Rezensionen

Hans Giinther Bastian & Gunter Kreutz (Hrsg.): Musik und Humani-
tiit — Interdisziplinire Grundlagen fiir (musikalische) Erziehung und
Bildung. Beitrige eines interdisziplinidren und internationalen Symposions
am Institut fiir Musikpddagogik der Johann Wolfgang Goethe-Universitit
Frankfurt am Main 2001. Mainz u. a.: Schott 2003, 349 S.

Der Untertitel dieses Buchs beinhaltet eine heute bedeutsam gewordene Forderung, die
aus dem Nachdenken iiber Erziehung und Bildung nicht mehr wegzudenken ist: Interdis-
ziplinaritit. Der Band vereint Beitrége eines internationalen Symposions, das — von den
Herausgebern organisiert — im Jahre 2001 am Institut fiir Musikpddagogik der Johann
Wolfgang Goethe-Universitit in Frankfurt veranstaltet wurde. Die Spannweite ist dem
weit greifenden Titel ,,Musik und Humanitét* entsprechend grof3, so dass eine Gliederung
der immerhin 26 Fachbeitrige in siecben Themenbereiche Ubersicht verschaffen soll: (1)
Mensch — Musik — Gesellschaft; (2) Humanitit in der Musik zwischen Padagogik und
Performance; (3) Musik und Biologie — Urspriinge musikalischer Fihigkeit: Evolution,
Neurologie und Triebverhalten; (4) Musik als Gefiihlspotenzial und Therapeutikum. Psy-
chologische und therapeutische Aspekte; (5) Musik als kompositionsdsthetische und
musiktheoretische Herausforderung; (6) Humanitit und Humanisierung via Mausklick?
Neue Medien — eine Chance?; (7) Popularisierung von Forschungsergebnissen aus Sicht
von Wissenschaft und Medien. Ein Beitrag zur Humanisierung von Gesellschaft?

Wenn der Bogen von der Neurophysiologie der Musikwahrnehmung bei Kindern
(Stefan Koelsch & Tobias Gromann) bis zum Choral in der Instrumentalmusik des
20. Jahrhunderts (Ulrich Mazurowicz) oder von der computergestiitzten Interpretation
(Joachim Stange-Elbe) bis zur Musik, die heilt und befreit (Hermann Rauhe) gespannt
wird, so besteht einerseits die Gefahr eines Verlustes an Stringenz. Aus Interdisziplina-
ritdt kann allzu schnell Multidisziplinaritit werden. Allerdings ist andererseits diese
Themenbreite auch sehr reizvoll — und bei der gleichzeitig in vielen Beitrdgen gegebe-
nen fachlich-inhaltlichen Tiefe entspricht dieses Spektrum wohl ganz dem von Hans
Giinther Bastian in seiner Einfithrung formulierten , tiefer liegende[n] Sinn des Sympo-
sions®, ndmlich ,,Grundlagen fiir Erziehung und Bildung auf der Basis und mit dem
Fokus Humanitit‘ auszuschopfen, die in der Entwicklung der Naturwissenschaften und
der Kulturwissenschaften liegen* (S. 22). Dass Musik hierbei eine vornehmliche Rolle
einnimmt, wird von Heiner Geif3ler in den Vordergrund geriickt, wenn er anmerkt: ,,Kei-
ner anderen Kunstform als der Musik gelingt es so iiberzeugend, den Menschen, vor
allem den Heranwachsenden zu humanisieren, ihm die Erkenntnis zu geben, seinen Le-
benssinn nicht nur als effizientes Rddchen im globalen Markt zu finden* (S. 43).

. Musik und Humanitit“ als thematische Uberschrift ermoglicht nicht nur eine breite
Ficherung der Themen, sondern auch eine gewisse Freiheit bei deren Fokussierung
nach den Vorstellungen der einzelnen Autoren. So sind Ergebnisse eher theoretischer
Abhandlungen (z.B. Rolf Bertling, ,,Humanitit, Psychiatrie und Musik* oder Adolf
Nowak, ,,Uber ,Beforderung der Humanitit‘ — Eine musikgeschichtliche Betrachtung®)
ebenso aufschlussreich wie die experimenteller Studien (z. B. Gunter Kreutz & Carlos
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Rodriguez, ,,Musikerleben im Spiegel taktiler Empfindungen® oder Gottfried Schlaug
& Nadine Gaab, ,,Das musizierende Gehirn. Strukturelle und funktionelle Unterschiede
zwischen Musikern und Nicht-Musikern®).

Schlaug & Gaab verweisen beispielsweise unter Bezugnahme auf eigene und andere
empirische Studien auf Unterschiede im zerebelldren Volumen von Nicht-Musikern und
ménnlichen Musikern. Zudem fassen sie mit dem Hinweis auf frithere Studien anderer
Autoren (z. B. Mazziotta, Altenmiiller, Besson, Pantev, Ohnishi) zusammen, dass es of-
fensichtlich insgesamt funktionelle Unterschiede hinsichtlich der beiden Gruppen Mu-
siker und Nicht-Musiker gibt, insofern als z. B. auch die Verarbeitungen musikalischer
Stimuli in unterschiedlicher Weise stattfindet.

Kreutz & Rodriguez zeigen am Beispiel ihrer Pilotstudie auf, dass eine haptische Ko-
dierung musikalischer Vorginge teilweise stattfinden kann. Beim Horen komplexer
Musik stellten Kunststudierende Keramiken aus Topferton her, die dann von Musikstu-
dierenden im Nachhinein wieder zur Musik zugeordnet werden sollten. Beide Studie-
rendengruppen durften das Material nur tastend erfahren, aber nicht betrachten. Die
Ergebnisse zeigen signifikante Ubereinstimmungen zwischen den hergestellten Musik-
Keramik-Paaren im Vergleich zu den angebotenen nicht stimmigen Paaren.

Unverzichtbar in diesem Themenkanon ist der Bezug zwischen Neuen Medien und
Humanisierung (z. B. mit Beitrigen von Bernd Enders und Christoph Micklisch) sowie
die Popularisierung von Forschungsergebnissen aus Sicht von Wissenschaft und Me-
dien (Wolf Singer, Ekkehard Winter, Jiirgen Audretsch, Heribert Klein, Winfred Gopfert
& Hans Peter Peters). Der (musik-)pddagogische Bereich im engeren Sinn wird durch
Beitrige von Giinter Kleinen (,,Uber kulturelle Differenz: Schiilererwartungen gegen
offiziellen Lehrplan®), Hans Giinther Bastian (,,Ohne Musik ist die Schule ein Irrtum.
Nachdenken tiber Humanisierungspotenziale von Musik(erziehung)*) sowie Helmi Vent
(,,Performance — Facetten von Lebensentwiirfen®) vertreten. Die Feststellung Vents, dass
— im Gegensatz zu den lernzielorientierten Konzepten — die humanistisch orientierten
Ansitze den ,,Schwerpunkt ihres Interesses eher auf eine Begleitung und Férderung
dessen [legen], was sich in einemMenschenbildenmochte* (S. 88 f.), weist auf das pro-
zessuale Moment von Bildung hin. Und in diesem Zusammenhang sind wohl die von
Bastian angefiihrten entwicklungspsychologischen Funktionen zu sehen, die mit Bil-
dungsprozessen korrelieren, nimlich ,,(1) emotional-psychische Funktionen, (2) Funk-
tionen des Selbstausdrucks, der Identititsfindung, der Personlichkeitsentfaltung und (3)
kommunikativ-soziale Funktionen® (S. 81). Musikalische Erfahrung und musikbezo-
genes Handeln stehen eng mit diesen humanspezifischen Entwicklungsfaktoren in Ver-
bindung. Musik bewirkt etwas, sie ist sinnliche Erfahrung und gehort zu den urspriing-
lichen Ausdrucksphidnomenen des Menschen. In Bastians Artikel heifit es: ,,Es sollte
daher selbstverstdndlich sein, dass Musik als humanes Gut gesehen wird, das unsere
Lebenswelt menschlicher, reicher und damit auch lebenswerter macht“ (S. 86). Dieser
Band stellt einen gelungenen Versuch der Herausgeber Bastian & Kreutz dar, einige
Hiirden zu beseitigen, die dieser Selbstverstindlichkeit — auch seitens der Kulturpolitik

—noch entgegenstehen. Gabriele Hofmann

Claudia Buller jahn & Wolfgang Loffler (Hrsg.): Musikermythen. Alltags-
theorien, Legenden und Medieninszenierungen. Hildesheim: Olms 2004,
425 S.

Der Band enthilt ausgearbeitete Vortrige aus einer Ringvorlesung zum Thema aus den
Jahren 1999/2000, die an der Universitit Hildesheim gehalten wurden. Grundlagen-
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referaten zu Philosophie (Tilman Borsche) und Tiefenpsychologie (S6nke Martens) fol-
gen eine Serie von vertiefenden Erorterungen, die in vier Kapitel, nimlich Alltagstheo-
rien, Legenden, Medieninszenierungen und Antike Mythologie zusammengefasst sind.

Reinhard Kopiez erdffnet die vier Beitrdge des zuerst genannten Kapitels mit einer
Untersuchung des Mythos der Musik als einer universell verstidndlichen Sprache. Em-
pirische Hinweise zur Universalitdt der Musiksprache sind weitaus seltener als es
entsprechende Thesen der Musikidsthetik vermuten lieen. Demgegeniiber kehrt Gerd
Grupe die Blickrichtung um und befragt Mythen, die er im Umgang mit auereuropdi-
scher Musik zu erkennen glaubt. Wenngleich sich die ,,Mythen* in diesem Zusammen-
hang eher als (vermeintliche oder tatsichliche) Wissensdefizite erweisen, sind die Ana-
lysen, Thesen und Erfahrungswerte iiber exemplarisch dargestellte afrikanische, mittel-
und fernostliche Musiken nicht weniger spannend und lehrreich. Claudia Bullerjahn be-
fasst sich mit der europiischen Musik und dem Mythos des kreativen Genies. Ahnlich
wie bei Kopiez setzt ihre Analyse vor dem Hintergrund psychologischer Modelle zu
Kreativitit (Csikszentmihalyi) und Personlichkeit (Catell bzw. Kemp) an, die teilweise
anhand empirischer Untersuchungen tiberpriift worden sind. Hans-Joachim Erwe wid-
met sich in seinem Aufsatz dem Begriff der Improvisation im Jazz. Genau genommen
geht es hier lediglich um idiomatische, also stilistisch gebundene Improvisation, wie
etwa im Bebop oder Modern Jazz, nicht aber um Improvisation im Sinne des Free Jazz.
Erwe konstruiert acht Thesen im Zentrum seines Manuskriptes auf Grundlage ausfiihr-
licher und sorgfiltiger philologischer und didaktischer Analysen. Empirische Forschun-
gen zum Thema zieht er indessen nicht in Betracht.

Rudolf Weber untersucht jene Mythen, die Schuberts Unvollendete umranken. Sein
historisch-philologisches Vorgehen wird durch rezeptionsisthetische und musiktheore-
tische Analysen evident. Interessant ist seine Vermutung, dass durch Mythos und Le-
gende um dieses Stiick besondere rezeptionsdsthetische Wirkungen ausgehen. Nicht um
Fragment, sondern Ubersteigerung im Gesamtkunstwerk geht es in Ulrich Bartels Aus-
einandersetzung mit dem Mythos Richard Wagner. Wenngleich durch die beinahe minu-
tiose (und aus diesem Grund schon einmalige) Kenntnis iiber die Vita des Komponisten
verschiedene Mythen um die Entstehung einzelner Werke ldngst biografisch widerlegt
werden konnten, tut dies der Mystifizierung des Wagnerschen Musikdramas keinen Ab-
bruch. Helga de la Motte-Habers tiefe Kenntnisse iiber die Rezeptionsgeschichte der
westlichen Kunstmusik seit dem 18. Jahrhundert fiihren sie zu einer Reihe gedanklicher
Fiden, die sie in der ihr eigenen Weise zu einer originellen Sichtweise auf den Mythos
des Komponierens und des Komponisten verwebt. Inwiefern etwa Formen von Psy-
chopathologie als Begleiterscheinung, Voraussetzung oder aber zufilliges Korrelat
kiinstlerischer Kreativitit zu sehen ist, ist eine der interessanten und selbst die heutige
Personlichkeitspsychologie und Hirnforschung herausfordernden Fragen, die sich aus
historisch-biografischen Analysen unmittelbar stellen. La Motte-Haber wendet sich
gegen eine unkritische Kiinstlerpsychologie auf der Basis von einzelnen, definierenden
Personlichkeitsmerkmalen. Es bleibt offen, wie die Personlichkeit herausragend kreati-
ver Menschen eigentlich zu diagnostizieren ist.

Hans-Otto Hiigel liefert einen aus meiner Sicht langst tiberfilligen Beitrag zum My-
thos des (Musik)-Stars. In der Popularmusikforschung verdient dieser Aspekt schon aus
dem Grund besondere Beachtung, weil ihre Produktions- und Rezeptionsweisen, Dar-
bietungsformen und Geschichte gerade zu modellhaft um das zentrale Verkaufsprinzip
des Stars gruppiert sind. Seine Analyse stiitzt sich auf die Metaphern des Uberstrahlens,
Uberdeckens sowie Ein-/Ausblendens, ehe er sich Image und Ikonografie aus einer stir-
ker prozessualen Sicht auf den Star zuwendet. Unbefriedigend bleibt, dass in der theo-
retischen Auseinandersetzung dem konstituierenden Verhéltnis Star-Fan nur wenig Auf-
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merksamkeit zuteil wird. Eine Fallstudie zu Mythos und Kommerzin der Popmusik ent-
faltet Andreas Hoppe anhand der Band Kraftwerk. Bemerkenswert ist, dass im Vergleich
zum vorigen Aufsatz dem Aspekt des ikonografischen Verewigung des Stars dieselbe
Idee durch Selbstausloschung im ,,Ausschalten” des Kraftwerks und seiner Automati-
onsisthetik gegeniiber gestellt wird. Mit einer weiteren Fallstudie, diesmal einer ver-
gleichenden Untersuchung von Verfilmungen der Oper Carmen, setzt Claudia Buller-
jahn ihre Forschungsinteressen im Bereich Bild-Ton-Verhiltnis fort. Indem sie den
Mythos Carmen durch den Begriff der Projektionsfliche ersetzt, fallt die mythische Ab-
bildfunktion des Carmen-Stoffes vor allem im cineastischen Drama in den Fokus. Die
Deklination des Stoffes reicht in der Tat vom frithen Hollywood der 10er Jahre bis zur
Nouvelle Vague und den eigenwilligen Interpretationen eines Jean-Luc Godard.

Eine Auseinandersetzung mit dem Mythos wire kaum vollstindig ohne ein zumin-
dest kurzes Streiflicht auf die Antike Mythologie. Dieser Forderung kommen Walter
Salmen und Wolfgang Loffler in ihren abschlieBenden Beitrdgen iiber die Sirenen (Sal-
men) sowie dem Mythos-Logos-Verhiltnis (Loffler) in dezidierter Weise nach.

Der vorliegende Band stellt ein facettenreiches Kaleidoskop iiber ein Thema zusam-
men, das nur auf den ersten Blick den ausiibenden Musiker, sondern vielmehr den My-
thos Musik an sich zum Gegenstand hat. Verstindlich ist, dass sich ein Verlag kaum auf
ein vermeintlich abgegriffenes Klischee mit einem Titel wie ,,Mythos Musik* hitte ein-
lassen wollen. Dennoch ist der Mythos-Begriff sinnvoll, da er geeignet ist, vor dem Hin-
tergrund unterschiedlicher Wissenschaftsmodelle die Beziehungen zwischen Mensch
und Musik zu analysieren, auf diese Weise die sich oft opponierenden Teildisziplinen
zusammen zu fithren. Die Auswahl des Mythos-Begriffs als Ausgangs- und Zielpunkt
halte ich deshalb fiir ein geschicktes Mandver, um diesem Ziel ndher zu kommen. Wire
nicht der hohe Preis (58 €!) in Zeiten klammer Bibliotheksmittel als Hiirde zu nehmen,
so scheint mir der Band besonders fiir Studierende im Bereich Musikwissenschaft und
Musikpddagogik auf der Suche nach origindren wissenschaftlichen Abschlussarbeiten

besonders fruchtbar. Gunter Kreutz

Richard Colwell & Carol Richardson (Eds.): The New Handbook of Re-
search on Music Teaching and Learning. Oxford: Oxford University Press
2002, 1.222 S.

Das Neue Handbuch ist, wie der Untertitel ausweist, ein Projekt der nordamerikanischen
Music Educators National Conference. Richard Colwell hatte unter demselben Titel be-
reits zehn Jahre zuvor ein erstes Handbuch iiber Musikunterricht und Musiklernen he-
rausgegeben, das mit der neuen Publikation grundlegend iiberarbeitet und neu gefasst
ist. Das sieht man rein duflerlich sowohl am Umfang (rund 1.200 gegeniiber 800 Sei-
ten), aber auch an den zugezogenen Autoren und am weit gefassten inhaltlichen Spek-
trum der Beitrige.

Das Projekt hatte immerhin einen Vorlauf von rund sieben Jahren, so dass die Chance
zu einer griindlichen Neufassung genutzt werden konnte. Erstmals wirken auch deut-
sche Wissenschaftler als Autoren, zum Teil auch als Herausgeber mit: Heiner Gembris,
Wilfried Gruhn, Reinhard Kopiez, Andreas Lehmann und Renate Miiller (dass nur letz-
tere mit einer kurzen Vita unter den Contributors vertreten ist, ist offenbar eine Nach-
lassigkeit der Redaktion). Offenbar hat die deutschsprachige Forschung aufgeschlossen
gegeniiber der angelsichsischen Scientific Community, und auch die deutschsprachige
Fachliteratur findet Eingang in die internationale Diskussion. Das sieht man auch daran,
dass deutsche Kollegen auchunter den Reviewern erscheinen: Eckart Altenmiiller, Wolf-
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gang Auhagen, Herbert Bruhn und Andreas Lehmann. Im Englischen sind als Zielgrup-
pen sowohl Pddagogen als auch Wissenschaftler vorgesehen. Wegen der anspruchs-
vollen Fachsprache diirfte das Buch in der deutschsprachigen Leserschaft freilich eine
kleinere Zielgruppe ansprechen, vor allem die Experten und den wissenschaftlichen
Nachwuchs.

Das erste Handbuch (von 1992), das in Universititsbibliotheken weiterhin zuging-
lich sein diirfte, ist auch heute noch lesenswert. Ausgangspunkt bildete der konzep-
tionelle Rahmen (Philosophie der Musikerziehung, Geschichte, Theorie musikpida-
gogischer Forschung usw.), es schlossen sich Forschungsmethoden an (qualitative wie
quantitative Empirie, aber auch philosophische, historische Studien und spezielle curri-
culare Untersuchungen). Im dritten Teil, der etwas irrefithrend mit Bewertung iiber-
schrieben ist, ging es um Begabung, Kreativitit, Einstellungen und Priferenzen sowie
die Evaluierung von Curricula und Unterrichtsprogrammen sowie von Musiklehrern
und Musikunterricht. Die Sektion vier widmete sich u. a. der kognitiven Verarbeitung
von Wahrnehmungen, den auditiven und audio-visuellen Abldufen, den Entwicklungs-
theorien des musikalischen Lernens, der affektiven Reaktion, der Motivation und der
Transferthematik des Musiklernens. Der zentrale Teil fiinf befasste sich mit dem Unter-
richt und mit Lernstrategien, Teil sechs mit der Vermittlung musikalischer Fertigkeiten
in unterschiedlichen Lernzusammenhingen. Musik in Schulen und Schulcurricula war
Thema von Teil sieben, sie wurden in den verschiedenen Altersstadien von der frithen
Kindheit tiber die Schulzeit bis in die Lehrerausbildung betrachtet. Im Teil acht schlief3-
lich ging es um soziale und institutionelle Kontexte, wobei Forschungsmethoden fiir die
internationale und vergleichende Musikerziehung den Abschluss bildeten.

