke
Arm-Schmerzen zu einer prSzisen Diagnose, zur Férderung der
FunktionsfShigkeit und zu einer individualisierten Behandlungsplanui
fYhren kann.
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Camilla Kapitza. M.Sc. PT (OMPT) ist se
23 Jahren Physiotherapeutin und arbeite
primSr mit Personen mit
muskuloskelettalen Beschwerden.

Zu ihren therapeutischen Schwerpunkter
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wirbelsSulenbedingte und neuropathisch
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darstellenden KYnstler:innen.

Sie ist Dozentin an der Hochschule
OsnabrYck, wo sie im Bereich Clinical
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Muskuloskelettale Therapie (Manuelle
Therapie B OMPT).

Im Rahmen ihrer Promotion beschSftigt
sie sich mit der Klassigierung
wirbelsSulenbedingter Nacken-Arm-
Schmerzen.



| Thomas Weiss
Salzburg (AT)
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Vortrag
Samstag 11.04.26, 12:15 Uhr

Train Your Play (TYP): Trainingslehre als Basis einer periodisierten theplanung

fYr Musiker:innen  Thomas Weiss

Musiker:innen sind im tbealltag mit hohen Anforderungen konfrontiel
Einerseits gilt es, technische und kYnstlerische Exzellenz zu entwick:
und langfristig zu erhalten, andererseits birgt unstrukturiertes und
umfangreiches tben das Risiko physischer und psychischer
tberlastung. WShrend in der Trainingslehre seit Jahrzehnten erprobt
Konzepte wie Superkompensation, Belastungssteuerung oder
periodisierte Trainingszyklen angewendet werden, fehlen in der
musikalischen Praxis hSuy systematische AnsStze zur Steuerung von
Belastung und Regeneration.

Das Projekt Train Your Play (TYP) YbertrSgt zentrale Prinzipien der
Trainingslehre auf das musikalische tbhen und entwickelt daraus ein
praxisorientiertes Modell fYr eine periodisierte tbeplanung. Ziel ist es
Musiker:innen zu einer gesunden, e&ienten und nachhaltigen
tbepraxis zu befShigen. Dabei werden Elemente wie Umfang-
IntensitSts-Relationen, Variation, Pausen- und Regenerationseinheit:
sowie kreative und intuitive tbungsformen gezielt integriert.

Der Vortrag stellt die Grundprinzipien von TYP vor und zeigt, wie
Musiker:innen durch eine strukturierte Planung in Mikro-, Meso- und
Makrozyklen ihre tbezeit ef&ienter gestalten und tberlastung
vermeiden k8nnen. Praxisbeispiele aus der Arbeit mit Studierenden,
professionellen Orchestermusiker:innen und Amateur:innen
verdeutlichen die Umsetzung in unterschiedlichen Kontexten.
ErgSnzend wird diskutiert, wie die Verbindung von Trainingslehre,
MusikpSdagogik, Lernforschung und Musiker:innengesundheit neue
Impulse fYr die Lehre und Praxis ersffnet.

TYP versteht sich damit als interdisziplinSres Modell, das einerseits
wissenschaftlich fundierte Prinzipien vermittelt, andererseits aber
unmittelbar in den pSdagogischen und kYnstlerischen Alltag von
Musiker:innen Ybertragbar ist. So trSgt es dazu bei, die
LeistungsfShigkeit zu sichern, das Wohlbéden zu stSrken und
langfristig gesunde musikalische Performances zu ermsglichen
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Thomas Weiss ist Bassposaunist im
Mozarteumorchester Salzburg und seit
vielen Jahren als MusikpSdagoge,
Workshop-Leiter und Vortragender tStig.
Er studierte Konzertfach Posaune und
InstrumentalpSdagogik an der UniversitS
Mozarteum Salzburg sowie
Kommunikationswissenschaft mit
Schwerpunkt Journalismus.

ErgSnzend absolvierte er einen
Diplomlehrgang an der
Wirtschaftsakademie Wien mit den
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Mentaltraining, Fitness und ErnShrung.

Gemeinsam mit Markus Waldhart
gr¥Yndete er Train Your Play (TYP), ein
Konzept zur periodisierten Theplanung,
das Prinzipien der Trainingslehre auf das
musikalische tben YbertrSgt.

In seiner Arbeit legt er besonderen Wert
darauf, Routinen zu hinterfragen und ein
Skonomische, ef Ziente sowie nachhaltig
psychisch und physisch gesunde
musikalische Praxis zu fSrdern.



Annatina MSlschl
Innsbruck (AT)

Die Rolle der Ergotherapie in der Musikermedizin

In der Musikphysiologie und der Musikermedizin wSchst laufend ein
Netzwerk an Expertinnen und Experten aus den verschiedensten
Disziplinen und Fachbereichen (Bertsch, 2016). Ein Teil dieses
interdisziplinSren Versorgungsnetzwerks ist die Ergotherapie.
Ergotherapeut:innen forschen, lehren und publizieren weltweit in den
Bereichen der Musikermedizin und Musikphysiologie. Prominente
Vertreterinnen sind etwa Dr Christine Guptill (Kanada), Dr Aviva Woli
(USA) und Katherine Butler (Gro8britannien).

Der Grundgedanke der Ergotherapie ist, dass individuell
bedeutungsvolle BetStigungen in Zusammenhang mit Gesundheit ur
Wohlbe lden stehen: aSind Menschen in der Lage all das zu tun, was
fYr sie bedeutungsvoll ist, k3nnen sie am Leben teilhaben und fYhler
sich wohl.O Bestimmte LebensumstSnde und -ereignisse wie
Erkrankungen, Verletzungen oder Krisen k$nnen dazu fYhren, dass
eine TStigkeit, wie etwa das Musizieren, nicht (mehr) m3glich ist ode
verSndert werden muss (Ergotherapie Austria, 0.J.).

Die Ergotherapie setzt genau hier an und wird bei medizinischer
Indikation Srztlich verordnet. Ergotherapeut:innen arbeiten aber auct
in der PrSvention und Gesundheitsfsrderung.

FYr Ergotherapeut:innen stehen die Person, die BetStigung sowie
Umgebungsfaktoren im Fokus (Law, 1996). Im konkreten Fall bedeut
das etwa, dass Ergotherapeut:innen die TStigkeit des Musizierens
beobachten und tberlegungen zu Hilfsmitteln, Anpassungen und
VerSnderungen anstellen. Sie analysieren das Musizieren in Hinblick
auf die FShigkeiten und Fertigkeiten der musizierenden Person und ¢
berYcksichtigen die Umgebung sowie ergonomische Faktoren (Gupti
2014). Im ergotherapeutischen Prozess wird ein Befund erhoben unc
es werden gemeinsam mit Klient:innen Ziele formuliert. Die
darauffolgenden Interventionen werden laufend evaluiert, bis zum
erfolgreichen Abschluss der Therapie (Townsend et al., 2007).

Einen besonderen Stellenwert in der Behandlung von PRHI (playing
related health issues) bei Musiker:innen nimmt das Spezialgebiet der
Handtherapie ein, in der vor allem Ergotherapeut:innen, aber auch
Physiotherapeut:innen tStig sind. Die enge Zusammenarbeit mit
€rzt*innen, Schienenbau und profundes Fachwissen kennzeichnen d
Arbeit in diesem Bereich.
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Annatina MSlschl, MSc ist
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Sarah Lesjak
Graz (AT)
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Behind the Scenes - Physiotherapy for Performing Artists

A barrier to not seeing advice from a health professional may be, tha
the performing artist does not exactly know what to expect and what
will happen at the consultation. This could include not knowing what
to say or being worried the health professional would react in a way
that is not supportive or not knowing what will be asked of someone
to do and feeling unable to meet those demands. Also, there may be
some beliefs, that therapeutic interventions and exercises might be
disadvantageous for artistic performances or even painful  all those
factors may be reasons for concern and therefore avoid seeing a
health professional altogether.

To overcome these concerns, this presentation gives an overview of
the physiotherapeutic process, meaning that all parts that a
physiotherapeutic consultation comprises of, will be explained. It alsc
highlights, how the performing art is part of the clinical reasoning
process and will show, that the therapeutic approach is patient-
oriented, meaning, that all approaches are centred around the aims
and needs of the artist. In chronological order, the key elements of th
patient interview and physical examination will be presented. Some
techniques of the physical examination will be shown brigt. An
overview of interventions will be given too. The description of the
examination technigues and interventions will be of general nature, a
there is a multitude of different approaches, the most common ones
will be explained with information about why they would be chosen
and what the effects could be.

The underlying clinical reasoning process will be explained as well:
what it is and what it is made up of and how this concept is applied ir
clinical practice.

At the end of the presentation, artists shall understand what a
consultation with a physiotherapist could look like and feel empowere
to see a health professional and advocate for themselves. Also,
pedagogues may have a better understanding of the procedures and
therefor might @d it easier to to refer to physiotherapists or talk to
students and parents about what the beneGof seeing a health
professional might be if necessary.
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Sarah Lesjak is a physiotherapist in Graz
Austria. Before becoming a
physiotherapist, she @ished her diploma
in instrumental teaching (violin). Since
graduating with the BSc in physiotherapy
(Graz, Austria), she also@ished an MSc
in Performing Arts Medicine (University
College London, UK) and an MSc in
musculoskeletal physiotherapy (Universit
of Applied Sciences OsnabrYck,
Germany).

She regularly attends and presents at
conferences on performing arts
medicine/physiotherapy (2019 ASPAH,
Melbourne; 2023 PAMA, NYC; 2024
...GfMM, Vienna; 2024 PAMA, London;
2024 ASPAH, online; 2025 World Physio
Congress, Tokyo). She also published
her master thesis in a peer-reviewed
journal, OMusic & ScienceO (open acces
Besides her therapeutic work, she has a
teaching position at the BSc
Physiotherapy programme at the
University of Applied Sciences Graz,
Austria.
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lesjak/
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orange.com/team/sarah-lesjak/

Social Media: Instagram:
@performingartsphysio
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KreativitSt in der klassischen Musik!? B Zwischen Perfektionszwang, expressiver

AuthentizitSt und Wohlbe $den der Musiker:innen

Was ist KreativitSt? Worin besteht sie?

Wie wird sie im Menschen gefSrdert und entwickelt, und was hingege
behindert sie?

Welchen Stellenwert hat KreativitSt fYr klassische Musiker:innen
zunSchst in ihrer Ausbildung wie auch spSter in der AusYbung ihres
Berufs? K&nnte es von Vorteil sein, mehr KreativitSt in der Welt der
klassischen Musik zu fSrdern? Welche Strategien und Methoden
kSnnten dabei angewandt werden?

In ihrem Vortrag befasst sich Francesca Canali mit der FSrderung un
Entwicklung von KreativitSt in der Ausbildung und im Beruf von
klassischen Musiker:innen. Auf Basis ihrer eingehenden Studien und
ihrer vielfSltigen kYnstlerischen und pSdagogischen Erfahrungen im
internationalen Bereich innerhalb verschiedener
Musikausbildungssysteme verknYpft sie wissenschaftliche
Erkenntnisse mit persSnlichen tberlegungen, um einen
interdisziplinSren Ansatz zum Thema KreativitSt in der Musikpraxis,
insbesondere im Bereich der klassischen Musik, anzuregen und zu
fSrdern.

Auch wenn es paradox erscheinen mag, treten angesichts des hoher
Niveaus an Fachkompetenz und technischer Spezialisierung, das vo
allem in der professionellen Welt der klassischen Musik gefordert wir
sowie angesichts des starken Konkurrenzkampfs die FSrderung und
Entwicklung der KreativitSt tendenziell in den Hintergrund. Es sind
jedoch gerade KreativitSt und Vorstellungskraft, die es Musiker:inner
erm3glichen, Yber die geschriebenen Noten hinaus innerlich zu fYhle
und sich auszudrYcken, um die expressive und emotionale Kraft der
Musik zu offenbaren.

DarYber hinaus zeigen zahlreiche wissenschaftliche Studien, wie z.B
die des renommierten Wissenschaftlers Mihaly Csikszentmihalyi zurr
Flow-Zustand, dass KreativitSt eng mit dem k3rperlichen und geistige
Wohlbe Bden von Musiker:innen verbunden ist, was sich sehr positiv
auf die expressive und kommunikative QualitSt der Musik auswirken
kann.

KreativitSt ist daher einer der wesentlichen Faktoren, die entscheidel
sowohl zum WohlbeBden von Musiker:innen beim Spielen und then
als auch zur Entwicklung der musikalischen PersSnlichkeit beitragen
und damit auch zur musikalischen Ausdruckskraft und PrSsenz einer
Performance.
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Francesca Canali (Mag.art. PhD) ist eine
vielseitige Konzertstistin, promovierte
MusikpSdagogin sowie Forscherin und
Wissenschatftlerin. Zahlreiche Konzerte
als Solistin und Kammermusikerin fYhrte
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Sie schloss ihre Studien mit
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und ist PreistrSgerin zahlreicher
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MusikpSdagogik an der UniversitSt
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Kammermusik an der Kalaidos
Musikhochschule in ZYrich sowie am
Landesmusikschulwerk OberSsterreich
und wird international als Dozentin und
Expertin eingeladen.



Jenny Sixt
MYnchen (DE)

www.jennysixt.com/

tberYben und Dystonie: Parallelen zwischen Musikern und Nichtmusikern

Sixt

Nicht nur Musiker leiden unter dem PhSnomen des &tberYbensO, d:
im ungYnstigsten Fall zur Entwicklung einer Dystonie fYhren kann.
Langfristig durchgefYhrte, repetitive Bewegungen bei feinmotorisch
anspruchsvollen Aufgaben k&nnen zur Entwicklung der gefYrchteten
neurologischen Erkrankung fYhren.

Deutet sich der Krankheitsbeginn an, kann mit speziellen
Retrainingprogrammen Bewegung umgelernt werden und die
SpielfShigkeit des Musikers erhalten bleiben. Anhand der Kasuistik
eines an Blepharospasmus (Dystonie der Augen) erkrankten
Finanzbeamten k3nnen wir Erkenntnisse Yber die Entwicklung der
Erkrankung und die Anwendung von Retrainingkonzepten fYr Musike
bei anderen Formen der fokalen Dystonie erlangen.

