
Was Musik nicht ist, begegnet uns überall. (Sergiu Celibidache) √ Auch an Waldorfschulen?!

Rettung für das ‘Mauerblümchen∆ MusikRettung für das ‘Mauerblümchen∆ MusikRettung für das ‘Mauerblümchen∆ MusikRettung für das ‘Mauerblümchen∆ Musik

Thesen und Anmerkungen zu einem nicht leicht zu bemerkenden ProblemThesen und Anmerkungen zu einem nicht leicht zu bemerkenden ProblemThesen und Anmerkungen zu einem nicht leicht zu bemerkenden ProblemThesen und Anmerkungen zu einem nicht leicht zu bemerkenden Problem
Nicht jeder Mensch umgibt sich mit Malerei, stellt sich eine Plastik auf oder wohnt bzw. arbeitet in
einem künstlerisch gestalteten Haus. Mit Musik hat aber jeder sehr oft zu tun. Viele Menschen mei-
nen, ohne sie nicht leben zu können. Auch in der pädagogischen Praxis scheint sie unverzichtbar zu
sein: schon frühmorgens tönt und klingt es durch eine Waldorfschule, bei Festen und Feiern ist sie
präsent.
Doch, wer kümmert sich eigentlich um die Töne, Instrumente, die Musik selbst und um ihr Zustande-
kommen? Vielleicht gibt es da einzelne Spezialisten und begeisterte und auch exzentrische Musikleh-
rer, die solche, dem ‘Laien≈ oft unbewusste oder nebensächlich erscheinende, Feinheiten interessieren.
Diese müssen sich aber von fachfremden Klassenlehrern anhören, wie man Musikunterricht zu be-
treiben habe, was eine Schule musikalisch brauche. Sie müssen erleben, wie alle ihre musikalischen
Anliegen aufgesogen werden von einem breiten, diffusen und ungesteuerten musikalischen Strom all-
gemeiner Akzeptanz. Auch wird der Musikunterricht oft genug zur von den Schülern dringend benö-
tigten Erholungsstunde.
Das Vorhandensein einer möglichst angenehmen und wenig störenden Musik wird allgemein als wohl-
tuend und vielleicht auch als wichtig angesehen. Das Musikalische selbst mit seinen Wesenszügen und
Eigengesetzlichkeiten verschwindet dabei aus dem Bewusstsein, es wird zur Begleiterscheinung, zum
Mauerblümchen und verliert dabei sein Eigensein.
Droht die Musik auch in der Waldorfschule in den bloßen Konsum abzurutschen, wird sie benutzt als
schöne Staffage und schillernde Fassade aus Bewährtem und schönen Begabungen? Wird sie auch
hier zur manipulativen Hintergrundmusik wie in den Kaufhäusern? Das ist sicherlich etwas überspitzt
formuliert, doch scheint mir die allgemeine gesellschaftliche Tendenz - zur gefälligeren Postmoderne
überzugehen bevor man sich mit der Moderne auseinandergesetzt hat - sich auch in unserer Praxis
niederzuschlagen und einem solchen Abgleiten den Boden zu bereiten. Finde ich heute das Wahre,
Schöne und Gute, die den Menschen bessernde Kraft der Musik - ‘wo man singt, da lass dich ruhig
nieder....≈ - wirklich noch da, wo etwas aus Tradition gut, schön und wahr erscheint? 
Nun ist der Autor nach jahrelanger Arbeit als Musikpädagoge und Musiker zu der Überzeugung ge-
langt, dass nicht nur die Musik das nicht verdient hat, sondern dass uns durch diese Praxis entschei-
dende Impulse und große Kraft verlorengehen, die wir für die zeitgemäße Entwicklung der Waldorf-
pädagogik dringend brauchen. Wollen wir unseren Kindern helfen, ihren eigenen Weg ins Leben und
den der Menschheit in die Zukunft zu finden, brauchen wir kein musikalisches Mauerblümchen, wel-
ches sich unseren Geschmäckern anpasst und nach Belieben gebrauchen lässt. Vielmehr gilt es, die
Musik zu erlösen, indem wir dort von ihr lernen, wo sie neu und unverbraucht ist, wo sie entsteht und
unser tiefstes Inneres berührt. 
Dazu möchte ich aufrufen, ohne dabei zu mildern oder zu vermitteln. Was ich zu formulieren suche,
meint immer Fragecharakter. Ich sehe es auch nach jahrzehntelanger Vorarbeit nicht als endgültig
an. Vielmehr hoffe ich, dass andere weiter fortschreiten können und ein intensiver Austausch entste-
hen kann. Die Musik und unsere Kinder haben es verdient.

Von der Schwierigkeit von Musik zu sprechen und zu schreibenVon der Schwierigkeit von Musik zu sprechen und zu schreibenVon der Schwierigkeit von Musik zu sprechen und zu schreibenVon der Schwierigkeit von Musik zu sprechen und zu schreiben
Der Austausch über das Musikalische birgt für uns eine große Schwierigkeit: Uns fehlen die Worte!
Um ein musikalisches Erlebnis oder eine musikalische Wahrnehmung ehrlich und ernsthaft zu be-
schreiben, finden wir keine Worte, die auch nur annähernd das wiedergeben, was wir empfunden bzw.
wahrgenommen haben. 
Schon die konkrete Erinnerung daran fällt uns schwer. Ein Bild, eine Plastik, ein Gebäude, aber auch
eine Tanzaufführung, einen Sprachvortrag oder ein Theaterstück können wir uns, je nach Übung,
recht gut im Nachhinein vor die Seele stellen (vorstellen) und innerlich erneut betrachten. Dies ist in
gleicher Weise den meisten Menschen mit Musik nicht möglich, es sei denn, man versucht, erinnerte
Melodie-Fetzen nachzusingen oder einen erinnerten Rhythmus oder Gesamteindruck innerlich oder
äußerlich nach zu bewegen, nach zu tanzen. Aber auch dies ist schwierig und braucht Übung und ist
eben doch nicht dasselbe.
Wir erleben Musik als etwas Zusammenhängendes, und doch scheint es, als hätten wir (noch) kein fer-
tiges Organ, mit dem wir diese Ganzheit so zu fassen kriegten, dass sie konkret erinnerbar und be-
schreibbar wird.
Dieses Problem ist durchaus nicht neu. Victor Hugo kennzeichnete es z.B. ungefähr so, dass sich in
Musik dasjenige ausspräche, was in Worte nicht zu fassen sei, worüber es aber unmöglich sei zu
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schweigen1. 
Nehmen wir als These an, dass diese ‘Unfassbarkeit∆ schon etwas ist, was mit dem Wesen des Musi-
kalischen zu tun hat oder wenigstens darauf verweist. 
Wenn das so ist, dann ist es müßig, den vielen, viel zu wenig gelesenen, Abhandlungen überüberüberüber Musik und
Musikpädagogik noch eine weitere hinzuzufügen, die mehr überüberüberüber das ganze ‘Drumherum∆ und wenig
vonvonvonvon und ausausausaus Musik selbst spricht.
Um dieses zu vermeiden, möchte ich persönlich schreiben und im Folgenden versuchen, das Problem
und die Chancen des Musiklebens an der Waldorfschule so durch Beobachtungen, Erfahrungen, Hin-
terfragungen Thesen und Ideen zu umkreisen, dass viel ‘Zwischenraum∆ für eigene Denkbewegungen
entsteht.

Was ist Musik?Was ist Musik?Was ist Musik?Was ist Musik?
Die eingangs gemachte Beobachtung kann uns schon merk-
würdig berühren und rückt das Musikalische in einen Be-
reich, der weit außerhalb dessen zu liegen scheint, was ‘nor-
mal∆ für unsere Zeit ist. Wir können wissen, dass es Musik
gibt, doch der Ort, an dem sie entsteht, das ‘Dazwischen∆,
lässt sich nicht wissend erfassen, er ist nur durch Übung
und Selbstbeobachtung zu erfahren. Die Rätselhaftigkeit
der Angelegenheit wird durchaus noch größer, wenn wir im
Folgenden einige Äußerungen Rudolf Steiners zur Musik
hinzunehmen. 
Musik beschreibt er als die Kunst des Ich!2 Das bedeutet
aber: Der Ort der Musik, das ‘Dazwischen∆, ist die ‘Mitte∆
des Menschen und ihre Entstehung ist Tätigkeit dieser Mit-
te √ ‘Ich-Tätigkeit∆. Das ist in seiner Konsequenz kaum aus-
zuloten. Doch gibt es eine Beobachtung, die, wenn auch noch
sehr äußerlich, darauf hinweist, dass das wohl richtig ist:
Weghören geht nicht, überhören manchmal schon, doch weiß
ich durchaus, dass das Überhörte trotzdem wirkt (Hinter-
grundmusiken aller Art bei Dates, Entspannungstechniken,
im Kaufhaus usw. beeinflussen die Stimmung, auch wenn
nicht hingehört wird). So entsteht ein Phänomen, welches
die anderen Künste nicht kennen: Ich erlebe Musik immer wieder als störenden Lärm √ mir fremde,
aber auch von mir geliebte Musik √, wenn ich mich gerade nicht auf sie einlassen kann oder will oder
wenn ich mich auf etwas anderes konzentrieren will. Einfach dadurch, dass ich die Ohren nicht schlie-
ßen kann, fühle mich dann in meinem Sein, oft sogar körperlich, beeinträchtigt.

