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Im WS 2005 biete ich für den Studiengang Lehramt Musik folgende Veranstaltungen an:  

 

2. Von der Tonmusik zur Klangmusik 

 Aufbaukurs Musikpädagogik II (nach alter Prüfungsordnung C3 und C4) 

Einblick in Struktur und Bedingungen musikalischen Lernens: Exemplarische 

Auseinandersetzung mit pädagogischen und psychologischen Aspekten des 

Musikunterrichts 

Inhalte:  

ĂFigur und Grundñ: wahrnehmungspsychologische Blicke auf verschiedenartige Musik (Raga, 

ghanaische Trommelmusik, klassische Variation, Mozart: Klavierkonzert, ambient music u.a.)  

ĂTiefeñ versus ĂOrnamentñ (ñOberflªcheñ) (Schumann, Chopin) 

Verschiebung der Gewichtung vom Tonlich-Konturierten zum Klanglich-Flächenhaften in der 

Musik des 19. und 20. Jahrhunderts (Wagner, Debussy, Ives, Schönberg: op 16 III, Webern, 

Varèse, Stockhausen (Studie 2), Ligeti) 

 
Ort:  Raum 13  
Zeit:  Montag, 11.00 - 12.30 Uhr  
Beginn:  Montag, 10. Oktober 
Leistung für Scheinerwerb:  Klausur  
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Natur - Kunst 

Wagner: Rheingold-Vorspiel // Vergleich mit Plätschern am Seeufer (Naturaufnahme) 

Ingo Bischof & Ramesh B. Weereatunga: Samadhi (Ausschnitt), CD ñflowing powerò, 2003 // Vergleich: Raga Mian ki Todi (Anf.) 

dodole, Mazedonien, Les voix du monde III, 15 (Distanzprinzip, Schwebungsdiaphonie) 

Brian Eno: "Ambient 1: Music for Airports", Anfang des 1. Teils (1978) 

Beethoven: 2. Satz aus der Sonate op. 2, Nr. 1 

Beethoven und die Sho in Berlin (CHRISTIANE TEWINKEL.  F.A.Z., 01.06.2005, Nr. 124 / Seite 31) 

é im Berliner Haus der Kulturen der Welt spielte der Sho-Musiker Ko Ishikawa auf seiner Mundorgel klassische japanische 

Hofmusik. Zugleich aber spielte das Instrument mit Ishikawa und seinen Atemzügen: ein kaum merkliches Fortschreiten durch 

intime Klangfarbenräume - Musik, die ganz für sich ist, dem zur Versenkung förderlich, der sie hört. 

Obgleich dem Kontext höfischen Zeremoniells entstammend, erscheint Sho-Musik wie Naturmusik. Sie läßt anschaulich werden, 

wieviel Gewalt die europäische Kunstmusik mit ihren Takten, Perioden, Fiorituren dem menschlichen Atem antut. Dabei ist diese 

Folgerung, allein schon ein solcher Vergleich, unzulässig. Sho, sollte der japanische Komponist Toshio Hosokawa später sagen, 

kenne den Ich-Ausdruck nicht, denn sie sei reine Natur.  

Musik von Beethoven würde er auf die berühmte einsame Insel mitnehmen, Sho gebe es dort bereits: Wind, Wasser, kreisende Zeit. 

Schwer war es gleichwohl, die Berliner Zuhörerschaft der starken Wirkung der Sho-Musik zu entreißen, zumal auch Helmut 

Lachenmann, Hosokawa im Gespräch zur Seite gestellt, abwiegelte: "Ich könnte unterstellen, daß wir hier als kaputte Hörer hören." 

Er sei fast neidisch auf diese Musik, die jenseits alles Suchens sei.  