Durch Retraining auf Basis der Alexander Technik konnte der zunScl
funktionell blinde Patient eine verSnderte Bewegungssteuerung
erlernen und so verloren geglaubte AlltagsfShigkeiten zurYckerhalter

Was k&nnen wir also von beiden PhSnomenen lernen D kann es eine
Erkenntnistransfer geben, der Musikstudierenden in der Zukunft helfe
kann?

Als Basis des Vortrages dient die beim Informationstag fYr
Patientinnen und Patienten mit Dystonie am UniversitStsklinikum Boi
2024 vorgestellte Kasuistik. (siehe kurzlinks.de/Sixt_Dystonietag
-2024). Die Vortragende arbeitet therapeutisch sowohl mit Patienten,
die an Musikerdystonie leiden, sowie mit Patienten, die an Dystonie
erkrankt sind und nicht musizieren.

Das Retraining nach musikphysiologischen ErwSgungen auf Basis d
Alexander Technik ist eingebettet in ein bio-psycho-soziales
Behandlungskonzept, das dem Patienten erm3glicht, seine komplexe
Erkrankung aus verschiedenen Richtungen positiv zu beefassen.

Wie hStte der Finanzbeamte seine SehfShigkeit schYtzen k3nnen, ul
was kann er aus heutiger Sicht den Musikern mitgeben? Sein alter
Glaubenssatz dAugen zu und durch!O soll nicht Ma§stab einer an de
Gesundheit des Menschen orientierten Ausbildungspraxis sein.
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Jenny Sixt arbeitet als Kulturmanagerin,
Musikphysiologin und Alexander Technik
Lehrerin im Bereich der
Musikergesundheit. Einerseits
unterrichtet sie prSventiv an
verschiedenen Hochschulen in ...sterreic
und Deutschland und andererseits
arbeitet

Sie therapeutisch mit bereits erkrankten
Musikern in eigener Praxis in MYnchen.
Sie ist spezialisiert auf Retraining bei
Dystonie und arbeitet mit Musikern sowie
mit Dystoniepatienten die nicht
musizieren. Ergonomie am Instrument
und Then im Stehen und Sitzen
interessieren sie besonders, sowie die
Vermittlung m&glichst vielfSltiger
thetechniken, um langfristig gesundes
Musizieren zu fSrdern.

Sixt ist fasziniert von der KomplexitSt uni
Formbarkeit des Gehirns, besonders
unter hohen Leistungsanforderungen, wi
sie das professionelle Musizieren
erfordert.
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Re-Inklusion der LinkshSndigen B Die RYckkehr zum gehirngerechten

Musizieren durch BerYcksichtigung von HSndigkeit und LateralitSt

Uggowitzer

LinkshSndigkeit ist per se keine BeeintrSchtigung. Aber HSndigkeit
wird zum Handicap, wenn man sie ignoriert.

Unsere Gehirne sind so angelegt, dass eine HemisphSre gegenYber
der anderen dominant ist. Daraus ergeben sich unverSnderbare
AblSufe im Gehirn, die die HSndigkeit regeln. Eine Hand fYhrt, die
andere assistiert. Eine Hand reagiert im Notfall bzw. ist bei einhSndig
auszufYhrenden TStigkeiten schneller. Das ist energie- und
kraftsparend und deshalb sinnvoll.

tber die Menschheitsgeschichte betrachtet, wurde erst durch
gesellschaftliche und religiSse Konventionen ab dem Beginn der
Bronzezeit eine Einteilung in dguteO und dschlechteO Hand getroffe
Ab diesem Zeitpunkt wurden die wissenschaftlich erwiesenen 50%
linkshSndig Veranlagten immer weniger sichtbar. €chtung und
Verfolgung hinterlie§en ihre Spuren, LinkshSndigkeit wurde
verheimlicht und umgeschult.

Die Folgen spYren wir noch heute: Die Dunkelziffer an FSllen von nic
erkannter LinkshSndigkeit ist nach wie vor sehr hoch, unser
Sprachgebrauch suggeriert, dass links negativ ist, und die
Umgeschulten leiden an psychischen und physischen Folgen, die
jedoch selten auf die vertauschte HSndigkeit zurYckgefYhrt werden.

Unsere gSngigen Musikinstrumente sind fYr RechtshSndige konzipie
und verlangen von linkshSndig Geborenen eine hohe
Anpassungsleistung. Der Mehraufwand an Energie, der im
Musiker_innenalltag meist als normal wahrgenommen wird, schiSgt
sich in Beschwerden nieder, die ebenfalls den berlichen
Anforderungen geschuldet scheinen.

Trotz aller Vorbehalte gegenYber der LinkshSndigkeit gibt es Beispie
auch aus der Slteren Musikgeschichte P als Instrumente noch nicht
industriell gefertigt wurden B die zeigen, dass Linksspielen
entsprechend der natYrlichen Intuition einmal gSngige Praxis war. Ei
durch die Industrialisierung in der Instrumentenherstellung wurde die
Normierung nach rechts zur Praxis.

Lassen wir auch heute B in unserer scheinbar so hoch entwickelten
Zeit B wieder zu, dass Musizieren gehirn- und kSrpergerecht
geschehen darf. Gesundes Musizieren braucht ergonomische, der
HSndigkeit entsprechende Instrumente.
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Erika

Mag. Erika Uggowitzer, BA, studierte
Konzertfach Querkkte sowie
Instrumentalmusikerziehung an der
KunstuniversitSt Graz. lhre Diplomarbeit
verfasste sie zum Thema 8Aspekte des
KSrperbewusstseins bei FlStist:innen

O unter BerYcksichtigung der LogopSdie
und deren Relevanz fYr BISser:innen. Si
leitet eine Ausbildungsklasse fYr Qudgte
an der Ulrich von Liechtenstein-Musik-
und Kunstschule Judenburg.

Ein zentraler Schwerpunkt ihrer Arbeit ist
die intensive Auseinandersetzung mit
dem Thema HSndigkeit. Dazu absolviert:
sie eine Selbststudie durch Umschulung
auf LinksquerKte, eine Ausbildung zur
Ganzheitlichen HSndigkeitsberaterin unc
ist Mitglied im Verein Linksgespielt (www
linksgespielt.de) sowie in der Gesellscha
umgelernter LinkshSndiger (www.gesulh
at).

Sie ist Autorin des fYr linksspielende
Musiker:innen adaptierbaren
Unterrichtswerks aQuektenmusikO,
Band 1 und 2, nach der GANZ in der
Musik"-Methode zur ganzheitlichen
Musikvermittlung. DarYber hinaus
entwickelte sie das multifunktionale
Unterrichtstool &T3neHausO zur
Vermittlung musiktheoretischer Inhalte
(www.ganzindermusik.com).

ErgSnzend ist sie als Atemcoach nach
Erkenntnissen der Atemtypologie tStig.
Weitere Informationen hden sich unter:
www.erikauggowitzer.com.



George Musgrave
London (UK)

drgmusgrave.com

Credit: Charlotte Musgrave

Keynote
Samstag 11.04.26, 14:30 Uhr

Whose Job is it Anyway? Musicians, Mental Health, and the Vexed Question of

'‘Duty of Care' George Musgrave

Musicians as an occupational group suffer from poor mental health
and wellbeing outcomes. Empirical research and epidemiological
datasets from around the world have highlighted elevated rates of
anxiety, depression, burnout, other forms of mental distress, and higt
levels of suicidality.

As per a recent scoping review by Kegelaers and Gibney (2025), this
now well-known. What is less well-known, however, is what couler
indeed shouldbe done about it. Great strides have been made in
raising awareness among music educators, with pedagogical
developments around the world demonstrating the seriousness with
which those tasked with educating the next generation of musicians
take the idea of mental preparedness (Matei et al., forthcoming). But
what about beyond the classroom?

This talk will introduce what | refer to as 'the vexed question of duty ¢
care', focusing on the commercial domain colloquially referred to as
‘the music industry’, to ask what responsibility for mental health and
wellbeing looks like in practice. Do record labels, live music venues,
managers, publishers, or other stakeholders working with musicians
bear a responsibility to protect the wellbeing of this demonstrably at-
risk group? Indeed, if they do, what mechanisms (be they legal or
ethical) exist to enforce such a 'duty’, and what are the limitations of
thinking about protecting mental health in this way?

Finally, the talk will reect on why tragic cases such as the deaths of

;gures such as Amy Winehouse, Avicii, and Liam Payne have failed to
provide clarity around this 'vexed question'.
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Dr George Musgrave is Senior Lecturer
(Associate Professor) in Cultural
Sociology and Creative Industries at
Goldsmiths, University of London.

His research examines the psychosocial
conditions of contemporary working lives
through sustained empirical research in
the music industry. His work explores
how performance culture, identity,
insecurity, and work design shape
experiences of pressure and endurance
in creative careers

Goldsmiths University of London: www.
gold.ac.uk/creative-
management/people/musgrave-george/



Elisabeth L. Weninger
Salzburg (AT)

www.elisabeth-weninger.at/art-ofy

Vom Aufrichtungsre ex zur BYhnenprSsenz

KSrperliche Aufrichtung meint hier ein bewusst geerdetes,
ausbalanciertes, présentes aim Raum-SeinO, wobei sich die
WirbelsSule natYrlich aufrichtet und der K3rper in seiner eigenen Acl
aruhtO.

Aufrichtung vermittelt Standfestigkeit, im wsrtlichen und Ybertragene
Sinne. Eine geerdete, offene Haltung aktiviert das parasympathische
Nervensystem, vermittelt Sicherheit, bei gleichzeitiger fein dosierter
AktivitSt des Sympathikus, da auch Konzentration, Wachsamkeit unc
die Bereitschaft zur AktivitSt gefordert sind. Der KSrper sendet Yber
die Haltung Signale des Selbstvertrauens ans Gehirn. Eine
aufgerichtete Haltung erlaubt sowohl physische als auch emotionale
DurchliSssigkeit. Der K&rper ist Resonanzraum fYr Entpdungen. Sind
K&rper und GefYhl im Einklang, wird der Ausdruck authentisch.
Geistige PrSsenz erh3ht sich durch eine verbesserte Atmung,
Sauerstoffversorgung und KSrperwahrnehmung .

PrSsenz entsteht nicht durch Tun, sondern durch bewusstes Dasein
im KSrper. Aufrichtung ist ein stetiger Prozess.

Mit dem Zugang der somatischen PSdagogik verbindet sich
anatomisches Wissen mit praktischer Erfahrung. Wir begeben uns at
die Forschungsreise, wie der Aufrichtungsréex im KSrper entsteht
und sich von den FY8en Yber die tiefen Strukturen bis zum Kopf hin
fortsetzt. Wir erfahren, wie sich die WirbelsSule Yber den bewussten
Bodenkontakt elastisch I1Sngt, wie Becken, Brustkorb und Kopf sich il
Spiel mit der Schwerkraft ausbalancieren.

Die Dispokinesis”, eine speziell fYr Musiker_innen entwickelte
KSrperarbeit, nutzt in ihrem Ansatz den Aufrichtungsréex, um eine
neutrale und zugleich aktiv-prSsente Disponiertheit als Voraussetzur
fYr ein durchISssiges und gesund erhaltendes Musizieren zu erreicht

Zudem integriere ich in meine Arbeit auch Erfahrungsmodelle der
Spiraldynamik”, welche in ihrer bildlich anschaulichen Weise die
anatomische Wahrnehmung unterstYtzt.

Wir erforschen die mentale und emotionale Wirkung von Aufrichtung
und PrSsenz und relektieren gemeinsam unsere Erfahrungen.

Ziel dieses Workshops ist es, Aufrichtung als Basis einer prSsenten,
mental-emotional-k3rperlichen Einheit zu erfassen und PrSsenz als
verkSrperten Zustand von Aufmerksamkeit, Verbundenheit und
emotionaler Ausdruckskraft zu erfahren. Instrumentalist_innen,
SSnger_innen, Schauspieler_ innen, Dirigent_innen und jegliche Art
von Performer_innen sind dabei gleicherma8en angesprochen.
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Workshop
Samstag 11.04.26, 15:00 Uhr

Elisabeth L. Weninger

Elisabeth L. Weninger MA

IGP-Studium (Violine, Klavier; 1993) am
J.M.Hauer-Konservatorium, Wr.
Neustadt. Anschlie§end Studium der
Musik- und Bewegungserziehung am
Mozarteum Salzburg. Bis 2013 Unterrich
an NiederSsterreichischen Musikschulen
und regelmS8ige OrchestertStigkeit.
Berufsbegleitend Ausbildung zur
TanzpSdagogin. 2002-2004 Lehrgang
Atem-, Stimm- und Bewegungserziehunc
an der mdw. 2003 GrYndung des Studio
Tamburin fYr Musik und Tanz in Wr.
Neustadt. Mitglied bei Tanztheater
Metaffa, Auftritte als Performerin, zwei
Solo-Programme.

2011 Abschluss der Ausbildung zur
Ortho-Bionomy"-Practitionerin. 2013-15
Masterarbeit am Orff-Institut Yber
Bewegungsarbeit mit Blick auf die
FunktionalitSt der Faszien. Auf dieser
Basis und weiterer Fortbildungen
entstand das pSdagogische Konzept
FASZIEN.ImTANZ". Seit 2014
Workshops zu diesem Thema fYr
unterschiedliche Zielgruppen. 2017
staatliches Diplom als Schauspielerin.
2021 1. Lehrgangsjahr der Dispokinesis™
in Hildesheim. 2023 Lehrgang fYr
Musikphysiologie an der mdw. Seit 2025
in Ausbildung zur Spiraldynamik™-
PhysiopSdagogin und Mentaltrainerin.

Freiberulich tStig als BodyMind :
PrSsenz-Trainerin unter dem Motto aArt
of lowO.