Musik hat also, schon alltäglich erlebbar, etwas mit unserer
Mitte zu tun und wird offensichtlich nur durch Beteiligung
dieser Mitte zu Musik. Mit ein wenig Selbstüberwindung ist
das leicht zu überprüfen. Wer z.B. wagt, sich an eine Auto-
bahn oder in eine Fabrikhalle zu stellen und ehrlich übt, die
dortigen Geräusche als Musik zu hören, wird überwältigen-
de Erlebnisse haben. Ton- und Klangbeziehungen werden
dann hörbar, die so besonders wie Töne und Instrumental-
klänge klassischer Instrumente wirken, die als sinnvoll erleb-
bar sind und die sich zum Erlebnis einer Ganzheit, eines
Kunstwerkes zusammenschließen können. Wenn dies gelingt
√ und es ist nur eine Frage der ehrlichen, vorurteilsfreien
Übung, dass es gelingt √ wird erlebbar, dass das innerliche,
aktive Hören ein ungeheuer kreatives, ja magisches Organ
ist, welches die Welt verwandeln kann, soweit, dass aus et-
was Kränkendem etwas Heilsames wird. Zudem wird erleb-
bar, dass diese Tätigkeit wirklich in unserer Mitte stattfin-
det und uns selbst verwandelt und befreit. 
Dies geschieht allein durch intensive innere Beteiligung, in
dem das Hören nicht mehr passiv das Entstehen der Ge-
räusche begleitet, sondern aktiv einsteigt, so als würde man
die Geräusche selbst mit dem inneren Ohr hervorbringen.
Das Ohr, genauer das ‘innere Hören≈ schöpft etwas neues,

was es vorher noch nicht gab, nämlich Beziehung in etwas, was vorher chaotisch, zufällig und unge-
formt war. Das aber ist die eigentliche Tätigkeit eines Komponisten: etwas zu erzeugen, was vor

1 Victor Hugo, Essay (1864): William Shakespeare 
2 Genauer: 'Musik entsteht durch die Tätigkeit des Ich im Astralleib, durch das einprägen der Ich-Gesetze in

diesen.' Siehe GA 275 Kunst im Lichte der Mysterienweisheit, 2. Vortrag

Abbildung 2: Im Zwischenraum IV: 
Karlheinz Flau

Abbildung 1: Im Zwischenraum II: 
Karlheinz Flau
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dem inneren Ohr Bestand hat und im Wesentlichen nicht auf äußeres Hören angewiesen ist. So ent-
steht Musik, und der Hörer verwandelt sich vom Erleidenden in den Schöpfer dessen, was er wahr-
nimmt. Dies ist reine Ich-Tätigkeit und gleicher Natur wie das, was Steiner in seiner Philosophie der
Freiheit als ‘den Willen in das Denken tragen≈ bezeichnet.
Damit wird ein erster grundlegender Wesenszug des Musikalischen beschreibbar: Musik entsteht nur
durch innere, rein geistige Tätigkeit eines Ich. Und die vorstehende Erfahrung macht deutlich, dass
diese Tätigkeit wenigstens zu einem Teil in der hörenden Hingabe an etwas besteht, was ich auch
vorfinden kann, was ich aber in jedem Fall gleichzeitig selbst erzeuge. Oder anders: Das (innere) Hö-
ren ist schöpferisch und gleichzeitig vollkommene Hingabe an das Erhörte.
Die Aussage Steiners ‘Was ist das Musikalische? Dasjenige, was man nicht hört. Dasjenige, was man
hört, ist niemals Musikalisch∆3 erscheint dann nicht mehr so erstaunlich, weil sie, zwar in einem ande-
ren Kontext, auf eben diesen rein geistigen Prozess der Ich-Tätigkeit verweist und nicht auf etwas,
was sich durch äußeres Hören erschließt.

Das Hörbare und das UnhörbareDas Hörbare und das UnhörbareDas Hörbare und das UnhörbareDas Hörbare und das Unhörbare
Allerdings wirft die zitierte Äuße-
rung eine weitere, entscheidende
Frage auf: Wenn Musik rein geisti-
ger Natur und damit für die Ohren
nicht hörbar, also Unhörbar ist, was
für eine Bedeutung hat dann das
Hörbare? 
An der ‘Autobahnübung∆ (s.o.) kann
erlebt werden, wie das Erlebnis eines
rein äußerlichen Vorganges bzw. Hör-
eindruckes sich durch die Ich-Tätig-
keit vollständig verwandeln kann und
wie zu dem Äußeren etwas nur in-
nerlich erlebbares hinzu-geschaffen
wird, was es vorher nicht gab. Das
äußerlich Hörbare kann also durchaus
Ausgangspunkt und Anregung für das
immer neu innerlich zu erzeugende
Musikalische sein. Dies findet täglich
in unserem Leben statt, wenn wir die
Aufführung oder Wiedergabe eines
musikalischen Kunstwerkes hören, al-
lerdings auf eher unbewusste bzw.
träumende Weise. Durch Nachah-
mung, Übung, Bildung usw. haben wir
gelernt, ein hörbares Klanggeschehen
passiv, seltener aktiv, durch einen
notdürftigen inneren Prozess zu be-
gleiten, der uns zu einem rudimentä-
ren musikalischen Erlebnis führt (ru-
dimentär, weil die bewusste Führung
des Prozesses fehlt, wodurch die Er-
lebnisse mehr gefühlshaftig und weni-
ger klar werden). Aber wir unterlie-
gen dabei einem Irrtum: Wir halten
das Klangereignis für Musik und be-
merken das von uns selbst erzeugte
Geistig-Musikalische nicht.4

Damit wird schon deutlich, dass wir in Bezug auf das Unhörbare, das eigentlich Musikalische, sofern
wir überhaupt schon angefangen haben zu üben, noch ganz am Anfang stehen. 
Nicht anders steht es um das Hörbare: Denn kann es sein, dass all die Mühe, die wir auf die musikali-
schen Phänomene, Stimmbildung, das Erlernen eines Instrumentes usw. verwenden, nur den Zweck
hat, Zulieferer für eigene Gefühle und ein kaum erreichbares Geistiges zu sein, ohne selbst eine Be-
deutung zu haben?

3 Siehe GA 278, 3. Vortrag
4 Nebenbei ist dies der entscheidende Punkt, was die Beurteilung der Musik-Medien betrifft: Was aus dem 

Lautsprecher tönt ist keine Musik, die Musik erzeuge ich unbewusst aus meinen Hörgewohnheiten. Wenn 
ich z.B. ein Cello zu hören vermeine, so ist da keines, sondern nur eine schwingende Membran aus Pappe. 
Den Höreindruck ‘Cello≈ erzeuge ich selbst. Wenn hier also jemand jemanden betrügt, ist es nicht das Medi-
um, sondern ich betrüge mich selbst.