Beethovens Harfenquartett op.74, vom Diotima Streichquartett in fast narzißtischer Reflektiertheit gespielt, war der ersten 

Präsentation von Sho-Musik gefolgt. Lachenmann hatte vorbereitend auf Aspekte des Kopfmotivs hingewiesen; nicht, um das 

Publikum in ein starres Formhören hineinzuzwingen, vielmehr, um dessen "Antennen zu richten". Wenngleich er später erklärte, daß 

auch Beethoven nach Sho-Art gehört werden könne, in jenem Perpetuum aus "Aufspeichern und Abgeben von Lebenskraft", obwohl 

Lachenmann abermals das intuitive Moment jedes Schaffens betonte und dazu auch Beethovens Aussage zitierte, "es" müsse "von 

oben kommen", bekannte er sich doch zur Last der europäischen Tradition: Die Kunst braucht Autonomie, und "wir möchten einen 

Raum finden, in dem wir Befreiung erleben". Ebendiese Aspekte, Negation und Gesellschaftskritik, griffen bei Sho nichté  

 

Figur-Grund-Gliederung 

Eine der wichtigsten Regeln der Wahrnehmungstheorie ist das sogenannte Gesetz von Figur und 

Grund. Alles Gesehene gliedern wir in Vorder- und Hintergrund.. Das Sehfeld stellt sich auf das 

betrachtete Objekt ein. Alles Andere wird zum unscharfen Hintergrund. Unser Wahrnehmungssystem 

strebt nach Einfachheit, Regelmässigkeit, Klarheit und Übersichtlichkeit, kurz: Es strebt nach Ordnung. 
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Ambient 
[englisch, '; wörtlich »umgebend«], 1) Stilform des New Age, die auf Brian Eno zurückgeht, der zwischen 1978 und 1982 vier 
fortlaufend nummerierte Alben unter dem Titel »Ambient« veröffentlichte. Der Begriff selbst ist in seiner spezifisch musikalischen 
Bedeutung von dem Komponisten John Cage (1912-1992) geprägt worden, der damit die den Menschen unvermeidlich umgebende 
Klangwelt bezeichnete, die er als »Umgebungsklänge« in seine Kompositionen einbezog. Enos Ansatz ist eine Umkehrung dieses 
Prinzips, das »Umgeben«, »Umhüllen« des Menschen mit Klang. Das knüpft an die Hintergrundfunktion von Muzak an, hebt deren 
pragmatisch kommerzielle Ausrichtung aber in einem Kunstkonzept auf, das über die klangliche Manipulation der 
Raumwahrnehmung eine neue Form der Selbsterfahrung zu vermitteln sucht. Echo, Nachhall und andere auf die Räumlichkeit von 
Klang zielende Techniken sind ebenso wie das subtile Verändern einzelner klanglicher Parameter (Obertöne, Timbre) dominante 
Merkmale dieser nahezu vollständig elektronisch erzeugten Musik. Im Charakter ist sie ruhig und flächig mit verschwimmenden 
Konturen. Ambient-Kompositionen sind synthetische Klangumgebungen, die bei einem aufnahmebereiten Hörer eine völlige 
Veränderung des Raum-Zeit-Gefühls hervorbringen können. Das rückt sie in die Nähe der meditativen Musik, zu der die Grenzen 
fließend sind. (Brockhaus multimedial, 2006) 
 