Im neuen Handbuch von 2002 sind die Hauptkapitel inhaltlich besser fokussiert und
befassen sich mit den folgenden Inhalten: (1) Politik und Philosophie, (2) pidagogi-
scher Kontext und Curriculum, (3) musikalische Entwicklung und Lernen, (4) musika-
lische Kognition und Entwicklung, (5) soziale und kulturelle Kontexte, (6) Ausbildung
von Musiklehrern, (7) Beziehungen der Musikerziehung zu anderen Kiinsten, (8) Neu-
rowissenschaften, Medizin und Musik, (9) paddagogische Effekte auBerhalb der Musik,
(10) Forschungsdesign, Kritik und Bewertung in der Musikerziehung.

Vergleich und Lektiire verdeutlichen, dass im Wesentlichen neue Autoren herange-
zogen sind und auf Grund des aktuellen Forschungsstandes neue Themengebiete aufge-
arbeitet werden; zudem wird ein besonderer Akzent gelegt auf die interdiszipliniren
Kontexte des Musikunterrichts. Das Handbuch gewinnt, wie die Herausgeber im Vor-
wort erldutern, ,,Neuland, indem Themen diskutiert werden, die von Politik bis Partner-
schaft reichen, die durch die Beitrdge herausragender Wissenschaftler in vielen Gebie-
ten abgesichert werden, von Wissenschaftlern, die sich in einflussreichen Positionen
befinden und die die Musikpiddagogik, ihre Forschungen und ihren Platz in der gréf3e-
ren kulturellen und padagogischen Szene bereichern®.

Die Herausgeber benennen fiir ihre Arbeiten zwei gatekee pers: Betreuer von Doktor-
arbeiten und die Fiihrung der MENC. Der erste Punkt versteht sich von selbst, da an den
Universitdten kritisch reflektiert wird, was Musikpddagogik tut, Konzeptionen {iber-
priift und neue Entwicklungen eingeleitet werden. Zum zweiten: Die Music Educators
National Conference ist eine nationale Vereinigung von Musikpiddagogen, die in grofer
Geschlossenheit die Anliegen des Faches in die Offentlichkeit trigt und sich dort fiir die
Existenz und Stirkung des Faches Musik einsetzt. Das ist ein eminent politisches An-
liegen.

In diesem Kontext bedeutet Politik: Sie wird aktiv von allen Beteiligten betrieben
(nicht den Politikern {iberlassen), und zwar in folgenden Punkten:
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1) Politik wird verstanden als Mittel, sich im Rahmen von Institutionen und Organisa-
tionen zu orientieren (,,Politik ist eine Art dariiber zu reden, wie eine Vereinigung
ihren Weg durch die Stromungen der Welt ringsum steuert®, S. 17).

2) Politik kiimmert sich darum, dass eine Organisation ihre zentralen Werte nicht aus
den Augen verliert.

3) Politik verschafft einer Vereinigung einen Platz, von dem aus sie sich Vorteile ver-
schaffen kann.

4) Politik hilft einer Vereinigung, ihre Quellen zu fixieren, Ergebnisse zu erzielen und
Probleme abzuarbeiten.

Kein Zweifel, Intention und Nutzen auch dieses Handbuchs liegen darin, in diesem
Sinne politisch wirksam zu werden. Das kannnur gelingen durch die Biindelung aller
Krifte, die im Lande verfiigbar sind, auch durch unkonventionelle Partnerschaften
wie mit den New Yorker Philharmonikern, Texaco, Pepsi und Disney. In den USA hat
sich die Situation in den letzten zehn Jahren zweifellos dadurch verbessert, dass 1994
allgemein akzeptierte, verbindliche Normen fiir die Praxis an den Schulen verab-
schiedet werden konnten, die National Standards for Art Education. Thnen liegt die
Uberzeugung zu Grunde, dass die Kiinste eine vitale Rolle fiir die menschliche Exis-
tenz spielen und dass sie einen allgemein verbindlichen Standard des Lernens dar-
stellen.

Beim Umfang des Werks sei dem Rezensenten eine ausgesprochen subjektive Sicht-
weise zugebilligt. Thm scheinen bei der Lektiire diverse Passagen mehr oder weniger
lohnend. Im ersten Teil konnte ich z. B. auf die Ausfiihrungen zum Copyright oder zum
Curriculum von Seiten der Philosophie verzichten. Interessanter lesen sich schon die
Antworten, die Wayne Bowman auf die Frage gibt, was es heif3t, musikalisch zu erzie-
hen. Das l4uft nimlich auf die besonderen Chancen des Schulfachs Musik hinaus: den
Charakter und die Dispositionen zu fordern, die Leute bendtigen, um unter unvorher-
sagbaren und nicht voraussehbaren Umstédnden zu wachsen und zu gedeihen; um Offen-
heit, Neugierde und Einfallsreichtum zu kultivieren, so dass man das Leben gut bewil-
tigen kann; um Leute darin zu bestdrken, dass ein derartiges Leben nur méglich ist, wo
Gerechtigkeit und Fairness sorgfiltig und dicht ineinander in den Stoff verwoben sind,
durch den es verstanden wird* (S. 77).

Zum Stichwort wissenschaftstheoretische Positionen riickt David J. Elliott die musik-
padagogische Forschung in unterschiedliche Kontexte und analysiert, der Wissenschafts-
geschichte folgend als zentrale Paradigmen: Empirie, Positivismus, Postpositivismus
(analog dem Ubergang von der Moderne zur Postmoderne), Hermeneutik (Inter preti-
vism), kritische Theorie, Gender- Ansatz, Postmodernismus, Strukturalismus und kom-
munikative Modellbildung. (Die amerikanischen Termini lassen sich wegen des spezi-
fisch angelsidchsischen Kontextes nur teilweise addquat ins Deutsche iibertragen. Diese
Ubersicht ist daher fiir deutsche Leser nur wenig ergiebig.)

Beider Curriculumforschung bedarf die Axiomatik (,,Ziele der Musikerziehung) be-
sonderer Aufmerksamkeit. Hier ist es aufschlussreich, dass [an Westbury an zentraler
Stelle auf die didaktische Tradition deutscher Autoren Bezug nimmt (Zeaching as a re-
flective practice: The German Didaktik tradition). Dies wird an einer Schulauffiihrung
von Hindels Halleluja illustriert, an die sich fundamentale curriculare Fragen kniipfen
lassen wie: ,,Welches Bild der Welt wird durch die Arbeit im Klassenraum erzeugt?*
und ,,Von welchem Image kdnnen wir erwarten, dass es die Schiiler als ihr eigenes an-
nehmen?* Fazit: ,,Das Ziel der Pddagogik besteht darin, die Welt, die sich im Klassen-
zimmer spiegelt, bezwingend und zugénglich zu machen* (S. 110).
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Die Curriculumreform der 1970er Jahre findet ihre Fortsetzung in der gegenwirtigen
Reform der Erziehung. Fiir die theoretische Basis der gegenwirtig praktizierten Formen
des Curriculums halten Betty Hanley & Janet Montgomery diverse Formen der Rekon-
zeptualisierung fiir notwendig. Das kann auf verschiedenen Wegen gelingen, durch die
unterschiedliche Sichtweisen des Curriculums gewonnen werden (Curriculum als ins-
titutionalisierter Text; als gender-Text; als Cultural studies-Text; als politischer Text).
Letzten Endes entscheiden die Vorannahmen zur Schulbildung (schooling) iiber das,
was das Curriculum ist (vgl. S. 136).

Tan Westbury widmet sich der Frage, wie das Schulmusik-Curriculum verbessert
werden kann. Sein Ausgangspunkt ist die erzieherische Situation, wie sie John Dewey
schon 1902 problematisiert hatte. Danach sieht er massive Hindernisse, die sich positi-
ven Veridnderungen in den Weg stellen. Die stirkste Beeintrdchtigung geht von dem aus,
was er die ,,Maschinerie” der Schule nennt: die Bedingungen, die den Kontakten zwi-
schen Lehrern und Schiilern zu Grunde liegen und diese regulieren und insgesamt den
erzieherischen Prozess dominieren. Das heif3t im Einzelnen: die organisatorischen Struk-
turen der Schule, die Aufgliederung nach Klassen- und Schulstufen, das daraus abgelei-
tete Konzept eines curricularen Fortschreitens, die resultierenden Standards und Erwar-
tungen an die Abfolge des Lernens, die Priifungsnotwendigkeiten und die externe
Uberwachung (S. 145). Vom 6ffentlichen politischen Schulsystem sei zu erwarten, dass
es die Arbeit in der Schule anregt und fordert. Neben der 6ffentlichen und politischen
Ebene sowie der Situation in der Klasse muss auch eine personliche Dimension bertick-
sichtigt werden. Nicht die Maschinerie der Schule, sondern die Vision einer reflektier-
ten Praxis konne die erzieherische Situation wirklich verbessern.

Diese Diskussion wird weitergefiihrt durch die Einbeziehung des kritischen Den-
kens, die Improvisation oder auch den Einbezug des erzieherischen Kontextes auf das
Curriculum. Beispielsweise zeigt die Musikerziehung von Erwachsenen deutliche Al-
ternativen zum herkommlichen schulischen Lernen auf. Das Erwachsenenalter ist nim-
lich voller Verdnderungen, das Lernen geschieht hier hiufig freiwillig, das am Selbst
ausgerichtete Lernen ist grundlegend, die friiheren Erfahrungen sind wertvolle Quellen
fiir nachfolgendes Lernen, Zusammenarbeit und wechselseitiger Respekt sind Schliis-
selelemente der Erwachsenenpiddagogik, schliefllich zeigen Erwachsene eine Vielfalt
von Lernstilen. Auch die Musik in der frithen Kindheit ist ein weites und vielfach be-
ackertes Forschungsfeld. Joyce Jordan-Decarbo & Jo Ann Nelson geben eine gedringte
Darstellung (Forschungskonzepte, wie man musikalische Entwicklung sehen kann, mu-
sikalische Fihigkeiten) und fokussieren schlieflich curriculare Fragen, indem sie die
diversen Unterrichtsmodelle darlegen. Das Spektrum reicht u. a. von den Konstruktivis-
ten und Interaktionisten iiber diverse Formen des Projektansatzes bis hin zur Arbeit der
Waldorf-Schulen und nach Maria Montessori. Diese wenigen Hinweise mogen ausrei-
chen, um die Vielfalt der wissenschaftlich erhirteten Befunde und daran oder an theo-
retische Uberlegungen ankniipfende Diskussionen anzudeuten.

Musikalisches Lernen (Teil 3, herausgegeben von Hildegard Froehlich) wird in wiin-
schenswerter Breite abgehandelt. Die klassischen Lerntheorien bilden die Basis der Theo-
rien iiber das musikalische Uben, auch in ihren Forschungsaspekten. Im deutschspra-
chigen Schrifttum kenne ich keine so kompetente und konzentrierte Darstellung der
klassischen Lerntheorien, differenziert nach behavioristischen, kognitiven und kon-
struktivistischen Konstrukten. Ergénzt werden sie durch spezifisch musikalische Theo-
rien. Was die systematische Unterweisung betrifft, so werden die diversen Stadien des
direkten Unterrichts minutios erortert. Die systematische Unterweisung und der Unter-
richt werden als nur ein Segment neben anderen wichtigen Bereichen gesehen. So wird
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mit groBer Aufmerksamkeit auch die Selbstregulierung des musikalischen Lernens unter
die Lupe genommen (Gary E. McPherson & Barry J. Zimmerman). Der qualitative
Sprung vom angeleiteten Uben zum selbststindigen, intrinsisch motivierten Uben wird
sorgfiltig analysiert. Er wird mithilfe einer sozial-kognitiven Perspektive erklidrbar. Zwei-
fellos ist der Einfluss der Motivation auf musikalische Leistungen tief greifend. Die
Theorien zur Motivation sind duflerst vielfiltig. Sie reichen von behavioristischen Kon-
zepten iiber die Integration von Emotionen und Affekten bis hin zur intrinsischen Mo-
tivation und zum Flow. Auch spielen entwicklungspsychologische Faktoren eine wichtige
Rolle (u. a. Keith Swanwick). Und eingeschrinkte Lernkonzepte werden aufgebrochen
durch die Einbeziehung der kiinstlerischen Kreativitit einschlieBlich der bildenden
Kunst, von Theater und Tanz (Maud Hickey) sowie der Computertechnologien (Peter
R. Webster).

Der von Andreas Lehmann herausgegebene Teil 4 befasst sich mit musikalischer Ko-
gnition und Entwicklung. Er setzt an bei den neurobiologischen Grundlagen und den
Konsequenzen, die sich daraus fiir das musikalische Lernen ergeben.

Transfereffekte werden kritisch erdrtert. Auch wenn mit musikalischem Uben die Fi-
higkeiten zu raumzeitlichen Vorstellungen gesteigert werden, was bekanntlich unter der
Bezeichnung des Mozarteffekts diskutiert worden ist, wird eine kausale Beziehung im
Sinn von Ursache und Wirkung bestritten. Vor iiberzogenen Erwartungen wird hier
ebenso gewarnt wie vor der unzuldssigen Simplifizierung der Lateralitdt der Hirnfunk-
tionen. In zwei Anwendungsfeldern werden jedoch besondere Chancen gesehen: bei
Schéadigungen am Gehirn und bei Tauben mit einem Chochlearimplantat. Dort konnen
musikalische Stimuli, speziell Rhythmuspattern als Hirntrainer dienen, mit deren Hilfe
Wahrnehmungs- und Ausdruckskompetenzen erarbeitet bzw. wiedergewonnen werden
konnen (Wilfried Gruhn & Frances Rauscher).

Modelle zur Tonhhenwahrnehmung, zu melodischen Erwartungen, zur Wahrneh-
mung von Klangfarben und Strukturen gehoren ebenso zum Bereich der Kognitionen
wie die Entwicklung musikalischer Fihigkeiten. Zur Begabungsthematik werden kurz
die heute giingigen Methodiken vorgestellt und problematisiert, um dann die musikali-
sche Entwicklung iiber die Lebensspanne in drei Abschnitten (0 bis 10, 10 bis 20 Jahre,
Erwachsenenalter) im Detail darzustellen. Von der Lektiire ist beim Rezensenten haften
geblieben, dass in der ersten Altersgruppe besondere Chancen in der Open-earedness
liegen, dass fiir die Jugendlichen der Kontext zu den Massenmedien sowie die Gender-
differenzen herausgestellt werden und dass es bei den Erwachsenen angesichts der in-
dividuellen Differenzen keine ,,Normalbiografie® geben kann (Heiner Gembris).

Ein komparativer Blick auf menschliche Begabungstheorien féllt wenig ergiebig aus.
Dafiir verspricht der Einbezug neuer Paradigmen in die Entwicklungsdiskussion neue
Einsichten. So fiihren die Studien iiber Performanz und Kommunikation zu einer Revi-
sion bekannter Sichtweisen. Reinhard Kopiez referiert den gegenwirtigen Diskussions-
stand der Performance Forschung. Interpretatlonen orientieren sich an kiinstlerischen
Entwiirfen in Form von Auffiihrungspldnen, an Regeln iiber den Zusammenhang von
Struktur und Ausdruck, von klanglichen Parametern und emotionalen Charakteren, an
Konzepten einer individuellen oder universellen Aussage. Letztlich bleiben Zweifel an
einer immer wieder gedufBerten Universalitit des Ausdrucks, weil jeder ,jmit eigenen
Ohren‘ hort, Musik auf der Basis kulturspezifischer Kenntnisse und Erfahrungen ver-
steht. Kein Mensch versteht eine musikalische Botschaft wie ein anderer. Dass die
Musik eine universale Sprache sei, erweist sich als Mythos.

Der Erwerb musikalischer Fertigkeiten und Expertise wird, wie Andreas Lehmann &
Jane W. Davidson ausfiihren, im Kern gesteuert von mentalen Reprisentationen, die so-
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wohl bei der kiinstlerischen Produktion als auch in Wahrnehmung und Reflexion wirk-
sam sind. Hierfiir entwerfen die Autoren ein ,trianguldres Modell mentaler Reprisen-
tation®, in das auch die deliberate practice der Expertiseforschung einbezogen wird. Er-
werb und Entwicklung musikalischer Fertigkeiten, die sich letzten Endes iiber die
gesamte Lebensspanne erstrecken, erfolgen im Wesentlichen verborgen vor der Beob-
achtung durch ein Publikum. Individuelle Differenzen sind das Resultat der jeweiligen
Biografien. Wie man sieht, iibernimmt nach diesem Ansatz das Uben (zielgerichtet,
unter kompetenter Anleitung und Kontrolle, nicht unbedingt lustvoll) die zentrale Rolle
fiir die Herausbildung der kiinstlerischen Leistungen; zur Erkldrung sind genetische
Konzepte wie das der Begabung verzichtbar.

Marie McCarthy ist Herausgeberin des fiinften Teils, der sich sozialen und kulturel-
len Kontexten widmet. Diese Begrifflichkeit klingt ein wenig farblos, enthilt jedoch
eine hochaktuelle, um nicht zu sagen brisante Diskussion iiber soziologische Fragen
(ein sehr gelungener, lesenswerter Uberblick von Renate Miiller!), Sozialpsychologie
(Adrian C. North, David J. Hargreaves u. a.) iiber die soziale Konstruktion der Lehreri-
dentitit, liber das wichtige, bislang eher vernachlissigte Gender-Thema, iiber den Ein-
fluss der Multikultur auf die musikerzieherischen Curricula (Barbara Reeder Lundquist),
tiber die Beriicksichtigung der Ethnomusikologie und nicht zuletzt iber Community
Music, die in naher Zukunft auch unter den deutschen Verhiltnissen grofie Relevanz be-
kommen diirfte.

Im sechsten Teil (Herausgeberinnen sind Liz Wing & Janet R. Barrett) geht es um die
Lehrerausbildung, die natiirlich in den angelsidchsischen Landern besonderen Bedin-
gungen unterliegt, die so kaum auf deutsche Verhiltnisse iibertragbar sind.

Teil sieben (Herausgeber ist David Myers) sucht neue Erkenntnisse aus den Verbin-
dungen, die sich insbesondere zu den visuellen Kiinsten, aber auch zu Theater, Tanz und
anderen Darstellungsformen schlagen lassen.

Teil acht (herausgegeben von John W. Flohr) widmet sich Fragen der Gesundheit von
ausiibenden Musikern und liefert hierzu auch die von den Neurowissenschaften unter-
suchten Grundlagenkenntnisse.

Allgemeine erzieherische Wirkungen des Musikunterrichts sind Gegenstand des
neunten Teils (Editor: Michael L. Mark). Daraus lisst sich ein gewichtiges Pladoyer fiir
die Existenzberechtigung kiinstlerischer Studien gewinnen.

Der abschlieende zehnte Teil befasst sich mit Forschungsfragen. Dieses von Jack J.
Heller & Nicholas DeCarbo herausgegebene Kapitel bildet implizit die Basis fiir das
ganze Handbuch, jedoch werden hier auf aktuellem Stand die Essentials fiir empirische
Forschungen in der Musikpiddagogik dargelegt, die in jedem Forschungsdesign, bei des-
sen kritischer Betrachtung und der Bewertung beachtet werden miissen. Nur so lassen
sich Mindeststandards gewihrleisten und die Qualitit der Forschung absichern. Den
Schlusspunkt setzen David J. Flinders & Carol P. Richardson, indem sie die Notwen-
digkeit einer methodisch sorgfiltig gehandhabten qualitativen Forschung in der Musik-
padagogik betonen. Die kritischen Aspekte gewinnen die Autoren aus einem Riickblick
auf die Forschungsszenarien der 1970er, 1980er und 1990er Jahre mit den jeweils ge-
machten Fortschritten und den verbleibenden Dilemmata. Im Einzelnen setzen sie sich
fiir die folgenden Methoden ein: Fallstudien, verbale Protokollierung des ,Jauten Den-
kens* und ethnografische Studien, also Beobachtungen im originalen ,,Feld*.