Abbildung 3: Maschinenmusik mit Schülern

Abbildung 4: Auf dem Feld mit Luren
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Alte Völker waren selbstverständlich der Ansicht, dass sich in den Tö-
nen, Intervallen, Rhythmen, dem Klang der Instrumente, der menschli-
chen Stimme usw. geistige Wesen äußern, ja dass diese selbst geistige
Wesen sind, die in der Musik untereinander und mit dem Menschen
kommunizieren. Wie großartig diese geistige Welt ist, die durch das
hörbare Musizieren den Menschen berührt und welche Zukunftskräf-
te darin liegen, kann durch das Studium vieler anthroposophischer Pu-
blikationen zur Musik deutlich werden.5 Doch kann dabei auch die Fra-
ge entstehen: Welche Kräfte könnten zur Entfaltung kommen, wenn
wir damit wirklich umzugehen lernten?
Das musikalische Ideal für die Zukunft ist dem Obigen folgend: Schöp-
fer und Gestalter der eigenen ‘Innwelt∆ zu werden.
Um ein entsprechendes Ideal für das Hörbare zu finden, machen wir
uns deutlich, dass aller Klang Teil unserer irdischen Umwelt ist. Sie
hat uns geholfen, so zu werden, wie wir heute sind, und dabei erleiden
müssen, dass sich die geistige Welt aus ihr zurückgezogen hat. Die
Sinneslehre zeigt, dass wir im Klang das Innere der Dinge erhören, die
innere Beschaffenheit, aber auch das unsichtbare Wesen6. Dies haben
wir seit der Antike dazu genutzt, im hörbaren Klang der Musik eine
Erinnerung an den früher in der Schöpfung wirkenden Geist zu finden, die uns trotz allem alltägli-
chen Materialismus religionsfähig macht. Nun können wir das Ideal fassen, den Klang so zu bearbei-
ten, dass unsere Arbeit an der Innwelt ausstrahlen kann in die irdische Umwelt, so dass sie neu in Be-
ziehung zur geistigen Welt treten kann.7 
Nebenbei entsteht die Idee einer neuen spirituellen Ökologie, die Natur nicht erhalten und restaurie-
ren, sondern die Zukunft der Erde aus innerer Arbeit heraus gestalten will. Es gilt Wege zu finden,
Müll zunächst in Kunst und später vielleicht sogar in Dung zu verwandeln. Die Arbeit am Klang bie-
tet hierfür deshalb einen guten Ansatzpunkt, weil der Klang alles bis hin zur festen Materie bewegt
und erschüttert.
Das erweiterte Ideal könnte sich so formulieren: Musik für den Menschen, Klang für die Erde.
Damit entsteht eine Neue Kunst, die Klangkunst, die, als eine neue bildende Kunst, die Erde zum Geis-
tigen empor führten will.

Alle Kunst muss musikalisch werdenAlle Kunst muss musikalisch werdenAlle Kunst muss musikalisch werdenAlle Kunst muss musikalisch werden
Wenn Rudolf Steiner sagt, ‘alle Kunst muss musikalisch(er) werden∆8, kann das durch das Beschriebe-
ne verständlich werden. Es eröffnet sich ein Weg, die Künste einschließlich der Musik und der Erzie-
hungskunst neu zu greifen und zu gründen. Wesentlich wird dann nicht mehr das bleibende Werk sein,
sondern die Ausrichtung der künstlerischen Arbeit auf die eigen- und neu-schöpferische innere Tätig-
keit des Künstlers wie des Wahrnehmenden. Kunst kann dann nie fertig sein, sondern schafft im bes-
ten Falle Anregung und durchaus gestalteten Raum für Ich-Tätigkeit aller Beteiligten.
Schmerzlich müssen wir konstatieren, dass dieser Weg der Musikalisierung der Künste noch nicht
wirklich begonnen wurde. Das gilt besonders für die Musik selbst, die ja eigentlich Lehrmeisterin auf
diesem Weg sein sollte. Musikleben und Musikpraxis, auch an den Schulen, sind bestimmt von allem
Möglichen, aber kaum von dem Ur-Schöpferischen, welches wir als grundlegendes Wesensmerkmal ge-
funden haben. ‘Was geht?∆ ist die entscheidende Frage, die, geprägt durch Moden und persönlichen
Geschmack, überall in eine Art Mainstream mündet, der den schöpferischen Musiker und vor allem
den, der neue abweichende Wege sucht, als Wesen von einem fremden Stern ansieht. Die meisten
Menschen, auch große Musiker, stehen vor einem Rätsel bei der Frage, wie man überhaupt komponie-
ren kann? Es ist normal, dass ein Mensch die Schule mit dem Gefühl verlässt, Maler, ja, das kann man
werden,. In Bezug auf das Musikerdasein und insbesondere das schöpferische Musizieren ist das kei-
neswegs der Fall. 
Warum ist das so? Berührt auch dies einen Wesenszug des Musikalischen oder ist das bloß ein Ver-
mittlungsproblem? Jedenfalls stimmt da etwas nicht! Oder anders gefragt: Wenn man die Ich-Geburt
als den Zeitpunkt des Erwachsenwerdens annimmt und Pubertät als Erwachen und Erforschen des
eigenen Seelenraumes und der eigenen Gefühlswelt begreift, muss man dann sagen: Die Menschheit
steckt musikalisch gesehen noch tief in der Pubertät?

Die sinnliche Seite und der Tiefpunkt des MusikalischenDie sinnliche Seite und der Tiefpunkt des MusikalischenDie sinnliche Seite und der Tiefpunkt des MusikalischenDie sinnliche Seite und der Tiefpunkt des Musikalischen
Diese Frage der musikalischen Pubertät ist von höchster Relevanz für die musikpädagogische Arbeit.
Sie erschließt sich durch einen gestrafften Blick auf die musikalische Bewusstseinsgeschichte der

5 Nur die wichtigsten: Heiner Ruland, Herrman Pfrogner, Christoph Peter, Anny von Lange, Schule der 
Stimmenthüllung

6 Dies kann sinnstiftend für den Akustikunterricht der Waldorfschule sein.
7 Siehe GA 257, 5. Vortrag
8 Siehe GA 275, 6. Vortrag

Abbildung 5: Maschinenmusik mit
Schülern



5

Menschheit: In vorgeschichtlichen Zeiten war das rein
geistige Erleben des Musikalischen noch selbstverständ-
lich für die Menschen. Der hörbare Klang war noch
nicht, später kaum von Bedeutung. Ethnologen haben im
letzten Jahrhundert noch Jäger- und Sammlervölker ge-
funden, wo ein ganzer Stamm nächtelang zu einer Maul-
trommel oder einem Mundbogen tanzte. Der Klang die-
ser extrem leisen Instrumente, viel leiser als das Schlur-
fen oder Stampfen der Füße, reichte offensichtlich aus,
das innere Erleben der unhörbaren Musik so stark anzu-
regen, dass es die Kräfte der Menschen stunden-, ja ta-
gelang trug. Das hörbare Musizieren wurde dann stu-
fenweise immer wichtiger. Doch sah man noch im Mit-
telalter, in den sieben freien Künsten, die hörbare Musik
als etwas niederes an und bezeichnete nur die geistige
Beschäftigung mit den Zahlengrundlagen des Musikali-
schen als Musik, die man als gedankliche Spiegelung der
Sphärenmusik und damit als würdig empfand. Die an-
schließende abendländische Musikentwicklung kann man
so zusammenfassen: Die Musik geht immer tiefer in das
Hörbare hinein und versucht dieses Hörbare so zu ver-
feinern, dass es zu einem vollkommenen irdischen Abbild
des unhörbar Musikalischen wird. 
Dieser Weg vollendet sich auf etwas unterschiedliche
Weise bei Bach und Mozart. Das Unhörbare tritt in sei-

ner Bedeutung immer mehr zurück, bleibt aber noch erahnbar im äußerlich Klingenden. Damit ist der
Tiefpunkt erreicht! Tiefer kann das Unhörbare nicht in das Hörbare hinein.
Die weitere Entwicklung bestätigt das: Persönliches, Gefühle, Geschichten, Botschaften, Programme
usw., Dinge, die mit dem Unhörbaren kaum etwas zu tun haben, werden seit dem Beginn der Roman-
tik immer wichtiger, ebenso physischer Klangreiz und Klangsinnlichkeit, was u.a. in der ‘Sinfonie der
Tausend∆ und der gewaltigen Beschallung bei heutigen Rockkonzerten gipfelt.

Begegnung mit der geistigen WeltBegegnung mit der geistigen WeltBegegnung mit der geistigen WeltBegegnung mit der geistigen Welt
Doch es gibt auch Gegenbewegungen. Schon in der Romantik finden sich einzelne Stücke und viele
Texte, die das Leiden am Fehlen des Unhörbaren dokumentieren. Spätestens aber in der neuen Musik
nach Debussy und Schönberg finden sich wiederholt, und, wenn man sucht, in Fülle, Ansätze zu einem
Durchbruch ins Geistige. Mal wird der Durchbruch gewaltsam, mal durch Zurücknahme, mal mehr
theoretisch, mal mehr durch äußere Bewegung, mal nur in einzelnen Stücken, mal sich durch ein Le-
ben entwickelnd gesucht √ die im folgenden genannten Namen sind nur stellvertretend zu sehen.
Stets ist es der Gang in eines von vier
Extremen, die zusammen eine Figur, ein
geistiges Kreuz ergeben, was nebenbei
auch in anderen Künsten zu finden ist:
Zerstörung des Alten, Vorgefundenen
mit Gewalt bzw. Lärm (Einstürzende
Neubauten, Peter Brötzmann) √ Sensi-
bilisierung für das Innere, die Stille (J.M.
Hauer, John Cage, Morton Feldmann) √
Begreifen und Formen der Töne und
musikalischen Phänomene als geistige
Entitäten (Anton Webern, Karlheinz
Stockhausen) √ Erzeugen von Kraft
(Power) für innere und äußere Bewe-
gung, Veränderung, Entwicklung (Bela
Bartók, Jimi Hendrix, Pink Floyd). Zwar
mag dem Einzelnen der Durchbruch ins
Geistige noch nicht gelingen, doch bilden diese Schlagrichtungen zusammen einen Meilenstein, eine
geistige Signatur, die uns Wegweiser werden kann.