Brian Wainwright:  Agnus Dei, 2005 

Agnus Dei, qui tollis peccata mundi, miserere nobis 2x 
Agnus Dei, qui tollis peccata mundi, dona nobis pacem 
Das Agnus Dei der Messe hat die Form einer Litanei. Im Frühchristentum wurde es als Gesang beim Brechen der von den Gläubigen 
mitgebrachten Brote eingesetzt. Die Zahl der Wiederholungen richtete sich nach der Dauer des Vorgangs. Als man später (seit dem 
11. Jahrhundert) Hostien verwendete, kürzte man es auf drei gleichlautende Anrufe. Seine Plazierung zwischen Vaterunser und 
Kommunion f¿hrte dazu, dass man, den Friedensruf aufgreifend, die dritte Bitte abªnderte in Ădona nobis pacemñ. Vielleicht wurde 
diese Änderung aber auch durch eine akute Kriegsnot motiviert. In Messkompositionen wird das Dona nobis pacem unterschiedlich 
gestaltet: als friedlich verklingender Schlussteil oder als Hilfeschrei aus tiefer Not, wobei dann der unfriedliche Hintergrund in der 
Musik deutlich dargestellt wird. Der Paukenwirbel (als Kanonendonner) in Haydns ĂMissa in tempore belli" (ĂMesse zur Zeit des 
Krieges") ist dafür nicht das einzige Beispiel. Auch Wainwrights ĂAgnus Deiñ ist nach eigenen Aussagen als Protestlied gegen den 
Irakkrieg gedacht. 

 
Cimbalom: trapezförmiges Hackbrett 
auf vier Beinen. Die Saiten werden mit 
zwei Klöppeln gespielt. Das Cimbalom 
ist charakteristisch für ungarische 
Zigeunerkapellen. 
 
Rufus Wainwright  
*22.07.1973 in Rhinebeck, New York. 
Seine Eltern sind beide berühmte 

Folkmusiker. Nach ihrer Trennung wächst er bei seiner Mutter in Montreal auf. Seit früher Jugend ist Musik sein Lebensinhalt, vor 
allem fasziniert ihn die Oper, aber auch die Chansonsängerin Edith Piaf und Kirchenmusik, er ist also nicht einseitig auf Rock- und 
Popmusik festgelegt. 1998 erscheint sein erstes Album.  
ĂIch war vierzehn Jahre alt. Es kam aus einer ªhnlichen Motivation heraus wie die, welche meine Altersgenossen zu Nirvana und 
Grunge brachte. Wir waren desillusioniert von der Popmusik, von David Lee Roth, Madonna, Videos und all dem Zeug. Während 
sich die Kollegen zu den Rockgitarren stürzten, legte ich eines Abends Verdis «Requiem» auf und hörte dann zehn Jahre lang nur 

noch Oper. Ein Grund dafür war auch die Tatsache, dass ich unterdessen 
wusste, dass ich schwul war. Aids setzte damals den Ton in der Szene, und 
es bestand weithin die Erwartung, dass man als Schwuler bald sterben 
würde. In der Oper ging man mit dem Tod auf eine Art und Weise um, die 
mir Hoffnung machte.ñ 
ĂWas meine spezielle Melodik anbetrifft - ich weiß ja selber nicht, woher 
das kommt, auf jeden Fall macht da irgendwo jemand Überstunden für 
mich. Ich weiß, man kann meine Musik nicht beschreiben. Sie verflüchtigt 
sich, das mag ich. Es ist ein Grund dafür, dass man sich auch nach vier 
Alben noch für mich interessiert. Wenn es dem Vermarktungsapparat 
gelungen ist, einen in eine Schublade zu stecken, ist ja alles vorbei.ñ 
ĂIch versuche, das Zeitlose mit dem Modernen zu verbinden. Wenn mir das 
gelingt, bin ich glücklich. Zeitgenössisch ist mir zu wenig. Das ist Pop und 
banal. Meine Vision, mein Ehrgeiz geht dahin, trendungebundene Kunst zu 
schaffen.ñ  
Das Coverbild stellt im präraffaelitischen Stil die Lady of Shalott mit 
Spindel und Garn dar. Bei dieser handelt es sich um die Fee Elaine of 
Astolat, die durch einen Zauber in einem Turm auf einer Insel mitten im 
Fluss gefangen gehalten wird. Sie webt an einem endlosen Teppich. Eines 
Tages erblickt sie durch ihren Spiegel den Ritter Lanzelot und verliebt sich 
in ihn. Sie besteigt ein Boot, um zu Lanzelot zu gelangen. Aber mit jedem 
Ruderschlag verliert sie an Lebenskraft. Und als sie endlich Lanzelot 
erreicht, ist sie tot.  
 