Alexandra Mazek
Wien (AT)
www.at-vienna.at

PrSvention von Musiker:innen-Dystonie

Fokale Dystonie betrifft nach aktuellen SchStzungen rund 1D2 % alle
Berufsmusiker:innen; das entspricht einer etwa zehnfach hsheren
PrSvalenz als unter Nicht-Musizierenden. Bei hoch spezialisierten
KYnstler:innen schafft die gro§e Leistungsanforderung eine besonde
VulnerabilitSt B vor allem, wenn das Zusammenspiel von sensorisch
RYckmeldung und motorischer Kontrolle nicht gut funktioniert.

Wenn eine Dystonie begonnen hat, wird die Unsicherheit, ob ein
Einsatz, eine Note, ein Auftritt E gelingt, zum stSndigen Begleiter.
Diese permanente Furcht scheint maladaptive VerSnderungen im
Gehirn zu befeuern und erschwert die RYckkehr zum normalen
Spielen. Es gibt Hinweise aus Forschung und Praxis, u. a. von
AltenmYller und anderen, dass bestimmte prodromale Anzeichen (R
Flags) einer sich entwickelnden Dystonie vorausgehen kSnnen. Die
FShigkeit, diese Warnzeichen zu erkennen und frYhzeitig mit gezieltt
Ma8nahmen darauf zu reagieren, ersffnet Chancen, eine Dystonie
abzuwenden.

GemS§ aktuellen neurologischen Modellen besteht bei Dystonie ein
Mangel an inhibitorischen Prozessen auf verschiedenen Ebenen
(kortikal, spinal, Hirnstamm). Diese D&ite im Bereich inhibitorischer
bzw. exekutiver Funktionen und eine Fehlinterpretation sensorischen
Feedbacks fYhren zu maladaptiver PlastizitSt.

Im Rahmen dieses Workshops werden sowohl neueste
wissenschaftliche Erkenntnisse als auch die Erfahrungen der beiden
Vortragenden b selbst von Dystonie betroffene Lehrende der
Alexander-Technik B in der Arbeit mit anderen, von Dystonie
betroffenen Musiker*innen eingebracht.

Wir werden Signale besprechen, durch die sich eine Dystonie
ankYndigen kann (Red Flags), und Strategien zum fr¥hzeitigen
Gegensteuern vorstellen. Nach eigener Erfahrung stellen die
offensichtlichen motorischen Symptome nur die sichtbare Spitze des
Eisbergs dar. Der praktische Teil widmet sich daher auch der Frage,
wie Fehlinterpretationen sensorischer RYckmeldungen stSrende
Bewegungsmuster hervorbringen, die das Musizieren behindern B ui
was dagegen getan werden kann.

105

Workshop
Samstag 11.04.26, 15:00 Uhr

Alexandra Mazek, Christian Steineder

Dl., Dr. Alexandra Mazek

Eine laryngeale Dystonie im Alter von 27
Jahren fYhrte dazu, dass ich meinen
Beruf als Agrarwissenschaftlerin aufgab
und zur Alexander-Technik kam.

Seit 26 Jahren arbeite ich in privater
Praxis wie auch im Ausbildungszentrum
fYr Alexander-Technik. Etliche meiner
Klient*innen kommen zu mir auf Grund
von Musiker-Dystonie bzw. anderen
Formen fokaler Dystonien.

Dl., Dr. Christian Steineder
Unvorteilhafte the-Gewohnheiten an der
Gitarre mYndeten in einer Dystonie
(writers cramp), welche mich vor etwa
zwei Jahrzehnten zur Alexander-Technik
brachte.

Im Juli 2015 schloss ich die dreijShrige
Ausbildung zum Lehrer der Alexander-
Technik am Wiener Ausbildungszentrum
fYr Alexander-Technik ab und praktiziere
seitdem kontinuierlich.

Website: www.csteineder.at

Christian Steinede



Monika Glawischnig-Goschnik
Graz (AT)

Alexander Wenzel

imig.kug.ac.at/lifelong-learning/studien-lehrgaenge/musiktherapie

Vortrag
Samstag 11.04.26, 15:00 Uhr

d&MusikO im Gesundheitswesen B Hilfreiche Interventionen und das bio-psycho-

sozio-Sko-spirituelle Modell

Musikbasierte Interventionen im Gesundheitswesen (Stegemann et ¢
2019) werden von unterschiedlichsten Berufsgruppen (€rzt*innen,
Therapeut*innen, Musiker*innenE) und in verschiedensten Kontexter
angeboten. Der gro8e Bereich der Musikwirkungsforschung und
Musikmedizin beschSftigt sich vornehmlich mit dem Anhsren von
Musikwerken und der Wirksamkeit von akustischen Interventionen.
Musiktherapie darf nur von dafYr speziell ausgebildeten
Musiktherapeut*innen angeboten werden, in ...sterreich gibt es ein
sehr spezilsches Musiktherapiegesetz seit 2008, das die
Musiktherapie in allen Bereichen regelt, und auch Ethik- und
Berufsrichtlinien fYr Musiktherapeut*innen sowie eine
Ausbildungsverordnung sind sehr gehaltvoll aufbereitet.

Eine gro8e Zahl an unterschiedlichsten Projekten und Veranstaltunge
wird unter dem Begriff AMusiCareO (Foster et al., 2016)
zusammengefasst. Auch an der KunstuniversitSt Graz (KUG) gibt es
dazu Lehrveranstaltungen und Projekte, vor allem auch im Care-
Bereich und in der Patient*innenversorgung. Die Wirkungen auf
unterschiedlichste Patient*innengruppen, Musik-AusYbende und
Menschen in helfenden Berufen sind sehr verschieden, oft werden di
Angebote in den Institutionen nicht differenziert betrachtet und
grundsStzlich als &MusiktherapieO wahrgenommen.

An der KunstuniversitSt Graz (KUG) wird seit dem Wintersemester
2022_2023 ein Bachelor- und Master-Studium Musiktherapie
angeboten, und im seit 2024 umbenannten alnstitut fYr Musik in der
GesellschaftO (ehemals Institut fYr MusikpSdagoglkylen
verschiedenste Projekte im Schnittfeld Musik/Therapie/PSdagogik/
Vermittlung statt. Musiker*innen, MusikpSdagog*innen,
Musikvermittler*innen und Musiktherapeut*innen entwickeln
gemeinsam Konzepte fYr Patient¥innen und Angehsrige im aCare-
BereichO. Eine deutliche Wahrnehmung und Diskussion des &Bio-
Psycho-Sozio-...ko-Spirituellen ModellsO (Glawischnig-Goschnik, 20
kann hilfreich sein, um Wirkfaktoren und Resonanzen in den
unterschiedlichsten Bereichen zu differenzieren und in Forschung,
Lehre und Praxis zu beleuchten. Auch die msgliche therapeutische
Wirkung von musikalischen Interventionen, die Rolle der
therapeutischen Beziehung in der Musiktherapie und die m3gliche
Bereitstellung von Ressourcen fYr musikalische Angebote im
Gesundheitssystem sollen thematisiert werden.
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Monika Glawischnig-Goschnik

€rztin, Psychotherapeutin,
Musiktherapeutin; Professur
Musiktherapie an der KunstuniversitSt
Graz (KUG) seit WS 2022 2023; 1995
-2022 Lehrende fYr
Gruppenselbsterfahrung an der
MusikuniversitSt Wien (mdw); 2003-202:
Lehrende an der KUG und an der Medur
Graz (MUG); 1997-2022 im
psychotherapeutisch-
psychosomatischen Konsiliar- und
Liaisondienst am LKH-Univ. Klinikum
Graz tStig; 2003-2022 Leiterin der
interdisziplinSren AG &SpiritualitSt im
KrankenhausO am LKH-Univ. Klinikum
Graz; 2008-2019

Leiterin und hauptverantwortliche
Organisatorin des Internationalen
Seminars fYr KSrperorientierte
Psychotherapie, KSrpertherapie und
K3rperkunst dlLeib oder LebenO; Leitung
und Organisationsteam des
InteruniversitSren Lehrganges
Musiktherapie (GRAMUTH) 2010-2022;
2021-2025: Vorstandsvorsitzende der
...GMP (...sterreichische Gesellschaft fY
Med. Psychologie, Psychotherapie und
Psychosomatik)

Seit 2018: GrYndungsmitglied und
Obfrau aVerein MuthiG (Musiktherapie ir
Graz); Leitung und Organisation des
AGrazer MusiktherapietagesO seit 2011;
Publikations-, Vortrags- und
WorkshoptStigkeit
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Workshop
Samstag 11.04.26, 15:00 Uhr

Beyond the Musician: Identity, Values, and Psychological Flexibility in Artistic

Life Heather O'Donnell

This workshop explores the dynamics of artistic identity through the
lens of Acceptance and Commitment Therapy (ACT), focusing on
musicians and performing artists whose sense of self is often narrow
de Bed and constrained by their professional role.

Drawing on clinical observation and research into psychosocial
phenomena in musicians, the session examines how an early and
exclusive identiBation with the OmusicianO identity can provide both
coherence and conBement. When music becomes not only a
vocation but the central organizing principle of the self, artists may
experience crises of meaning and belonging during periods of
interruptionNsuch as injury, burnout, or career transition.

The workshop situates these experiences within a broader
psychological and developmental framework. Drawing on WinnicottO
concept of the False Self and contemporary understandings of identit
as narrative construction, participants will examine how early adaptiv
strategies and external expectations shape their professional self-
concept.

The ACT model offers an experiential structure for this inquiry: throug
processes of acceptance, cognitive defusion, self-as-context, and
values clariBation, participants learn to cultivate psychological
@xibilityNthe capacity to remain in contact with difBult internal
experiences while acting in accordance with personally chosen value

Combining re @ctive dialogue with guided exercises, the workshop
invites artists, researchers, and care providers to explore how identit
can be both a protective adaptation and a source of renewal.
Participants will articulate values that sustain vitality, authenticity, anc
agency, even when external ddBitions of success shift.

By widening the scope of identity, the workshop fosters resilience an
coherence in artistic lifeNsupporting a movement from performance
as self-de Bition toward performance as expression of a larger, more
integrated, and sustainable self.
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Heather OODonnell is a psychologist
(Prevention & Health Psychology (M.Sc.)
systemic-artistic therapist, DGSF) and
former concert pianist. She is the founde
and director of TGR The Green Room
(Cologne), a non-proB centre supporting
performing artists through counseling,
residencies, advocacy, and systemic-
change initiatives.

Her clinical work integrates systemic
therapy, Acceptance and Commitment
Therapy (ACT), expressive arts modalitie
and somatic approaches to address
performance anxiety, burnout, and
identity challenges in artists. As a former
pianist with an international career,
0OODonnell combines lived artistic
experience with psychological expertise
to explore the intersections between
creativity, selfhood, and resilience.

She teaches and lectures internationally
on artistic identity, psychological
@xibility, and the well-being of artists in
times of uncertainty and transition.

Heather O'Donnell serves on the Board
of the European Network of Cultural
Centres (ENCC) and initiated the "The
Listening Room" series at the Performing
Arts Medicine Association (PAMA).
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Bronwen Ackermann
Sidney (AU), OsnabrYck (DE)

pro les.sydney.edu.au/bronwen.ackermann
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Kurzvortrag
Samstag 11.04.26, 15:00 Uhr

The Good, the Bad, and the Ugly of Digital Education, Online Teaching and

Learning Resources Bronwen Ackermann

Digital education has become an integral part of teaching, learning,
and professional development in music, performance, and health-
related disciplines. Alongside high-quality, evidence-informed
resources, the digital landscape also contains materials that are
pedagogically weak, oversimplied, or potentially problematic from a
health perspective.

Drawing on extensive hands-on experience and involvement in the
development of digital teaching formats, this lecture provides a critice
overview of online teaching and learning resources relevant to
musicians, music educators, physiotherapists, and medical
professionals. Different formats are discussed, including traditional
instructional media such as DVDs, closed and hybrid online teaching
models, open platforms like YouTube, podcasts, and information-
sharing communities, as well as specialised apps for musicians and 1
teaching anatomy and physiology.

Particular attention is given to instrument-spece content, warm-up
routines, compensatory exercises, and digital tools addressing body
awareness, performance health, and prevention. Alongside examples
of well-designed and effective resources, the lecture also highlights
common risks, such as limited quality control, simphked biomechanical
concepts, lack of individualisation, and the transfer of inappropriate
performance norms.

The aim of the lecture is to support informed and reective use of
digital educational resources across disciplines, to raise awareness ¢
both opportunities and limitations, and to propose criteria for
responsible, evidence-based integration of digital tools into teaching,
learning, and clinical practice.

Some examples of freely available resources that have been endorse
by musicians' healthcare organisations include:
www.bapam.org.uk/health-resources

www.athletesandthearts.com

www.helpmusicians.org.uk(e.g. free mental health seminars)
www.aspah.org.au/resources

www.theembouchureproject.org
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Bronwen Ackermann, PhD, MPH,
BAppSc(PT), is an internationally
recognised specialist in musiciansO
physiotherapy and performing arts healtt
She is an Honorary Professor of
Performing Arts Physiotherapy at
Hochschule OsnabrYck in Germany.

She is also an Associate Professor of
Musculoskeletal Physiotherapy and
Anatomy in the Discipline of
Physiotherapy at the Sydney School of
Health Sciences, Faculty of Medicine anc
Health at the University of Sydney. A
Churchill Fellow and Alexander von
Humboldt Experienced Researcher
Fellow, she bridges the ®lds of clinical
practice, anatomy, and performance
science in her work.

She specialises in researching
performance-related musculoskeletal anc
neuromuscular disorders, including moto
control dysfunction, focal dystonia of the
hand and embouchure, injury prevention
rehabilitation and health literacy in
musicians. She has led major national
and international initiatives such as
'Sound Practice' and 'Sound
Performers', and has collaborated
extensively with orchestras,
conservatoires, and health professionals
worldwide. With over three decades of
clinical, research and educational
experience, she continues to translate
evidence-based research into best
practice strategies to optimise musicians
health and performance.



