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Mit dem Begriff „Zeitgenössische Mu-
sik“ werden unterschiedlichste musi-
kalische Strömungen der ernsten, klas-
sischen Musik ab zirka 1910 bezeichnet. 
Das sich ablösen von tradierten Kom-
positionstechniken und Klängen war 
und ist das erklärte Ziel ihrer Vertreter. 
Viele Strömungen innerhalb des Genres 
führen dazu, dass es auch zahlreiche 
Bezeichnungen gibt. Ich beschrän-
ke mich in diesem Artikel auf die Be-
griffe „Neue Musik“ und „Zeitgenös-
sische Musik“. Diese Bezeichnungen be-
rücksichtigen die verschiedenen Strö-
mungen und Ästhetiken.

D urch die Auseinandersetzung 
mit zeitgenössischer Musik als 
praktizierende Musikerin sowie 
durch Musik und Bewegung, er-

fuhr ich eine emotionale Begeisterung 
für dieses Genre und beschäftige mich 
seither intensiv mit dieser Zeitkunst. 
Noch vor meinem Studium im Fach 
Musik und Bewegung konnte ich auf 
Anhieb nicht nachvollziehen, welche 
Motivation die Komponist*innen dazu 
geführt hat, frei vom Melodiegedanken 
tonale Strukturen in tradiertem Kon-
text nicht mehr zu verwenden und da-
bei andere Parameter wie Tonhöhe, 
Dynamik, Rhythmus oder Klangstruk-
tur in den Mittelpunkt zu rücken. 

Dem Fach Musik und Bewegung, 
in seinem Ursprung auch Rhythmik 
genannt, liegt im Kern die Wechsel-
wirkung der beiden Parameter Musik 
und Bewegung zu Grunde. Der Körper 
fungiert als Instrument, kann Musik 
sichtbar machen oder ihr etwas ent-
gegenstellen. Außerdem kann die Be-
wegung durch verschiedene Instru-
mente in Musik übersetzt und hörbar 
gemacht werden. Diese Wechselwir-
kung ist auch Grundlage für die künst-
lerisch-pädagogische Arbeit in Musik 
und Bewegung mit Kindern, Jugend-
lichen und Erwachsenen.

Im Gespräch mit Kolleg*innen aus 
den Bereichen Musikschule, Grund-
schule und auch der Hochschule stieß 
ich immer wieder auf Vorurteile ge-
genüber der Vermittlung Neuer Musik. 
Auch in der Fachliteratur stößt man 
auf vermeintliche Problemstellungen 
im Vermittlungskontext der Zeitgenös-
sischen Musik. Mit einigen dieser Vor-
urteile möchte ich nachfolgend auf-
räumen:

„Grundschulkinder interessieren sich 
nicht für Neue Musik.“
Schon 1980 machte Hans Günther Bas
tian darauf aufmerksam, dass aus der 
Tatsache, dass Neue Musik nicht im 
Rezeptionskatalog der Schüler*innen 
auftaucht, keine einseitigen Fehl-

schlüsse gezogen werden dürfen. 
Denn wie soll man sich für bestimmte 
Genres interessieren, die einem nicht 
bekannt sind! Die Präferenz für eine 
bestimmte Musikrichtung ist auch 
das Resultat eines Lern- und Erfah-
rungsprozesses, den es durch uns 
Dozent*innen und Musiklehrpersonen 
in Gang zu setzen gilt. Damit Kinder 
positiv über zeitgenössische Musik ur-
teilen können, brauchen sie die Mög-
lichkeit, selbst zu experimentieren, zu 
improvisieren und zu gestalten.

„Durch Musik aus den aktuellen Charts 
sind die Schüler*innen innerhalb des 
Unterrichts motivierter, da sie in ihrer 
persönlichen Erlebniswelt abgeholt 
werden.“
Populäre Musik ist gewiss oft ein-
facher zu vermitteln, da sowohl Leh
rer*innen als auch Schüler*innen oft-
mals bereits einen Zugang zu dieser 
Musik haben. Meiner Meinung nach 
liegt unser Berufsauftrag jedoch nicht 
nur darin zu bedienen, was schon be-
kannt ist, sondern auch Horizonte zu 
erweitern, neue Reize zu schaffen, ei-
nen möglichst breiten Erfahrungs-
schatz anzulegen und dabei die Of-
fenohrigkeit der Kinder so lange wie 
möglich zu fördern und somit zu erhal-
ten. Diese Offenohrigkeit gegenüber 
allen Musikstilen, die bis in die ersten 
Grundschuljahre reicht, wurde von 
Gabriele Schellberg und Heiner Gem-
bris in ihrer Offenohrigkeitsstudie von 
2007 nachgewiesen. 