Wodurch wird Musik ganz Musik?Wodurch wird Musik ganz Musik?Wodurch wird Musik ganz Musik?Wodurch wird Musik ganz Musik?
Haben wir damit schon die Musik gefunden? Nein! Doch wir haben alles, was wir heute brauchen:
Klang als Widerpart und Aufgabe √ Stille als Raum, in dem Musik entstehen kann √ geistige Wesen-
heiten, die in diesem Raum leben wollen (Töne usw.) √ Bewegung, Tätigkeit. Suchen wir nicht zu ver-
mitteln, zu vermischen √ daraus entsteht nur Mainstreampop. Versuchen wir aber diese Extreme auf-
zusuchen, auszuhalten, als Fähigkeiten zu entwickeln, sie miteinander ins Spiel zu bringen, bildet

Abbildung 7: Das Kreuz musikologisch und menschenkundlich nach 
Steiner, GA 194

Abbildung 6: Lauschend am Ballastsaiter
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sich/uns Musik, bilden wir uns zu Musik. Unsere seelisch/geistige Zerrissenheit wird dann zum Werk-
zeug der Zukunft.

Doch vergessen wir nicht, es sind zwei weitere Dinge notwendig, da-
mit Musik wieder ganz Musik werden kann. Selbst machen, selbst kom-
ponieren, improvisieren usw., nicht nur nachschaffen, ist das eine. Die
Zersplitterung der musikalischen Arbeitsbereiche von Komposition, Vir-
tuosentum, Musikwissenschaft, Musikpädagogik, Musiktherapie, Unter-
haltungsmusik √ ernste Musik, weltliche und geistliche Musik bis zum
Instrumentenbau muss aufgehoben und die Tätigkeitsfelder wieder zu-
sammengeführt werden.

Menschenkunde und Musik(-Praxis)Menschenkunde und Musik(-Praxis)Menschenkunde und Musik(-Praxis)Menschenkunde und Musik(-Praxis)
Es deutet sich an: Es gibt nur eine Musik. Die Betrachtung der Musik
zeigt den Menschen so, wie er werden will. Die Betrachtung des Men-
schen zeigt die Musik so, wie sie werden will.
Doch zunächst liegt es nahe, von einer musikalischen Menschenkunde9

zu sprechen, indem man darauf schaut, wie Mensch und Kosmos ge-
worden bzw. gebildet sind. Da ergibt sich eine Fülle von Gesichtspunk-
ten10, mit denen z.B. in der Musiktherapie z.T. sehr erfolgreich gearbei-
tet wird.

Auch der Lehrplan der Waldorfschule enthält Empfehlungen in dieser Richtung, und viele Musikleh-
rer lassen sich davon anregen. Hier deutet sich ein riesiges Feld von Gesichtspunkten und Anregun-
gen an, die helfen können, in der Schule so zu arbeiten, dass die Kinder sich aus ihrer eigenen Zukunft
selbst bilden und erziehen können. 
Musikalische Menschenkunde gepaart mit dem bisher nur angedeuteten kreativen Aspekt kann den
Boden für die zeitnowendige Erneuerung der Pädagogik bilden.
Darum und um die auftretenden Schwierigkeiten soll es im Folgenden gehen.
Doch bevor wir das angehen können, müssen wir noch eine menschenkundliche Besonderheit anschau-
en, die das Fach Musik von allen anderen Fächern unterscheidet. 

Geschenk aus der Zukunft √ Dur und MollGeschenk aus der Zukunft √ Dur und MollGeschenk aus der Zukunft √ Dur und MollGeschenk aus der Zukunft √ Dur und Moll
Wenn Musik tatsächlich, wie beschrieben, reine Ich-Tätigkeit
ist, dann wird sie dem Menschen erst mit der Ich-Geburt um
das 21. Lebensjahr voll zugänglich. Dass Kinder musizieren kön-
nen, ist also als eine Art Geschenk aus der Zukunft des eigenen
Wesens anzusehen und auch abhängig von dem verantwortli-
chen Umgang der das Kind begleitenden Erwachsenen mit
Musik bzw. deren Ich-Tätigkeit. Die Wirkung dieser Ich-Tätig-
keit im Umfeld des Kindes ist als noch viel tiefgreifender anzu-
sehen, wenn man auf Steiners Begriff von Dur und Moll
schaut. Im Toneurythmiekurs11 geht er weit über die reinen
Tonbeziehungen (Dur- und Moll-Dreiklänge, Dur- und Moll-Ton-
arten) hinaus und beschreibt, dass Dur dann entsteht, wenn
der Astralleib so kräftig ist, dass er den Ätherleib dominiert
und prägt, und umgekehrt, dass Moll dann entsteht, wenn der
Ätherleib kräftiger ist als der Astralleib, so dass er diesen
prägen und dominieren kann. 
Von unserem Gesichtspunkt können wir das auch so aus-
drücken: Dur entsteht dann, wenn die Musik wirklich Musik ist,
und die Ich-Tätigkeit so stark ist, dass sie über den Astralleib
bis in den Ätherleib gestaltend wirkt, und Moll entsteht dann,
wenn sich das Ich zurücknimmt und eine Prägung durch Außer-
musikalisches wie Befindlichkeiten, Nöte, Ängste, Begabungen,
persönlichen Geschmack usw. zulässt. Das Erste erzeugt eine
Atmosphäre von Freiheit, und Freiraum, in dem die Zukunft der Kinder erziehend und bildend wirken
kann. Das Zweite schafft Unfreiheit und öffnet den Raum für Manipulationen in vielen Richtungen:
Z.B. können Moll-Lieder als musikalische ‘Mohnschnuller≈ wirken und ganze Klassen ‘beruhigen≈ weil

9 Siehe u.a. Armin J. Husemann: Der musikalische Bau des Menschen - Entwurf einer plastisch-musikalischen 
Menschenkunde

10 Beispielsweise: Dreigliederung in Denken/Melodie, Fühlen/Harmonie und Wollen/Rhythmus; Sieben (bzw. 
acht) Tonleiterintervalle ätherisch als sieben Lebensprozesse, astralisch als achtstufiger Pfad Planeten); 
12-gliedriger Bau des Leibes und der Gestalt √ 12teiliger Instrumentenkreis √ 12 Töne √ Tierkreis; Be-
wusstseinsgeschichte der Menschheit = Musikgeschichte usw., siehe auch Abb. 7

11 GA 278, 1. u. 7. Vortrag

Abbildung 9: Taufe: Holger Runge

Abbildung 8: Lure-Spieler: 
Holger Runge
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der Ätherleib auch ‘Gesundheitsleib≈ ist und die entsprechende Wirkung dann ins Seelische hoch-
schlagen kann. Doch habe ich den Eindruck, dass eine solche Beruhigung vielleicht reproduktive Tätig-
keiten erleichtern kann, aber weniger die eigene Aktivität der Kinder und deren innere Beteiligung
am Unterricht fördert, sondern eher dämpft.
Das bedeutet zum einen, dass der Auswahl von Dur- und Moll-Stücken mehr Aufmerksamkeit zu wid-
men ist, als das gewöhnlich geschieht, dass aber andererseits die tiefere Wirkung eines Moll-Stückes
nicht zwingend Moll sein muss, wenn die Ich-Tätigkeit des Erwachsenen so stark ist, dass sie das phä-
nomenologische Moll überwindet und ins Musikalische hebt. Der Mangel an Ich-Tätigkeit wiederum
kann aber auch jedes Dur-Stück in Moll-Wirkung verwandeln. 
Dies aber betrifft nicht nur die Musik, sondern alle Pädagogik: Der Lehrer kann also in Dur- oder
Moll-Haltung unterrichten bzw. eine Grundstimmung in Dur erzeugen oder eine solche in Moll zulas-
sen. Je nachdem ob er sich mehr darauf einlässt, was heute Neues zu gestalten und zu gebären er-
spürbar ist oder ob er sich auf Mitgebrachtes und auf seine und der Schüler Befindlichkeiten aus-
richtet. Ob Erziehung wirklich Erziehung zur Freiheit wird, hängt durchaus von der inneren Haltung
des Lehrers ab.