Es bleibt anzumerken, dass das gewichtige Buch am Ende ein ausfiihrliches, immer-
hin 45 Druckseiten starkes Register enthilt, iiber das interessierende Themen, Sachver-
halte, Diskussionszusammenhénge, Konzepte usw., auch Personen gut erschlieSbar sind.

Giinter Kleinen
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Marcel Dobberstein: Musik und Mensch. Grundlegung einer Anthropo-
logie der Musik. (Reihe Historische Anthropologie, Bd. 31). Berlin: Dietrich
Reimer Verlag 2000, 487 S.

Der Klappentext zum vorliegenden Buch verheifit eine grundlegende Neuorientierung
in der Betrachtung musikalischer Phinomene: Einerseits ermdgliche eine anthropolo-
gische Perspektive das Erkennen der elementaren Motivationen des Menschen in Hin-
sicht auf musikalisch-kiinstlerische Tétigkeit, andererseits werde die Biologie des Men-
schen als Moglichkeitsrahmen musikkultureller Entwicklungen deutlich. Der erste Teil
des in zwei Hauptteile gegliederten Buches verspricht ,Bausteine zu einer Anthropolo-
gie der Musik® zu liefern. Dieses Ziel wird in zwei Unterkapiteln ,,Zu einigen Grund-
begriffen, Positionen und definitorischen Mdglichkeiten bzw. ,,Disziplinen und Me-
thoden‘ in Angriff genommen.

Das erste Unterkapitel beginnt mit definitorischen Erorterungen zu den Begriffen
,Mensch® und ,,Musik*. Anthropologische und wissenschaftstheoretische Erwigungen
folgen: Der Autor kritisiert, dass dem Menschen als konstitutivem Faktor bei musik-
theoretischen Uberlegungen oft zu wenig Beachtung geschenkt wird. Semantik und
Funktionalitdt von Musik sind gewohnlich in Riten und Lebenspraxis eng miteinander
verkniipft. Struktur und Wandel bedingen sich gegenseitig: Strukturmodifikationen er-
fordern Disharmonie, Provokation bzw. anhaltende dosierte Verletzung. Der Verfasser
weist berechtigterweise auf die Gefahr hin, als Soziologe, Psychologe oder Ethnologe
emische Daten vor dem Hintergrund des eigenen Kulturkontextes unangemessen zu
interpretieren. Nicht zuletzt bedeuten Beobachten und Messen immer Eingriffe in das
Beobachtete bzw. Gemessene, denn Perspektiven, Fragestellungen und Methoden einer
Wissenschaft haben Einfluss auf Beurteilungen und Schlussfolgerungen. Vergleiche er-
mdoglichen nicht nur das Entdecken von Differenzen oder Ahnlichkeiten zwischen Fremd-
kulturen, sondern auch die tiefere Reflexion des Eigenen iiber die Kenntnisnahme des
Fremden. Ubereinstimmungen konnen auf Elementaria sozialer Regulierung oder psy-
chologisch-anthropologische Grundlagen hinweisen (funktionale bzw. strukturelle Uni-
versalitit). Jedoch ist interkulturelle Wesensverwandtschaft oder -identitit hiufig in
friihkulturellem Austausch begriindet und nicht anthropologischen Gegebenheiten. Die
limitierten Aufmerksamkeitsstrukturen des Menschen fiihrten in jeder Kultur zu Selek-
tionen: So verdeutlicht die traditionelle Notenschrift mit ihrer Fixierung von TonhShe
und -dauer im gegliederten Zeitverlauf die Prioritdt der Tonhohe im abendldndischen
Denken, wihrend in naturnahen Kulturkreisen Klangfarbe das wichtigste Gestaltungs-
mittel ist. Die Akzeptanz einer innovativen Variante z. B. im Instrumentenbau oder im
formalen Aufbau wird gewohnlich gefolgt von dsthetischen Urteilen: ,,Mit der musika-
lischen Betitigung verbindet sich von Anbeginn ein Bemiihen um dsthetischen Mehr-
wert” (S. 80). Der Autor benennt mogliche interethnische Anzeichen fiir eine Meta-
asthetik. Zusétzlich legt er dar, warum das Asthetische in der abendldndischen Kultur
hiufig zugunsten des Logisch-Folgerichtigen um die Erlebnisdimension verkiirzt wird,
man sich Musik also vornehmlich als Betrachter ndhert und dies vor allem in ihrer ver-
duflerlichten Gestalt als Notentext. Fundamentalschichten musikalischer Kultur sind
seines Erachtens 1. biologische Gegebenheiten (Wahrnehmungsorganisation), 2. kultur-
priagende basale Wirklichkeitsdeutungen (Ergebnisse von allgemeinen Lernprozessen
innerhalb der Enkulturation) und 3. zeitstilistische Ideen und Materialselektionen (deren
analytischer Nachvollzug setzt spezielle musikalische Bildung und intensive Werkstu-
dien voraus). Die Verbindung zwischen musikalischem und leiblichen Ausdruck ist
ebenso universell wie urspriinglich: In ,,physiologischer Korrelation* 16sen spezifische
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Rhythmen und Melodiebewegungen Bewegungsimpulse und -vorstellungen aus, nur
wurde im Abendland im Zuge der Aufklirung der Leib zum Musikalisch-Auferen, wes-
halb der unwillkiirliche Zusammenhang verborgen oder durch Stilisierung diszipliniert
wurde.

Im zweiten Unterkapitel stellt der Autor die wissenschaftlichen Disziplinen Anthro-
pologie und Ethnologie vor, die insbesondere im angloamerikanischen Raum vielfach
keine genaue Abgrenzung erfahren. Wihrend ethnografische dhnlich wie historiografi-
sche Analysen zumeist das Singuldre in seiner Einzigartigkeit unter Abwandlung kon-
textueller Beziige offenbaren, erfordert die Anthropologie den Blick iiber die Epochen
hinweg und die Beriicksichtigung des Wandels in der Geschichte als Prozess. Aufgabe
einer historischen Anthropologie der Musik ist der historische Vergleich von Ahnlichkeit,
wobei Wiederholungen, Entwicklungstendenzen sowie Sonderféllen besondere Beach-
tung geschenkt wird. Ahnlich wie in der Musiksoziologie ist neben explizitem musika-
lischem Material als Ergebnis ausdriicklicher sozialer Verstdndigung auch implizitem
Material nachzuspiiren, also mehr oder weniger individuell geprigtes Vorgestaltliches,
das durch wiederholten Gebrauch in das konventionalisierte und sprachlich zu bezeich-
nende explizite Material iiberfiihrt werden kann. Ethnologie legt dagegen den Schwer-
punkt auf den Gebrauch und die Funktion von Musik sowie die Darstellung volkskund-
licher Fakten mit Schwerpunkt auf der traditionellen Musik auBereuropdischer Volker,
jedoch kaum auf die Herausarbeitung interkultureller Beziehungen. Die sog. Verglei-
chende Musikwissenschaft steht allerdings durch ihren auf einem methodischen Prinzip
griindenden Namen der Anthropologie nahe und beschiftigt sich sowohl mit europii-
schen als auch auflereuropdischen Kulturen. Sie untersucht die biologischen Wurzeln
des Musikerlebens, die ZweckmifBigkeit der Musik in dieser Hinsicht, musikalische Kon-
stanten, archetypische Melodiefloskeln des origindren Zusammenhangs von Musik und
Emotionalitit sowie Musik, Bewegung und Tanz. Zum Vergleich verschiedener Ethnien
tritt die Parallelbetrachtung von Onto- und Phylogenese. Die Grenzen und Mdoglichkei-
ten der auditiven Wahrnehmung, welche die Grenzen und Mdglichkeiten von Musik be-
dingen, und in diesem Zusammenhang musikalische Elementarphiinomene, die weniger
zwingende Normen als bestimmte Akzente musikalischen Horens nahe legen, sind zen-
trale Forschungsgegenstinde einer Anthropologie der Musik.

Der zweite Hauptteil zeichnet in vier Unterkapiteln die Entwicklung musikalischen
Denkens und Empfindens bezogen auf Wahrnehmungsstrukturen und Musikgeschichte
nach. Die Wurzeln des Musikalischen (z. B. pragnante Klanggestalten der Gefiihls- und
Empfindungslaute sowie Appellsignale) sieht der Verfasser in den durch Umwelterfah-
rungen belebten subhumanen Existenzbedingungen begriindet. Erst in einer zweiten
Phase werden musikalische Auflerungen von einer Intention bewegt und auch um ihrer
selbst getan, wobei Sprache als Inspiration und Auflenhalt dient. Die dritte Phase schlief3-
lich beinhaltet die zielgerichtete Klanggestaltung, wodurch Wirklichkeit angeeignet
und widergespiegelt werden kann. Evolutionidren Nutzen hat Musik vor allem durch die
Stiftung des Gemeinsamen bei Reduktion der Gewaltbereitschaft. Der Autor betrachtet
es als antriebsfordernde Riickkoppelung, dass beim Hervorbringen eines Klangs das
Erleben emotional eingefdrbt wird und dies sowohl durch das Resultat als auch das
Tun selbst. Zu dieser intrinsischen Motivation tritt eine extrinsische durch das soziale
Feld, welches zur Nachahmung animiert und zur Herausbildung eines Spezialistentums
fiihrt.

Imersten Unterkapitel legt der Verfasser dar, inwiefern die Beschaffenheit der Sinnes-
organe dafiir verantwortlich ist, wie der Mensch wahrnimmt: ,,Aus einer anderen Ana-
tomie resultierte ein anderes Horfeld; aus diesem eine andere Musik. Das Spektrum
wahrnehmbarer Frequenzen und Lautstirken wire von der Modifikation betroffen*
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(S. 241). Beispielsweise ist die Bevorzugung der Mittellagen physiologisch bedingt,
denn nur hier ist eine Intervallbeurteilung verldsslich moglich. Auch die kulturiibergrei-
fend und schon in der Friihzeit favorisierte Verwendung der gro3en Sekunde als melo-
discher Grundbaustein hat physiologische Ursachen, und die Benutzung des Halbtons
als tiberhaupt kleinste SchrittgroBe steht in Beziehung zur Unterscheidungsfahigkeit
von Tonhdhen. Der Ursprung des Horsinns als Spezialisierung alterer haptischer Reize
erkldrt das physische Ergriffenwerden, den Eindruck von Nihe und die erhabenen
Empfindungen, die Musik hervorzurufen vermag. Der Notwendigkeit, dass Struktur im
Akustischen vermehrt iiber Konvention oder Wiederholung verdichtet werden muss,
steht die Tendenz zur Vermeidung von Redundanz zur Befriedigung des &sthetischen
Bediirfnisses nach Neuheit kontrdr entgegen. Allgemeine Spezifika der Sinne und
psychoakustische Fakta erschaffen einen phinomenalen Klangraum mit Empfindungs-
qualititen wie Tonhohe und Lautstirke sowie daraus abgeleitet Volumen und Dichte.
Wihrend Zwei- oder Mehrklangqualititen nicht unwesentlich Resultat kultureller Ha-
bituation sind, scheint die Oktavidquivalenz biologisch fundiert zu sein, worauf Sdug-
lingsforschung und Tierexperimente hinweisen. Zwar muss auch sie erlernt werden,
eine Disponiertheit ist jedoch vermutlich schon durch die uranthropologische Differenz
der Stimmhohenlage der Geschlechter um eine Oktave angelegt und findet eine Wider-
spiegelung in der Tatsache, dass die Oktave in einigen Kulturen ein wichtiges Zisur-
intervall fiir die Einrichtung von Tonleitern und Skalen ist. Gegeniiber der Intervall-
charakteristik sind klangfarbliche Charakteristika urspriinglicher und korrespondieren
intermodal mit dem Erscheinungsbild der Instrumente und unterschiedlichen Empfin-
dungsqualitdten. Ebenfalls urspriinglich und in der westlichen Musikkultur der Melodie
untergeordnet ist die musikalische Zeitgestaltung, wobei Zweier- und Dreier-Rhythmen
interkulturell als Grundrhythmen dominieren, was mit unwillkiirlichen Gruppierungs-
mechanismen sowohl bei Musizierenden als auch bei Hérenden zusammenhidngen mag.
Leibliche Bewegungstypen sind vielfach der Grund fiir typische Betonungen, andere
Einschriankungen wie beispielsweise der Bezug auf einfachste Metren ergeben sich aus
musiksoziologischen Erwigungen oder durch Bindung des Rhythmischen an Sprache.

Der Autor konstatiert einen Prozess zunehmender Rationalisierung der kompositori-
schen Gestaltungsweise auf hochkomplexem Niveau mit der strengen Polyphonie als
letzter Manifestation. Voraussetzungen fiir solch eine Entwicklung sind die Verschie-
bung der Aufnahmegrenzen fiir hochkomplexe Musik iiber Lernprozeduren mit dem
Resultat der Expertenbildung sowie die Steigerung der Aufnahme- und Bearbeitungs-
kapazitit iiber Superzeichenbildung. Sinn und Zweck von Gestaltoptimierung ist Re-
dundanzaufbau, denn Redundanz schafft Sicherheit, verringert die Gefahr der Fehl-
deutung, macht Dinge handhabbar und den Organismus funktionstiichtig. Der Verfasser
erldutert in diesem Zusammenhang die Bedeutung der Gestaltgesetze: Beispielsweise
bedeutet jede Auflosung von Spannung melodischer, harmonischer, rhythmischer oder
struktureller Natur eine SchlieBung und somit eine Aufrechterhaltung des Gesetzes der
Geschlossenheit. Kognitive Okonomie ist die Triebkraft fiir Gestalterginzungen und
-modifikationen, wobei unter Einbezug von im Langzeitgedédchtnis abgespeicherten Er-
fahrungen Prignanz- und Typisierungstendenzen wirksam werden. Wiederholungen
von Melodiefloskeln sind typisch sowohl fiir Frithphasen musikalischer Individualent-
wicklung als auch fiir die Musik von Naturvolkern, ebenfalls eine gewisse Enge des Be-
wusstseins. In musikalischen Hochkulturen werden dagegen die zeitlichen Grenzen des
Bewusstseinfeldes relativiert: Aktuelles wird mit zuvor Erklungenem verglichen und
Fortsetzungen antizipiert, wodurch ein Erlebniskontext geschaffen wird und ein Kon-
tinuitdtsgefiihl entsteht. Insbesondere Notenschrift dehnt den Zeithorizont {iber den
Gegenwartsmoment hinaus, gestattet die Erhohung der Komplexitit und entlastet das
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Gedichtnis. Zwar macht die Auswertung des Tonsignals im Zuge einer Zeitreihenana-
lyse im Innenohr ein zundchst unbewusstes Aufnehmen der Obertonstruktur vorstellbar
und legt damit eine entsprechende Disposition hinsichtlich der Einrichtung von Kon-
sonanzen nahe, jedoch erscheint der Primat der Konsonanzen vor dem Hintergrund
urspriinglicher Engmelodik als fraglich. Allerdings ldsst sich die Anzahl der Haupt-
Tonleiterstufen in den meisten Kulturen (zumeist 5-7) auf die Kapazitit der Informati-
onsverarbeitung zuriickfiihren.

Das zweite Unterkapitel ist der Herausbildung von musikalischen Ordnungssyste-
men gewidmet. Der Autor zeigt auf, dass sowohl in der Ontogenese als auch der Phylo-
genese der Musik die Prioritit gegeniiber der Sprache zukommt. Gemeinsamer Wesens-
zug von kiinstlerischem Schopfertum und Spiel ist die Autotelie. Der Mensch findet
RegelmaBigkeit, Symmetrie und Rhythmus als Grundcharakteristika dsthetischer Akti-
vitdt in und an sich selbst, was die Anthropozentrik des Schopfertums erkldrt. Hinzu tritt
eine Neigung, die Umwelt mimetisch zu anthropomorphisieren. Symbolisierung und
Abstraktion bedingen einander und sind schon in der Urkunst durchgéingig anzutreffen.
Kunst beinhaltet aulerdem immer Distanzierung, Interpretation und Sich-Bilder-Ma-
chen, also Konstruktion von Wirklichkeit. Da Klangfarbe gleich Dynamik in einer Na-
turwelt biologisch signifikantist, ist das Klangfarbenunterscheidungsvermogen bei den
Naturvolkern in hohem MafBe ausgeprigt. Klangfarbe ist jedoch nicht ,,systemfihig*,
weshalb Hochkulturen Tone mit fixierten Lokalstellen bevorzugen, welche die Bildung
von Tonsystemen erlauben. Erst der Einbezug von Instrumenten ermdoglicht exakte Fi-
xierungen von Tonhohen und deren Systematisierung. Der Verfasser weist darauf hin,
dass die Zusammensetzung einer musikalischen Leiter aus Halb- und Ganztonen offen-
bar ein psychisches Optimum darstellt; gleichstufige Skalen sind duflerst selten anzu-
treffen. Insbesondere gemeinsames Musizieren erfordert Fixierungen von Tonhohen
und Tonhohenregionen im Frequenzspektrum. Die unerlédssliche Fortschreibung solch
allgemeiner Bezugspunkte kann nur durch Wissensvermittlung an folgende Generatio-
nen sichergestellt werden. Ferner lassen sich Optimierungsvorginge zur wechselseiti-
gen Anpassung von Instrumenten und Tonsystemen aufzeigen: ,,[...] alle Regelwerke
und Ausdruckssysteme innerhalb einer Kultur gestalteten sich in ihren Moglichkeiten
und gemal eines dufleren Selektionsdruckes derart um, daf3 sie der Konkurrenz beste-
hen: durch Distanzierung, Vermehrung der Autonomie, Flexibilitdt und Lernfahigkeit*
(S. 352). Nach Meinung des Autors sind fiir die Durchsetzung der struktur-formalisti-
schen Analyse von ,,Werken* in unsinnlicher Objektivation ebenfalls Tonsysteme ver-
antwortlich zu machen, denn sie bilden eine Abstraktion von Bewegung, ein Ruhigstel-
len auf einer praxisstabilisierenden, doch aus ihr nur durchscheinenden Ordnung. Mit
dem Bemiihen um die Prézisierung der Intervalle ging einher der Wille nach einer wis-
senschaftlichen Fundierung, wobei hiufig auf ,,geheiligte” Zahlen oder Naturtheorien
zuriickgegriffen wurde. Jede Modifikation der Kompositionspraxis machte Anderungen
in der Intervallbewertung erforderlich, was hiufig mit zuvor aufgestellten Theorien
nicht mehr vereinbar war (z. B. die Erhebung der Terz zur Konsonanz nicht mit der py-
thagoreischen Lehre).