Agnes A. Hofer
Wr. Neustadt (AT)

www.agneshofer.com

Credit: Andrea Hofer
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Workshop
Samstag 11.04.26, 15:00 Uhr

Who is making the music? IFS Oparts workO for musicians B supporting ease on

and off stage Agnes A. Hofer

Ol have to deliver an outstanding performance today.O
Ol canOt let my ensemble down.O

Ol need to excel at this competition.O

OWho am I if | donOt perform brilliantly?0

OWhat if the critics donOt like my interpretation?0O

Such thoughts might be familiar to many musicians who are deeply
invested in their craft. The love and passion that fuels an artistic care
can also be accompanied by other passionate OpartsO, as the IFS
model calls them, personality aspects that shape the way we think,
feel and act. In the IFS model OpartsO are normal aspects of the hur
psyche, being the operating agents of the OSelfO, a state that is
characterized by the 08 CsO (calmness, clarity, creativity, cdence,
curiosity, connectedness, courage and compassion) where one has
full access to oneOs capabilities.

OPartsO can be constructive, supporting us in how we lead our lives
sometimes over-eager, therefore, making our lives harder than they
have to be: doubting our abilities, using negative self-talk,
discouraging learning and hindering authentic expression, just to nan
a few. The idea of the IFS model is to reach a state of OSelf-
LeadershipO where one is consciously choosing how to show up in i
skillfully integrating the valuable aspects of parts and embodying
gualities of the 8 Cs.

In this workshop participants will learn about the IFS model, discover
typical Omusician-partsO, their implications for performing artists anc
build O«st-aid kitsO to constructively work with their own parts to
support ease on and off stage.
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Psychologist, musicologist and singer
Agnes Hofer has been supporting
students in their personal and
professional skillsO development as an
academic lecturer and research assistan
for 14 years. Conducting workshops,
lectures and coachings designed to help
university students reect on their inner
states, improve their self-management,
team and (intercultural) communication
skills, she has fostered a deep
understanding for the inner world of
young professionals.

Working with the IFS (Internal Family
Systems) model by Richard Schwartz, as
AustriaOstst fully certied IFS-
psychologist and supervisor, she is
helping individuals and couples to
understand how their OpartsO shape the
lives (ranging from self-talk to emotional
dynamics and physical expression) and
how to constructively integrate them.

Drawing from her experience as (VSL
studio) singer and psychologist working
with musicians, she wants to share the
value the IFS-model can bring to
performing artistsO lives.



Arabella Hirner
Salzburg (AT)

Happy Body, High Spirits! Arabella Hirner

Gesundes Musizieren m3glichst ein Leben lang- das wYnschen wir
Pro Musikerlnnen uns von ganzem Herzen. Den KSrper und den Geist
gesund zu erhalten ist oft im Konzertalltag nicht so einfach. Es kann
sein, dass erst Schmerzen oder psychische Probleme uns daran
erinnern, dass wir etwas verSndern wollen und sollen.

Damit unser KSrper gesund bleiben kann hat Moshe Feldenkrais
vielféltige K&rperYbungen, Lektionen, entwickelt, die noch dazu auct
unser psychisches Wohlbehden steigen kSnnen. Leib und Seele sind
auch beim Musizieren eines und so vermag die Feldenkraismethode’
einen wichtigen Beitrag zur Musikerlnnengesundheit und zur
Gesunderhaltung leisten.

Wir werden uns in diesem Workshop mit achtsamen Bewegungen ar
Boden, mit Hilfe unseres Atems und unserer inneren Aufmerksamkei
selbst nSher kommen.

Im Vordergrund steht dabei nicht, was wir tun, sondern wie diese
Bewegungen im KSrper wirken. Alle angeleiteten Bewegungen werde
so ausgefYhrt, dass wir immer klarer und tiefer unseren Ksrper von
innen her erforschen, ZusammenhSnge feststellen und
Gewohnheitsmuster aufspYren k3nnen. Stellen wir fest, dass manch
davon kraftraubend oder belastend sind, suchen wir nach leichteren,
anstrengungsloseren Msglichkeiten, um diese in unsere Bewegunge!
zu integrieren.

Auf diese Entlastung reagiert unser Gehirn unmittelbar, so dass
Erleichterung und Entspannung sowohl im KSrper, als auch im Geist
sp\"(rbar werden, was wiederum auch gro8en Ei@ss auf unsere
Stimmung haben kann.
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Workshop
Samstag 11.04.26, 15:00 Uhr

Arabella Hirner erhielt ihre Ausbildung in
Salzburg, Amsterdam und Berlin. Sie
unterrichtete viele Jahre an der
Musikhochschule Detmold Methodik und
Didaktik sowie Musikergesundheit und
war langjShrige Schlagzeugerin des
Ssterreichischen Ensembles fYr neue
Musik.

Mit diesem fYhrte sie zahlreiche
Kompositionen des 20. Jahrhunderts auf
unter anderem bei den Salzburger
Festspielen, der Salzburger Biennale,
Wien modern, den Bregenzer Festspiele
dem Ultraschall-Festival Berlin, den
Donaueschinger Musiktagen, der
Biennale MYnchen, dem Kunstfest
Weimar, dem Warschauer Herbst,
Bologna Festival, Milano Musica,
Traiettorie Parma.

Nach der Ausbildung zur
Feldenkraislehrerin arbeitet sie heute in
Gruppen- und Einzelarbeit in eigener
Praxis. Ein besonderer Schwerpunkt
ergab sich durch die Arbeit mit blinden
Musikern, fYr die die
Feldenkraismethode™ eine ideale
KSrperbewusstseinstechnik darstellt.
Einzelarbeit mit Musikerlnnen sowie im
Rehabereich runden ihre Arbeit ab.



CZleste Rousseau
OsnabrYck (DE), Paris (FR)

celesterousseau.fr

Kurzvortrag
Samstag 11.04.26, 15:10 Uhr

MusiciansO posture: A scoping review of its conceptualization and application

across disciplines CZleste Rousseau

Background: Posture, a multidimensional construct with historical,
sociocultural, behavioural, and health dimensions, is relevant to
musiciansO occupational health, music education, and performance
science. OPoorO posture is often associated with musculoskeletal
disorders or performance-related pain. However, a systematic review
by Rousseau et al. (2023) found little clear evidence linking posture
and pain, highlighting inconsistencies in déditions of optimal posture
and criteria for postural analysis.

Similarly, Shoebridge et al. (2017) proposed a broader, interdiscipline
de Mition, considering cognitive, emotional, physical, and contextual
factors. Yet, posture is still often described through static anatomical
positions, rather than movement quality or integration with
musicianship. Greater interdisciplinary integration is needed to impro
consistency and understanding of musiciansO posture.

Aim: This study aims to explore how musiciansO posture is
understood, de Med, and applied across health, education, and
performance research.

Given the heterogeneity of the literature and the need to clarify key
concepts, a scoping review was chosen. Methods: The protocol
follows the JBI Manual for Evidence Synthesis and PRISMA-ScR
guidelines (Aromataris et al., 2024, Peters et al., 2022; Tricco et al.,
2018). Using the PCC framework (Participants, Concept, Context),
studies include instrumentalists, describe posture while playing, and
cover all genres and levels. After duplicate removal, studies are
screened by title, abstract, and full text. Data will be extracted and
summarised in tables with a narrative synthesis.

Results: Conducted from JanuarybJuly 2025, the review will analyse
(1) deNitions of playing posture, (2) links with performance, (3) links
with physical issues, (4) teaching strategies, (5) existence of Ooptims
or OimpairedO posture, and (6) clinical strategies.

Conclusion: This scoping review is currently underway, and the
analysis and discussion will be completed by October 2025. Thedal
study results and conclusions will be available to be presented in Apr
2026. Keywords: posture © musicians B musiciansO health ® music
education b prevention.
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Die Physiotherapeutin und
Amateurmusikerin CZleste Rousseau ha
sich auf die Behandlung von
Erkrankungen bei Musikern spezialisiert.
Dieser speziNche Schwerpunkt
veranlasste sie, neben ihrer privaten
Praxis ein UniversitStsstudium zu
absolvieren.

Nach einem Forschungspraktikum bei
Bronwen Ackermann schloss sie 2022 in
GroS8britannien ihre Doktorarbeit mit dem
Titel &PrSvention von Muskel-Skelett-
Erkrankungen bei OrchestermusikernO &
der Liverpool John Moores University in
Zusammenarbeit mit dem Royal Liverpoc
Philharmonic Orchestra ab.

Seitdem unterrichtet sie an
Physiotherapie-AusbildungsstStten,
betreut Studenten an einem der
wichtigsten Konservatorien in Paris und
fYhrt Programme zur k3rperlichen
Vorbereitung fYr Musiker durch.

Als Forscherin ist CZleste assoziierte
Forscherin der Forschungseinheit
ERPHAN an der UniversitZ Versailles
Saint-Quentin (Frankreich). Seit Januar
2023 arbeitet sie als Postdoktorandin an
der Fachhochschule OsnabrYck
(Deutschland) am Projekt
PA.H|LIFETIME.AL.
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Wien (AT)
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Vortrag
Samstag 11.04.26, 15:15 Uhr

Von meaningful music zu meaningful work: Wirkung von dMusik auf Station

O auf die BerufsidentitSt von Musiker_innen

Der Verein MusiCare hat sich zum Ziel gesetzt, Musik zu Menschen .
bringen, die nicht (mehr) zu ihr kommen kSnnen und die Praxis des
personenzentrierten Musizierens in Gesundheitseinrichtungen zu
etablieren. Im Rahmen der beiden internationalen Forschungsprojeki
MiMiC B Meaningful Music in Healthcare und ProMiMiC B Professior
Excellence in Meaningful Music in Healthcare wurde die Praxis
entwickelt und erprobt. Als besonders effektiv und fruchtbar hat sich
dabei die interprofessionelle Zusammenarbeit von
Musiktherapeut_innen und Musiker_innen herauskristallisiert, die
gemeinsam als Ensemble auftreten und ma8geschneiderte Musik fYi
Patient_innen und Plegepersonal in Kliniken und Regeeinrichtungen
anbieten. Patient_innen wird die MSglichkeit gegeben sich durch
eigene Bilder, Erinnerungen und musikalische WYnsche co-kreativ a
musikalischen Prozess zu beteiligen und dem klinischen Alltag fYr
einen kurzen Moment zu entiehen B und das direkt im
Krankenzimmer.

Neben einer Steigerung des Wohlbéadens von Patient_innen und

P legepersonal, bringt die innovative Praxis eine kreative und sinnliche

Abwechslung fYr den Klinikalltag und hat eine positive Auswirkung a
die GesamtatmosphSre der Station. DarYber hinaus pr@eren auch
die beteiligten Musiker_innen und Musiktherapeut_innen. Die Praxis
ersffnet beiden Berufsgruppen ein neues Arbeitsfeld.
Musiktherapeut_innen kSnnen ihr therapeutisches Fachwissen
einbringen und ihre eigene musikalische IdentitSt vertiefen.
Musiker_innen haben die MSglichkeit, neue Zielgruppen anzuspreche
und ihre Kunst im Sinne von &arts for healthO in einen gesellschaftlic
bedeutsamen Kontext zu bringen.

Zudem liefert die Praxis wertvolle qualitative Einblicke und Daten fYr
die Forschung, etwa zur Wirksamkeit personenzentrierter
Musikinterventionen, zur Dynamik interprofessioneller Zusammenarb
und zur F8rderung beziehungsorientierter VersorgungsansStze in
Kliniken, die die Ressourcen der Patient_innen in den Mittelpunkt
stellen.
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Laura Bezold, Viola Thies, Magdalena Bork

Mag. art. Laura Bezold, BA

Laura Bezold studierte Musiktherapie,
MusikpSdagogik und Musikwissenschaft
Sie hat einen Lehrauftrag am Institut fYr
Musiktherapie der mdw B UniversitSt fYr
Musik und darstellende Kunst Wien und
ist Obfrau des Vereins MusiCare. Als
Musiktherapeutin arbeitet sie in einem
Zentrum fYr Entwicklungsneurologie.
Mag.a Viola Thies

Viola Thies studierte Musikerziehung unc
Instrumentalmusikerziehung an der
UniversitSt Mozarteum in Salzburg und
Musiktherapie an der UniversitSt fYr
Musik und darstellende Kunst in Wien.
Sie ist GrYndungsmitglied und
SchriftfYhrerin des Vereins MusiCare un
arbeitet als Musiktherapeutin im Zentrum
fYr Entwicklungsfdrderung der
Lebenshilfe Salzburg.

Mag.art. Dr.phil. Magdalena Bork
Magdalena Bork ist an der mdw B
UniversitSt fYr Musik und darstellende
Kunst Wien als Forschende und
Lehrende tStig. Seit 2016 leitet sie auch
das mdw talent lab fYr musikalisch
hochbegabte Kinder und Jugendliche. Ihi
Schwerpunkt ist die Beforschung der
Karrieren von klassisch ausgebildeten
Musiker_innen.

Viola Thies © Daniel:
Gruber
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Brno (C2)

www.martinakominkova.cz
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Kurzvortrag
Samstag 11.04.26, 15:20 Uhr

More Joy in Playing and Practicing Musical Instruments: The Power of

Improvisation and Playfulness Martina Kom’nkov#

This paper is based on sharing my 25 years of pedagogical practice
and focuses on an area that is often overlooked, yet crucial for long-
term well-being and motivation: the ability to experience positive
moments of @w and joy during lessons and practice. Many musicians
and students perceive practice as an obligation and a chore,
accompanied by phrases such as "I must practice," "l don't enjoy
practicing,". This mindset can lead to frustration, lowers self-

con ?ence, and may be one of the reasons why musicians quit
playing or experience burnout.

Practice is frequently focused on the outcomeN"once | master this, |
will be able to play that"Nconstantly deferring the joy of playing to
"later." Given that the study of music is a never-ending process, this
approach is unsustainable. The solution | implement with my student
is the active incorporation of improvisation and playfulness.