Mittlerweile ist zu beobachten, 
dass die aktuelle klassische Musik, 
die sogenannte Zeitkunst in musika-
lischem Sinne, nur von einer Minder-
heit gespielt beziehungsweise gehört 
wird. Für all diejenigen, die im päda-
gogischen Kontext mit Musik arbei-
ten, ist folgende Frage ein wichtiger 
Denkanstoß: Ist es nicht eine schö-
ne Vorstellung, sich mit der Musik der 
Komponist*innen aus der heutigen 
Zeit zu befassen, die mit den gleichen 
gesellschaftlichen und politischen 
Einflüssen konfrontiert sind wie wir?  
Denn es liegt nicht an den Kindern, 
dass Zeitgenössische Musik nicht in 
ihrem Rezeptionskatalog vorkommt, 
sondern am stiefmütterlichen Umgang 
in Bezug auf die Vermittlung Neuer 
Musik. 

„Neue Musik ist so willkürlich.“
Im Gegensatz zu Musik aus anderen 
Epochen hat zeitgenössische Mu-
sik keine generelle Grammatik, an 
der man sich orientieren kann, das 
stimmt. Es besteht aber die Möglich-
keit musikalische Werke einzuordnen. 
Stefan Fricke und Susanne Laurentius 

Zeitgenössische Musik bewegt
Plädoyer für einen vorurteilsfreien Umgang mit Neuem in der Musikpädagogik

Bereits zum dritten Mal findet am 
22. Juli in Ludwigsburg der Tag der 
Kinderstimme statt. Veranstaltungs-
orte sind die Jugendmusikschu-
le und die Reithalle im Kunstzen-
trum Karlskaserne. Ab 10 Uhr erwar-
tet die Teilnehmer*innen bei freiem 
Eintritt ein vielseitiges Programm 
rund um das Thema Singen mit Kin-
dern. Die Veranstalter sprechen von 
einem „Tag zum Mitmachen, Zuhö-
ren und Austauschen“. Vielfältige 
Workshops, Diskussionsrunden, Info-
veranstaltungen, Begegnungen bei 
Kaffeepausen und Auftritte singbe-
geisterter Kinder sollen Impulse für 
die eigene musikalische Arbeit mit 
Kindern geben. Willkommen sind 

Musikschulpädagog*innen, pädago-
gische Fachkräfte, Grundschullehr-
kräfte, Studierende an Musik- und 
Pädagogischen Hochschulen sowie 
Leiterinnen und Leiter von Kinder- 
und Jugendchören.
Der Tag der Kinderstimme ist ein ge-
meinsames Projekt des Badischen 
Chorverbands, der Jugendmusikschu-
le Ludwigsburg, dem Landesverband 
der Musikschulen Baden-Württem-
bergs, dem Schwäbischen Chorver-
band, der Pädagogischen Hochschule 
Ludwigsburg und der Stiftung „Sin-
gen mit Kindern“. Anmeldungen ab 
30. März 2023 unter:
www.tag-der-kinderstimme.de
Foto: Yakup Zeyrek

Mitmachen, Zuhören, Austauschen
Tag der Kinderstimme in Ludwigsburg

haben zusammen mit dem Deutschen 
Musikrat und dem Deutschen Musik-
informationszentrum einen Artikel zu 
elf Ästhetiken und Klangströmungen 
Zeitgenössischer Musik herausgege-
ben. Ich werde nachfolgend kurz ei-
nige der wichtigsten Strömungen und 
Ästhetiken für das Fach Musik und Be-
wegung erläutern:

In der Kategorie „Klang-Ränder“ 
geht es den Komponist*innen da-
rum, die extremen Polaritäten des 
Klanges sowie die Tiefenstrukturen 
im Klang zu erfassen und auszureizen.  
Bei der Strömung „Klang-Körper“ wird 
die Tatsache, dass Musik spürbare Be-
wegung ist, mit in die Komposition 
eingebracht. Außerdem werden neue 
Spieltechniken tradierter Instrumente 
entwickelt. Die Ästhetik der „Klang-
Spiele“ beinhaltet vor allem das große 
Feld der Improvisation, die eine Fo-
kussierung auf den Klang als eigen-
ständiges Material unter Berücksich-
tigung sozialer Aspekte vorsieht.  