Es geht nicht ohne RisikoEs geht nicht ohne RisikoEs geht nicht ohne RisikoEs geht nicht ohne Risiko
Traditionen, Liebgewonnenes, Gewohntes, Eingängiges usw., kurz alles das, was uns Musik als schön
und verbindend erleben lässt, birgt die Gefahr, in innere Untätigkeit zu rutschen und Moll-Stimmung
entstehen zu lassen. Um dies zu wenden, reicht auch die viel gelobte Begeisterung allein nicht aus.
Begeisterung kann ausstrahlen, mitnehmen, überspringen, muss aber nicht in Ich-Tätigkeit gründen
und innere Regsamkeit anregen. Viel mehr brauchen die Kinder und Jugendlichen Erwachsene, die er-
lebbar auf dem Weg sind und die bereit sind, die Schüler mitzunehmen und auf dem Weg auch auf die
Schüler zu hören. Eine tiefe Sehnsucht lebt in den jungen Menschen nach Eltern und Lehrern, die
Neuland betreten und Risiken eingehen, die Neues suchen bzw. sich erarbeiten und dabei zuhören, die
sich nicht beirren lassen, wenn es nicht sofort gelingt, wenn sie Fehler machen usw., die selbst lernbe-
reit und lernfähig sind. 
Dieses Plädoyer für die Musikalisierung der Schule bedeutet nicht, dass Schulleben und Stundenplan
voll sein sollen mit Musik. Hier gibt es m.E. verbreitet Fehlentwicklungen, denn auch hier hilft viel
meist nicht viel. Das eingangs beschriebene Klangbild der Waldorfschule, oft noch ergänzt durch
große Opernprojekte oder traditionelle Aufführungen großer klassischer Werke, die den Musikunter-
richt oft ganz und anderen Fachunterricht teilweise auffressen, ist in Bezug auf das hier Gemeinte
nicht zielführend, sondern lenkt vielleicht eher ab. Der regelmäßige Musikunterricht, etwas Musik im
rhythmischen Teil, kleine musikalische Projekte und in den Stundenplan integrierte Chor- und Orches-
terstunden sind vollkommen ausreichend und schwer genug im hier gemeinten Sinne zu füllen. (Zu ei-
nem verbreiteten Einwand: Selbermachen ist nicht immer besser und aktiver als sich berieseln zu
lassen, wenn wir den Unterschied nicht bemerken.) Diese Musikalisierung kann in allen Fächern durch
den inneren Ansatz des Lehrers verstärkt werden, ohne dass dies zu einer Vermehrung der äußerlich
klingenden Töne führt. Begeisterung für Ich-Tätigkeit und Ich-Gegenwart können allen Unterricht
neu beleben und musikalisieren. Vielleicht geht dann auch z.B. die Epoche in projektiver Geometrie, die
letztlich Ich-Übung bedeutet, nicht mehr auf dem Weg zum Abitur verloren.
In vielen Fächern sind heute wichtige Ansätze in dieser Richtung zu finden, doch hinkt der Musikun-
terricht m.E. oft hinterher. Dies zu ändern ist mein Anliegen.

Junge Menschen brauchen Raum,Junge Menschen brauchen Raum,Junge Menschen brauchen Raum,Junge Menschen brauchen Raum,
brauchen Stimmungbrauchen Stimmungbrauchen Stimmungbrauchen Stimmung
Junge Menschen brauchen Raum, in
dem sie sich selbst entwickeln kön-
nen. Dieser Raum ist ein hart um-
kämpftes Gut, denn alles will da hin-
ein: die Umwelt, der Lebensumkreis,
die Eltern und Lehrer mit ihren An-
sprüchen usw. Wie kann er zum
Freiraum werden, zu einem Raum, in
dem Stille lebt und Bewegung und
Individualität möglich ist? Zusammen
mit der skizzierten möglichen Hal-
tung der Erwachsenen bietet gera-
de das Musikalische Möglichkeiten,
diesen Raum zu erzeugen und alters-
gemäß zu gestalten als Stimmung, als
gestimmten Raum, konkret wie ein
gestimmtes Instrument. Ein solches
Stimmen des Raumes geschieht, wie
schon angedeutet, immer, wenn ich handle, allein durch die gewählte Musik, meine Seelenhaltung, Be-

Abbildung 10: Vorübung zum Lure-Spiel
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weggründe usw. Doch wie wird dieser Raum ein Freiraum? - Bei allem Folgenden kann immer der
Einwand gemacht werden: aber es ist doch besser, wenn ich überhaupt tätig musiziere, als wenn ich
es bleiben lasse, denn alle Bemühung darum enthält doch wenigstens ein Bisschen von dem eigentlich
Musikalischen! Das ist natürlich richtig, kann aber auch als Aufruf zur Mittelmäßigkeit missverstan-
den werden. Zudem werden dabei manche Chancen verpasst, die das Musikalische für die ‘Erziehung
zur Freiheit≈ bietet. Und man darf nicht unterschätzen, dass mitunter die Bildung von Stimmungen
unterstützt wird, die durch die heutige Lebensweise von alleine entstehen und der Entwicklung der
Kinder nicht wirklich förderlich sind. 

Ein substantielles Hindernis ist, dass vielfach bei der Aus-
wahl von Musik vor allem auf den Text geschaut wird, viel-
leicht auch noch darauf, ob der Lehrer die Musik ‘trans-
portieren≈ kann und ob sie gefallen wird. Dabei kommt die
Musik selbst zu kurz. Natürlich sind Titel und Text nicht
unwichtig, doch wenn mich die Bildung von Freiraum an-
treibt, muss ich zuerst auf Musik und musikalische Stim-
mung schauen, sonst 'ist Mozart bestenfalls dazu da, schlau
zu machen'12. Dazu einige Beispiele.
Die Quintenstimmung13 bietet eine wunderbare Möglich-
keit, die Kinder in Kindergarten und Schule musikalisch zu
empfangen. Durch das Fehlen von Halbtonschritten ist sie
offen, ohne zwingende Richtung, aber nicht ohne Halt
durch den Zentralton a, den Sonnenton, den die anderen
Töne umkreisen wie die Planeten die Sonne. Sie greift
über die Oktave hinaus, aufgespannt und gehalten durch
die beiden Quinten um das a. Der atmende Rhythmus ist
sehr beweglich und kann viel differenzierter werden, als
das in der klassischen Musik möglich ist. Damit ist gleich-
zeitig die Seelenstimmung des Kindes in den ersten Klas-
sen charakterisiert. 
Leider hat sich nach mehr als einem halben Jahrhundert
die Quintenstimmung noch nicht allgemein durchgesetzt.
Damit wird vielfach die Chance vertan, die Puls- und

Atemreife musikalisch gesund zu unterstützen. Wenn die gerichtete C-Dur-Tonleiter mit ihren zwin-
genden Halbtönen erst zu einem geeigneten Moment in der 3. Klasse erscheint und den rhythmischen
Puls vereinfachen und regeln darf, entspricht das genau den leiblich-seelischen Bedürfnissen der Kin-
der. Geschieht dies früher, wird eine gesunde Entwicklung nicht gefördert, sondern verwässert.
Das hoch-Singen fällt Kindern und Erwachsenen heute zunehmend schwer, doch kann man, wenn man
es pflegt, beobachten, dass es äußerst wohltuend auf die Stimmen wirkt, dass am Ende der zweiten
Klasse viele ‘Brummer≈ nicht mehr brummen.
An allen Schulen, die ich kenne, beobachte ich in den letzten 20 Jahren eine zunehmende Tendenz, ver-
mehrt und immer früher eingängige Moll-Lieder zu singen. Oft überwiegt Moll das Dur schon in der
3./4. Klasse. Damit wird die Chance vergeben, dass das Moll in der 6. Klasse mit der Entwicklung der
Innerlichkeit wirklich einschlägt. Natürlich verlangt Dur mehr innere Stärke des Lehrers und ist da-
mit schwerer. Doch muss man nur auf die roten Wangen der Kinder schauen, um zu sehen, dass es
sich lohnt.
Ähnlich ist das mit Trommelkursen, die oft
schon in der 6. Klasse gemacht werden.
Schafft man es, bis zur 8. Klasse damit zu
warten, werden Schüler und Lehrer reichlich
belohnt. Vor allem, wenn man die Trommel-
technik mit verschiedenen Klangfarben und
die Zusammenarbeit von rechter und linker
Seite mit ungeraden Takten und Betonungen
(5/8-, 7/8-Takt, Rumba- und Samba-Rhythmus
usw.) in den Vordergrund stellt, wo die
Schwerpunkte zwischen rechter und linker
Hand wechseln, und wenn man die Bewe-
gungsabläufe richtig trainiert, und nicht
stattdessen rhythmische Stücke einstudiert √
dann kann man beobachten, wie der Kopf
über dem Meer der leiblichen Tätigkeiten und
des Fühlens anfänglich frei werden kann. Die-
ses für den ganzen Lebensweg entscheidende