Im dritten Unterkapitel geht es um die Ausbildung des abendldndischen Musikbe-
wusstseins mit der hoch entwickelten Mehrstimmigkeit als kennzeichnendem Charak-
teristikum. Primdre Merkmale abendldndischer Musik sind Rationalitdt und Individua-
litdt, deren Konsequenzen Leib- und Weltvergessenheit sind: ,,Sobald die Tonhohe
organisiert ist und melodische Gestalten bewusst nach Ordnungsschemata geformt wer-
den, wird der Beifiigung von weiteren melodischen Elementen Disziplin auferlegt™ (S.
374). Ein einheitsstiftender und festigender Faktor ist das Bemiihen, das, was die Praxis
eint, in Riickbetrachtung zusammenzufassen und schriftlich niederzulegen. Zugleich
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ermoglicht diese Veranschaulichung ein noch hoheres Komplexititsniveau. Wihrend
die Neumen noch von einem Denken in Motivgruppen und Bewegungsfiguren zeugen,
bahnt die Mensuralnotation mit ihrer Elementarisierung des nun mit Notennamen be-
legten Einzeltons als invariante Einheit den Weg zu einem abstrakten Niveau und bildet
somit die Voraussetzung fiir eine autonome Tonkunst und den Aufstieg des schopferi-
schen Subjekts. Anders als bei den Naturvolkern, deren Oralitit jetztorientiert ist und
kaum visuelle Auflenhalte benétigt, sorgt im Abendland der Sozialisationsdruck fiir eine
relativ frithe kanalspezifische Kodierung: An die Stelle synisthetischer Beziehungen
treten modalspezifische und insbesondere medialer Austausch. Wihrend einige musi-
kalische Gestaltungsparameter auf Grund der Nichterfassung durch Schriftlichkeit de-
generieren, gewinnen andere dank ihrer visuellen Darstellbarkeit an Bedeutung. Soziale
Phinomene wie die Notenschrift erfordern eine umfassende Ubereinkunft, denn durch
die Literalitiit soll eine Uberlieferung in die Zukunft ermoglicht werden. Kloster sorgen
als zentrale Institutionen mit Autoritit fiir die Kontinuitit der Tradition durch die He-
rausbildung, Durchsetzung und Vereinheitlichung der Schriftlichkeit. Die Setzung von
Fixpunkten im Tonh6henraum durch die Einfiihrung der Linierung vermag das Gesamt-
system zu sichern; zur veranschaulichenden, raumanalogen Darstellung der TonhShe
tritt die symbolische Darstellung der Tondauern. Das Bewusstsein fiir den musikali-
schen Raum sowie das sensible Ineinanderspielen der Parameter wird ergéinzt durch ein
zunehmendes Bewusstsein fiir den musikalischen Zeitverlauf, was eine Verfeinerung
der rhythmischen Anlage gestattet. Ab dem 17. Jahrhundert fiigt man den Horizontalli-
nien die Vertikallinien der Taktgliederung als makrorhythmisches Ordnungsmaf} hinzu.
Auch wenn die abendlidndische Notation weit von der akustischen Wirklichkeit entfernt
ist (bspw. werden Vortrags- und Interpretationsweisen nicht fixiert, und tatsdchliche
Grofenverhiltnisse von Intervallen und die Oktavgliederung des Tonraums sind nicht
klar erkennbar), so gestattet doch erst die Verbindlichkeit schriftlicher Kommunikation,
Personen als Urheber von Gedanken festzuschreiben. Gemaf der in der Klassik vorherr-
schenden Maxime der Fasslichkeit erfolgen Standardisierungen hin auf die zuvor in der
Volksmusik ldngst gebrauchlichen Dur-Moll-Tonalitdt, eine Sanglichkeit der Melodik
und die Gliederung des Zeitrahmens in einer achttaktigen Periode. Erst mit dem biirger-
lichen Individualismus obsiegt in der Musik der Drang nach ungebundener Gestaltung
iiber die Prozesse der Innenabsicherung des Bestehenden.

Das vierte Unterkapitel schlieBlich ist dem Aufbau eines interkulturellen Bewusst-
seins im 20. Jahrhundert gewidmet, an dessen Beginn ein tiefgreifender geistesge-
schichtlicher Wandel steht. Interessanterweise geht die Einsicht in die Relativitét des
Eigenen und das vorbehaltlose Anerkennen des Anderen in seinem Anderssein einher
mit dem Niedergang der Zentralperspektive und der harmonisch-tonalen Ordnung. Hinzu
tritt die zunehmende Globalisierung, die ebenfalls Zeit und Raum aufhebt mit ihrer welt-
umspannenden Distribution von Musik mit harmonisch-funktionaler Tonalitdt. Wahrend
der Einbezug von Gerduschen und mathematischen Algorithmen Musik transkulturell
macht, kann Komposition durch Aufnahme ethnischer Praktiken dagegen kulturumge-
staltend, -neuschaffend oder -bildend wirken. In den drei Phasen der Ubernahme fremd-
kultureller Einfliisse folgen auf die Bewunderung des Fremden und die Selbstaufgabe
die Imitation der Verhaltensmuster sowie die Reaktivierung von Gewohnheiten des alten
Lebensstils. Das Resultat ist letztlich ein Gemisch aus eigen- und fremdkulturellen
Merkmalen. Weniger ihre vermeintlich auflerordentliche Vereinbarkeit mit der anthro-
pologischen Struktur als vielmehr politischer und 6konomischer Druck sowie mediale
Beeinflussung sorgten fiir die schnelle und kulturiibergreifende Aufnahme, Ubernahme
oder Integration der abendldndischen Ordnung. Kognitive Universalien kdnnen eine
Briicke zwischen den Kulturen bilden, wobei die Plastizitit des Geistes bereits auf neu-
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roanatomischer Ebene zur Erkldrung von Akkulturationsprozessen herangezogen wer-
den kann. Insbesondere erleichtern universalistische Ziige (z. B. Tonstufenbegradigun-
gen) zwischen den Hochkulturen ein interkulturelles Verstehen. Die systemimmanente
Rationalitit der Musik anderer Hochkulturen begiinstigt nach Meinung des Autors eine
grofere Vertrautheit als bei Musik der Naturvolker oder volksmusikalischen Gesdngen
auch geografischer Nihe. Die Prignanz, Widerspruchslosigkeit und Einfachheit hoch-
kultureller Tonsysteme ist das Resultat ungezihlter Abstraktionsleistungen zur Verbes-
serung der Praktikabilitit, Uberzeugungskraft und Tradierbarkeit. Mathematische Er-
wigungen, Homogenisierungen und Rationalisierungen wurden erst im Nachhinein an
hochkulturelle Tonordnungen herangetragen, denn fiir die musikalische Friihzeit war
das Horerlebnis der entscheidende Faktor. Mit dieser Erkenntnis lassen sich auch di-
verse Widerspriiche wie beispielsweise das temperierte System als ,,Verletzung® physi-
kalischer Ordnung erkldren: ,,Das Ideal einfachster Zahlenbeziehungen und vollkom-
mener GesetzmaBigkeit ist von der tatsdachlichen musikalischen Wirklichkeit entfernt*
(S. 436).

Dobbersteins Verdienst ist es sicherlich, einen Grofteil der dlteren deutschsprachi-
gen Literatur zur Tonpsychologie, Musikpsychologie und -asthetik aufgearbeitet zu
haben; damit einher geht jedoch leider eine nahezu vollige Ignorierung neuerer anglo-
amerikanischer Quellen. Insgesamt erschweren unnétig komplizierte Sitze dem gewill-
ten Leser die Kontaktaufnahme mit dem vorliegenden Buch; zu sehr gefillt sich der
Autor in eitel-hochgestochenen, z. T. auch ungelenken Satzkonstruktionen. Allenthal-
ben hagelt es unerklirt bleibende Fremdworter. Zwar werden viele Beispiele im Text
angefiihrt, jedoch wire zusitzlich oft eine Visualisierung wiinschenswert gewesen. Man
vergleiche mit dem vorliegenden Werk nur Wolfgang Suppans viel zugédnglicheres Buch
Der musizierende Mensch. Eine Anthropologie der Musik (Mainz 1984), das bemerkens-
werter und unerklérter Weise weder im Text noch im Literaturverzeichnis von Mensch
und Musik Erwidhnung findet. Inhaltliche Wiederholungen dehnen den Text unnétig in
die Lange. Marcel Dobberstein versucht hdufig einen Rundumschlag, indem er zahlrei-
che Wissensgebiete einbezieht, wobei er viele Aspekte in seiner verquasten Sprache nur
anreifit und damit im Oberfldchlichen verbleibt. Vielleicht wire eine deutliche Eingren-
zung des Themenbereichs und der zu Rate gezogenen Wissensgebiete ratsam gewesen.

Claudia Bullerjahn

Ingrid Maria Hanken, Siw Graabrzk Nielsen & Monika Nerland (Eds.):
Research in and for Higher Education. Festschrift for Harald Jgrgen-
sen. Norges Musikhggskole: NMH-publikasjoner 2002, 219 S.

Harald Jgrgensen ist spétestens durch einen gemeinsam mit Andreas Lehmann verfass-
ten Band ,,Does practice make perfect?* aulerhalb seiner norwegischen Heimat bekannt
geworden. Seiner Titigkeit als Musikpiddagoge und -forscher ist die vorliegende Fest-
schrift gewidmet.

In ihrer Einleitung stellen die Herausgeber die mit der Person und Personlichkeit Jgr-
gensens verbundenen Verdienste um die norwegische Musikhochschulforschung heraus.
Seine Arbeit liefert ein hervorragendes Beispiel fiir die wechselseitig sich befruchten-
den Einfliisse von Forschung und curricularer Entwicklung im Dienste der Qualititssi-
cherung in der Professionalisierung von Studiengidngen in musikalisch-kiinstlerischen,
vor allem aber piddagogischen Fiachern. Es besteht kein Zweifel daran, dass die Schul-
musik und die Ausbildung der ,Multiplikatoren* musikalischer Bildung an der gesell-
schaftlichen Basis den eigentlichen Gegenstand der Interessen des Jubilars darstellen,
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der, wie viele andere Musikpddagogen seiner Generation auch etwa in Deutschland,
seine Laufbahn mit historischen Untersuchungen begonnen hat.

Alf Gabrielssons erdffnender Beitrag iiber die Verkniipfungen zwischen Musikpsycho-
logie und Musikpadagogik reflektieren verstdndlicherweise hauptsichlich sein eigenes,
priméres Forschungsgebiet, nimlich die Musikrezeption. In der Tat ist ihm beizupflich-
ten, dass musikalische Erfahrung als wissenschaftlicher Gegenstand in der musikpidda-
gogischen Ausbildung nicht den gebiihrenden Stellenwert besitzt. Dies gibt Anlass zur
Wiirdigung eines Werkes des Jubilars zu diesem Thema aus dem Jahr 1988, verfasst in
seiner Muttersprache.

Sue Hallam ist eine fiihrende Expertin auf dem Gebiet der musikalischen Ubefor-
schung. Ihre Forschungsiibersicht tiber Aspekte der Auffiihrungsangstenthilt kurze Ab-
schnitte iiber Phdnomen, theoretische Erklarungen und Behandlungsmethoden, welche
die Spanne der bislang akkumulierten Literatur zum Thema kenntlich werden lassen.
Im Unterschied zu anderen Autoren des Bandes beriicksichtigt Hallam keinerlei nicht-
angelsichsische Forschungen zu ihrem Thema, das etwa im deutschsprachigen Raum
recht ausfiihrlich und mit wachsender medizinisch-therapeutischer Expertise behandelt
wird.

Der thematische Wechsel zur Musikpiddagogik um 1917, sicherlich als Referenz an
die ,.historischen Wurzeln* des Jubilars gedacht und thematisiert in einem Aufsatz von
Thorolf Kriiger, konnte kaum grofer ausfallen. Gleichwohl gelingt Kriiger hierder Nach-
weis, wie die aufkommende Medialisierung durch neue Reproduktionstechniken die
musikpddagogische Diskussion beeinflusst. Mit der technischen Revolution waren auch
Hoffnungen auf eine baldige Erkldarung des Problems der musikalischen Begabung ver-
kniipft worden — eine Entwicklung, die in Carl Seashores Idee einer objektiven Musik-
dsthetik recht bald ihren vorldufigen Hohepunkt erreichte.

Wie hingen Anstrengung, Genuss und Relevanz des tiglichen Ubens in seinen un-
terschiedlichen Facetten zusammen, und sind diese Zusammenhidnge mit anderen
Alltagstitigkeiten vergleichbar? Andreas Lehmann geht dieser Frage in einer Replika-
tionsstudie anhand einer Stichprobe von Musikpiddagogikstudent(inn)en nach. Die ver-
muteten negativen Korrelationen zwischen Anstrengung und Genuss sowie positive
Korrelationen zwischen Anstrengung und Relevanz werden aufgezeigt. Allerdings scheint
letzterer Zusammenhang spezifisch fiir das Uben am Instrument, weniger fiir alltigliche
Verrichtungen zu sein. Dafiirkommen verschiedene Erkldrungen in Betracht, so etwa die
Auswahl der hier beriicksichtigten Alltagsaktivititen.

Dass Musikstudenten den groBten Teil ihres Ubepensums unter Ausschluss der Of-
fentlichkeit ableisten, bedeutet im Umkehrschluss ein hohes Maf} an Selbstbestimmung
und -regulation beim Uben auf Musikinstrumenten. Siw Graabrak Nielsen entfaltet zu-
nichst einen theoretischen Hintergrund zum Konstrukt des selbstregulierten Lernens,
bevor sie je eine qualitative und eine quantitative empirische Studie mitteilt. Die Studien
weisen unterschiedliche methodische Defizite auf. Zum einen wirkt die Beschrankung
auf zwei Fallbeispiele in Studie I, zwei Organisten, nicht hinreichend, um ein méglichst
geschlossenes Modell selbstregulierten Lernens mit moglichst differenzierten Facetten
abbilden zu konnen. Studie II enthilt keinerlei Hypothesen iiber die hierin angestrebten
Vergleiche zwischen Gruppen von Instrumentalisten beziiglich ihrer Verwendung me-
takognitiver Strategien. Somit fallen die nicht-signifikanten Ergebnisse, per se ein kei-
nerlei zu kritisierender Tatbestand, in einen luftleeren Raum und erlauben der Autorin
allenfalls triviale Folgerungen. Die Neigung zu recht abstrakten Formulierungen macht
die Lektiire dieses Beitrags miihevoll.

Der Beitrag von Einar Rusten zeichnet Vexierbilder musikpadagogischer Philosophie,
sofern ein solcher Gegenstand zu qualifizieren ist. Im Zentrum der Studie steht eine Fall-
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studie in Form eines auf mehrere Sitzungen und Telefonate ausgedehnten Interviews.
Darstellung und Konzeption erinnern an jiingste Studien von Tia de Nora und kniipfen
an die Identitdtsdebatten bei David Hargreaves sowie Renate Miiller und ihren jeweili-
gen Mitarbeitern an. Rusten begriindet seine Interpretation interessanterweise auf dem
historisch-philosophischen Begriff ,,Bildung*.

Evan Ruud kniipft in seinem Essay an die im Er6ffnungsbeitrag von Alf Gabrielsson
aufgeworfene Diskussion an. Ist Musik ein kulturelles Immunogen? Verglichen mit er-
hitzten Debatten, die besonders hier zu Lande besonders um Dekonstruktion musika-
lischer Wirkungen sich bemiihen, zeichnet Ruud ein erfrischend positives Bild. Im
allerletzten Absatz wird deutlich, dass die Positive Psychologie, ein junger Forschungs-
zweig der Emotionspsychologie, zu mehr Wertschétzung starker emotionaler Erfahrun-
gen von Musik gerade in der Musikpiddagogik beitragen konnte. Dieses berechtigte An-
liegen darf jedoch nicht kaschieren, dass selbst der Umgang mit positiven bis hin zu
ekstatischen Erfahrungen gerade im Musikunterricht recht schwer féllt. Hier zeigt sich
ein Dilemma, dass Musik als emotionales Medium durchaus verstanden wird, doch ent-
scheidet letztlich das kulturelle Umfeld jenseits des Individuums wesentlich iiber Um-
gang mit und Erleben von Emotionen.

Die im vorigen Beitrag angesprochene Problematik der Niitzlichkeit von Musik
kennzeichnet nach Ansicht von @ivind Varkgy die norwegische Curriculumdiskussion
tiber die Ziele musikalischer Bildung. Die Diskussion ist ohne weiteres auf viele
(westliche?) Gesellschaften iibertragbar. Denn Musik und Musiklernen diirfen sich
einerseits nicht in der Mehrung des aus 6konomischem Kalkiil geforderten Humanka-
pitals allein legitimieren, andererseits miissen sie tatsdchlich einen Beitrag dazu leis-
ten, dass Individuen ihren Platz in der Gesellschaft finden. Der Autor geht sehr sorg-
sam in Abwigung vereinfachter Szenarien den komplizierten Wechselwirkungen nach,
die dialektischen Prinzipien unterworfen zu sein scheinen. Die Kiirze des Beitrags
tauscht iiber die profunde Bedeutung der philosophischen Frage des Musikcurricu-
lums nicht hinweg.

Folgerichtig, wenngleich im Vorhinein sicherlich nicht in solcher Weise planbar,
spinnen die nachfolgenden Beitridge die ausgelegten Faden der Curriculumdiskussion in
verschiedene Richtungen weiter. Geir Johansen hinterfragt kritisch die Ursachen und
Folgen curricularer Verdnderungen, die oft genug iiber die Kopfe der Lehrkrifte an der
Basis hinweg implementiert werden und zu nicht kalkulierbaren Verwerfungen sowie
Reibungsverlusten fithren konnen. Letztlich halten sich Herausforderungen und Chan-
cen durch Verdnderung jedoch immer wieder die Waage, wenngleich mit dem Zitat am
Ende der Abhandlung: ,,Schulen zu verdndern ist wie die Verlegung eines Friedhofs* ein
nicht eben optimistischer Ausblick angeboten wird. Hildegard Froehlich befasst sich in
ihrem Essay mit der Lehrerausbildung an Hochschulen, gemeint sind hier diejenigen
Musiklehrer, die hier zu Lande als Musikschullehrer und Schulmusiker (Musiklehrer
fiir allgemein bildende Schulen) unterschieden werden. Da in Skandinavien recht dhn-
liche Modelle vorzuherrschen scheinen, diirften die Uberlegungen auch hier zu Lande
von Interesse sein. Froehlich zeichnet ein Bild der Institutionalisierung von kultureller
Praxis, in dem eine positive Seite in Form gesellschaftlicher Anerkennung sowie Ver-
sorgung der Institutionen mit notwendigen Ressourcen und eine negative Seite in Form
drohender Verkrustung in den Ausbildungsstrukturen ausgerechnet durch ihre Akade-
misierung einander gegentiber stehen. Letztere konnte zu einer Ausweitung des Gra-
bens zwischen Hochschulausbildung und Anforderungen im Musiklehrerberuf beitra-
gen. Als Gegenmittel sollte beispielsweise iiber den Sinn und die tiefere Bedeutung des
Ubens hinsichtlich der kiinstlerischen und pidagogischen Studienginge in der Weise
reflektiert werden, dass {ibergeordnete Ausbildungsziele gewahrt bleiben. Auf Grund
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der Doppelbedeutung in der englischen Sprache von practice als Ubung und Praxis er-
geben sich hiereine grofle Zahl unter dem Begriff subsummierbare Aspekte.

Monika Nerland & Ingrid Maria Hanken stellen in ihrem Beitrag die Lehrer-Schii-
ler-Beziehung im Instrumentalunterricht auf den Priifstand. Gestiitzt auf Interviews mit
Schiilern und Lehrern entwickeln die Autorinnen in dieser Forschungsstudie ein Bild,
das dem Stereotyp des Meister-Schiiler-Verhiltnisses nicht widerspricht und als Teil der
Erwartungshaltung der beteiligten Protagonisten interpretiert werden kann. Gleichwohl
stellt die notige Verbindung von Autoritit und kritischer Reflexion Forderungen an die
Betroffenen, aus denen Spannungen und Briiche erwachsen konnen. Die gemeinsame
Teilhabe an einer kiinstlerischen Weltkann die intrinsischen Probleme der Lehrer-Schii-
ler-Beziehung lindern, aber, so resiimieren die Autorinnen, das Dilemma kaum voll-
stdndig l10sen.

Die beiden letzten Essays von Bengt Olsson und Frede V. Nielsen kehren zum pro-
grammatischen Motto des Bandes zuriick: die Forschung in und fiir hohere musikali-
sche Bildung. Die Autoren stellen die Situation in ihren Heimatldndern Schweden und
Dinemark dar und verdeutlichen die Notwendigkeit von Forschung zu Gunsten der Pro-
fessionalisierung. Interessanterweise beklagt Olsson die aus seiner Sicht zu einseitigen
Einfliisse musikpsychologischer Forschung auf die curriculare Entwicklung. Es steht zu
vermuten, dass genuin musikpiddagogische Forschung, wie jiingst von Autoren wie Ru-
dolf-Dieter Kraemer und Hermann Josef Kaiser gedufert, als ein notwendiger und zu-
gleich nicht eben leicht zu realisierender Bestandteil der musikpddagogischen Ausbil-
dung sich darstellt.

Eine ausgewihlte Bibliografie iiber die Forschungsarbeiten des Jubilars rundet den
Band ab.