Ingo Bischof & Ramesh B. Weereatunga: Samadhi, CD ñflowing powerò, 2003, Ausschnitt 0:00-2:05 
ĂRuhe schafft Besinnung. // Besinnung schafft Erkenntnis. // Erkenntnis ist der erste Schritt zur Lösung und ermöglicht Raum für 
Kreativität. // Kreativität ist natürliche Kraft, und die schafft Mut zum Aufbruch. 
 

Die Musik dieser CD eignet sich sehr gut zur begleitenden Therapie verschiedener Erkrankungen wie Schmerzen und 
Muskelverspannungen, vegetativen und psychosomatischen Störungen, zur Stress- und Burnout-Prophylaxe und zur Verbesserung 
der Stimmung. (Dr. med. Lothar Imhof, Facharzt für psychotherapeutische Medizin)  
 

Fühlen, Hören, Führen 
Das Selbst-Erleben im Einklang von Musik und Schwingung, von Körper und Seele ist eine hervorragende Unterstützung von 
Beratung, Coaching und Supervision im Konzept des ĂListening Management"È. Wer gelernt hat, auf sich selbst zu hºren, wird zum 
Vorbild für besseres Selbst-Management mit allen positiven Folgen und kann andere Menschen wesentlich besser führen. (Christine 
Zehnder-Imhof - Coaching, Supervision) 
Eine unglaubliche Verstärkung des Erlebens dieser Musik erfahren Sie im Institut ProSona. Auf einer Liege in einer speziellen Form 
wird die Musik als Klang und fühlbare Schwingung auf den Körper übertragen. Die Muskulatur wird durch die Vibration entspannt, 
nicht nur an den Bewegungsmuskeln, sondern überall im Körper. Der Druck auf Gelenke wird gelöst und ermöglicht eine tiefe 
Entspannung und eine völlig neue Körpererfahrung.ñ (Booklet) 
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Substanz versus Ornament (ĂArabeskenñ) 
 

Raga Mukhari  

 

Beethoven: Variationen über ein Thema von Grétry Mustapha Tetty Addy: OO-YA, (Ghana) 
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Heinrich Besseler:  
Mit der Klassik erreicht das aktiv-synthetische Hören des 18. Jahrhunderts seinen Gipfel. Der Hörer é schließt durch Synthesis in 

der Regel eine Achttaktperiode zusammen und vollzieht so Schritt für Schritt den Aufbau. Gleichzeitig versteht er das é 
Hauptthema als einen Sinngehalt, der mit dem Wort Charakter umschrieben werden kann. Die Einheit der Form und die Einheit des 
Sinns é beruhen auf einer zusammenfassenden Kraft beim Höreré  

Richtet man den Blick auf das 19. Jahrhundert, so enthält seine Musik offenbar auch Züge, die von den klassischen Kategorien her 
nicht zu verstehen sindé Der Hörer faßt das Werk nicht mehr als einen Gegenstand, der sich vor ihm aufbaut, sondern erlebt es 
unmittelbar. Er wird gewissermaßen identisch mit der Musik. Es handelt sich also nicht mehr um Synthesis nach der Art des 18. 
Jahrhunderts, sondern um mystische Versenkung in das Werk...  