This approach allows students to free themselves from constant
performance pressure, appreciate their existing skills, and experienct
immediate joy from music-making. The deliberate inclusion of
improvisation in lessons and home practicing makes it easier to entel
a state of @w, where they become immersed in playing and lose track
of time. These positive experiences subsequently boost motivation
and self-con Zence, and can be transferred to other, technically more
demanding areas of study. It represents a shift in priorities from
"results at any cost" to "joy in the process," which, as practice shows
also yields better outcomes. The American jazz violinist and educato
Ch.

Howes best captured this sentiment, stating: "If | had to say one mos

important thing in 30 years of teaching, it would be: put joy?st and
the results will follow."
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MgA. Martina Kom’nkovt is a music
educator and professional @tist. She
studied @te in Brno and abroad, as well
as the recorder at music academies in
Hamburg, Krakow, and Linz. As a
performer, she often combines
improvisation with live electronics, as
featured on her CD Resonance.

Kom’nkovi has taught @e and recorder
for over 25 years (Brno Music School ant
the Brno Conservatory). She regularly
lectures for the DVPP professional
development program and teaches at the
Summer Flute Courses.

Since 2021, she has organized online
courses for musicians and teachers. Her
teaching philosophy emphasizes that
music education should be a creative
and inspiring process that is enjoyable fo
both students and teachers alike.
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Graz (AT)
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Vortrag
Samstag 11.04.26, 15:30 Uhr

Receptive Live Music Therapy for Adults with Depression: Enhancing
Relaxation, Improving Sleep, and Boosting Vitality B A Randomized Controlled
Trial Anja SchSfer, Eckhard Weymann, Matthias FrYhwirth, Maximilian Moser & Vincent Grote

Receptive Live Music Therapy for Adults with Depression: Enhancing
Relaxation, Improving Sleep, and Boosting Vitality D A Randomized
Controlled Trial

Introduction:

Depressive disorders are often accompanied by a range of emotiona
cognitive, and physiological impairments, including elevated heart rat
and reduced heart rate variability (HRV). This study examines the
effects of mindfulness-based receptive music therapy, incorporating
monochord and vocal elements, on depressive symptoms, with a
particular focus on improving sleep quality, vitality, and relaxation, as
re Bcted in HRV measurements.

Methods:

In this randomized controlled trial, 40 adults diagnosed with
depression participated in either a music therapy group or a control
group during a three-week inpatient stay. The interventionOs
effectiveness was assessed using psychometric tools and 24-hour
HRV monitoring (Chronocord”). Key instruments included the Beck
Depression Inventory (BDI-Il), Freiburg Mindfulness Inventory (FFA),
Basel Mental State Scale (BBS), and the HRI Sleep Questionnaire,
measuring changes in depressive symptoms, sleep quality, vitality, a
relaxation.

Results:

While both groups showed a notable reduction in depressive
symptoms, the music therapy group demonstrated signigantly
greater improvements in vitality, HRV, and parasympathetic nervous
system activity-indicating deeper relaxation and enhanced sleep
quality-compared to the control group.

Conclusion:

Mindfulness-based receptive music therapy, using monochord and
voice, has been shown to signisantly enhance vegetative functions
such as relaxation, sleep, and vitality in adults with depression. Thes
Adings support its integration as a complementary approach within
clinical treatment settings aimed at improving overall well-being in
individuals suffering from depressive disorders.
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Dr. Anja SchSfer is a Clinical Music
Therapist and lecturer at the University o
Music and Performing Arts Graz, Austria

Her research explores
psychophysiological aspects of music
therapy, focusing on heart rate variability
(HRV), mindfulness, and emotional
regulation. She specializes in receptive
music therapy for psychiatric patients,
integrating empirical research with clinice
practice.

Dr. SchSfer emphasizes evidence-based
methods, especially for treating
depressive and psychosomatic
symptoms. Actively involved in
developing structured, manualized
interventions, she aims to bridge
scienti & research and therapeutic
application.

Her interdisciplinary work highlights how
sound, voice, and mindful listening can
enhance mental health and autonomic
functioning.



Karolina Sawicka
Wien (AT)
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Kurzvortrag
Samstag 11.04.26, 15:30 Uhr

Reframing MusiciansO Health Through a Public Health Lens: Innovative

Prevention Education Strategies Karolina Sawicka

Background: MusiciansO health can be understood through a public
health lens, which considers performing artists as a distinct
occupational group with unique needs shaped by the high
biopsychosocial demands of artistic performance.

While clinical approaches primarily address assessment, manageme
and treatment of performance-related health issues, a public health
perspective focuses on occupational health protection and disease
prevention, supporting performing arts populations in learning and
working in healthy, safe, and sustainable environments.

Objective: This project provides an overview of innovative prevention
education and implementation strategies for high-level music student
and professional musicians, highlighting approaches that are inclusiv
scalable, and sustainable, while addressing both population-level anc
individual needs.

Approach: This presentation extracts key concepts from public healtr
to inform innovations in prevention education programs for the
performing arts, emphasizing a comprehensive set of skills,
competencies, and knowledge in occupational health literacy over
singular methods and interventions. It incorporates principles of heall
equality and health economics, ensuring equitable access to
knowledge and resources while designing programs that are cost-
effective and sustainable for music institutions.

While maintaining a population-based approach, individual factorsN
including anthropometrics, instrument-specic characteristics, and
diverse learning and working environmentsNare integrated to ensure
programs are relevant, inclusive, and responsive to the artistic conte;

Results: Prevention education, developed through a public health len
can equip students with the knowledge and skills necessary for
optimal artistic functioning, enabling the pursuit of artistic excellence
while supporting occupational health preservation.

This approach can also enhance adherence to and sustainability of
prevention education programs within music institutions.
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Karolina Sawicka is a PhD candidate in
performance health at the University of
Music and Performing Arts Vienna and a
master student of public health at the
Medical University of Warsaw; she also
obtained her masters in site
performance and bachelors in zite
pedagogy and performance.

Her research interest revolve around
occupational health and safety of
professional musicians as well as an
interdisciplinary understanding of
prevention education programs.

Currently working as a research
associate, academic consultant and a
lecturer, leading an Erasmus subject on
musician's health.
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Linz (AT)
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Kurzvortrag
Samstag 11.04.26, 15:40 Uhr

From pain to sustain: Applying biomechanical research to practical use in

classical guitar pedagogy  Helena Terbuc

When it comes to classical guitar, there are as many playing
techniques as there are guitarists. The variety of different claims abo
playing the Ocorrect wayO can be confusing, especially for young
students. Therefore, the need to educate teachers as well as players
about the physical demands of classical guitar is crucial.

The most common musculoskeletal pains in classical guitarists occur
in the upper extremities and are often associated with overuse
syndrome, repetitive strain injuries, or playing-related musculoskelete
disorders. Causes that contribute to these problems are found in
playing technique, sitting position, size of instrument, use of
equipment, general health and posture, as well as practising habits;
number of repetitions, dif¢ulty of the piece, ergonomics of the
movement, and duration of practising. By understanding the
functioning of our body, we can use the knowledge to prevent
potential health risks.

During my talk | will introduce common musculoskeletal pains and
injuries in classical guitarists and present possible solutions through
certain guitar playing techniques, use of tension and release while
playing, sitting position, and how to hd it as well as benetial
practising habits. | will discuss the size of the guitar and the equipme
we use for playing as well as the pedagogical question of how to
approach the topic in the classroom.

As educators, we carry a responsibility to guide students toward
healthy playing habits. It is essential to be able to recognise the
physical risks of instrumental performance and to know how to react
or search for solutions. Therefore, | invite guitarists and teachers to
rethink the ways, how classical guitar is practised, taught, and
embodied.
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Helena Terbuc, originally from Slovenia,
currently a guitar teacher at the
Landesmusikschulen in Upper Austria.
Already during her studies at Anton
Bruckner Private University in Linz, she
took part in several conferences on
musiciansO health, and she continues to
engage in similar professional
development today. Her particular
interest lies in music physiology, which
also inspired her masterQs thesis on
common health problems in guitarists.

Since beginning her teaching career, she
has focused on applying research
‘hdings directly in the classroom, helping
students build healthy and sustainable
playing habits. She sees the importance
of research not only in academic
contexts but above all in its practical
value for young musicians.



Heidi Brandi
Hamburg (DE)
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Vortrag
Samstag 11.04.26, 15:45 Uhr

Was ist los mit mir ? ® EinfYhrung in die Akzeptanz- und Commitmenttherapie

(ACT) Heidi Brandi

Die Frage dWas ist los mit mir?0 stellt sich jeder Mensch in den
unterschiedlichsten Lebenssituationen. HS#& werden dann
ProblemlISsestrategien in Form von Gedanken und GefYhlen wie
Kontrolle, Vermeidung und Abwehr eingesetzt, um die Situation &in
den GriffO zu bekommen. Wie kdnnen Musiker:inne@xibel mit
schwierigen Situationen umgehen? Und wie k3nnen sie vermeiden, ii
Kampf oder der Vermeidung von schwierigen Emotionen
steckenzubleiben? Die Akzeptanz- und Commitment-Therapie (ACT)
bietet verschiedene M3glichkeiten, wie das gelingen kann. In
chronischen Kon@ten geht immer wertvolle Energie verloren. Hinter
dem Begriff der &Akzeptanz- und Commitment-TherapieO (ACT)
verbirgt sich eine der interessantesten Entwicklungen in der
Psychotherapie der letzten Jahre. Der Begriff beschreibt folgende
Fertigkeiten, die der ACT ihren Namen geben:

AKZEPTANZ: das innere Erleben wahrnehmen und sich dafYr $ffner
COMMITMENT: wissen und tun, was einem wichtig ist

Das grundlegende Ziel von ACT ist es, psychische FlexibilitSt zu
erlangen. Hierzu gehSren sechs ACT-Kernprozesse, die im Hex@x-
Modell beschrieben und erlSutert werden. Es wird erkiSrt, wie das
Zusammenwirken dieser FShigkeiten die psychische FlexibilitSt erhd
und dauerhaft gewShrleistet. Aus systemischer Sicht erzeugt ACT
kreative und motivierende VerSnderungsprozesse.

Psychische FlexibilitSt ist erlernbar. Selbst angesichts innerer
Hindernisse gibt es immer die Wahl, wie gehandelt werden soll.
Festgefahrene Narrative und negative Erlebnisse kSnnen durch diese
Perspektivwechsel die Gesamtlage verSndern. Es geht darum, dass
Sie das tun, was Sie tatsSchlich dorthin bringt, wohin Sie kommen
wollen. Blockaden und nachteilige Strategien werden erkannt. Starre
Prozesse werden durch einen danderenO Bezugsrahmen in neue
Erfahrungen mit mehr Selbstwirksamkeit und psychischer FlexibilitSt
umgewandelt. Das Ziel besteht nicht darin, anders zu denken
(positiver, rationaler oder zielorientierter), sondern darin, zu lernen, n
schwierigen Gedanken anders umzugehen, wenn sie auftreten.

Das Thema Kontrolle spielt eine zentrale Rolle im Lernprozess,
besonders in der musikalischen Sozialisation. Hier bleiben bestimmite
emotionale und handlungsbasierte Entwicklungsprozesse im
Hintergrund, die die PersSnlichkeit und die ber&he Karriere
blockieren kSnnen. Es soll eine tbertragung des ACT-Modells auf die
RealitSt von Studium und Beruf vorgestellt werden. Anhand der
FShigkeit der kognitiven Defusion wird dieser Interventionsansatz
beispielhaft erkiSrt und diskutiert.
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Heidi Brandi ist Diplom-Psychologin mit
Approbation und Kassenzulassung fYr
tiefenpsychologisch fundierte Therapie
und GrYnderin des Zentrums fYr
Berufsmusiker in Hamburg. Das Zentrurr
hat sich mit seinem Team auf die
psychologische und physiologische
PrSvention sowie die Behandlung von
Berufsmusikern und Nachwuchsmusikeri
spezialisiert.

Auch individuelle Akademie- und
Orchesterberatungen werden durch das
Zentrum durchgefYhrt. Besonders seit
der Corona-Zeit hat Heidi Brandi den
Schwerpunkt auf mentale Gesundheit
gelegt und neue Konzepte entwickelt, die
vielfach aus dem Leistungssport
Ybertragbar sind. In ihrer Workshopreihe
dMentale GesundheitO werden
musikerspezilsche Themen zur
Perssnlichkeitsentwicklung und
BewSltigungsstrategien von beru@hen
Stressoren angeboten.

Neben regelmS8igem
BYhnenprSsenztraining unterrichtet sie &
Hochschulen und Musikschulen zum
Thema mentale Gesundheit.



Kathryn Woodard
Dallas (US), MYnchen (DE)

Kurzvortrag
Samstag 11.04.26, 15:50 Uhr

Understanding Entrainment as an Essential Skill for Making and Teaching Music

Kathryn Woodard

This presentation is related to an ongoing research project that is
concerned with developing strategies for teaching neurodivergent
learners. Noticing the need to bridge different learning modes and
attention spans, | have used metaphors, such as Otuning in,0 as aw
to describe a general approach to the work, but the concept of
entrainment more accurately describes the type of communication
that is happening at all levels of music making and teaching and with
all students. Observations from this project come from working with
both neurotypical and neurodivergent students, and relying on
entrainment as a frame for the work allows me to notice each
studentOs particular strengths and weaknesses regardless of any
indication of neurodiversity.

Entrainment is central both to perceiving and performing rhythmic
elements and also to teaching these tasks to students. In the
presentation | will provide the background to my action research and
the course the project is now taking with case study examples (also
accessible on video) of such activities as coordinating large
movements and breathing, listening and synching movement with be
patterns and rhythms, and noticing subtle movement cues through
direct and peripheral vision.

Some discussion will also cover specic types of learning styles and
differences in students, such as ADHD, autism spectrum disorder, et
The examples will also discuss working with and without diagnoses
among students - sometimes due to cultural barriers - and how this
impacts communication and pedagogical approaches.