12 Siehe  Heft 9 2011
13 Zurückgehend auf Alois Künstler, Julius Knieriem u.a.

Abbildung 11: am Ballastsaiter

Abbildung 12: am Metall
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Erlebnis nimmt man den Noch-Kindern, wenn man es früher versucht. 
Ein Problem ist auch die wunderbare ‘Zauberflöte≈ von Mozart. Immer wieder wird sie in der
6. Klasse ganz oder teilweise gesungen und auch gespielt. Sie ist aber ein Initiationsdrama und mar-
kiert in besonderem Maße den oben charakterisierten Tiefpunkt des Musikalischen. Damit steht sie
in besonderem Bezug zur Pubertät, der eigentlich ein Vorgreifen verbietet. Nun haben sich die Zei-
ten geändert und die Kinder neigen in der Pubertät eher zum Verstummen (vor allem die Jungen)
und tragen ganz andere Musik mit sich herum, so dass ein Durchsingen der ganzen Zauberflöte nicht
mehr als altersgemäß erlebt wird (das ging mir schon in meiner Schulzeit so).- Warum nicht verstum-
men lassen und zu einem späteren Zeitpunkt die bewusstere Warte der Jugendlichen nutzten, wenn
man dann keinen anderen Stoff vorzieht. Allerdings gibt es in der Zauberflöte auch Musikstücke, die
durchaus früher schon erscheinen können.
Diese neue Warte kann man in der 10. Klasse z.B. dadurch aufgreifen, dass man mit dem Palestrina-
Kontrapunkt einen echten Einstieg ins Komponieren übt (s.u.).
Spart man die bewusste Rezeption der Unterhaltungsmusik bis zur 11. Klasse auf √ Singen und Musi-
zieren ist natürlich schon früher möglich √, und betrachtet sie im Zusammenhang mit der ganzen
musikalischen Bewusstseinsgeschichte der Menschheit14 und der gesamten ‘Neuen Musik≈, kann sich
der Trommeleffekt der 8. Klasse fortsetzen und sich der Blick über die persönlichen Befindlichkeiten
hinaus weiten.
Diese wenigen Beispiele sollen andeuten, dass es sich lohnt, den Altersbezug und die zugehörige
‘Stimmung≈ neu zu suchen und zu ergreifen.

Musikpädagogik und musikalische UmweltMusikpädagogik und musikalische UmweltMusikpädagogik und musikalische UmweltMusikpädagogik und musikalische Umwelt
Immer wieder höre ich, dass es nötig sei, einen Zeitbezug zu schaffen, sei es in Bezug auf die Frage
der Medien und/oder die Hereinnahme der Musik in die Schule, die die Kinder und Jugendlichen hö-
ren, damit sich Schule und Umwelt verbinden könne und kein Kulturschock entstehe. Darüber kann
man viel diskutieren. Entscheidend aber ist m.E., dass die hier angedeuteten Gesichtspunkte helfen
können, Möglichkeiten und Zeitpunkte für solches Einfließen zu finden, die die Bildung altersgemäßer
Stimmungsräume fördern. Das sollten dann keine Kompromisse sein, sondern bewusste Entscheidun-
gen.

Andererseits dürfen wir es nicht als
schädlich ansehen, wenn die Kinder zwi-
schen verschiedenen Welten wechseln
müssen. Die entsprechende Beweglich-
keit bringen die Kinder, davon bin ich
überzeugt, heute in viel größerem Maße
aus der geistigen Welt mit, als wir Er-
wachsene sie in der Regel aufbringen
können. Dies entspricht letztlich auch
der Anforderung unserer Zeit, Bürger
von nicht nur zwei, sondern mehr Wel-
ten zu sein. Wir dürfen, denke ich, dar-
auf vertrauen, dass die Kinder in der
Lage sind, die ‘Räume≈, die sie brauchen,
zu finden und zu nutzen, wenn sie ihnen
denn geboten werden. Das entbindet
uns aber nicht von der Pflicht, die Kin-
der liebevoll zu begleiten und zu beob-
achten, wie sie zurechtkommen und ih-
nen ggf. entsprechende Hilfen zu geben.

Nahebringen müssen wir den Kindern die Scheinwelt der Mainstream-Musik sicher nicht √ die finden
sie von alleine. Dass sie aber nicht davon aufgesogen und unfrei gemacht werden, liegt in unserer
Verantwortung. Entscheidend ist m.E., dass wir Lehrer tief verstehen, was sie eigentlich in Rock-
und Pop-Musik suchen: Selbstfindung im Sinne des ‘Eigenliedes≈ vieler Naturvölker, Gruppenidentifi-
kation im Sinne von Stammesmusik (nicht mehr blutsgebunden) und das Erlebnis, dass Entwickelung
und Veränderung möglich sind. Entwickelung und Wandlung als Begegnung mit dem neuen Dionysos
(Christus), was sich in der Rock-Musik dadurch andeutet, dass in ihr als einziger Musik die Stimmun-
gen aller nachatlantischen Kulturepochen auftauchen15. Besonders wichtig ist gerade hier das kreati-
ve Moment, dass man es selbst machen kann und zwar mit dem Gefühl: es ist besser, als es nur zu
konsumieren. 
Offensiv und mit dem Mut zum Risiko angegangen, kann also auch populäre Musik in der Waldorf-
schule ihren Platz finden und sogar mithelfen, dass in der Schule ein wirksamer Raum geschaffen

14 s. Heiner Ruland: Ein Weg zur Erweiterung des Tonerlebens
15 s. Knut Rennert: Strömungen in der Musik unseres Jahrhunderts - Ein Weg zum Verständnis der Rock-

musik erschienen in ZeitSchrift, Winter 1992, erhältlich beim Autor. Siehe außerdem www.klangplastik.de

Abbildung 13: Schrott
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wird, in dem die entscheidenden Entwicklungsimpulse entstehen können, auch wenn ringsherum alles
dagegen spricht.

Das Problem des SchöpferischenDas Problem des SchöpferischenDas Problem des SchöpferischenDas Problem des Schöpferischen
Das für die Zukunft alles Musikalischen nicht
nur an der Schule entscheidende Hauptproblem
bleibt das bereits angedeutete Verhältnis von
Nachschaffen (Interpretieren) und schöpferi-
schem Komponieren und Improvisieren.
Dass Musik die Ich-Kunst ist, könnte für das
Komponieren und Improvisieren der Schüler
problematisch erscheinen, wenn man meint, die
Ich-Geburt muss dafür schon vollzogen sein. Al-
lerdings dürfen wir heute erkennen, dass, ob-
wohl die Entwicklung des Kindes in Stufen ver-
läuft, in jedem Menschen gleichzeitig Vergan-
genheits-, Gegenwarts- und Zukunftsmensch an-
wesend und wirksam sind. Über das alltägliche
Leben und das, was er durch vergangene Leben,
Vererbung und Prägung geworden ist, hinaus
ist er auch durch seine Individualität (das, was er einmal werden will) bzw. sein höheres Wesen be-
stimmt (soweit er gelernt hat, Kontakt mit ihm herzustellen). Dieser Zukunftsmensch ist aber seinem
Wesen nach Musiker, nämlich innerlich schöpferisch. Behindert wird er vor allem durch Mitgebrach-

tes und besonders, wie auch die Beobachtung zeigt, durch
(musikalische) Begabungen, denn sie gehören dem Vergan-
genheitsmenschen an. Diese zu überwinden bzw. abzuarbei-
ten ist vordringliches Ziel einer Erziehung zur Freiheit.
Begabte und geübte Musiker haben es oft mit dem Folgen-
dem schwerer als musikalisch weniger Begabte. Das er-
scheint paradox, hat sich aber, anfangs zu meinem Erstau-
nen, immer wieder in Unterricht und Kursen gezeigt. Spä-
ter wurde mir deutlich, dass durch Übung und Begabung
entwickelte Gewohnheiten auch die starke Neigung we-
cken können, an diesen Gewohnheiten festzuhalten.
Die Gegenwart des Zukunftsmenschen ermöglicht, es ent-
gegen allen Erwartungen aus der bisherigen Praxis, das
Schöpferisch-Musikalische in reichem Maße in den Unter-
richt und das Schulleben einzubeziehen. Macht man sich
erst einmal auf den Weg dahin, finden sich nach und nach
Möglichkeiten und Methoden in Hülle und Fülle. Grundbe-
dingungen sind nur, wirklich Ergebnis-offen an schöpferi-
sche Prozesse heranzugehen und den Kindern und Jugend-
lichen das Gefühl zu geben: man traut ihnen etwas zu und
man interessiert sich für das, was sie tun. 
Natürlich ist es nötig, in den unteren Klassen ein wenig
mehr zu führen und vielleicht auch mehr vorzumachen als
in den oberen. Doch kann von der ersten Klasse an das Ziel