Die Zuordnung eines Musikstückes 
zu einer Strömung oder Ästhetik er-
folgt individuell. Ein Werk kann dabei 
mehreren Strömungen und Ästhetiken 
zugeordnet werden. 

„Neue Musik versteht sowieso nie-
mand.“
Diese Aussage gründet vor allem in 
fehlender Beschäftigung oder auch 
Möglichkeit der Auseinandersetzung 
mit dieser Tonkunst. Beschäftigt man 
sich beispielsweise mit den Musiklehr-
mitteln der Grundschule, stellte man 
schnell fest, dass ganz selten Werke 
der Zeitgenössischen Musik darin ent-
halten sind. Mit viel Glück stößt man 
neben Béla Bartók und Modest Mus-
sorgski als späteste Vertreter noch auf 
John Cages 4’33’’. Es gibt folglich gera-
de für Grundschullehrer*innen keinen 
Leitfaden für die Arbeit mit Neuer Mu-
sik. Und so ist es auch bei vielen Mu-
siklehrkräften im Bereich Musik und 
Bewegung bzw. Elementarer Musik-
pädagogik. Es bedarf dringend einer 
Steigerung der Wertigkeit dieses Gen-
res in der Ausbildung von Grundschul- 
und Musiklehrkräften von Seiten der 
Hochschulen. 

„Neue Musik kann ohne gesellschaft-
lichen, historischen oder auch politi-

schen Wissenshintergrund nicht ge-
hört und verstanden werden.“
Auf dieses Vorurteil stößt man oft in 
älterer Fachliteratur der Musikpä-
dagogik und Musikwissenschaft. Es 
führte dazu, dass Neue Musik erst mit 
Schüler*innen der höheren Schulstu-
fen behandelt wird, weil diese kognitiv 
fähig sind, die außermusikalischen Zu-
sammenhänge zu erfassen. Diese Aus-
sage hält sich bis heute hartnäckig. 
Aber was bedeutet Verstehen über-
haupt? Verstehen bedeutet laut Wil-
fried Gruhn das Durchdringen von In-
halten sowie das Erfassen von Aussa-
gen. Diese Art des Verstehens besteht 
dabei aus dem rationalen und dem 
emotionalen Verständnis. 

Ersteres beinhaltet die Fähigkeit des 
Entschlüsselns von gesendeten Zei-
chen. Zweiteres bedeutet, dass man 
sich einfühlen und einverstanden sein 
kann. In ästhetischen Bereichen ist das 
emotionale Verständnis allerdings viel 
höher gesetzt als im Bereich der sach-
lichen Informationsvermittlung. Die 
Flüchtigkeit von Musik hat zur Folge, 
dass Musik nicht physisch greifbar und 
somit auch nicht direkt begreifbar ist, 
was den hohen Stellenwert des emoti-
onalen Verständnisses erklärt. Verste-
hen beruht auf Erfahrungen, das heißt 
man vergleicht alles Neue mit schon 
gemachten Erfahrungen. Ohne die-
se Erfahrungen und Eindrücke kann 
kein Verstehen zustanden kommen. 
Als Instrumentalist*in findet die erste 
Begegnung mit Zeitgenössischer Mu-
sik oft auf rationaler Ebene statt, da 
man sich meist zu Beginn mit dem de-
taillierten Notentext beschäftigt. So ist 
es oft auch bei Schüler*innen weiter-
führender Schulen, die sich meist an-
hand detaillierter Analysen mit Zeit-
genössischer Musik beschäftigen und 
so eher Schwierigkeiten haben, einen 
emotionalen Zugang zu finden. Dem 
liegt vor allem folgendes Problem zu 
Grunde: Je intensiver der Umgang mit 
dem Detail, um so geringer die emoti-
onale Beteiligung. Im Umkehrschluss 
daraus gilt, je stärker die ganzheit-
liche Wahrnehmung, desto größer ist 
die Wahrscheinlichkeit sich angespro-
chen und mitgenommen zu fühlen. 