Zusammenfassend kann diese Rezension nur ein Streiflicht auf die vielféltige For-
schungsagenda bieten, die hier mit dem Namen Harald Jgrgensen verkniipft ist. Man
beginnt, sich fiir jede Musikhochschule der Welt einen Harald Jgrgensen zu wiinschen.
Die Losung aller Probleme, die Forderungen nach hochwertiger Musikausbildung mit
sich bringen, scheint utopisch. Doch ist es gut, dass diese Probleme in Bédnden wie dem
vorliegenden einmal zur Sprache gebracht werden.

Gunter Kreutz

Jorg Jewanski & Natalia Sidler (Hrsg.): Farbe — Licht — Musik. Synis-
thesie und Farblichtmusik (= Ziircher Musikstudien, Bd. 5). Bern/Berlin:
Peter Lang 2006, 527 S.

Dies ist vermutlich das originellste Buch der Synésthesie-Literatur, obwohl e s etwas kei-
neswegs Neues versucht, was ganz dhnlich bereits Georg Anschiitz in Hamburg praktiziert
hatte: Kunst und Wissenschaft im Bereich der synésthetischen Phidnomene zusammen-
zubringen, dokumentiert in den bekannten vier Farbe-Ton-Kongressberichten 1927—
1936. Die Aktivitdten, die schlieBlich zur Herausgabe dieses opulenten Buches fiihrten,
begannen im Jahre 2002 mit einem von Natalia Sidler veranstalteten internationalen
Symposium ,,Farbe — Bild — Klang*, auf dem u. a. auch Jorg Jewanski referierte. Schnell
entstand die Idee, Kunst und Wissenschaft sich einander annihern zu lassen, entspre-
chende Freirdume zu schaffen, damit sich héchst ungewohnte Aktivititen entfalten
konnten. Die Rollen des Wissenschaftlers und der Kiinstlerin waren vergeben (die gute
Zusammenarbeit der beiden hat sicherlich zur hervorragenden Qualitit des Buches bei-
getragen), zugleich wurde (als Gegengewicht) ein Kompositionswettbewerb fiir den von
N. Sidler konzipierten Farblichtfliigel durchgefiihrt.
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So entstand das Material, das bei verschiedenen Anlidssen aufgefiihrt werden konnte:
eine aktualisierte Fassung von Alexander Laszl6s Farblichtmusik aus dem Jahre 1927 (So-
natina fiir Klavier und Farblicht op. 11),im Kompositionswettbewerb (fiir Studierende der
Hochschule fiir Musik und Theater Ziirich) pramierte Werke fiir den neuen Farblichtflii-
gel. Um diesen zentralen kiinstlerischen Kern enthilt der Band u. a. Kongressbeitriage, Por-
traits (Fallstudien) von neun Kunst-affinen Synésthetikern, Bildenden Kiinstlern sowie
Kommentare der Synisthetiker zu Alexander Lasz16’s aktualisierter Farblichtmusik und
wichtige und kaum greifbare Quellentexte von Alexander Laszl6. Von den Kongress-Re-
feraten steht jenes von Michael Haverkamp (,,Auditiv-visuelle Verkniipfungen im Wahr-
nehmungssystem und die Fingrenzung synésthetischer Phinomene*) am Anfang, das
den besten Uberblick iiber die gegenwirtige Syniisthesie-Forschung vermittelt.

Das alles, auf bestem Papier, mit zahlreichen zumeist farbigen Abbildungen, ist ein
vorziiglicher Beleg fiir die vielféltigen Berithrungsfldchen von Farbe, Licht und Musik,
aber keineswegs ein Nachweis, dass synésthetische Produkte per se als Kunstwerke zu
behandeln wiren. Jewanski widersteht der Versuchung, hier Mafstibe aus dem Auge zu
verlieren, schlieBlich weil} er, dass Anschiitz gerade in diesem Punkte — vielleicht weil
ihn die Begeisterung mitriss — scheiterte.

Klaus-Ernst Behne

Patrick N. Juslin & John A. Sloboda (Eds.): Music and emotion. Theory
and research. Oxford: Oxford University Press 2001, 487 S.

Dieses Buch hat das Ziel, von fiihrenden Forschern, die sich fiir beide Themen interes-
sieren, eine erste integrative Sicht zu prisentieren. Im Vorwort fasst der Herausgeber der
Reihe ,,Series in Affective Science®, Klaus Scherer, die wichtigen Punkte des Buches
zusammen: die Frage, inwiefern Musik die Sprache der Emotionen ist und inwiefern es
zum Wesen der Musik gehort, dass Musizieren und Musikhoren stets mit Emotionen
verbunden sind. Die Hauptthemen sind gemiss Scherer die emotionale Ausdruckskraft
und die affektiven Wirkungen von Musik. Voll Enthusiasmus erwartet er, dass dieses
Buch mit seinen vielfiltigen Perspektiven einen Quantensprung bewirken kann, was die
Sophistiziertheit der wissenschaftlichen Forschung im Bereich von Musik und Emotion
betrifft. Auch hofft er, dass die faszinierenden Fragen und Hypothesen, die in diesem
Buch zu finden sind, dazu beitragen, dass eine neue Generation von multidisziplinér
ausgerichteten Forscherinnen und Forscher diese Phinomene weiter untersuchen.

Im ersten Kapitel geben die beiden Herausgeber, Juslin & Sloboda, eine Einfiihrung
und einen Uberblick iiber die einzelnen Kapitel. In programmatischer Weise umreifen
sie die grofen Linien: Das Buch fokussiere jene musikalischen Prozesse und geistigen
Inhalte, die eine bewertende oder evaluative Komponente haben.

Es geht ihnen um Prozesse, die bestimmen oder ins Bewusstsein bringen, dass Musik
Gefallen oder Missfallen auslost, zudem um Themen wie Priferenz, Emotion und Stim-
mung, Asthetik, Transzendenz und spirituelle Erfahrungen. Davon abzugrenzen seien
jene Prozesse und Inhalte, die primir beschreibend oder darstellend (representational)
sind. Damit meinen die Herausgeber vor allem Themen der Wahrnehmung und Kogni-
tion, denen in den vergangenen Jahrzehnten viel Aufmerksamkeit zuteil wurde, z.B.
Prozesse des Wiedererkennens, Identifizierens und des Ausfiihrens von musikalischen
Eigenschaften. Eine der Hauptaufgaben der ,musical science ‘ sei es, das Verhiltnis zwi-
schen den reprisentationalen und den affektiven Prozessen besser zu verstehen. Und
das Ziel fiir zukiinftige Forschung sei es, fiir den Bereich Musik und Emotion einen ge-
wissen Grad an Konsens zu finden mit Bezug zu allgemeinen Begriffen, Definitionen
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und Methodologien. Sie fiihren mindestens sieben Griinde an, warum in den letzten
20 Jahren der Bereich Kognition im Vergleich zu Emotion dominierte. Mit zwei Stich-
worten charakterisieren die Herausgeber die Organisation und die Absichten des Bu-
ches: ,change ‘und , interface . Emotion und Musik hitte mit Verdnderungen zu tun, und
beide sind in vielfdltiger Weise eine Schnittstelle (zwischen inneren und dulleren
Welten, ,nature‘ und , nurture‘, Wahrnehmen und Ausfiihren, zwischen Disziplinen).
Grundlegende Fragen, die in diesem Buch behandelt werden, sind: Warum bewirkt
Musik bei den Zuhorenden Emotionen? Sind die Emotionen, wie wir im Zusammen-
hang mit Musik erfahren, verschieden von Emotionen im alltdglichen Leben? Warum
sind verschiedene Musikstiicke mit verschiedenen Emotionen verbunden? Sind Musik-
ausiibende fahig, den Zuhorenden spezifische Emotionen mitzuteilen? Variieren emo-
tionale Antworten auf Musik in Abhidngigkeit des kulturellen Kontextes? Welche Wir-
kungen haben emotionale Reaktionen auf Musik auf das Gehirn und auf den Kérper der
Zuhorenden? SchlieBlich geben die Herausgeber eine Ubersicht zu den einzelnen Ka-
pitel. Sie umfasst zwdlf Seiten und informiert iiber alle 20 Kapitel des Buches! Insge-
samt haben sich 20 verschiedene Autoren beteiligt. Diese Aufmachung gibt eine ge-
wisse Garantie, dass einige der hohen Anspriiche, die auf dem Buchumschlag und im
Vorwort versprochen werden, erfiillt werden. Die Breite der Themen zeugen zudem von
der Reichhaltigkeit des Inhalts dieses Buches.

Das Buch hat vier Teile: Der erste Teil deckt vielfiltige interdisziplinire Perspekti-
ven aus der Philosophie, Musikwissenschaft, Psychologie, Neuropsychologie, Anthro-
pologie, Soziologie und Musiktherapie ab. Jedes dieser Kapitel fiihrt als erstes in die
Disziplin oder in den spezifisch von der Autorin oder dem Autoren eingenommenen
Standpunkt ein. Danach wird das Titelthema angegangen. Die Kapitel haben unter-
schiedliche Qualitit. Sie zeigt sich vor allem darin, wie breit, differenziert und zugleich
abstrakt es jeweils gelingt, die wesentlichen Linien, Fragen und Paradigmen interessant
darzustellen. Beispielsweise bezieht sich das philosophische Kapitel (Kap. 2) nur ge-
rade auf die Anglo-Amerikanische Analytische Philosophie. Es mutet befremdend an,
wenn ohne Bezug zur abendldndischen Philosophie {iber abendlédndische Musik philo-
sophiert wird. Hingegen gehen die Musikwissenschaftler Nicholas Cook & Nicola Dib-
ben (Kap. 3) auf interessante Weise auf die Geschichte ihres Faches mit Bezug zum
Titelthema ein. Die Neuropsychologie stecke noch in den Kinderschuhen. Gerade des-
wegen ist es wichtig, Vermutungen iiber viel versprechende kiinftige Richtungen von
einer langjahrigen Fachperson, Isabelle Peretz, zur Kenntnis zu nehmen. John Sloboda
& Patrik Juslin (Kap. 4) vertreten eine naturwissenschaftlich orientierte Psychologie,
welche kausale Erkldarungen zu Reaktionen auf Musik im Innern des Organismus zu ge-
winnen sucht. Sie wiinschen, dass in Zukunft mehr soziale und kulturelle Kontexte mit
einbezogen werden. Dies geschieht denn auch in den folgenden beiden Kapiteln. Judith
Becker (Kap. 6) gelingt dies aus anthropologischer Sicht. Die Autorin erachtet das ver-
breitete Bild des abendlidndischen, gebildeten, einsamen, geschlechts- und zeitlosen
und stets aufmerksamen Zuhorers von Musik fiir gewisse Zwecke als sinnvoll. Aber
spitestens ihre Beispiele aus anderen Kulturen zeigen, dass Emotion und Person kultu-
relle Konstrukte sind. Die Autorin schlédgt eine interessante Synthese vor, welche Kul-
tur und Biologie in ein fruchtbares Verhiltnis bringt. Das soziologisch orientierte Kapi-
tel 7 von Tia DeNora zeigt eine liberzeugende Integration des Phinomens Musik in den
soziologischen Kanon auf, wie in der Soziologie mit Emotionen und den Fragen zur
Funktion von Musik umgegangen wurde und heute wird. Interessant ist die Hervorhe-
bung von Musik als Technik der Gefiihlserzeugung, was auch im vorangehenden Ka-
pitel stark betont war. Im Kapitel 8 iiber Musiktherapie von Leslie Bunt & Mercedes
Pavlicevic wird das Verhiltnis zwischen Emotion und Musik vor allem mit Bezug auf
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die Studien zu Musikalitdt in der frilhen Kindheit abgehandelt. Die Herausgeber des
Buches, Patrik Juslin & John Sloboda, kommentieren, dass die Kapitel 2 bis 8 durch
ihre multidisziplinire Sicht eine Herausforderung sind. Viele gingige und unreflektierte
Unterteilungen, Unterscheidungen und Bezeichnungen werden diskutiert und relativiert.
Es geht jeweils um die Wahl eines Paradigmas, einer Konzeption des Menschen und der
Gesellschaft. Es zeigte sich, wie breit oder eng die einzelnen Disziplinen diesen Rah-
men wihlen und dadurch die Art und Weise bestimmen, wie iiber Musik und Emotion
theoretisiert wird.

Der folgende Buchteil mit dem Titel ,The Composer ‘ hat drei Kapitel. Er handle vom
Material, mit welchem der Komponist arbeitet, sagen die Herausgeber. In Kapitel 9 be-
nutzt Dean Keith Simonton biografische Daten von Komponisten und ihre Werke, um
ihre Kreativitdt besser zu verstehen. Dazu erfand er ein quantifizierbares MaB, die me-
lodische Originalitit, mit welchem Aussagen iiber lebensgeschichtliche Zusammen-
hiinge, kompositorische Charakeristiken und Uberraschungseffekte gewonnen werden
konnen. Gabrielson & Lindstrom (Kap. 10) geben eine Ubersicht zu jenen psychologi-
schen Studien, welche traditionell am hédufigsten zum Thema Musik und Emotion zu
finden sind. Es gehtum einzelne Elemente und Eigenschaften, die man in Musikstiicken
variieren und mit verschiedenen Methoden in der emotionalen Wirkung mit Worten be-
zeichnen oder kategorisieren kann. Annabel J. Cohen (Kap. 11) prisentiert eine interes-
sante Ubersicht zum Thema Music as a source of emotion in film. Eine gewohnte Erfah-
rung, die Verbindung von Film und Musik, wird hier von verschiedenen Seiten mit
Bezug zu Emotionen und Unterstreichung der filmischen Mittel reflektiert.

Es folgt der Buchteil betitelt mit ,The performer‘. Er beginnt mit dem Thema The
subjektive world of the performer von Roland S. Persson. Es geht um Motive, die beim
Aufbau von musikalischer Expertise eine Rolle spielen. Wichtig ist das Motiv, den ei-
genen emotionalen Zustand durch Musizieren in positiver Weise zu beeinflussen. Auf
einer anderen Ebene, ndmlich im kulturellen Kontext, hat Judith Becker in Kap. 6 be-
reits das Thema des Erzeugens von emotionalen Zustinden thematisiert. Das folgende
Kap. 13 von Andrew Steptoe behandelt die negativen emotionalen Begleiterscheinun-
gen unserer westlichen Musikkultur, das Lampenfieber und Stress. Kap. 14 von Patrik
N. Juslin betrifft die Frage, wie beim Musizierenden den Zuhorenden Emotionen ver-
mittelt werden. Das Forschungsparadigma ist einfach: Der Forscher schreibt eine Emo-
tion vor, welche vom Musiker in Form von einer Anzahl Melodien realisiert werden
soll. Die Produktionen werden auf akustische Mittel analysiert und nach Kategorien
und Dimensionen sprachlich und nach musikalischen Eigenschaften geordnet.

Der letzte Teil des Buches ist dem Zuhorer gewidmet. Das Kap. 15 stammt von Le-
onhard B. Meyer, der durch sein Buch Emotionen and Meaning (1956) das Hauptthema
geprdgt hat und sich nun erneut zu diesem Themenbereich unter dem Titel Music and
emotion: distinctions and uncertainties dussert. Als erstes findet er es wichtig, ein in der
Wissenschaft dauerndes Thema anzusprechen: die Notwendigkeit, die Begriffe so klar
und eindeutig wie moglich zu bestimmen und zu verwenden. Er fiihrt einige Unter-
scheidungen ein, die er anhand von Beispielen ausarbeitet. Der Hauptteil gilt der Unge-
wissheit der menschlichen Gefiihle im Zusammenhang mit Musik. Er zeigt auf, dass
empirische Forschung mehr an Zustinden denn an Prozessen interessiert ist und dabei
etwas verpasst. Er argumentiert, dass emotionale Prozesse im musikalischen Kontext
mit Begriffen der Erzeugung und Verringerung von Ungewissheit verstanden werden
konnen. Dies sind Konzepte, die heute allgemein im Bereich der Kulturpsychologie
(z.B. Jaan Valsiner) als akzeptiert gelten. Das folgende Kapitel von Klaus Scherer &
Marcel Zentner (Kap. 16) ist bezogen auf die abendldndische klassische Musik. Es zielt
darauf ab zu formalisieren, welche emotionalen Verinderungen Musik im Zuhorer er-
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zeugt und welches die Determinanten in der Horsituation sind. Auch das nédchste Kapi-
tel (17) von Emery Schubert bemiiht sich um das Mess- und Berechenbare: Er gibt eine
Ubersicht zu Methoden, die dem Verlauf des Horens von Musik gerecht werden und der
Forschung die Situationen von Moment-zu-Moment zugdnglich machen. Im Kap. 18
nehmen John Sloboda & Susan O’Neill Bezug auf die soziologische Perspektive, wel-
che DeNora in Kap. 7 und Judith Becker in Kap. 6 deutlich ausfiihrten: Musik ist eine
kulturelle Ressource, die es ermdglicht, soziale und personale Identitit zu stiften. Die
beiden Autoren fokussieren Musik im Alltagsleben, und sie berichten von Studien, wel-
che aufzeigen, dass die emotionale Bedeutung von Musik stets im kulturellen und so-
zialen Kontext einer Person gesehen werden muss. SchlieBlich thematisiert A1f Gabriel-
son in Kap. 19, Emotions in strong experiences with music*. Er gibt eine Ubersicht zum
Thema, beschreibt ein eigenes Forschungsprojekt und diskutiert die Ergebnisse.

Das Buch endet mit einem Schlusskommentar der beiden Herausgeber, Sloboda &
Juslin. Sie sprechen weniger die Ausgangsfragen an (vgl. oben), als vielmehr die im
Buch mehrmals thematisierten Dichotomien, nimlich, Emotion als Rezeption vs. Emo-
tion als Konstruktion, Biologie vs. Kultur, Wahrnehmung vs. Induktion, personlicher
vs. offentlicher Ausdruck, Emotion als verschieden von der musikalischen Erfahrung
vs. Emotion als konstitutiv fiir musikalische Erfahrungen. Auch kommentieren sie die
verschiedenen Ebenen, auf welchen Emotionen im Zusammenhang mit Musik analy-
siert wurden. Schlielich fragen sie, ob der Bereich Musik und Emotionen in guter
Form sei. Sie fiihren an, dass die Psychologie bei diesem Thema eine zentrale Rolle
spiele, und dass es positiv zu werten sei, dass unterschiedliche Disziplinen etwas beige-
tragen haben. Sie sprechen die unsicheren Arbeitsbedingungen fiir Forschung an und
auch die Widerspriiche zwischen dem Wunsch nach Interdisziplinaritét vs. der Tendenz
nach disziplindren Abgrenzungen. Es sind dies Themen, die die soziale Dynamik des
Wissenschaftsbetriebs betreffen. Zu dieser Dynamik haben die Herausgeber dieses Bu-
ches sicher einen wesentlichen und wichtigen Beitrag geleistet. Das Buch ist umfassend,
lasst viele verschiedenen Disziplinen zu einem komplexen Bereich zu Wort kommen und
ist insgesamt sorgfiltig ausgearbeitet. Wegen der Breite ist es fast unangemessen darti-
ber nachzudenken, was in diesem Buch fehlt. Doch sollen die Leserin und der Leser
auch hieriiber orientiert sein: Beide Herausgeber arbeiten als Wissenschaftler im Be-
reich Psychologie, und dies vor allem mit Erwachsenen und experimentell, und sie haben
eine Vorliebe fiir ein naturwissenschaftliches Verstdndnis von den Sozial- und Kultur-
wissenschaften und somit fiir kausale Erklarungen fiir menschliches Verhalten. Der Ein-
druck ist nicht zu verwehren, dass diese Richtung im Buch dominiert, obwohl sich die
Herausgeber um Ergdnzungen kiimmerten. Wie oben berichtet, erwdhnen einige Auto-
rinnen und Autoren zu Recht die Gefahr, beim Titelthema zu sehr verhaftet zu sein auf
den gebildeten Studenten, auf das einsame und konzentrierte Zuhoren abendldndischer
klassischer Musik im schalldichten Labor, auf die unbefriedigende Versprachlichung
von fixierten emotionalen Zustdnden und auf messbare physische Reaktionen als ein-
schrinkende Standards. Diese Aussage ist nicht als Kritik des Buches zu verstehen, denn
solches ist selbst darin zu lesen. Wenn ich meine, dass Themen aus Disziplinen wie der
Musikphilosophie, Musikethnologie, Musiksoziologie neben der Psychologie zu kurz
kommen, und dass Themen wie kindliche Entwicklung, mittleres und hohes Alter bzw.
die Auf- und Abbauprozesse trotz der Dominanz von Psychologie fehlen, tut auch dies
keinen Abbruch an der Qualitit des Buches. Jedes solche Unterfangen ist zwangsldufig
selektiv. Das Buch scheint von Anfang an in der Konzeption auf Erfolg und Absiche-
rung von Qualitdt angelegt. Es ist es wert, fiir jede private und 6ffentliche Bibliothek
angeschafft und eingehend studiert zu werden.