sein, Momente zu erzeugen, in denen der Lehrer ganz zurücktritt und Zuhörer wird. Solche Momente
entstehen allerdings nur, wenn man wirklich loslässt und damit auch chaotische Zustände zulässt. Ge-
rade in der liebevollen Begleitung chaotischer Momente vermittelt sich den Schülern das Vertrauen,
welches man ihnen entgegenbringt. In einem gesunden Atmen zwischen Führung und Unordnung kann
das Chaos kreativ werden. Das ertragen und lieben zu lernen bedeutet eine entscheidende Änderung
der klassischen Lehrerrolle!
Ein weiteres, worum ich mich als Lehrer kümmern muss, ist die Rückschau. Allein schon das erinnern-
de Beschreiben eines musikalischen Prozesses erweist sich als Schulungsweg der Aufmerksamkeit,
den man, altersgemäß variiert, von Anfang an üben kann. Das entwickelt nicht nur die Gesprächskul-
tur aufsteigend vom Werk über Wirkung und Offenbarung zum Wesen16 sondern schafft erst den
Nährboden für das selbstbestimmte Lernen der Kinder und Jugendlichen. Dass also die Ereignisse
nicht isoliert bleiben, sondern sich aufeinander beziehen und entwickeln liegt potentiell in der Quali-
tät der Rückschau, wenn sie so offen und gleichzeitig wesentlich wird, dass jeder Beteiligte seine ei-
genen Schlüsse ziehen kann. 
Wichtig für die Aufmerksamkeit und das Interesse ist, dass die Rückschau kurz ist, denn das Eintau-
chen in einen Prozess braucht Zeit, die Bewusstseinsbildung Prägnanz und Kürze. Es ist dabei gut,
Bewertungen möglichst zu vermeiden und durch mehrere Stufen der Betrachtung zu gehen, z.B. wie

16  s. ‘Techniken gesteigerter Gegenwärtigkeit≈, W. Held in Das Goetheanum 17/18-2011

Abbildung 14: an den Gongs

Abbildung 15: beim Lure-Spiel
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folgt: Erinnern des Ablaufes, was ist passiert?; Was war auffällig?; Was ist gelungen, war schön?;
Was können wir lernen, üben?; Gibt es etwas, was wir nicht unbeachtet, unbedacht lassen dürfen?;
Wie soll es weitergehen? - Für den Lehrer gibt es dabei manche Prüfung, z.B. wenn er sich um einen
gesunden Prozess bemüht, dieser aber eine andere Richtung einschlägt als geplant oder erhofft. 
Rückschau nenne ich diesen Schritt, weil er, ähnlich wie der abendliche Rückblick, übt, die Vorkomm-
nisse und eigenen Handlungen in einer Atmosphäre von Ruhe und emotionaler Distanz sich selbst aus-
sprechen zu lassen.

SpielSpielSpielSpiel
Innere und äußere Bewegung sind förderlich
für die Kreativität. Spiele in der Art des be-
wegten Klassenzimmers, Bewegungsspiele, so-
ziale Spiele, Klangspiele, rhythmische Körper-
übungen usw. sind gut geeignet, eine Atmo-
sphäre zu schaffen, in der Schöpferisches
möglich wird. Besonders hilfreich sind Spiele,
die durch Lernen zu steigern sind bzw. ge-
meinsam mit Hilfe der Rückschau weiterent-
wickelt werden können. 
Dies ist z.B. beim klassischen ‘Begegnungs-
spiel≈ der Fall, bei dem sich die Beteiligten
mit fließenden, runden Bewegungen durch
einen Parcours aus Tischen, Bänken, Stühlen
o.ä. bewegen, der weite Räume und Engpässe
enthält; nach einer Weile, wenn die Bewe-
gung fließt, treten ein oder mehrere Fänger
auf, denen man nur in fließenden Bewegungen ausweichen darf. Wenn man eckig ausweicht oder ei-
nem Fänger gegenübersteht, scheidet man aus, bis schließlich der oder die Fänger für das nächste
Spiel übrig bleiben. Dieses Spiel kann mit Übung sehr anspruchsvoll und in vielerlei Richtungen wei-
terentwickelt werden.
Spielerische Übungen wie das ‘Mitspielen≈ oder ‘Mitmachen≈ sind gut geeignet, die Leiber und Seelen
zu stimmen und bewegte Momente innerer Ordnung zu schaffen. Es kann mit Trommeln, Kniehölzern,
anderen Instrumenten, der Stimme oder einfach mit Körperinstrumenten (besonders günstig in den
unteren Klassen) durchgeführt werden: Der ‘Vortänzer≈ (zunächst der Lehrer) improvisiert rhythmi-
sche (später vielleicht auch melodische) Folgen mit kontinuierlich wachsenden oder plötzlich auftre-
tenden Schwierigkeiten und die anderen versuchen simultan und möglichst präzise dasselbe zu tun
bzw. mitzumachen. Der ‘Vortänzer≈ hat dabei die Möglichkeit, durch übende Wiederholungen die Si-
cherheit zu stärken und/oder durch Überraschungen und ‘Fallstricke≈ die Geistesgegenwart zu för-
dern. Nach etwas Übung, können auch Schüler die Vortänzer-Rolle übernehmen. Möglich ist auch, dass
wer Fehler macht ausscheidet und schließlich der nächste Vortänzer übrig bleibt. Doch würde ich
mehr Wert darauf legen, dass man gemeinsam in Fluss gerät, weshalb ich auch immer mit Sequenzen
beginne und schließe, bei denen alle mitkommen. Diese Übungen können zu einer hohen Virtuosität ge-
steigert werden. Auch Mehrstimmigkeit, frei oder kanonartig, ist möglich.
Nicht glücklich werde ich mit Spielen, in denen Klänge oder Töne als Signalgeber gebraucht werden.
Da sind mir Spiele lieber, in denen Klänge und Töne die Hauptsache sind wie z.B. das ‘Klangbegeg-
nungsspiel≈: Alle erhalten ein gleichartiges Instrument, z.B. eine Zimbel, und bewegen sich harmonisch
frei im Raum. Wenn zwei sich begegnen, dürfen sie sich begrüßen in dem sich ihre Instrumente be-
rühren und einen Klang erzeugen. Bei diesem Spiel entsteht eine wunderbar liebevolle Klangatmo-
sphäre, in der sich die Einzelnen neu wahrnehmen können. Dieses Spiel bietet wenig Raum zu Steige-
rung, doch sind viele Varianten möglich: durch die Wahl der Instrumente, die die Klangatmosphäre
sehr unterschiedlich prägen (Klanghölzer, Trommeln, Eisenstäbe usw.); durch Aufteilung (eine Gruppe
erhält Klöppel, die andere zugehörige Instrumente,; so werden die Qualitäten von Geben und Nehmen
erlebbar); sowie die Durchdringung von zwei Klangatmosphären durch Gruppen mit unterschiedlichen
Instrumenten usw.
Klang- und Tonbildungs-Übungen und -Spiele beim Erlernen der Instrumente und natürlich auch Stim-
mübungen können sehr spielerisch durchgeführt werden. Beliebt und vielfältig variierbar ist das Krei-
sen von Klatschern, Stampfern, Tonbildungsbewegungen (Streichen, Zupfen usw.), Tönen, Klängen, Ton-
gruppen, Rhythmen usw., was als strömende Bewegung, präzise Abfolge oder auch frei ergänzend ge-
griffen werden kann. Weil das Ganze hier nicht durch Einzelne sondern durch das Zusammenwirken
entsteht und das gegenseitige Helfen gefördert wird, sind diese Übungen und Spiele nicht nur musi-
kalisch sondern auch sozial-hygienisch wirksam.
Oft lassen sich in höheren Klassen daraus auch (Gruppen-)Improvisationen daraus entwickeln.
Offene Spiele und Übungen können gut von Schülern mitgestaltet und weiterentwickelt werden, z.B.
mit Hilfe der Rückschau.