The aims of the presentation are to alert teachers to drastically
different modes of cognitive ability in students and to raise awarenes:
of the prevalence of cognitive differences even among advanced
players. Because a lack of such awareness can cause mental strain
for both teachers and students, the presentation also addresses
musiciansO mental health from the perspective of neurodiversity.
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Kathryn Woodard is a pianist, composer,
scholar and educator. Movement training
is a core part of her teaching practice,
and her ongoing action research in this
area has been published in the British
Journal of Music Education and
presented at the Body, Mind Music
Symposium (Vienna 2024) and the
International Society for Performance
Science (Shanghai 2025).

In addition to maintaining a thriving
teaching studio, she has presented
movement workshops at major music
schools and conservatories including the
London Guildhall School of Music and
Dance, the University of Music and
Performing Arts Munich, Texas Christian
University, and Temple University
(Philadelphia).

She holds the Diplommusiklehrer:In
degree from HMT-Munich and MM and
DMA degrees from the University of
Cincinnati College-Conservatory of
Music. www.kathrynwoodard.com
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Perfektion trotz Achtsamkeit B ein Balanceakt

Von Studierenden kYnstlerischer FScher wird h3y erwartet,
kontinuierlich HSchstleistungen zu erbringen und sich permanent
weiter zu perfektionieren. Hinzu kommt der eigene Anspruch, sich
stetig zu verbessern, neue FShigkeiten zu erwerben und sich in eine
anspruchsvollen kYnstlerischen Umfeld zu behaupten. Dieser Drang
nach Perfektion kann einerseits eine starke motivierende Kraft sein u
zu beeindruckenden kYnstlerischen Ergebnissen fYhren. Andererseif
birgt er das Risiko, eigene Grenzen zu Ybersehen, das innere
Gleichgewicht zu verlieren und langfristig in Stress, Ersch3pfung ode
Selbstzweifel zu geraten.

Gerade im Studium, einer Phase hoher Neugier, Motivation und
Leistungsbereitschatt, ist ein achtsamer Umgang mit sich selbst von
zentraler Bedeutung. Hier werden darYber hinaus die Weichen fYr d¢
spSteren Berufsalltag gestellt, den es zu bewSltigen gilt. Achtsamkei
bedeutet in diesem Zusammenhang keineswegs geringeres
Engagement oder niedrigere AnsprYche. Vielmehr geht es darum, di
eigenen BedYrfnisse bewusst wahrzunehmen, Warnsignale ernst zu
nehmen, rechtzeitig Pausen zuzulassen und einen konstruktiven,
wertschStzenden Umgang mit sich selbst zu entwickeln. Dazu geh3rf
auch, die eigenen StSrken, Fortschritte und individuellen Lernprozes:
wahrzunehmen, anzuerkennen und gegebenenfalls anzupassen.

Diese Art der Achtsamkeit kann helfen, gesunde Routinen zu
etablieren und die Freude am kreativen Arbeiten nachhaltig zu
bewahren, ohne sich durch dauerhaftes tberfordern selbst zu
schaden. In diesem Workshop setzen wir uns intensiv mit dem
Spannungsfeld zwischen Perfektion und Achtsamkeit auseinander.

Wir re @ktieren Su§ere Erwartungen ebenso wie innere Antreiber und
untersuchen, wie ambitioniertes kYnstlerisches Arbeiten mit
SelbstfYrsorge vereinbar ist. Ziel ist es, praxisnahe Strategien
kennenzulernen, um langfristig gesund, kreativ und motiviert zu
bleiben und das eigene Potenzial nachhaltig zu entfalten.
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Workshop
Samstag 11.04.26, 16:30 Uhr

Leonhard KSnigseder

Leonhard K3nigseder, MSc MA ist
Sportpsychologe, PSdagoge und
Musiker. Von 2010 bis 2022 war er als
Schlagwerker und Pauker bei den Graze
Philharmonikern / an der Oper Graz tStig

Er unterrichtet mentales Training,
Musikphysiologie und autogenes Trainin
an der Abteilung Musikphysiologie der
mdw B UniversitSt fYr Musik und
darstellende Kunst Wien.

DarYber hinaus ist Leonhard K3nigseder
VizeprSsident der ...sterreichischen
Gesellschaft fYr Musik und Medizin.

Neben seiner LehrtStigkeit wirkt er als
Vortragender an Orchesterakademien,
MusikuniversitSten und Musikschulen in
...sterreich und Deutschland. In
Einzelcoachings begleitet er Musiker:
innen und Athlet:innen und unterstYtzt si
dabei, ihr volles Potenzial auszuschSpfer

Weitere InformationenBden Sie unter:

musikphysiologie.at
leonhard-koengiseder.com

LOVE:
>

LEONHARD KONIGSEDER



Mona KSppen
Wallertheim (DE)

ichbinmusik-akademie.com

Growth Mindset versus Fixed Mindset B warum Scheitern so wichtig ist!

KSppen

alch kann das nicht.O oder &lch kann das noch nicht.O D dieser kleir
Unterschied in der inneren Haltung hat gro8en Eiliss darauf, wie wir
lernen, Yben und uns musikalisch entwickeln. Studien von Carol
Dweck zeigen eindrucksvoll, dass eine wachstumsorientierte Haltunc
Lernen und Leistungsentwicklung deutlich unterstYtzt.

Viele Musikerinnen und Musiker Yben viel und arbeiten diszipliniert £
und kommen trotzdem immer wieder an dieselben Grenzen. Und es
gibt Musikerinnen und Musiker, die fangen erst Yberhaupt nicht an.
HSuD liegt das nicht am K3nnen, sondern an einem inneren Fixed
Mindset: Gedanken wie &lch bin nicht talentiert genugO oder 4Das
werde ich nie k3nnenO erzeugen Druck, Frust und Angst vor Fehlern
Scheitern wird dann als persSnliches Versagen erlebt. Ein Growth
Mindset verSndert genau das.

Es macht deutlich, dass Fehler, RYckschlSge und Wiederholungen
keine SchwSche sind, sondern notwendige Schritte auf dem Weg zu
Entwicklung und Sicherheit B auch im Umgang mit LampeBber.

Der Workshop verbindet verstSndliche Erkenntnisse aus Lern- und
Neuropsychologie mit Selbstrefexion, kurzen Tests und praktischen
tbungen und zeigt auf erlebbare Weise, warum Scheitern ein
wichtiger Bestandteil von Lernen, Motivation und kYnstlerischem
Wachstum ist. Was ist dein inneres Mindest? Fixed - oder growth?
Finde es heraus in diesem Workshop.

emotional. up”
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Mona

Mona KSppen ist seit 2010 als
Emotionstrainerin fYr Musiker*innen
spezialisiert tStig.

Sie ist GrYnderin von emotional.up” D
Emotionstraining: das neuro-emotionaler
Kompetenztraining fYr effektives Lernen,
Motivation, punktgenaues Abrufen unter
Druck, musikalischen Ausdruck und
mentale StSrke.

In ihrer Akademie bildet sie
schwerpunktmS8ig MusikpSdagoginnen,
Coaches und Therapeutinnen D also alle
die mit Musikerinnen arbeiten oder sich i
diesem Bereich fundiert weiterbilden
msSchten B zum demotional.up”
Emotionstrainer fYr MusikerinnenO aus.
Im 1:1-Training bereitet sie
Musikstudierende neuro-emotional auf
Probespiele, PrYfungen und
BYhnenauftritte vor und arbeitet mit ihne
gezielt an einer authentischen Wirkung ir
Auftritt. Themen wie Auftrittsangst oder
spielbezogene Blockaden kSnnen dabei
zusStzlich durch ihre Kompetenz als
Therapeutin fYr Psychotherapie
professionell bearbeitet werden.

Als Dozentin hSlt sie Workshops,
VortrSge und Fortbildungen fYr
MusiklehrkrSfte, Dirigentinnen,
MusikschYlerinnen, Musikstudierende
und Orchester im Bereich des
emotionalen Trainings sowie der verbale
und nonverbalen Kommunikation B mit
dem Ziel, mentale StSrke und
Auftrittssicherheit nachhaltig zu fSrdern.

Ihre Erfahrung als ausgebildete
Metallblasinstrumentenmacherin sowie
als aktive Musikerin rundet ihr PrdDab
und ermsglicht ihr ein tiefes VerstSndnis
fYr die speziBchen BedYrfnisse von
Musiker*innen.



Veronika Morscher
Wien (AT)
veronikamorscher.com

Musizieren im Gleichgewicht B Yoga als Ressource

Im Alltag wird der Begriff &YogaO leider oft gleichgesetzt mit
gymnastischen DehnYbungen, dabei kann Yoga so viel mehr: In erst
Linie dient eine Yogapraxis dazu, unsere geistigen FShigkeiten auf
besondere Weise auszurichten. Diese AusrichtungsfShigkeit ist vor
allem fYr Musiker:innen hochrelevant, denn gerade auf der BYhne
mYssen sie aktiv ihre Aufmerksamkeit lenken k3nnen, um sich nicht
irritieren zu lassen, um das GeVYbte authentisch wiedergeben und
improvisieren zu kSnnen. Auf der Yogamatte kann man eben diese
geistige QualitSt auf hervorragende Weise Yben, indem man sich au
KSrperbewegungen, den Atem und/oder mentale Vorstellungen
ausrichtet und bei Unaufmerksamkeit immer wieder aufs Neue
fokussiert.

Augerdem bieten vielfSltige Atemtechniken die M3glichkeit, einen
Alltagsatem, der oft kurz, ungleichmS8ig und hoch im K3rper sitzt, in
eine bewusste AtemfYhrung zu transformieren, womit nachweislich
das vegetative Nervensystem reguliert werden kann. Dies ist fYr
Musiker:innen in Verbindung mit Auftrittsstress hochrelevant und ein
wichtiges Tool zur Selbstregulation.

Beweglichkeit, KrSftigung und Balance werden gefSrdert durch
masgvolle KSrperYbungen (sana), welche speziell fYr Musiker:innen so
ausgewShlt werden kdnnen, dass instrumentenbedingt Yberbelastete
K3rperpartien berYcksichtigt werden. Es gibt es unzShlige tbungen,
die Haltungen am Instrument ausgleichen kSnnen und sich eignen,
tbepausen zu fYllen oder Warm-Ups/Cool-Downs zu gestalten.
Dynamisches und statisches tben sowie sana-Varianten bieten
vielseitige Dosierungsmsglichkeiten. Die Aneinanderreihung
verschiedener Thungen fsrdert au§erdem die KoordinationsfShigkeit
und Propriozeption. Das Yoga Sutra als Leitfaden gibt zudem
spannende Impulse, wie Yoga auf der Matte und im Alltag geYbt
werden kann. In den Impulsen sind viele Parallelen zum Musizieren :
entdecken.

Im Rahmen des Symposium-Workshops werden B nach einem kurze
Einblick in die Yoga-Philosophie B praktische tbungen und Inhalte
vermittelt, die bei Musiker:innen Anwendungidden kSnnen:

¥ Ein generelles AufwSrmen in Form von kurzen vinyasas

¥ Die Verbindung zwischen KSrperbewegungen und bewusster
AtemfYhrung

¥ Exemplarische Anpassungsmsglichkeiten bei instrumentenbedingtt
tberlastungen

¥ Zudem werden verschiedene Ausrichtungsfokusse vorgestellt,
anhand derer man die konzentrierte Ausrichtung selbst Yben kann.
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Veronika Morscher

Veronika Morscher ist Senior Lecturer de
Abteilung Musikphysiologie der mdw und
unterrichtet im Bereich KSrper-,
Mentalarbeit und Auftrittscoaching. Sie is
studierte Psychologin, Jazz-SSngerin un
Yoga-Lehrerin.

Neben ihrer Anstellung an der mdw ist si
au8erdem an der HfMDK in Frankfurt als
Dozentin fYr PrSsentationstraining und
Ressourcenarbeit tStig, unterrichtet Jazz
Gesang an der MUK Wien und arbeitet
freiberulich als SSngerin und
Songwriterin hauptsSchlich in ...sterreict
und Deutschland.



AndrZ Lee
Hannover (DE)

Credit: Photogenica

Alterations in Resting State Connectivity in Task-Speci
AndrZ Lee

Task-speci B tremor in musicians (TSTM), is d@ed by involuntary
oscillating movements occurring predominantly at the instrument. Th
pathophysiology of TSTM remains inadequately explored, especially
compared to primary writing tremor (PWT), which has been the
subject of various neuroimaging studies revealing notable functional
and structural brain alterations in regions such as the premotor and
parietal areas, as well as the cerebellum.

While investigations of related conditions like musician's dystonia anc
writer's cramp have revealed changes in functional and structural
connectivity, the classiBation of TSTM as either dystonic or essential
tremor is still debated. This study aimed to assess the
pathophysiology of TSTM by examining differences in functional brai
connectivity between musicians with TSTM and healthy musicians wi
resting-state functional MRI.

We analysed data from 15 patients and 15 healthy musicians,
focusing on seed-based connectivity within specl brain regions. The
results revealed enhanced connectivity between the basal ganglia ar
parietal regions and increased connectivity relating the cerebellum to
both primary motor cortex and frontal areas. Conversely, reduced
connectivity was seen between the cerebellum and primary sensory
cortex as well as among frontal, parietal, and limbic regions. The
similarity of alterations to those found in musicianOs dystonia suppor
the hypothesis that TSTM rather is a variant of dystonia.
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Samstag 11.04.26, 16:30 Uhr

¢ Tremor in Musicians

Prof. Dr. med. AndrZ Lee ist Leiter des
Instituts fYr Musikphysiologie und
Musikermedizin an der Hochschule fYr
Musik, Theater und Medien Hannover.
Seine Schwerpunkte sind
BewegungsstSrungen bei Musizierenden
insbesondere die fokale,
aufgabenspezilBche Dystonie und der
aufgabenspeziBche Tremor, Yber den er
an der Klinik fYr Neurologie des TUM
Klinikums Rechts der Isar MYnchen
habilitierte. ZusStzlich befasst er sich mit
der Schmerwahrnehmung und
Schmerzverarbeitung bei Musizierenden
Er studierte am TUM Klinikum rechts der
Isar in MYnchen Medizin, erwarb dort
seinen Facharzt fYr Neurologie und war
2015 GrYndungsmitglied der dortigen
interdisziplinSren Ambulanz fYr
Musikermedizin.