Stefanie Stadler Elmer
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Giinter Kleinen (Hrsg.): Musik und Kind. Chancen fiir Begabung und
Kreativitiit im Zeitalter der Neuen Medien. Laaber: Laaber-Verlag 2003,
350 S.

»Musik® und ,,Kindheit” sind Gegenstdnde, die sowohl eine kulturhistorische als auch
eine subjektiv-individuelle Perspektive erlauben. Beide sind fiir die gesamte Biografie
eines Menschen von Bedeutung, unterliegen gleichwohl stindigem Wandel. Beide ver-
kniipft in der vorliegenden Publikation das Paradigma des Konstruktivismus sowie die
sich hieraus ergebenden personlichen Lebenswelten. Neben Texten vom Herausgeber
beinhaltet der Band Beitrdge sechs weiterer Autoren und ist in die fiinf iibergeordneten
Kapitel I Musikalische Kindheiten, 11 Uber die Bildung musikalischer Biografien, 111 Wie
man es lernt, selber Musik zu machen, IV Ist Musikpddagogik notwendig? und V. Musik
unter den Bedingungen des Medienzeitalters aufgeteilt.

Kapitel I beginnt mit einem Beitrag von Giinter Kleinen zum Mythos Kindheit. Klei-
nen gibt einen Uberblick zu aktuelleren Einschitzungen der Reichweite von Kindheit
und resiimiert, dass Kindheit auf die gesamte Lebensspanne ausstrahle, da alle weiteren
Entwicklungsstadien auf diesem aufbauen. Reichlich durch Bildillustrationen unter-
stiitzt geht er dem historischen Wandel des Kindheitsbegriffs nach und verdeutlicht,
dass das Ende der Kindheit immer dann angesetzt werde, wenn Kinder dhnliche Aufga-
ben wie Erwachsene zu erfiillen haben. In heutiger Sichtweise werden Kinder als Pro-
duzenten ihres Lebenszusammenhanges und nicht nur als Rezipienten der Erwachse-
nenkultur verstanden. Zwar ist eine prinzipielle Unterscheidung zwischen ,,Kultur der
Kinder und , Kultur fiir Kinder moglich, jedoch existieren flieBende Ubergiinge. Wenn-
gleich heutzutage keine Kultur mehr jenseits der technischen Medien mdglich ist, gilt
noch immer der ,,Primat musikalischer Primirerfahrungen® (Behne) durch vokales und
instrumentales Musizieren sowie Besuche von Konzerten und Tanz. Unter starker inne-
rer Beteiligung wird hierbei subjektive Sinnhaftigkeit aufgebaut. Im zweiten Beitrag
des Kapitels bietet Rainer Wilke eine historische Sicht auf Kindheit. Bei Musik von
Kindern ist prinzipiell zu unterscheiden zwischen musikalischer Praxis, die ohne Fin-
wirkung Erwachsener entsteht und tradiert wird, und Beschiftigung mit Musik, die iiber
das umgangsmaBige Musizieren hinausgeht und eine besondere Ausbildung erfordert.
Wilke skizziert die Vorstellung von musikalischer Erziehung seit J.-J. Rousseau, der vor
allem die Ausbildung der Stimme innerhalb kindlicher Moglichkeiten fordert und ein
Verstehen von Musik von der Fahigkeit zur Komposition abhidngig macht. Seit dem
18. bis weit ins 20. Jahrhundert herrscht die Uberzeugung, dass artifizielle Musik Kin-
dertiberfordere und eine einfache, aber mit Intensitit vorgetragene Musik adidquater sei,
weshalb lange Zeit der schulische Musikunterricht auf das Singen beschrinkt wurde.
Wihrend sich umgangsméfiges Musizieren in allen Gesellschaftsschichten findet, be-
schriankt sich Haus- und Kammermusik zumeist auf das Bildungsbiirgertum. Beginnend
mit der Instrumentalschule von D. G. Tiirk (1789) wird eine Kombination aus didakti-
schen und programmatischen Aspekten als angemessen fiir die musikalische Unterwei-
sung von Kindern empfunden. Auseinandersetzungen von Komponisten mit Kindheit
reichen von romantisch-paradiesischen Vorstellungen tiber realistisch gefirbte bis hin
zur Dominanz negativer Aspekte und der Verwendung von Kindheit als Modell. Teilweise
beziehen Komponisten zusdtzlich zur Musikalisierung von Kindern in unterschiedli-
chem Ausmaf} die Mitwirkung von Kindern ein.

Im Kapitel IT wird den zentralen Konzepten ,,Begabung®, , Kreativitit* und ,,Entwick-
lung* nachgegangen. Giinter Kleinen hélt im ersten Unterkapitel fest, dass man musi-
kalische Begabung als eine menschliche Grundausstattung betrachten kann, die trotz
aller kultureller Verschiedenheiten in allen ethnischen Gruppen der Menschheit zu fin-
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den ist. Somit ist sie Bestandteil alltdglicher Lebenswelten, zugleich jedoch auch Vo-
raussetzung fiir berufliche Laufbahnen im Bereich Musik. Verdnderungen von Bega-
bungen im Lebenslauf waren bisher allerdings kaum Gegenstand der Forschung, allen-
falls solche von Spitzenbegabungen im Bereich musikalischer Klassik, nicht jedoch
,mittlere” Begabungen und Pop-Aktivititen. Kleinen duflert seine generelle Ablehnung
von Musikalitdtstests und pladiert fiir Einzelpriifungen mit Chancen fiir pidagogisches
Feedback und Kommunikation, was in seiner grundsitzlichen Kritik an wissenschaft-
lichen Testgiitekriterien und quantitativen Verfahren begriindet ist. Zum derzeit im mu-
sikpsychologischen Wissenschaftsdialog favorisierten Expertisekonzept nimmt er eben-
falls kritisch Stellung: Er weist darauf hin, dass zielorientiertes Uben (deliberate practice)
und Spaf3 am Spiel (flow) sich keineswegs ausschliefen miissen und dass Motivation als
wichtiger Faktor nicht vernachldssigt werden diirfe. Ein modernisiertes Begabungskon-
zept miisse seines Erachtens die Verankerung von Begabung in personlichen Lebens-
welten herausstellen, Begabung als Konstruktions- und somit kreative Leistung wiirdi-
gen, sich in Richtung alltidglicher Funktionen, moderner Kommunikationsmedien und
Pluralitidt heutiger Musikstile 6ffnen sowie die innere, autopoietische Dynamik der Be-
gabungsentwicklung anerkennen. Der folgende Abschnitt von Christian Hoerburger zum
Thema Kreativitit fallt gegentiber dem vorherigen leider merklich ab, da er wenig theo-
riebasiert und hauptsdchlich methodendeskriptiv angelegt ist. Hoerburger lehnt es ab,
musikalische Kreativitit als eine Kategorie des ,,problemlésenden Denkens* zu verste-
hen, weshalb der gingige Musikunterricht an allgemeinbildenden Schulen nicht der
Forderung der derzeit in der Bildungsdiskussion als Schliisselqualifikation angesehe-
nen Kreativitdt dienen konne. Jedoch gesteht er mit gutem Recht samtlichen musikali-
schen Tétigkeiten kreative Anteile zu. Im Folgenden gibt er einen breit angelegten
Uberblick zu Erfahrungen von in Schulen, Musikschulen und Hochschulen titigen Mu-
sikpddagogen in den Bereichen Improvisieren, Phantasieren und Komponieren. Ferner
geht er auf die Eignung von Musikinstrumenten fiir das Improvisieren mit Kindern und
Jugendlichen ein und setzt sich mit der hdufig geduflerten Kritik an dieser Methode aus-
einander. Bedauerlicherweise ist Hoerburgers Beitrag von Ressentiments bezogen auf
Popmusik geprigt. Im wiederum von Giinter Kleinen geschriebenen dritten Abschnitt
proklamiert dieser Kindheit als Stadium eigenen Rechts, denn Kindheit sollte weniger
als Vorbereitungsphase auf das Leben als Erwachsener denn als kulturelles Muster und
gesellschaftliche Lebensform im Wandel verstanden werden. Es folgt ein Uberblick zu
verschiedenen Erkldrungsansitzen musikalischer Entwicklung, die auf die vier ,,gro3en*
psychologischen Theorien Konditionierungstheorie, strukturgenetischer Konstruktivis-
mus, tiefenpsychologische Theorie und Symboltheorie Bezug nehmen. Danach skiz-
ziertKleinen die Verbindung zwischen Begabung und musikalischen Lebenswelten, die
seines Erachtens durch das personlich bedeutsame bzw. signifikante Lernen im Rahmen
der Entwicklung hergestellt wird. Im folgenden Uberblick zur musikalischen Biografie-
forschung vergleicht er die Rolle von Musik in Lebensldufen von Berufsmusikern mit
denen von Musikern der populéren Stilrichtung und denen von Normalbiirgern. Die Pu-
bertit wird als ausschlaggebendes Entwicklungsstadium fiir die gesamte weitere Ent-
wicklung herausgearbeitet, denn hédufig filhren Probleme auf dem Weg zur gefestigten
Ich-Identitidt zum Abbruch des Instrumentalunterrichts, jedoch ist dies auch die Lebens-
phase, in der die Entscheidung getroffen wird, Berufsmusiker zu werden. Kleinen be-
tont, dass das Selbst heutzutage als Instanz aufzufassen ist, ,,die das eigene Handeln
initiiert und eine Integration vielfiltiger personlicher Erfahrungen in die innere Sinn-
haftigkeit der je individuellen Lebenswelt herbeifiihrt* (S. 147).

Inden ersten beiden Unterabschnitten von Kapitel III setzt sich Ursula Ditzig-Engel-
hardt mit den Voraussetzungen, Zielen und Methoden eines frithen Musikunterrichts
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auseinander. Der Wiedergabe eines lingeren Interviews mit der Instrumentallehrerin
Christine Lohr folgen Darstellungen zur Entwicklung von Wahrnehmung und Musik-
verstehen im frithen Kindesalter, zur Streuung von musikalischer Begabung und zur
Bedeutung des familidiren Umfeldes fiir den Erfolg des Instrumentalunterrichts. Ge-
fiihlsechtheit, Offenheit, Empathie und Balance beim Fiihren und Steuern werden als
Eigenschaften guter Lehrer herausgearbeitet, wozu bei jiingeren Kindern zusétzlich An-
schaulichkeit, Ernstnehmen und das Liefern einer Vertrauensbasis treten sollten. Ferner
benennt Ditzig-Engelhardt Voraussetzungen fiir den Erfolg von Gruppenunterricht, Lern-
ziele fiir den Instrumentalunterricht mit Kindern, Unterrichtsmethoden sowie hiermit
verkniipft verschiedene Lernarten. Giinter Kleinen beginnt den dritten Unterabschnitt
mit verschiedenen Erkldrungen zur Bedeutung des friihen Lernens. Er betont die Effizienz
von gezielten, unmittelbar wihrend der Ausfiihrung einer Handlung erfolgenden posi-
tiven Verstdarkungen und dass intrinsische Motivation an Bedeutung gewinne, sobald die
Ziele von den Lernenden selbst gesetzt werden. Beim Musiklernen im Genre der popu-
laren Musik konne zusitzlich eine starke Motivation von gruppendynamischen Prozes-
sen ausgehen. Das fiir dieses Musikgenre typische autodidaktische Lernen sei Resultat
der mehr oder weniger deutlichen Abgrenzung und Gegeniiberstellung zu den etablier-
ten gesellschaftlichen und kulturellen Institutionen. Als vorherrschende Form des tradi-
tionellen Instrumentalunterrichts kénne dagegen das Lernen am Modell bezeichnet
werden. Abschlielend schildert Kleinen Probleme und Chancen spiter Instrumentalan-
fanger und -wiedereinsteiger und geht auf Geschlechter-Stereotypen ein.

Kapitel IV beginnt mit dem Reprint eines Artikels von Helmut Segler, in dem dieser
eine ,,Pidagogik des KindgemifBen* kritisiert, da Kindheit nicht nur ein Naturzustand,
sondern auch ein Produkt unserer Vorstellungen und gesellschaftlicher Umstdnde sei. In
erster Linie habe sich die Pidagogik die Kindheit geschaffen, und hauptsichlich intrin-
sisch gesteuerte Aktivitdten der Kinder diirften nicht auch noch der pidagogisch-mo-
ralischen Sorge unterworfen oder als Motivationsvehikel missbraucht werden. Giinter
Kleinen beschreibt im folgenden Abschnitt neue Herausforderungen an Schule und El-
ternhaus, die sich daraus ergeben haben, dass die technischen Medien zunehmend be-
deutsamer geworden sind. Der Schule werde heute oft die iiberfordernde Aufgabe zu-
gewiesen, traditionelle Erziehungsstandards zu gewiéhrleisten, die im Elternhaus nicht
mehr vermittelt werden. Zwar sei durch die heutige Allgegenwart der Unterhaltungs-
und Informationsmedien die musikalische Entwicklung akzeleriert, jedoch gebe es sen-
sible Entwicklungsstadien, jenseits derer Schule versdumte Férderung nicht mehr nach-
holen konne. Schulmusik kdnne im besten Fall der Personlichkeitsentfaltung der Schii-
ler dienlich sein, das emotionale Klima und die soziale Atmosphire innerhalb der Schule
verbessern und zur Erneuerung kiinstlerischer Ausdrucksformen sowie zur Offnung fiir
alle Facetten der Musikkultur beitragen. Kleinen gibt im Folgenden einen ausfiihrliche-
ren Uberblick zu musikdidaktischen Konzeptionen beginnend mit L. Kestenbergs Vor-
stellung von musikalischer Allgemeinbildung bis hin zum heutigen Verstindnis unter
Einbezug des Lebensweltkonzeptes. Neben Versuchen von erweitertem Musikunterricht
mit Nutzen fiir auBermusikalische Bereiche sowie Medienerziehung und einer an aktu-
ellen Formen populdrer Musik orientierte Didaktik bieten nach Kleinen vor allem die
Response-Projekte mit ihrer Ableitung musikalischen Wissens aus kreativen Prozessen
ein neuartiges Musiklernen im Sinne einer konstruktivistischen Didaktik.

Der erste Beitrag von Kapitel V ist den psychologischen Grundlagen der Musik-
rezeption gewidmet. Giinter Kleinen beleuchtet das Verhiltnis zwischen Horsinn und
menschlicher Entwicklung, erldutert die Rolle der Sensomotorik fiir Sprache und Denk-
vermdgen und unterstreicht, dass Autopoiesis und Selbstreferentialitiit wesentliche
Eigenschaften des menschlichen Wahrnehmungssystems sind, die ,,im subjektiven Be-
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wusstsein so etwas wie Ordnung, Okonomie, Wohlbefinden, Heimat [...] erzeugen‘ (S.
250). Obwohl stark von den Untersuchungsmethoden abhiingig, kristallisieren sich als
tibergreifende Ergebnisse musikalischer Rezeptionsforschung die Dominanz eines In-
teresses an populdrer Musik, das Alter als stirkste demografische Variable und die Be-
deutung eines hohen Grades an formaler Bildung fiir die differenzierte Rezeption inner-
halb aller Genre heraus. Gezielt ausgewidhlte Musik kann diverse Funktionen im Alltag
ibernehmen und somit die personlichen Lebenswelten mit hochster Intensitit durch-
dringen. In Abhédngigkeit von Form, Ausdruck und Gebrauch konstituiert sich musika-
lischer Sinn im Bewusstsein des Rezipienten. Erika Funk-Hennigs beschiftigt sich im
zweiten Unterkapitel mit dem Medienbesitz und -gebrauch von Kinder und Jugendli-
chen. Sie betont, dass Medien wie Fernsehen, Radio, Tontrdger und Computer in Kin-
derzimmern immer prisenter werden und den Individualisierungstrend verstirken. Einem
Uberblick zu Marktanteilen auf dem Tontrdgermarkt folgt eine Darstellung von Vertrieb
und Verkaufsstrategien. Insbesondere Medienverbiinde ermoglichen einen breiten Ab-
satz von Kindertontragern, was die multimediale Vermarktung von Medienfiguren unter
Ausbildung von Medienskripten nach sich zieht und durch besondere Verkaufsverfah-
ren wie Rack-Jobbing forciert wird. Tontrdgerangebote fiir Kinder und Jugendliche um-
fassen neben ebenfalls von Musik stark durchzogenen Horspielen und Horbiichern di-
verse Formen von Liedern (traditionelle u. neue Kinderlieder, Geschichten- u. religitse
Lieder, Songs aus Fernsehserien) sowie im Bereich klassischer Musik Komponistenbio-
grafien und Werkeinfiihrungen. Hinzu treten seit einiger Zeit musikbezogene CD-ROMs
mit dem Vorteil der Interaktivitidt und Multimedialitit. Den Abschnitt beschliefen For-
schungsergebnisse zum kindlichen Gebrauch von Hormedien und Hinweise auf me-
dienpiddagogische Moglichkeiten. Norbert Schlibitz setzt sich im letzten Unterkapitel
vor allem mit neueren Medienentwicklungen auseinander. Er betont, dass populdre Musik
und in diesem Zusammenhang auch Videoclips Jugendlichen die Moglichkeit biete, ,,in
der Auseinandersetzung mit der komplexen Umwelt eigene Sinnwelten zu schaffen, mit
deren Hilfe Individuationsprozesse auf den Weg gebracht werden konnen® (S. 282). Der
Blick auf die Welt sei stets von gesellschaftlichen Leitmedien geprdgt und eine Aus-
grenzung nie moglich. Neue Medien ersetzen zwar nicht einfach alte oder verdringen
sie, jedoch revidieren sie das Denken und verdndern die Umwelt. Wihrend die Erinne-
rung an die Kindheit vom Visuellen bestimmt werde, trete das Akustische und damit
Musik erst mit zunehmendem Alter in den Vordergrund. Mit etwa fiinf Jahren konnen
Kinder zwischen Werbung und Programm differenzieren, wobei auch diese Grenzen
willkiirlich sind, da sémtliche Fernsehprogramme im Grunde Werbung sind, die helfen,
das Produkt ,,Sender* zu verkaufen. Uberhaupt sei Werbung heute die priigende Instanz
der kulturellen Identitit, von der kaum etwas ausgenommen bleibe. Schlibitz beschreibt
Boy- und Girlgroups als aus rein wirtschaftlichen Griinden in die Welt gesetzte Kunst-
produkte und akzentuiert die Bedeutung des durch Sounds, Rhythmus und Lautstirke
induzierten Korpererlebens im sozial-psychologischen Funktionsfeld des Rockkonzer-
tes. In neueren Musikstilen wie HipHop, Techno und DJ-Musik dominiert durch die
Sampler-Technologie die Synthese von Alt und Neu: ,,Die Welt und das Kulturgut wer-
den als umfassendes Archiv verstanden, das der Neuverkniipfung harrt“ (S. 296). Da es
keine gesellschaftliche Knappheit mehr gibt, ist nun der personliche Stil nach Erlebnis-
wert frei wihlbar und entkoppelt von seinen Ursprungsgriinden. Ahnlich wie bei den
neueren Musikstilen dominiert auch bei den Biografien die Bricolage. Trendscouts be-
dienen sich szenespezifischer Trends und fiihren sie einer globalen Vermarktung zu,
weshalb Underground letztendlich zu Mainstream wird und die urspriingliche Szene
GegenmafBnahmen ergreift. In Reaktion auf gesellschaftliche Unsicherheiten und das
Fehlen giiltiger Leitideen verweigern sich Jugendliche einer auf zukiinftigen Erfolg
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ausgelegten Selbstdisziplinierung und leben den Uberfluss in einem innenorientierten
Selbstverwirklichungsmilieu. Das Internet bietet neben neuen Distributionsformen fiir
Musik durch seine labyrinthische Verzettelung iiber Hyperlinks weitere Individualisie-
rungsmoglichkeiten.