Wilfried Gruhn beschreibt mehre-
re Verstehensschichten eines Musik-
werks. Insgesamt gibt es drei dieser 

Schichten, die inhaltlich immer detail-
reicher werden. Ich möchte hier vor 
allem auf die erste und für mein Anlie-
gen wichtigste Schicht eingehen – die 
Außenschicht. Bei dieser geht es um 
den Vollzug tonlicher Gesten. Diese be-
ziehen sich dabei auf den Ausdrucks-
gehalt von Musik. Während man ein 
Musikstück hört, werden diese Aus-
drucksgesten innerlich nachgebildet 
und man erlangt ein Gefühl der Be-
wegtheit, entwickelt also Emotionen in 
Bezug auf das Gehörte. Die Beschrei-
bung der Außenschicht des Verste-
hens eines Musikwerkes mit Worten 
aus dem Bewegungsrepertoire (Geste, 
Bewegtheit, Emotion, etc.) zeigt, dass 
genau dort, nämlich in Bewegung, die-
se ersten Erfahrungen gemacht wer-
den sollten. Gruhn beschreibt wei-
ter, dass die emotionale Verstehens-
komponente auf einer ganzheitlichen 
Wahrnehmung basiert, die ohne Bewe-
gung nicht denkbar wäre. Es zeigt sich 
also, dass der erste Kontakt mit Musik 
auf der emotionalen, wahrnehmenden 
Ebene gezielt über Bewegung stattfin-
den soll und dass so Erfahrungen an-
gelegt werden, auf denen weitere Ver-
stehensprozesse aufgebaut werden 
können.

Wichtig ist zu erkennen, dass Zeitge-
nössische Musik nicht als komplexes 
Konstrukt an Grundschulkinder ver-
mittelt werden kann, dass aber der 
Grundstein durch das Schaffen eines 
emotionalen Zugangs für die Ver-
mittlung Zeitgenössischer Musik ge-
legt wird. Das Grundschulalter ist vor 
allem wegen der Unvoreingenommen-
heit und Offenohrigkeit der Kinder der 
geeignete Zeitraum für die erste Begeg-
nung mit dieser Musik. Es spricht viel 
dafür, das Fach Musik und Bewegung 
mit Neuer Musik in Verbindung zu brin-
gen. Dies gelingt zum Beispiel im Rah-
men von Klassenmusizieren in Mu-
sik und Bewegung. Die Zuteilung von 
Musikstücken zu den entsprechenden 
Ästhetiken und Strömungen gibt da-
bei Anhaltspunkte für die Erarbeitung 
methodischer Möglichkeiten. Man er-
reicht beim Klassenmusizieren Kinder 
aus allen sozialen Schichten und er-
möglicht ihnen durch die Arbeit in Mu-
sik und Bewegung einen ästhetischen 
Zugang zur Kunst unserer Zeit.

�� Sandra Metzger

Symposium Community 
Music in Frankfurt
Vom 2. bis 3. Juni 2023 findet am Dr. 
Hoch’s Konservatorium Frankfurt das 
Symposium „Community Music – Mu-
sik erleben“ statt. Der Kooperati-
onsverbund des „Musik Monat Mai“ 
möchte mit dem Symposium Gele-
genheit bieten, sich der Thematik der 
Community Music von unterschied-
lichen Seiten zu nähern: Neben einer 
grundlegenden Begriffsbestimmung 
und Bestandsaufnahme soll erörtert 
werden, welche Rolle Community 
Music im Kontext der musikalischen 
Landschaft in Deutschland spielen 
kann, welche Berührungspunkte sie 
mit anderen Formen der Musikver-
mittlung und Musikpädagogik hat 
und wie sie im Spektrum zwischen 
Soziokultur und Musikvermittlung zu 
verorten ist.
Zu den Referentinnen und Dozenten 
zählen unter anderem Melanie Wald-
Fuhrmann, Maria Spychiger, Lucas 
Fels, Katharina Schilling-Sandvoß,  
Nathalie Dahme (HfMDK Frankfurt), 
Wolfgang Rüdiger (RSH Düsseldorf), 
Daniel Mark Eberhard (Kath. Univer-
sität Eichstätt-Ingolstadt), Alexand-
ra Kertz-Welzel (LMU München), 
Constanze Wimmer (KUG Graz), Mar-
cus Kauer (Hessisches Kultusministeri-
um), Theresa Fox (Musik Monat Mai, 
Gymnasium Nord, Frankfurt), Micha-
el Haas (Gymnasium Nord), Heike 
Deubel (Dr. Hoch’s Konservatorium), 
Imke Poeschel (Deutsche Kammer-
philharmonie Bremen) und Marion 
Haak-Schulenburg.
Das Symposium richtet sich an alle In-
teressierten, Musiker*innen, Musik
vermittler*innen und insbesondere 
an alle Akteure des „Musik Monat 
Mai“ einschließlich der Lehrkräfte 
und Studierenden der beteiligten In-
stitutionen. Die Teilnahme ist kosten-
frei, jedoch nur mit Anmeldung mög-
lich: www.hfmdk-frankfurt.de/the-
ma/symposium-community-music

Sabine Vliex

Sabine Vliex