Seit seinem 6. Lebensjahr spielt er Geige
und erhielt Unterricht u.A. bei Herrn Prof.
Wilfried Laatz (Musikhochschule LYbeck
sowie Herrn Prof. Ingolf Turban
(Hochschule fYr Musik und Theater
MYnchen) und ist weiterhin in
verschiedenen Orchestern und
kammermusikalisch aktiv.



Katharina Anna Klavacs
Wiener Neustadt (AT)

i Credit: FHWN

fhwn.ac.at/studiengang/logopaedie (FH); ctwn.at (LogopSdie)
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Samstag 11.04.26, 16:30 Uhr

Stimme: Gesunderhaltung - PrSvention B Therapie von StSrungen der

Singstimme aus logopSdischer Sicht

Die Stimme, inshesondere die Singstimme, stellt ein besonders
sensibles und leistungsfShiges Instrument dar, das in hohem MaSe ¢
funktionale Stimmgebung, koordinierte Atmung sowie muskulSre
Balance im Kehlkopf-, Atem- und Artikulationsbereich angewiesen isi
Vor allem die sogenannten &elite vocal performersO, also SSnger:inr
und Berufssprecher:innen, sind dabei besonderen stimmlichen
Belastungen ausgesetzt, die sowohl prSventive als auch
therapeutische Magnahmen notwendig machen kSnnen. In der
logopSdischen Stimmtherapie werden Therapeut:innen immer wiede
mit dem Thema Gesang bzw. der Sprechstimme bei SSnger:innen
konfrontiert. Aus logopSdischer Sicht nehmen die Stimmgge, die
stimmliche AufkiSrung sowie das frYhzeitige Erkennen funktioneller
StimmstSrungen eine zentrale Rolle ein. Ziel ist es, die stimmliche
LeistungsfShigkeit zu erhalten bzw. wiederherzustellen und
StimmstSrungen wie Dysphonien, Hyperfunktion oder Stimmversage!
entgegenzuwirken.

Im prSventiven Bereich stehen die Schulung des K3rperbewusstsein
Atemtechnik, Skonomische Stimmgebung sowie der rdektierte
Umgang mit stimmlichen Belastungen im Fokus. LogopSdische
PrSventionsangebote richten sich dabei nicht nur an professionelle
SSnger:innen, sondern auch an Laien, Chorleiter:innen und Spreche
innen, die ihre Stimme intensiv nutzen. Bei bereits bestehenden
stimmlichen Beschwerden erfolgt eine individuelle logopSdische
Therapie, die sich an der Art der StimmstSrung, der stimmlichen
Anforderung und dem subjektiven Stimmerleben orientiert. Zum
Einsatz kommen evidenzbasierte Methoden wie funktionale
Stimmtherapie, manuelle Techniken, akustisches Feedback sowie
tbungen zur Tonusregulation und ResonanzfSrderung.

Eine enge interdisziplinSre Zusammenarbeit mit Hals-Nasen-Ohren-
€rzt:innen, Phoniater:innen, GesangspSdagog:innen und Stimmtrain
innen ist dabei essenziell, um eine ganzheitliche Versorgung
sicherzustellen. Der logopSdische Beitrag zur Stimmgesundheit stellf
somit eine bedeutende Schnittstelle zwischen medizinischer
Versorgung, kYnstlerischer Praxis und pSdagogischer Begleitung da
und trSgt maggeblich zur nachhaltigen Gesunderhaltung der
Singstimme bei.

In diesem Workshop lernen Sie die wichtigsten logopSdischen
StimmprSventionsmagnahmen einzusetzen, StimmstSrungen und
tberlastungserscheinungen vorzubeugen sowie den richtigen und
physiologischen Umgang mit der eigenen Sprech- und Singstimme.
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Katharina Anna Klavacs

PhDr. Katharina Anna Klavacs, BSc, MS
b LogopSdin, SSngerin,
GesangspSdagogin D leitet das
Therapiezentrum acCollegium
Therapeuticum Wiener NeustadtO und
arbeitet als LogopSdin und Vocal Coach
und SSngerin. Nach dem Masterstudium
LogopSdie an der Donau UniversitSt
Krems schloss sie das Doktorratsstudiun
Public Health an der St. Elisabeth
UniversitSt Bratislava ab.

Seit 2023 ist Katharina Anna Klavacs
wissenschaftliche Mitarbeiterin an der
Fachhochschule Wiener Neustadt im
Studiengang LogopSdie. Weiters ist sie
Vortragende im Masterstudium
LogopSdie an der UniversitSt fYr
Weiterbildung Krems. Sie ist freibertich
Vortragende in den Bereichen
Stimmtherapie, Stimmcoaching und
PrSvention und unterrichtet
Jazz/Popularmusik Gesang.

Da sie auch Musical, Jazz/Pop und
GesangspSdagogik studiert hat und
darYber hinaus regelmS8ig selbst als
KYnstlerin auf der BYhne steht, liegt ihr
beru kcher Schwerpunkt in der Betreuung
von StimmkYnstler*innen.



Martina Haditsch-Ksnig
Graz (AT)

musikermotorik.com/netzwerk-musikermotorik/

Credit: Sandblume

Dispokinesis - Musikermotorik im Rampenlicht

Vom ersten Unterricht an arbeiten Musiker und Musikerinnen intensiy
an der érichtigenO Technik ihres Instruments: an PrSzision,
Geschwindigkeit, KlangqualitSt und Ausdauer. UnzShlige Stunden
werden investiert, um das Instrument immer besser zu beherrschen
und die eigenen FShigkeiten kontinuierlich zu steigern.

Doch was wSre, wenn Musizierende ihrem eigenen K3rper dieselbe
Aufmerksamkeit schenken wYrden wie ihrer Instrumentaltechnik?
Schlie8lich ist Musizieren nicht nur eine Frage von Noten und
Fingerfertigkeit, sondern auch von prSziser Motorik, Koordination unc
fein abgestimmten BewegungsablSufen D all das passiert im K&rper.
Ein gut vorbereitetes Instrument ist selbstverstSndlich B niemand
wYrde mit einem Instrument mit technischem Gebrechen auf die
BYhne gehen. K3rperliche Beschwerden wie RYcken- oder
Schulterschmerzen, SehnenscheidenentzYndungen oder
Verspannungen werden hingegen oft lange hingenommen, nicht selt
begleitet von Schmerzmitteln. Dabei ist der KSrper unser eigentliches
unverzichtbares Instrument, das alle Bewegungen und
Klangergebnisse ermsglicht.

Dispokinesis setzt genau hier an. Sie ermSglicht die Erfahrung einer
natYrlichen Haltung und Bewegung, die bewusst wahrgenommen,
erforscht und erprobt werden kSnnen. Die tbungen fSrdern eine
achtsame K3rperwahrnehmung, verbessern die Beweglichkeit und
Koordination und geben Einblicke, wie sich k3rperliche PrSsenz direl
auf das Musizieren auswirken kann B sowohl prSventiv als auch bei
bestehenden Beschwerden.

In diesem Workshop erhalten die Teilnehmenden die Gelegenheit,
Dispokinesis praktisch zu erleben. Sie kSnnen den eigenen KSrper
bewusst wahrnehmen, Bewegungsmuster erforschen und
ausprobieren, wie kleine VerSnderungen in Haltung und Bewegung
das Musizieren erleichtern und unterstYtzen. So entsteht ein erstes
GespYr dafYr, wie der K3rper als Instrument bestm&glich vorbereitet
werden kann.

FYr die Teilnahme sind bequeme Kleidung, eine Matte, Offenheit,
Neugier und ein Sinn fYr Humor empfehlenswert.
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Martina Haditsch-KSnig

Martina Haditsch-KSnig geboren und
aufgewachsen in Graz (...sterreich), hat
Konzertfach Gitarre und
InstrumentalpSdagogik an der
KunstuniversitSt Graz (KUG) studiert.
Zusatzausbildungen sind: Elementare
musikalische Bildung nach Carl Orff ,
TheaterpSdagogische Ausbildung am
TAO Graz, zahlreiche Gitarrenkurse u.a.
bei David Russel, M.D. Tamayo, Josef
EStvss,E

Aktives Mitglied im
GitarrenOrchesterGraz, CD und
Rundfunkaufnahmen, Konzertreisen in
Europa und Asien

2016-2019 Ausbildung in Dispokinesis
nach G.O. van de Klashorst (GDVDK) mi
Zerti ®atsabschluss, Organisation von
Fortbildungen in Dispokinesis, unter
anderem die Jahresfortbildung fYr
steirische Musikschullehrer in
Zusammenarbeit mit Joachim Schiefer.

UnterrichtstStigkeit in der Kunst  und
Musikschule Deutschlandsberg



ZoZ Karlikow
Paris (FR)
zoekarlikow.com

Credit: Astrid Ackermann

Vortrag
Samstag 11.04.26, 16:45 Uhr

Optimizing the performance and well-being of professional musicians through

mental training  ZoZ Karlikow

Research on mental preparation, focused on athletes until the 1980s
has mainly addressed performance anxiety and talent development.
Musicians face similar challenges, yet the musicld still suffers from
the romantic vision of the effortless artist. In fact, performance scienc
or mental preparation is not integrated in musicianOs studies, and th
few music universities including some in their curriculum are only
focused on performance anxiety. Finally, the reality of professional
musicians remains largely unexplored.

Here, we propose to address how mental preparation can be
integrated in professional musicians' daily practice and its impact on
performance and well-being, with the primary approach of talent
development and enhancing well-being. Furthermore, we seek to
observe if mental preparation can improve the level of cognitive and
somatic anxiety, and self-con@ence.

Within the self-regulated learning theoretical approach, we worked fo
6 months with professional musicians (N=19), randomly divided in tw
groups. The @st one received one coaching session based on mental
training tools per month. The second received no coaching until the
end of the study. Participants completed 5 pre- and post-test
guestionnaires and sent, before and after each performance, a vocal
note stating how they feel and what they think about.

Analysis of the voice memos (N=212) showed an improvement in the
psychological state of the participants pre and post concerts.

Results of the inferential analysis showed a sigi@ant effect of this
support on the scales of self-con@ence, cognitive and somatic
anxiety for the experimental group.

Few studies have observed the evolution of musicians' practice and
performance in a context as free as possible from any constraints
imposed by researchers. Rather than working to improve performanc
per se, we worked to make the experience of performance better,
from a psychological point of view, and more enjoyable for the
individual.
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ZoZ Karlikow is a cellist. After ten years
spent studying and working in Germany
and abroad, she realized that there was
no support available to musicians to
teach them how to manage the

dif Culties inherent in this profession, and
that there was a discrepancy between
the academic literature and the actual
needs of musicians, who knew of no
solutions to help them. She therefore
decided to return to her studies, in order
to back up this empirical feeling with
scienti € evidence.

ZoZ Karlikow is currently on a doctoral
contract at the Sorbonne University, co-
directed with Professors Philippe Lalitte
and Emmanuel Bigand, to further her
research on the subject. She defended
her thesis in June 2025 and has now a
PhD.



Akiho Suzuki
Hannover (DE)
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Samstag 11.04.26, 17:00 Uhr

www.immm.hmtm-hannover.de/de/institut/personen/akiho-suzuki/

Developing pain science education for musicians Akiho Suzuki

Performance-related pain (PRP) refers to pain that interferes with a
musicianOs ability to play or sing at their usual level. It is a major hee
problem among musicians and can have devastating effects on
performance, wellbeing, and quality of life. Pain science education
(PSE), which aims to equip individuals with knowledge about how pa
works, is widely used in the management of chronic pain within the
general population. However, PSE is relatively underexplored in the
context of PRP among musicians.

The aim of our study was to develop PSE for musicians. This was
largely based on the existing literature and resources on PSE for
chronic pain management. However, to ensure that PSE is acceptab
and relevant for musicians, it is important to consider musiciansO
experiences and perspectives. We therefore also conducted semi-
structured interviews with musicians who have learnt about pain
science from a clinician. We used®dings obtained from a thematic
analysis of the interview data to tailor the PSE content for musicians.
We present a summary of ¢idings, including key concepts about pain
that should be communicated to musicians and how they could be
communicated effectively. We also discuss potential facilitators and
barriers for PSE among musicians, and wider implications of PSE for
music education.

Our next step is to develop a digital PSE for musicians, which will be
piloted on a small group of musicians to gather feedback. Once

Malised, it will be incorporated into a multicomponent mHealth (mobile

app) intervention for the prevention and management of musiciansO
PRP that we are currently developing.
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Akiho Suzuki is a music psychology
researcher with a passion for supporting
musiciansO health and wellbeing. She is
currently a postdoctoral research fellow
at the Institute of Music Physiology and
MusiciansO Medicine at the Hannover
University of Music, Drama and Media.

She is also an adjunct researcher at the
Sydney Music, Mind and Body lab at the
University of Sydney and is the co-leadel
of Flourish, an AHRC-funded project
which aims to communicate research
knowledge from performance science to
musicians in accessible and engaging
ways.

Her research interests include
performance-related pain, effective
practice, performance preparation,
intervention development, scale
development, and the use of digital tools
to support musicians.



Anna Katarzyna Cyga ska
Warsaw (PL)

researchgate.net/pie/Anna-Cyganska

Vortrag
Samstag 11.04.26, 17:15 Uhr

Effects of Playing Musical Instruments on the Pelvic Floor and Musculoskeletal

System in Women Performing in Professional Orchestras and Wind Bands

Katarzyna Cyga ska, Sophie Stahl & Olga yso

Introduction and purpose of the study: Professional musical instrume
playing is associated with high physical demands, repetitive loading,
and an increased risk of playing-related musculoskeletal disorders
(PRMDs). In wind instrumentalists, playing may additionally involve
increased intra-abdominal pressure, potentially affecting pelvitdor
muscle (PFM) function. The aim of this study was to evaluate the
effects of professional musical instrument playing on pelviddor
muscles and the musculoskeletal system in female musicians.