Der vorliegende Band ist weitgehend gekennzeichnet durch ein ausgewogenes Ver-
héltnis von musikpsychologischen bzw. -soziologischen Grundlagen und Konsequen-
zen fiir die Musikpadagogik, was nur bei einigen Autoren (z. B. Hoerburger) vortiber-
gehend aufgehoben wird. Durch seine iibergreifende Idee kreist er immer um dhnliche
Fragestellungen, weshalb sich zwangsldufige, teilweise aber auch unnéotige inhaltliche
Wiederholungen einschleichen, die bis hin zu mehrfacher Verwendung von Zitaten rei-
chen (z.B. S. 24 bzw. S. 120 sowie S. 244 bzw. 248). Ein Verschulden des Verlages ist
es vermutlich, dass die Beilage zweier Errata-Zettel notwendig wurde, denn im ur-
spriinglichen Inhaltsverzeichnis fehlen Angaben zu den Autoren, was umso bedauerli-
cher ist, da auch bei den einzelnen Unterabschnitten selbst nicht erkennbar ist, wer sie
geschrieben hat. Die Erfahrung, dass solche Errata gewohnlich im Bibliotheksbetrieb
verloren gehen, lisst diverse Zitationsvarianten in der Wissenschaftskommunikation er-
warten. Leider fehlen im Sammelliteraturverzeichnis im Anhang zahlreiche Quellen-
nachweise; andere wiederum sind doppelt vorhanden. Auch ansonsten ist das Buch
recht nachlissig redigiert: Man findet zahlreiche Fliichtigkeitsfehler in Orthografie, In-
terpunktion und Formatierung, und Personen- und Sachregister weisen einige Liicken
auf. Ohne Zweifel lohnt jedoch eine eingehendere Beschiftigung mit dem vorliegenden
Band, der nicht nur den Stand der Forschung zusammenfasst, sondern dariiber hinaus
auch Impulse fiir alternative Sichtweisen bietet.

Claudia Bullerjahn

Christoph Reuter: Klangfarbe und Instrumentation. Geschichte — Ur-
sache — Wirkung. Frankfurt am Main: Peter Lang 2002. Zugl.: Kln, Univ.,,
Habil.-Schr., 584 S.

Mit dem Band ,,Klangfarbe und Instrumentation. Geschichte — Ursachen — Wirkung*
liegt nun die dritte Publikation Christoph Reuters im Peter Lang Verlag! und Band 5 der
von Jobst Fricke im Peter Lang Verlag herausgegebenen Reihe ,,Systemische Musik-
wissenschaft” vor. Reuter definiert als Ziel seiner beinahe 600 Seiten starken Arbeit
weine formantbegriindete Instrumentationslehre und Evolutionsgeschichte der Musikin-
strumente, die in Anlehnung an das fiir die Formantenlehre grundlegende Werk Karl
Erich Schumanns (Physik der Klangfarben (1929)) auch ,,Chemie der Klangfarben* ge-
nannt werden konnte (S. 15). Es sollen ,,die tradierten und von den Instrumentatoren der
letzten Jahrhunderte intuitiv angewendeten Instrumentationsregeln und Klangbeschrei-
bungen auf ihre instrumentengeschichtlichen und akustischen Ursachen (Klappentext)
untersucht werden. Die Studie verfolgt also einen systematischen, ndmlich die Akustik
der Instrumente untersuchenden Ansatz, kombiniert mit einem historischen, der sich der
Entwicklung der Instrumente sowie deren Beschreibungen in musiktheoretischen Trak-
taten annimmt.

1 Es liegen bereits vor: Christoph Reuter: Der Einschwingvorgang nichtperkussiver
Musikinstrumente. Frankfurt/Main 1995. Christoph Reuter: Die auditive Diskrimi-
nation von Orchesterinstrumenten. Frankfurt/Main 1996.



Rezensionen 183

Wer allerdings eine umfassende, systematische Darstellung von ,,Klangfarbe und In-
strumentation® erwartet, wird herb enttduscht. Der Titel ist schlicht irrefiihrend: Die
Untersuchung beschrinkt sich lediglich auf die Blasinstrumente, wihrend alle iibrigen
Instrumentengruppen entweder gar nicht oder lediglich im Zusammenhang von Misch-
klingen mit den Blasinstrumenten beriicksichtigt werden. Einen einleuchtenden Grund
fiir dieses Missverhiltnis zwischen Titel und Inhalt des Werkes offeriert weder der
Autor, noch ist er durch die Lektiire zu begriinden. Ging es hier darum, durch einen um-
fassend klingenden Titel einer Schrift die Chancen zur Er6ffnung eines Habilitations-
verfahrens zu erhohen? Wurde ein urspriinglicher Plan nach Er6ffnung des Verfahrens
aufgegeben — ohne Revision des Themas? Die Vernachldssigung der Sorgfalt bei der
Titelwahl ist angesichts der fritheren Publikationen Reuters unverstindlich.

In den Kapiteln zu den einzelnen Instrumenten behandelt Reuter folgende Themen:
Wichtige Stationen der jeweiligen Evolutionsgeschichte, Klangfarbe und Register, for-
mantbezogene Registergrenzen, Charaktereigenschaften des Klangs, Spielweise und
Tempo, Verschiedene Stimmungen und Mischungen anderer Instrumente mit dem je-
weiligen Instrument. Diese Aspekte dekliniert Reuter systematisch fiir jedes einzelne,
hdufiger oder seltener gespielte Blasinstrument und gibt seinem Werk somit den An-
strich einer Spezialenzyklopidie.

Der Autor akkumuliert in seiner Schrift in der Tat eine beeindruckende Menge an
Fakten. Es erscheint der Versuch verdienstvoll, eine weit zerstreute Literatur in eine ge-
schlossene Darstellung unter einheitlichen Kriterien der Kapitelgestaltung zu integrie-
ren. Bei ndherer Betrachtung zeigt sich allerdings, dass die Beurteilung und Verarbei-
tung insbesondere historischer Fakten teilweise ungenau und fliichtig, wenn nicht falsch
geraten ist. Sprachliche Mingel in der Textverstindlichkeit erschweren zusitzlich die
Lesbarkeit.

Zur Begriindung und Erlduterung dieser Kritik beziehe ich mich im Folgenden auf
das Kapitel iiber die Trompete. So reibt sich der Rezensent verwundert iiber die gedank-
liche Oberflidchlichkeit die Augen, wenn Reuter zur bautechnischen Entwicklung der
Trompete ausfiihrt: ,Mit dem bei Hofe gewonnenen Ansehen dnderte die friihe Trompete
auch immer mehr ihre gerade, gestreckte Form™ (S. 351). Im weiteren Verlauf des Tex-
tes erkldrt Reuter richtig, dass die gewundene Form der Trompete aus Griinden der
Handlichkeit des Instrumentes entstanden ist; in welchem Zusammenhang dies aber mit
dem Ansehen des Instrumentes bei Hofe steht, bleibt (wohl auch zurecht) im Dunkeln.

Fehler in der Darstellung der historischen Entwicklung der Instrumente finden sich
in der Form, dass Zitate aus Quellen auflerhalb ihres historischen Kontextes verwendet
werden. So formuliert Reuter bereits in der Einleitung: ,,[O] und obwohl die Trompete
in den frithen Instrumentationslehren als duflerst begrenzt und unbefriedigend beschrie-
ben wurde (z. B. ,les plus ingrat et les plus borné‘; FRANCOUR (1772) 1972, 61), fand
sie besonders auf Grund des hohen Ansehens ihrer Spieler den Weg ins abendldndische
Orchester (S. 17).2 Hierzu ist zu bemerken: Wie Reuter an anderer Stelle (S. 354) rich-
tig darstellt, fand die Etablierung der Trompete als Bestandteil des Orchesters (Opern-
orchesters, Kirchenmusikensembles, Collegia musica) am Ende des 17. Jahrhunderts
statt. Jedoch stammt das von ihm angefiihrte kritische Zitat von Louis-Joseph Francour
aus dem Jahr 1772, einer vollig anderen Epoche also, in der sich Bauform und Spiel-

2 Francour, Louis-Joseph: Diapason général de tous les instruments a vent aves des
observations sur chacun dieux a quel on a joint un projet nouveau pour simplifier
la maniére actuelle de copier. Des Lauriers, Paris 1772. Reimpression Minkoff, Genf
1972.



184 Rezensionen

weise des Instrumentes bereits stark verdndert hatten. Auch ist die Erkldrung, dass die
Trompete auf Grund ihres ,,hohen Ansehens® in die friihe Form des Orchesters integriert
wurde, nicht ohne weitere Diskussion giiltig. So ist keineswegs ausgeschlossen und nicht
minder plausibel, dass die Trompete auf Grund des beginnenden Verlustes ihres repré-
sentativen Charakters zum Ende des 17. Jahrhunderts als mit den anderen Instrumenten
gleichwertiges Instrument Bestandteil des Ensembles wurde.

An anderer Stelle bemerkt Reuter im Kontext der so genannten ,,Clarinstimmen* in
Kompositionen der ersten Hélfte des 18. Jahrhunderts (namentlich wird Alessandro
Scarlatti genannt): ,,Zur Verbesserung der Treffsicherheit besaflen viele Clarinen zusitz-
lich auch zwei Uberblaselocher (KIRCHMEYER 1961, 739-741; ders. 1962, 14-16;
FRICKE 1965, 152-156; MEYER 1972, 45 u. 202). (S. 358).3 Auch hier ist der histo-
rische Kontext falsch dargestellt: Die &lteste nachweisbare Trompete mit Uberblasléchern
ist die von William Shaw stammende ,,Harmonic Trumpet™ aus dem Jahr 1787, fiir die
Zeit davor ist die Praxis des Spielens mit dieser Spielhilfe keineswegs nachweisbar. Reu-
ter beruft sich in diesem, fiir die heutige historische Auffiihrungspraxis iiberaus heiklem
Punkt, auf eine veraltete Literatur, die relevante Arbeit von Detlef Altenburg?#, und eine
neuere Publikation von Tim Collins’ bleibt dagegen unberiicksichtigt.

Die hier angefiihrten Schwichen des historischen Teils der Arbeit sollen nicht darii-
ber hinweg tduschen, dass besonders die Fiille an angefiihrten historischen Quellen
durchaus wertvolle Informationen liefert; auch ist die ,,grobe Linie* der skizzierten
Entwicklung richtig und zuginglich dargestellt. Ob aber eine solche, auf unkritischer
Zusammenfassung von Sekunddrliteratur beruhende Darstellung angesichts des stets
wachsenden Literaturaufkommens in der heutigen Zeit sinnvoll ist, muss in Frage ge-
stellt werden.

Die Stiarke der Publikation und somit auch der Nutzen, sowohl fiir Wissenschaftler
als auch fiir Praktiker (Komponisten, Dirigenten, Tonmeister), liegen in der Darstellung
der akustischen Phdnomene bei der instrumentatorischen Mischung von Instrumenten.
Anhand der Formantenbereiche der verschiedenen Instrumente und in Abhingigkeit
von der gespielten Dynamik wird auf die verschiedensten Instrumentalkombinationen
eingegangen,; hier liegt wirklich ein gewinnbringender Beitrag vor, der in dieser umfas-
senden Form bislang fehlte.

Dennoch bleibt auch hier der Gesamteindruck getriibt: Die Grafiken, anhand derer
die Parameter Register, Registergrenzen und Formantenbereiche dargestellt werden, ent-
halten zwar wertvolle Informationen, sind aber so klein gedruckt, dass Text und Zahlen
mit bloBem Auge wirklich kaum zu entziffern sind. Hier gilt offenbar der Fluch unserer

3 Kirchmeyer, Helmut: Die Rekonstruktion der Bachtrompete. In: Das Musikinstru-
ment 10, (1961), S. 739-741 und: Heft 11, 1962. S. 14-16; Fricke, Jobst Peter:
Klangeigenschaften von Clarinen der Cappela Coloniensis. In: Festschrift H. Hii-
schen zum 50. Geburtstag (= Beitrdge zur rheinischen Musikgeschichte H. 62). Koln
1965; S. 152-156; Meyer, Jiirgen: Akustik und musikalische Auffiihrungspraxis. Leit-
faden fiir Akustiker, Tonmeister, Musiker; Instrumentenbauer und Architekten. Frank-
furt am Main: Verlag das Musikinstrument 1972.

4 Altenburg, Detlef: Untersuchungen zur Geschichte der Trompete im Zeitalter der
Clarinblaskunst (1500—1800). Regensburg 1973, Zur Trompete mit Grifflochern: S.
270.

5 Collins, Tim: So, how many holes is a baroque trumpet supposed to have? Historic
Brass Society News Letter, Summer 1996. S. 11-15.
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heutigen Zeit, dass technisch zwar (fast) alles moglich ist, finanziell aber (fast) allem
immer mehr Grenzen gesetzt sind. Die mickrigen Grafiken sind sicher nicht dem Autor,
wohl aber den finanziellen Grenzen der Buchherstellung zuzuschreiben.

Die Publikation Christoph Reuters sei Musiktheoretikern wie Praktikern durch die
Verkniipfung zahlreicher Quellen iiber die Entwicklung der Musikinstrumente empfoh-
len. Als Lehrbuch iiber die ,,Chemie der Klangfarben® reicht es jedoch kaum an ein-
schldgige Werke heran, die das Thema Klangfarbe und Instrumentation tatsdchlich unter
Einschluss aller Instrumentengruppen (zumindest eines symphonischen Klangkorpers)
und nicht unter Beschridnkung auf die Blasinstrumente abhandeln. Zur detaillierteren
Auseinandersetzung mit der historischen Entwicklung und Spielpraxis der einzelnen
Instrumente scheint die Hinzuziehung von Spezialliteratur weiterhin notwendig.

Christoph Rettelbach

Jochen Stolla: Abbild und Autonomie. Zur Klangbildgestaltung bei Auf-
nahmen klassischer Musik 1950-1994. Marburg: Tectum 2004, 280 S.

Ein Kritiker vergleicht zwei Schallplatten eines Schubert-Quartetts. Er weist auf deut-
liche interpretatorische Unterschiede hinsichtlich Phrasierung, Intonation, emotiona-
Iem Ausdruck und rhythmischer Betonung hin. Nach dem Abdruck seiner Kritik erfahrt
er, dass auf beiden Schallplatten dieselbe Aufnahme zu héren war. Die jiingere Verof-
fentlichung war lediglich technisch iiberarbeitet worden. Mit dieser einleitenden Anek-
dote fiihrt Jochen Stolla dem Leser die Bedeutsamkeit der Klangbildgestaltung plas-
tisch vor Augen — eines Interpretationsvorgangs bei der Musikiibertragung, der gerade
im Kunstmusikbereich von vielen Musikwissenschaftlern wie Horern bis heute kaum
beachtet wird. Vorherrschend ist die Vorstellung einer weitgehend unveridnderten Abbil-
dung des Auffiihrungsgeschehens auf die Lautsprecher. Uberlegungen zur Musikver-
mittlung setzen hédufig erst rezeptionsseitig an, obwohl sich der Vermittlungsprozess
zuallererst musikimmanent, ndmlich auf das klangliche Erscheinungsbild der Musik
auswirkt: Unvermittelte und vermittelte Musik sind weder physikalisch noch als Wahr-
nehmungsinhalt identisch. Neben der Rezeptionssituation sind hierfiir die Bedingungen
und Entscheidungen wihrend der Musikaufnahme und -bearbeitung Ausschlag gebend,
die sich in die Klangbildgestaltung, die Aufnahmeleitung und die Montage einteilen las-
sen.

Jochen Stolla widmet sich in seiner empirischen Untersuchung der Klangbildgestal-
tung. Er zeigt deren technische Entstehungsbedingungen, dsthetische Maximen und
historische Verdnderungen auf, indem er Quellen analysiert, Kenntnisse aus der Produk-
tionspraxis einbringt und die Klangbilder von 50 Aufnahmen Beethovenscher Klavier-
konzerte zwischen 1950 und 1994 analysiert. Hauptuntersuchungshypothese ist, dass
sich die Klangbildgestaltung technikhistorisch bedingt gewandelt hat. Hierzu geht dem
empirischen Teil ein ausfiihrliches und informatives Kapitel iiber die historische Ent-
wicklung der Aufnahmetechnik und -praxis voran. Dariiber hinaus verlédsst die Unter-
suchung den streng Hypothesen priifenden Anspruch: Die erhobenen Daten dienen an-
gesichts der vernachldssigten Forschung auf diesem Gebiet vor allem der weiteren
Theoriebildung.

In der Einleitung arbeitet Stolla das Kernproblem der Ubertragung von Kunstmusik
klar heraus: Obwohl die mediale Musikdarstellung auf Tontrdgern ihrer Situationsge-
bundenheit enthoben sei, keine optischen Informationen iibertrage, ein nur reduziertes
physikalisches Schallfeld reproduzieren konne und dem zwangsldufig interpretatori-
schen tonmeisterlichen Einfluss unterliege, werde ihr — anders als der Fotografie, dem
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Film oder der abbildenden Malerei — eine medial autonome Darstellungsweise kaum
zugestanden, vielmehr werde sie fast ausnahmslos an der Ubereinstimmung mit dem
Live-Ereignis gemessen, wobei sich ,,Ubereinstimmung* auf physikalische Merkmale
oder aber auf Wahrnehmungsinhalte beziehen kénne. Abbildung und Autonomie — zwi-
schen diesen Polen lassen sich laut Stolla die dsthetischen Anschauungen zur Klang-
bildgestaltung einordnen. Der Autor findet in den Quellen drei dsthetische Maximen vor:
Das eine physikalisch naturgetreue Abbildung fordernde positivistische Ideal; das illu-
sionistische Ideal, das eine intensivierende Musikdarstellung unter idealisierten natiir-
lichen Bedingungen anstrebt; und das medial-autonome Ideal, das die elektroakustische
Wiedergabe nicht in Beziehung zur Auffiihrung setzt und so die interpretatorisch freie
Realisierung von Partituren ermoglichen will. Inwieweit sich diese dsthetischen Maxi-
men in den Klangbildern der ausgewihlten Aufnahmen manifestieren, untersucht Stolla
als zweite wesentliche Frage neben der historischen Hypothese.

Nicht nur thematisch, auch methodisch kann sich der Autor kaum auf bestehende Ar-
beiten stiitzen. Um die Klangbilder der von ihm untersuchten Aufnahmen iiberhaupt
angemessen beschreiben zu konnen, entwickelt er Skalen, die die Beurteilung der Aus-
prigungen der wichtigsten Klangbildmerkmale durch mehrere Expertenhorer ermogli-
chen. Allerdings nimmt Stolla die Klangbildbeschreibung zum Teil auch physikalisch
vor, womit er den zwar verbreiteten, aber gleichwohl irrtiimlichen Ansatz, reine Per-
zepte physikalisch erfassen zu wollen, nur wenig reflektiert fortschreibt. Auch in der
Bezeichnung perzeptiver Merkmale als ,,subjektiv* und im Verzicht auf die Erfassung
komplexer Klangmerkmale, die einen Bezug auf den musikalisch-strukturellen Inhalt
ermoglicht hitten, zeigt sich eine latent technische Perspektive auf das psychologische
Phédnomen Klang- und Musikwahrnehmung, die fiir die Arbeit jedoch zum Gliick nur
méiBig bestimmend ist, wozu auch die erhobenen Daten selbst beitragen.