Das romantische Lied geht auf Franz Schubert zurück. Er war es, der 1814 mit Gretchen am Spinnrad das entscheidende 
technische Mittel fand: die Spielfigur in (der) Klavierbegleitung. Ihr Rhythmus, vom ersten bis zum letzten Takt wiederholt, gibt dem 
Werk eine neue Eindringlichkeit. Zunächst nur eine Technik neben anderen, rückt die Spielfigur 1820/21 in den Mittelpunkt. Der 
Grund liegt in Schuberts endgültiger Wendung zum Lyrischen, zum Naturlied und zur Naturstimmung. Charakteristisch für diese 
Werke ist der einheitliche Rhythmus, der durch die ostinaten Begleitmotive und Figuren erzeugt wird.. Es handelt sich um einen 
neuen >Einheitsablauf> ... Die Stimmung, primär als Naturstimmung, ist nun das zentrale Thema für Dichter und Musiker, auch für 
Maler wie Caspar David Friedrich. Während das Gefühl immer mit einem bestimmten Gegenstand zusammenhängt, intentional auf 
ihn gerichtet ist, charakterisiert sich die Stimmung als ein Zustand. Sie ist eine bestimmte Gesamtfärbung des Daseins, bei der das 
Leibliche und Seelische, auch das Innere und Äußere im Sinne von Mensch und Natur, gleichsam auf denselben Ton >abgestimmt< 
sind ... Um sich im Sinne der Romantik einstimmen zu lassen, bedarf es musikalisch einer gewissen Gleichmäßigkeit. Erst wenn ein 
Rhythmus immer wiederkehrt, kann man in derselben Art mitschwingen und das Gehörte zur eigenen >Stimmung< werden lassen. 
Schubert fand mit der Spielfigur ein Mittel für das gleichartige rhythmische Pulsieren. Dieser Strom des Rhythmus ist es, von dem 
sich der Hörer nun tragen läßt... é die junge Generation setzte den Weg in derselben Richtung fort. Für sie wird um 1830 das 
Klavier zum Hauptinstrument. Wie anderwärts dargelegt, ist die klaviermäßige Spielfigur für Frédéric Chopin geradezu das 
Fundament, auf dem er seine Kunst errichtet. Dasselbe gilt für Robert Schumann, der das überlieferte klassische Motiv mit dem 
Rhythmus der Spielfigur zu beleben weiß... Der Musikstrom erhält um 1830 auf dem Klavier die Gestalt des >Motivstroms<.  
Das musikalische Hören der Neuzeit. In: Aufsätze zur Musikästhetik und Musikgeschichte, Leipzig 1978, Verlag Philipp Reclam jun., S. 150ff. 
 

Michael Stegemann:  
"Wollte man in den Werken Frédéric Chopins die melodietragenden Stimmen auf ihre für die Stabilität des musikalischen Gerüsts 

hinreichende Substanz reduzieren, so bliebe - von wenigen Ausnahmen abgesehen - nur ein verhältnismäßig grober Canevas (franz.: 
Stickgaze, Entwurf) zurück. Syntaktisch und semantisch wäre die Phrase zwar nach wie vor verständlich, gleichsam als objektive 
Aussage eines thematischen Tatbestands, doch erst in der Subjektivierung durch das >Adjektiv< des Ornaments erweist sich die 
Tonsprache des Komponisten als unverwechselbar. Überhaupt ist die mathematische Lösung für die kürzeste Verbindung zweier 
(melodischer) Punkte bei aller Funktionalität künstlerisch unbefriedigend: die schöpferische Idee erfüllt sich nicht im direkten, von 
Tonhöhe zu Tonhöhe geradlinig fortschreitenden Weg, sondern in dessen mehr oder weniger reicher Auszierung gemäß einer 
Tradition, die sich bis in die Frühzeit nicht nur der abendländischen Musik zurückverfolgen läßt.  

Auf dem Feld der Instrumentalmusik steht Chopin an einem entscheidenden Wendepunkt dieser Tradition: mit ihm vollzieht sich 
die Emanzipation der Verzierung vom bloß akzidentiellen Beiwerk einer melodischen Linie (ohne unmittelbaren Einfluß auf ihre 
Aussagekraft) zum integrierenden Bestandteil der Komposition. In demselben Maße, in dem der Spannungsverlauf einer 
Intervallfolge an Identität verlor, gewann die ornamentale Gestaltung des melodischen Raums an Bedeutung...  