Materials and methods: Seventy professional female musicians aged
2066 years were included in the study (mean age: 39.9 + 12.4 year
BMI: 23.0 + 3.6 kg/m ; professional playing experience: 16.0 + 11.7
years). The assessment tools comprised an author-designed
guestionnaire, the Online Version of the Musculoskeletal Pain Intensi
and Interference Questionnaire, and the Australian Pelvic Floor
Questionnaire (APFQ), completed by 59 sexually active participants.

Results: Lifetime PRMD symptoms were reported by 50 musicians
(71.43%), while pain during the preceding four weeks was reported b
26 participants (37.14%). Mean pain intensity was 12.15 + 3.83 point
(maximum 40), and pain interference was 17.85 *+ 9.63 points
(maximum 50). The mean APFQ score among sexually active womel
was 6.9 + 3.28 points (range: 1.91919.7; maximum 40). Overall
awareness of pelvic ldor function was low; only 22.9% of participants
correctly identi@d the role of pelvic ldor muscles in breathing. Women
with pelvic ldor awareness demonstrated signiGantly lower APFQ
scores (indicating better pelvictdor function) compared with women
without such awareness (5.38 + 2.62 vs. 7.42 + 3.34, p=0.036).
Sixteen women (22.86%) were aware of the role of the PFM during
breathing, and forty women (57.14%) reported awareness of the role
of the PFM during musical instrument performance. No sigrant
differences in pelvic ldor function were observed between wind
instrumentalists and other orchestra musicians.

Conclusions: Professional female musicians commonly report playing
related musculoskeletal complaints. Awareness of pelviddor muscle
function during instrument playing is low, and greater awareness
appears to be associated with fewer pelvicldor-related symptoms.
These @dings highlight the importance of education on pelvictdor
function in musiciansO health prevention strategies.
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Anna

Anna Katarzyna Cygaska, PT, PhD, is a
physiotherapist, academic lecturer, and
researcher specialising in Performing Art
Medicine and musculoskeletal
biomechanics. She holds a PhD in
physical culture sciences and has been
teaching anatomy and kinesiology in
physiotherapy and occupational therapy
programmes since 2018.

She is the author and co-author of peer-
reviewed publications on musculoskeleta
pain, pelvic ldor dysfunction, and the
validation of outcome measures for
performing artists.

Alongside her academic work, she serve
as a physiotherapist for the Warsaw
National Philharmonic Orchestra,
providing a research-informed
perspective on professional musical
performance.

Her work focuses on translating
biomechanical evidence into effective
preventive frameworks for performing
artists. In her free time, she practises
swing dance and enjoys mountain hiking
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Gaisberg Summit Sunday Gruppe 2: Walk & Talk - Bergrun-

- de (Wanderschuhgruppe
Perspektivenwechsel am Berg ( gruppe)
. E Start am Mirabellplatz: Treffen 09:40, Bus 09:45
Raus aus dem Horsaal,

E Leitung/Koordination: Leonhard Konigseder
rein in den Dialog & GemUtliche langere Runde, ein paar Hohenmeter,
dennoch im Austausch gut machbar
E Dauer: ca. 60-90 Min.
E Schuhe: Wanderschuhe empfohlen
(oder stabile Trail-Schuhe)

Am Gaisberg kommt die Fachcommunity zu einem
Walk & Talk zusammen. Nach der gemeinsamen Ein-
kehr vertiefen Roundtables den Austausch und star-
ken die Vernetzung in Salzburg und darUber hinaus.

Gruppe 3: Walk & Talk -
»Walk & Talk® Kleine Bergrunde
Fachlicher Austausch in Bewegung & Start am Mirabellplatz: Treffen 10:10, Bus 10:15

Am Sonntag l4dt das Symposium zu einem Walk & E Leitung/Koordination: Hanna Kesseler

Talk auf den Salzburger Hausberg ein. Der Ausflug E Moderates Gehtempo, gute Option fur
verbindet Bewegung mit informellem Networking und »mitgehen und reden*

interdisziplindrem Austausch. In moderierten Klein- E Dauer: ca. 30-60 Min. '

gruppen, begleitet von Vertreter:innen der OGIMM, E Schuhe: Turnschuhe reichen meist,

diskutieren die Teilnehmenden Zukunftsfragen aus griffige Sohle empfohlen

Klinik, Lehre, Forschung und klinstlerischer Praxis.

Das Format erganzt das Vortrags- und Workshop- Gruppe 4: Ausblick - ,No Walk*
programm und schafft bewusst Raum fiir Reflexion, . gyart am Mirabeliplatz: Treffen 10:40, Bus 10:45

Vernetzung und konkrete ndchste Schritte. Unterwegs
entstehen Gesprache jenseits kIas&spher Vorﬁragss& & Ohne Wanderung,

tuationen. Erfahrungen werden geteilt, gemeinsame Fokus auf Aussicht und Austausch vor Ort
Herausforderungen sichtbar und Projektideen wei- & Aufenthalt 40 Minuten

tergedacht.

E Leitung/Koordination: Michael Peschka

& Schuhe: bequeme Alltagsschuhe ausreichend
Am Ziel folgen Mittagessen und kurze Roundtables,
um Kontakte zu vertiefen und zentrale Punkte festzu-
halten. Der gemeinsame Weg erdffnet neue Perspek-

Roundtables am Gaisberg

tiven auf Schnittstellen zwischen Disziplinen sowie auf Sonntad. 12.4.. 13:30-15:00 Uhr
die Gesundheitsbedirfnisse von Musiker:innen und 9, 128, 15 )
Performing Artists. Roundtable I:

OHUQHWI]XQJIJVWUHAHQ ]X
5 Kunst und Gesundheit Salzburg
TUHASXQNW |1 _U DOOH *UXSSHQ OLUDEH SOD Q ) .
Fahrt mit dem Bus 151 (je nach Gruppe unter- e'ng' %%;Z)g;:g'jiﬁgsz Haring
schiedliche Abfahrtszeiten, Fahrzeit ca. 30 Min.) 9

8P 8KU WUHAHQ VLFK DOOH *U X¥sKd@ BRiEeHi@ B Musik, Kunst und Gesundheit
»Wirtn” zur musikalischen Einstimmung und zum in Salzburg und Umgebung sichtbarer, zuganglicher
optionalen Mittagessen ab 12:15 Uhr. und besser vernetzt werden? Fachpersonen aus

Musiker:innenmedizin, Psychologie, Psychotherapie,

Forschung, Coaching und kinstlerischer Praxis sam-

Gruppe 1: Powerwalk & Talk — meln bestehende Angebote fir Musiker:innen und
Bergaufrunde (Bergschuhgruppe) Performing Artists. Diskutiert werden Versorgungs-

) , . . . Iicken, konkrete Ideen sowie mdgliche Weiterver-
E Start am Mirabellplatz: Treffen 09:10, Bus 09:15 weise fur Studierende, Lehrende, Patient:innen und
E (Zielhaltestelle: Gaisberg/Zistelalm)

- Y e | Klientiinnen. Das Format ist moderiert und arbeitsori-
E Leitung/Koordination: Angela Bliche entiert. Vorgesehen sind kurze Vorstellungsrunden,
E Start bei der Gaisberg Zistelalm und der Austausch von Kontakten sowie die Formulierung
~ Bergwanderung zur Spitze zentraler Bedarfe. Ziel ist der Aufbau eines tragfahigen
E Dauer: ca. 90-120 Min. , Regionalnetzwerks mit klaren Schnittstellen zwischen
& Schuhe: Wanderschuhe erforderlich Universitaten, Musikschulen, Gesundheitswesen, Kul-
(fr Trittsicherheit) turbetrieb und kinstlerischer Praxis. Daraus sollen Im-
pulse und konkrete Anséatze fir gemeinsame Initiativen
in Salzburg entstehen.
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Roundtable II:
Internationale

Forschungsnetzwerke

/IHLWXQJ &KULVWRA
& Matthias Bertsch

Im Fokus steht nachhaltige internationale Zusam-
menarbeit Uber institutionelle und nationale Grenzen
hinweg. Die Teilnehmenden diskutieren gemeinsame
Formate wie Panels, Folgetagungen oder Special Is-
sues sowie Optionen fur EU- und Drittmittelantrage
und langerfristige Forschungsverbinde.

Ein Schwerpunkt ist Mobilitat: Erasmus, bilaterale Ab-
kommen und ,blended” Formate fur Studierende, Leh-
rende und Forschende. Projektideen kdnnen einge-
bracht, Kooperationsinteressen markiert und mogliche
Konsortien skizziert werden. Ziel ist, die Symposiums-
dynamik in konkrete nachste Schritte fir Forschung,
Lehre und Entwicklung zu Uberflhren.

Roundtable lll:
Next Generation Forum
Leitung Leonhard Kdénigseder

Wir laden Nachwuchswissenschaftleriinnen, Stu-
dierende, Postdocs sowie junge Fachpersonen aus
Musik, Medizin, Psychologie, Padagogik und Per-
formanceforschung herzlich zum ,Next Generation
Forum*® ein. Das Vernetzungstreffen fur Early Career
Researchers und junge Fachpersonen

Das Treffen bietet Raum fUr informellen Austausch,
Vernetzung und Diskussion Uber aktuelle Forschungs-
und Praxisfragen im Feld von Musik, Gesundheit und
darstellender Kunst. Ziel ist es, junge Kolleg:innen mit-
einander zu verbinden, interdisziplinare Kontakte zu
férdern und Perspektiven flr zuklnftige Kooperationen
zu erdffnen.

Das Forum richtet sich besonders an Personen die
sich fur Themen der Musikergesundheit, Musikphy-
siologie, Musikpsychologie, Performanceforschung
oder verwandte Bereiche interessieren. In offener At-
mosphére kdnnen Projekte vorgestellt, Erfahrungen
ausgetauscht und internationale Kontakte geknupft
werden.

Das Next Generation Forum versteht sich als er-
ganzendes Community-Format des Symposiums und
soll den Dialog zwischen aufstrebenden Forschenden
und Praktiker:innen starken.

DO
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Samstag,Sonn-/Feiertag

ab

S. Mirabellpl. (F / Stadtrundfahrten) 9.15 945 1015 1045 1115 1145 1215 1245
Salzburg Hofwirt (A) 9.18 948 1018 1048 1118 1148 1218 1248
Salzburg Sterneckstrage (B / Linzer Bdstr.) 9.21 951 1021 1051 1121 1151 1221 1251
Salzburg Gnigl S-Bahn ¢ 9.23 953 1023 1053 1123 1153 1223 12.53
ISaIzburg Bildungscampus Gnigl 9.24 954 1024 1054 11.24 1154 1224 1254
Salzburg KYhberg 9.27 957 1027 1057 11.27 1157 1227 1257
Koppl Professorfeld 9.28 958 1028 1058 11.28 1158 1228 12.58
Koppl Gruberfeldsiedlung 9.29 959 1029 1059 1129 1159 1229 12.59
Koppl Guggenthal Volksschule 931 1001 1031 11.01 1131 1201 1231 13.01
Gaisberg Gersbergalm 933 1003 1033 11.03 11.33 1203 1233 13.03
Gaisberg Judenbergalm 935 1005 1035 11.05 1135 1205 1235 13.05
Gaisberg Zahnradbahntrasse 9.36 1006 1036 11.06 11.36 12.06 12.36 13.06
Gaisberg SteinwSnder 937 1007 1037 11.07 1137 1207 1237 13.07
Gaisberg RauchenbYhelkehre 939 1009 1039 11.09 1139 1209 1239 13.09
Gaisberg Mitteregg 941 1011 1041 1111 1141 1211 1241 1311
Gaisberg Zistelalm 942 1012 1042 1112 1142 1212 1242 1312
Gaisberg Nocksteinkehre 9.44 1014 1044 1114 1144 1214 1244 1314
Gaisberg Gaisbergspitze an_ 947 1017 1047 1117 1147 1217 1247 1317
Gaisberg Gaisbergspitze ab 1240 1310 1340 1410 1440 1510 1540 16.10
Gaisberg Nocksteinkehre 1242 1312 1342 1412 1442 1512 1542 16.12
Gaisberg Zistelalm 1245 1315 1345 1415 1445 1515 1545 16.15
Gaisberg Mitteregg 1246 1316 1346 1416 1446 1516 1546 16.16
Gaisberg RauchenbYhelkehre 1248 1318 1348 1418 1448 1518 1548 16.18
Gaisberg SteinwSnder 1250 1320 1350 1420 1450 1520 1550 16.20
Gaisberg Zahnradbahntrasse 1251 1321 1351 1421 1451 1521 1551 16.21
Gaisberg Judenbergalm 1252 1322 1352 1422 1452 1522 1552 16.22
Gaisberg Gersbergalm 1254 1324 1354 1424 1454 1524 1554 16.24
Koppl Guggenthal Volksschule 1256 1326 1356 1426 1456 1526 1556 16.26
Koppl Gruberfeldsiedlung 1257 1327 1357 1427 1457 1527 1557 16.27
Koppl Professorfeld 1257 1327 1357 1427 1457 1527 1557 16.27
|salzburg KYhberg 1258 1328 1358 1428 1458 1528 1558 16.28
|Salzburg Bildungscampus Gnigl 1301 1331 1401 1431 1501 1531 16.01 16.31
Salzburg Gnigl S-Bahn ¢ 1303 1333 1403 1433 1503 1533 16.03 16.33
Salzburg Sterneckstra8e (A / Linzer Bdstr.) 1304 1334 1404 1434 1504 1534 16.04 16.34
Salzburg Hofwirt (B) 1307 1337 1407 1437 15.07 1537 16.07 16.37
Salzburg Mirabellplatz (C / Schrannengasse) 1309 1339 1409 1439 1509 1539 16.09 16.39
1310 1340 1410 1440 1510 1540 16.10 16.40

S. Mirabellpl. (F / Stadtrundfahrten)

an
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