Inferenzstatistisch findet Stolla die Hypothese von der technikhistorisch bedingten
Verdnderung des Klangbilds bestitigt. Auf der Suche nach den Klangbildidealen greift
er zusitzlich auf das Verfahren der Clusteranalyse zuriick. Die so extrahierten drei Grup-
pen von Aufnahmen scheinen ebenfalls technikhistorischen Epochen anzugehoren, je-
doch deuten sie zusitzlich darauf hin, dass sich in den 70er Jahren das illusionistische
Klangbildideal durchgesetzt hat. Im Schlusskapitel sucht Stolla nach Griinden fiir die
seitdem normative Wirkung dieser dsthetischen Maxime, die durch die Antagonisten Per-
fektion und Natiirlichkeit geprigt sei und auf die Geheimhaltung der Klangbildgestal-
tung hinauslaufe. Dabei stiitzt er sich auch auf Uberlegungen von Walter Benjamin.
Stollas Ausfiithrungen ero6ffnen dem Leser schlielich auch eine neue musiksoziologi-
sche Perspektive auf das Medium Tontriger.

Die Stirke der Untersuchung liegt in den ausfiihrlichen, stets fundierten medien-
dsthetischen Uberlegungen unter Verwendung einer fachgerechten und prizisen Ter-
minologie, wobei Stolla sein tonmeisterlicher Hintergrund zugute kommt. Allerdings
wiinscht man sich einen nicht nur theoretischen Briickenschlag zum Hérer: Wer neue
empirisch gewonnene Erkenntnisse iiber die Musikwahrnehmung im Zusammenhang
mit Klang oder Sound erwartet, wird bei Stolla kaum fiindig. Wer hingegen Fragen zum
Verhiltnis von Auffiihrung und medialer Darstellung diskutiert oder einen Einblick in
die Produktionspraxis bekommen mdchte, fiir den wird die Arbeit hochinteressant sein.
Der Band ist eine wichtige Quelle fiir alle, die sich mit den Themenbereichen Musik in
den Medien, Rezeptionspsychologie oder Musikisthetik befassen. Er ist ferner ein me-
thodischer Beitrag fiir diejenigen, die Klangeindriicke messen wollen. Und er ist unver-
zichtbar fiir alle, die sich mit der Rolle des Klangs in der Musik beschiftigen, Musik-
aufnahmen als Quellen auswerten oder Musik produzieren, und natiirlich: fiir Kritiker.

Hans-Joachim Maempel
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Rosemarie Tiipker & Hans Hermann Wickel (Hrsg.): Musik bisins hohe
Alter. Fortfiihrung, Neubeginn, Therapie. Miinster: Lit-Verlag 2001,
210 S.

Lange Zeit stand Musiktherapie im Verdacht, ihre Heilerfolge auf zuweilen zweifelhaft
wissenschaftlicher Fundierung zu erkldaren. Noch 1994 kritisierte Klaus-Ernst Behne
das Anekdotische in der Dokumentation und die Tendenz, Fallbeispiele anzuhdufen, um
davon eine musikspezifische Systematik von vermeintlich empirischen Tatsachen abzu-
leiten (Behne 1994). Da die postulierten musiktherapeutischen Verfahren aber auch
zum Gegenteil fiihren konnen, Wirkungen von bestimmter Musik (im Unterschied zu
einigen Klangparametern) also nicht schematisch vorhersagbar sind, wie es ein System
kausaler Beziehungen unterstellt, priage die Disziplin bisweilen, so Behne, der private
Glaube an die ,,Addition von vielem Schénem®, die ,,automatisch traumhafte Heilerfolge
verblirge” (Behne 1994, S. 145).

Dieser Kritik begegnet der vorliegende Band, den das Institut fiir Musiktherapie und
Morphologie (IMM) in Verbindung mit dem sozialpddagogischen Ausbildungsbereich
der Fachschule Miinster und dem Institut fiir Musikwissenschaft und Musikpddagogik
der Universitidt Miinster in seiner Schriftenreihe ,Materialien zur Musiktherapie** vertf-
fentlicht hat. Und in diesem interdisziplindren Spannungsfeld sind auch die Beitrige des
vorliegenden Bandes angesiedelt. Er ging aus einer Tagung zum Thema des Bandes, nim-
lich der therapeutischen und sozialpidagogischen Arbeit mit dlteren Menschen hervor.

Themen wie ,,Altern* und ,,Alter” ziehen gegenwirtig grofle Aufmerksamkeit auf
sich. Neben den pflegenden und medizinischen Berufen, in denen sie alltiglich sind, ge-
langen sie immer mehr auch in 6konomische, bildungs- und sozialpolitische und seit
einiger Zeit sogar in medien- und kulturwissenschaftliche Blickfelder. Griinde dafiir
sind schnell benannt: Die demografische Entwicklung der ndchsten Jahrzehnte stellt mit
dem Alter(n) verbundene gesellschaftliche Inklusions- und Exklusionsprozesse in Frage
und fiihrt zur Einsicht, nicht nur im lebenslangen Lernen, sondern auch im Ensemble
von Dichtung, Melodie, Spiel und Tanz (das die Alten Griechen unter dem Begriff ,,Mu-
siké* verstanden) die Kunst des ,,erfolgreichen Alterns zu pflegen, wie es im Vorwort
von Hans Hermann Wickel heif3t (S. 5). Umso mehr erstaunt, dass diese Themen von
der Musikpsychologie und Musiksoziologie — im Unterschied etwa zur Soziologie der
Jugend — bislang fast génzlich vernachldssigt wurden. Ausnahmen bilden die kiirzlich
erschienene soziologische Dissertation von Dorothea Muthesius iiber Musikerfahrungen
alter Menschen und der nun vorliegende Band. Dieser bringt gegeniiber der genannten
Monografie die weitere Erkenntnis, dass die aufs Alter standardisierten Berufsbilder im
Pflegebereich neu zu bestimmen sind. Schon heute sind einschneidende Veridnderungen
bemerkbar, verschiedene Bereiche amalgamieren miteinander oder befinden sich in
Konkurrenz mit ginzlich neu entstandenen Berufsfeldern.

Diese Prozesse scheinen mehrfach auf im vorliegenden Buch: zum ersten in der bio-
grafischen Heterogenitit der Autoren, die sowohl aus der Musiktherapie, der Betriebs-
wirtschaft, Behindertenhilfe und Hilfe Suchtgefidhrdeter, als auch aus der Erziehungshilfe
und Jugendarbeit, Psychotherapie bis zur Philosophie, Musikwissenschaft und -padago-
gik kommen und allesamt einen erfrischenden Pragmatismus zum Ausdruck bringen,
wenn es um die Anwendung musiktheoretischer Konzepte in der Praxis geht. Zum ande-
ren offenbart die Lektiire der einzelnen Texte die Verdnderung des Tatigkeitsfelds ,,Alten-
hilfe®. Deshalb ist die Heterogenitit in den Ansétzen der Autoren kein Zufall, sondern Re-
sultat dieses Wandels. Die Gerontologie stellt nicht mehr die Defizite alter Menschen
heraus, sondern ihre (noch) vorhandenen Kompetenzen, Verstehens- und Verhaltenswei-
sen, die mit therapeutischen Hilfsangeboten ,,gesteigert, wiedergewonnen und méglichst



188 Rezensionen

lange erhalten werden sollen,” wie Hans Hermann Wickel in seinem Beitrag ,,Zur Orga-
nisation musikalischer Angebote in der Sozialen Arbeit mit dlteren Menschen am Beispiel
vonAltenpflegeheimen® (S. 73) betont. Priventive Ma3nahmen zur Selbststindigkeit und
Aktivierung des Selbsthilfepotenzials im Alter erfordern jedoch multidisziplindre Beglei-
tungsansitze. Rosemarie Tiipker legitimiert in ihrem umfassenden Bestimmungsversuch
,,Musiktherapeutische Konzepte mit alten Menschen* eine vor allem personenbezogene
Betreuung, die sich als ,,Wahrnehmung des Individuellen und Gewordenen* (S. 96) ver-
steht. Die Autorin fordert eine neue therapeutische Haltung, ,,die eher fragend und su-
chend ist, als dass sie davon ausgeht zu wissen, was fiir den anderen gut sei, was er brau-
che, wohin die Entwicklung ginge* (S. 97), also ,,eine methodische Flexibilitit, welche
die Bediirfnisse des Einzelnen iiber eine vermeintliche Reinheit stellt” (ebd.).

Wenngleich der Rezensentin das Wort ,,Reinheit” in dem Zitat unverstidndlich bleibt,
ist ihr nach der Lektiire aller Beitrige nun klar, welch immensen Stellenwert Musik als
»integratives Medium* im Leben alter Menschen hat. Musik ist der Schliissel zur Biogra-
fie des alten Menschen, schafft die Verbindung zwischen Generationen und wirkt sich
darum auf die Beziehungsgestaltung zwischen Betreuten und Betreuern aus. In der Kon-
sequenz nehmen gerade in der Altenpflege musiktherapeutische Anséitze an Bedeutung
zu. Davon zeugt das in einigen Bundesldndern gesetzlich bereits festgeschriebene Ange-
bot der Fachschulen zur Ausbildung von Altenpflegern, Musik als Nebenfach dem sozi-
alpddagogischen Unterricht beizugeben. Musiktherapie darum als disziplin-iibergrei-
fende Disziplin zu begreifen, wie dies die Autoren tun, tragt zur Einsicht bei, dass es nicht
DIE Musik, sondern der gewohnte Umgang des alten Menschen mit den ihm vertrauten
Musikarten ist, auf den therapeutisch (und piadagogisch) gesetzt werden sollte. Singen,
Musikmachen mit einfachen Rhythmus- und Melodie-Instrumenten, evtl. das Erlernen
eines Musikinstruments, Musikhoren, das die Erinnerung anregt und zum Gespréch ein-
14dt und das Bewegen zu beliebten Musikstiicken bilden deshalb die Kernbereiche, auf
die sich die Autoren in ihren Fallbeispielen beziehen. Michael Schmutte in seinem Bei-
trag ,,Singen mit alten Menschen in Chorarbeit und Musiktherapie® sowie Natalie Hippel
& Friedemann Laabs iiber das ,,Improvisieren mit Alteren Menschen? Schwierigkeiten
und Moglichkeiten liefern hier eindriickliche Erfahrungsberichte und Konzeptionen.
Indem der alte Mensch im Mittelpunkt der Arbeit steht und iiber den Heilungsprozess und
-erfolg mafBgeblich mitentscheidet, sind Musiktherapeuten in ihrem Tun immer wieder
zum Uberdenken, Korrigieren und Weiterbilden der Verfahren aufgefordert.

Doch die Spanne des dlteren Menschen reicht, um es noch einmal zu sagen, ,,von den
,riistigen’, gerade in den Ruhestand versetzten ,jungen Alten® bis zu den hochbetagten,
dementen, sterbenden Menschen,“ wie Hans Hermann Wickel in seinem Aufsatz schreibt
(S.74). Weil dies so ist, sind gerade jene Fallbeispiele des Bandes von Gewicht, in denen
es um gesellschaftlich Marginalisierte geht: um ob ihres korperlichen und/oder kogni-
tiven Verfalls vereinsamte, ins Heim abgeschobene, depressive, resignierte, demente
und sterbende alte Menschen. Das eingangs kritisierte Anekdotische in der Dokumen-
tation verhilft gerade bei den Beitrdgen von Manuela-Carmen Prause, (,,Horschiddigun-
gen im Alter und ihre Konsequenzen fiir das Musikerleben und die musiktherapeutische
Arbeit*), Barbara Dehm-Gauwerky (,, ,Ubergéinge‘ — Tod und Sterben in der Musikthe-
rapie mit Dementen*‘), Michael Herrlich (,,Erinnerungen an Herrn K. Beispiele musik-
therapeutischer Arbeit mit behinderten SeniorInnen in einer Langzeiteinrichtung der
Behindertenhilfe) und Markus Miinsterteicher (,,Musiktherapie mit einer despressiven
Patientin®) zum bewegenden Nachvollzug des therapeutischen Alltags, der keine spek-
takuldren Erfolge bringt, sondern im Kleinen zeigt, wie Erleichterung, Trost und bei-
stehender Kontakt moglich sind. Musik 6ffnet bei dieser Arbeit den oft noch einzig of-
fenen Kanal der Kommunikation. Und so versteht es sich, dass die Anhidufung von
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Fallbeispielen in diesem Band keine weitere Systematik der vermeintlichen Kausalitit
von musikimmanenten Ausdrucksgehalten und spezifischen Wirkungen herstellen, son-
dern das Bewusstsein schirfen will fiir Fortfithrung und Neubeginn musiktherapeuti-
scher Ansitze, die dem ganzheitlichen Anspruch geniigen, zu fordern und zu fordern,
ohne zu iiberfordern.

Der Band zeigt aus der musiktherapeutischer Sicht, wie in verschiedenen Stadien des
Alterns iiber den Umgang mit Musik individuelle Entwicklungspotenziale, soziales und
emotionales Wohlbefinden und die Wiederherstellung von Fahigkeiten erreicht werden
konnen. Im letzten Beitrag ,,Musik als Hilfe zur Alltagsbewiltigung in lebensgeschicht-
lichen Krisen®, wieder von Hans Hermann Wickel verfasst, kommen drei ,,iltere Damen‘
sogar selbst zu Wort. Die Frage allerdings, wie sich die individuelle Auseinanderset-
zung mit Musik, besonders musikbezogene Handlungen wie das Singen, Tanzen und
Musizieren im Alter nicht nur auf Wohlbefinden und Gesundheit, sondern — iiber einen
groferen Zeitraum betrachtet — auch auf eine ldngere Lebenszeit nachweislich auswirkt,
konnten die Autoren nicht beantworten. Ganz sicher aber wird gerade darum der Band
zum wissenschaftlichen und praxisorientierten Weiterdenken anregen, steckt doch die
Forschung tiber das, was Musik fiir die Lebensqualitit dlterer und alter Menschen be-
deutet, noch in den Kinderschuhen. Der Band empfiehlt sich auflerdem fiir die Ausbil-
dung von Altenpflegern.
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Bei dem vorliegenden Buch handelt es sich um die Habilitationsschrift einer Erzie-
hungswissenschaftlerin. Zwei Griinde sprechen gegen eine Rezension und zwei dafiir.
Kontra: Die Autorin setzt sich mit dem Phdnomen Stimme auseinander und ihre Ziel-
richtung ist die Pidagogik, nicht die Psychologie. Pro: Mediale Erfahrungen betreffen
den weitaus liberwiegenden Teil der Musikvermittlung. Verfremdung und Rekonstruk-
tion medialer Inhalte zu reflektieren, stellt erhebliche methodische Anforderungen. Der
Blick iiber den Tellerrand genuin musikpsychologischer Fragestellungen hinaus ist kon-
stitutiv fiir das Fach selbst und konnte sich als Beitrag zu seiner auf hermeneutischer
Philosophie begriindeten Methodenentwicklung erweisen.

Dass es hier um eine philosophische, ,,leibphdnomenologische* (Wilfried Lippitz im
Vorwort, S. 17) Untersuchung handelt, machen die Kapiteliiberschriften teils kenntlich:
I O und die Stimme antwortet; II Analyse physiologisch-anatomischer und phinome-
naler Konzepte von Stimme; III Medientheorie: Phinomenanalyse der Stimme-im-Me-
dium sowie IV Stimmanalysen. Die Kapitel werden ergénzt durch eine Schlussbetrach-
tung und eine CD-Rom mit den untersuchten Klangmaterialien.

Das die Studie tragende Paradigma ist nicht auf die Verallgemeinerung, sondern eher
die Spezifizierung von Bedeutungskontexten gerichtet. Es werden empirische Erhebun-
gen hauptsidchlich in Form von qualitativen Befragungen vorgenommen, und es kom-
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men am Ende des Bandes computergestiitzte Stimmanalysen nach einem von Heinz
Stolze entwickelten Verfahrens zum Einsatz. Wesentlich aber bleibt fiir die Autorin die
Analyse von Konstellationen stimmlicher Erfahrung und nicht deren Dekomposition in
psychologische Modelle mit Rahmenfaktoren oder Einflussgrof3en mit abhingigen und
unabhiingigen Variablen. In einer Zeit des zunehmenden Einflusses der Naturwissen-
schaften auf die Forschungsmethodik der Geistes- und Erziehungswissenschaften ver-
folgt die Autorin offenbar unbeirrt ein vermeintliches philosophisches Auslaufmodell.
Doch die Befunde der Studie, soviel sei vorausgeschickt, geben Westphal letztlich recht.

Was passiert, wenn eine menschliche Stimme durch ein digitales oder analoges Me-
dium iibertragen, durch Zeit und Raum dekontextualisiert und medialisiert an einen
Horer gelangt? Die Autorin widersteht der Versuchung, manipulativen und polarisieren-
den Tendenzen durch die Beeinflussbarkeit des Rezeptionskontextes vorschnell das Wort
zu reden. Sie beobachtet und reflektiert das Geschehen in dem Versuch, einerseits die
Dynamik der Ausdruck/Eindruck-Beziehung zwischen medialer Botschaft und Rezipient,
andererseits in Momentaufnahmen (fotografisch) Beziehungen zwischen kérperlichem
Ausdruck und Stimmgestus darstellen. Der Einsatz des Mittels der Fotografie als For-
schungsinstrument der phdnomenalen Analyse von Stimmwirklichkeit scheint zunédchst
abwegig. Doch wird hinreichend deutlich, dass die Dominanz des Sehens, welche Medien-
erfahrung begriindet, auch den auditiven Bereich nicht nur metaphorisch, sondern in
Haltungen und Handlungsimpulsen erreicht. Diese Erkenntnis durchzieht die Arbeiten
von Wolfgang Martin Stroh, der ebenfalls gelegentlich zur Methode der Fotografie greift,
um musikalisches Verhalten zu untersuchen.

Kristin Westphal hat ein sprachlich hoch differenziertes und philosophisch anspruchs-
volles Werk vorgelegt. Typischen Verwirrungserscheinungen nach Lektiire philosophi-
scher Texte, wie sie gerade im Bereich &sthetischer Erziehung hiaufig zu finden sind,
beugt die Autorin durch eine fein differenzierte, die Orientierung erleichternde Gliede-
rung sowie durch eine klare, konzise und unpritentiose Sprache vor. Empirische For-
scher werden sich eventuell schwer tun, die Tendenz zu verallgemeinernden Aussagen
auf Grund nahe beieinander liegenden Ergebnisbeschreibungen und Interpretationen
von Einzelbeobachtungen zu libersehen, vielleicht sogar zu verzeihen. Fiir den Rezen-
senten indessen erscheint es frappierend, dass hier ein vielschichtiger, qualitativer For-
schungsansatz exemplifiziert wird, dessen Nutzen sich nicht minder in der Musikpsy-
chologie darstellen konnte. Es darf schlieflich nicht libersehen werden, dass die Frage
der Musikvermittlung (angesichts eines Ubermafes an Stimulus- oder Rezipientenori-
entierung als ,typische® Ansidtze musikpsychologischer Problemstellungen) nicht nur
aus Mangel an Interesse als Forschungsproblem relativ wenig Beachtung findet. Bren-
nende Fragen etwa zur Effizienz und spezifischen Bedeutungen von Vermittlungsfor-
men, von deren Beantwortung gerade die Pdadagogik profitieren wiirde, werden in der
Musikpsychologie oft ignoriert, vermutlich weil das Geflecht von Einflussgrofien un-
durchdringlich und unter experimentalokonomischen Gesichtspunkten weder qualitativ
noch quantitativ fassbar scheint. Dies soll nun weder eine einfache methodische Uber-
tragbarkeit durch das vorliegende Werk noch einen hierin sich darstellenden Konigsweg
suggerieren. Schlieflich tritt aus der Studie eine Originalitdt im Umgang mit der The-
matik hervor, die auch auf spezifische Denkweisen der Autorin verweist. Vielleicht
gerade aus diesem letzteren Grund sei das Buch allen empirisch arbeitenden Musikfor-
schern empfohlen, insbesondere auch denen, die — ungeachtet aller selbst erfahrener Ak-
zeptanz quantitativer Forschungen — sich den Erkenntnismdglichkeiten durch phinome-
nologisch-hermeneutische Methoden im Umgang mit empirischen Daten 6ffnen wollen.

Gunter Kreutz