Abbildung 16: Klangsteine liegend und hängend
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ImprovisationImprovisationImprovisationImprovisation
Noch stärker durch die heranwachsenden Individualitäten
geprägt ist die ‘freie≈ Improvisation in der Art des ‘Frei-
en Spiels≈ (Julius Knierim). 
Wichtig hierfür ist, dass Instrumente zur Verfügung ste-
hen, auf denen die Kinder und Jugendlichen etwas können.
Instrumente wie Flöten, Leiern usw., die im Klassenver-
band erlernt werden, sind genauso geeignet, wie die klas-
sischen Instrumente, die privat geübt werden. Besonders
günstig sind Instrumente, die differenzierte Klangmöglich-
keiten bieten aber keine technische Aufmerksamkeit bin-
den, wie die Klang- und Gruppeninstrumente der Improvi-
sationsbewegung (Gongs, Becken, Stäbe, Zimbeln, Luren,
Bordunleiern usw.), diverses Schlagwerk, Klanginstrumen-
te, ‘exotische≈ Instrumente und ausgewählter ‘Schrott≈
(Topfdeckel, Pfannen, Schüsseln, Autofedern, Bremsschei-
ben und sonstige, charakteristisch klingende Überreste un-
serer Lebensweise). Daraus kann man einen ‘Klangraum≈,
eine ständige ‘Klangecke≈ oder ein gelegentlich vorhande-
nes Sortiment zusammenstellen, aus dem die Schüler ihre
Instrumente frei wählen können. Bewährt hat sich, bei
der Zusammenstellung auf menschenkundliche Gesichts-
punkte zu achten, z.B. wenige Blasinstrumente (Kopf), eini-
ge Saiteninstrumente (Rumpf) und viele Klanginstrumente

(Gliedmaßen). Günstig ist auch, das Sortiment gelegentlich etwas zu verändern. In den ersten Phasen
der Improvisation vermeide ich die Verwendung von Trommeln und gängigem Schlagwerk, um der Ge-
fahr, in mitgebrachte Patterns zu rutschen, vorzubeugen17.
Vor den eigentlichen Improvisationen ist oft eine Ausprobierphase sinnvoll, die auch chaotisch sein
darf, um den Schülern Gelegenheit zu bieten, die Instrumente kennenzulernen und mitgebrachte Ge-
stimmtheiten abzuarbeiten.
Jetzt kann es endlich losgehen, wobei die Re-
geln einfach und überschaubar sind und leicht
mit den Schülern gemeinsam gefunden wer-
den können:

1. Die Wahl des Instrumentes ist für je-
den Spieler frei, so dass allein durch
die unterschiedlichen Vorlieben schon
genügend Variationen entstehen kön-
nen. 

2. Das Spiel ist eingebettet in Stille:
Erst wenn es wirklich still ist, darf es
losgehen, und Schluss ist erst dann,
wenn es wieder ganz still ist. (Gele-
gentlich muss man sich noch einmal
deutlich machen, dass während des
Spiels nicht geredet und während des
Sprechens nicht gespielt werden
darf.)

3. Der Rückblick braucht etwas Abstand zum Spiel.
Innerhalb dieser Regeln kann das Spiel selbst ganz frei sein. Alles weitere findet sich von ganz alleine
durch das Hören aufeinander √ im Spiel selbst wie auch im Rückblick darauf. Wagt man solche Impro-
visationen, wird man immer wieder, auch nach Jahren noch, überrascht sein, welch wunderbare Musik
so entstehen kann, von der man z.B. als Komponist nur träumen kann. Zu beobachten ist dabei oft, wie
die Kinder und Jugendlichen zu sich finden, ganz in sich ruhen und auch über sich hinauswachsen (so-
wohl bei Spielern und Zuhörern): Stille und zarte Kinder spielen plötzlich kraftvoll und entschieden;
Wirbelwinde erscheinen plötzlich gesammelt und zentriert; Kraftpakete zeigen große Sensibilität;
Träumer sind ganz wach usw. 
Es sind Momente großer Schönheit, wenn die Stille sich findet und stark wird, die Aufmerksamkeit
steigt, der erste Ton ertönt, der zweite und weitere hinzutritt, ein Geschehen sich formt, die Ohren
noch weiter aufgehen, alle ganz sie selbst sind und bei den anderen, ein Lächeln erscheint, eine Braue
sich runzelt, sich das Ganze verändert, die Stille sich findet, die Gemüter wieder auftauchen wie
Schildkrötenköpfe aus ihrem Panzer, der erste Gedanke sich formt.

17 Fragen dazu gerne an den Autor

Abbildung 17: an den Slendro-Gongs

Abbildung 18: am Trommelspiel
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Gelegentlich sind Hinweise des Lehrers hilfreich in Rich-
tung: jetzt aber mit offenen Ohren!; wie findet man einen
Schluss; wie ist das mit Führen, Mitgehen und Helfen; die
Instrumente kann man auch noch anders spielen usw. Doch
ist dieses nicht entscheidend für das Gelingen. Wichtig
scheint mir die Schulung des Hörens und das Vertrauen auf
seine ordnende und entwickelnde Kraft und darauf, dass die
Kinder und Jugendlichen das wirklich wollen. 
Für den Einstieg und je kleiner die Kinder sind sollten die
Spielergruppen klein sein. Drei Spieler sind zunächst am
besten, denn es ist überschaubar und man fühlt sich trotz-
dem nicht allein. Die Herausforderung im Duett ist sehr
groß, denn beide müssen auch als Solisten überzeugen. Wann
vier, fünf oder mehr Spieler möglich werden hängt ganz von
der Entwicklung des Hörens und auch dem Alter ab. Der je-
weilige Rest der Gruppe wird als Hörraum schaffende Zu-
hörer gebraucht √ sie kommen danach oder ein anderes Mal
dran.
Haben sich die Schüler in das Spielen und Zuhören hinein
gefunden kann man dazu übergehen, mehrere ‘Sätze≈ von
unterschiedlichen Trios mit jeweils Stille dazwischen anein-
ander zu reihen. In solche größeren Formen können dann
auch Klangspiele und -Übungen als Tutti-Elemente einbezo-
gen werden. In dieser Art ist etwa ab der 4. Klasse auch

die Entwicklung von Musiken für Schulfeiern u.ä. möglich.
Eine andere Möglichkeit der Weiterentwicklung bietet eine gezielte Instrumentenwahl mit der Bil-
dung von charakteristischen Klanggruppen aus ähnlichen oder kontrastierenden Instrumenten. Die In-
strumentenwahl ist dann nicht mehr frei, denn das Zurechtkommen mit einer bestimmten Klanggrup-
pe ist eine deutlich schwierigere Aufgabe, die sich durch immer anspruchsvollere Kombinationen wei-
terentwickeln lässt. Wege in dieser Richtung sind mehr von der jeweiligen Gruppe als vom Alter ab-
hängig.
Ein besonderes Moment ist es, wenn die Töne in den Vordergrund treten und Stimmungen eine Rolle
spielen. Jetzt können Melodie, Zusammenklang und Rhythmus Kontur annehmen und bewusster in Be-
ziehung treten. Dabei gewohnte Harmonien und Tonarten aufzusuchen verläuft allerdings oft frus-
trierend, denn die an der abendländischen Musik geschulten Ohren sind verwöhnt und daher schnell
gelangweilt bzw. verlangen eine intensive und differenzierte Schulung, wie sie z.B. Wolfgang Wünsch
vorschlägt.18 Einfacher ist, auch in höheren Klassen, der Einstieg über die Quintenstimmung, die Kir-
chentonarten und den Impressionismus, die etwas freiere Verhältnisse anbieten. Besonders günstig
ist nach meiner Erfahrung, die improvisatorische Erarbeitung der Kulturepochenskalen19, die, wenn
man geeignete und entsprechend gestimmte Instrumente zur Verfügung stellt20, stufenweise in die
Anforderungen der tongebundenen Improvisation auf spielerische Weise einführen. Aus diesem größe-
ren Zusammenhang ergeben sich auch neue Ideen für unsere abendländische Terzenstimmung.
Diese Skalen (Tonsysteme, Tonleitern), aber auch Lärm und Stille, und Klangqualitäten, wie Metall-
klang, Holzklang usw. können in einem nächsten Schritt als ‘Hörräume≈ erlebt, begriffen und erforscht
werden. Diese Hörräume bilden ein erweitertes Kreuz der Extreme (s.o.) und ermöglichen ein wesen-
haftes Be- und Ergreifen der eigenen Inn- und Umwelt, und, da auf dem Weg dahin vieles Bekannte
und Unbekannte erscheint, eine echte Orientierung in unserer (musikalischen) Welt.
Erste Schritte der Improvisation sind schon ab der ersten Klasse möglich; manche Ansätze können in
altersgemäßer Form in verschiedenen Stufen greifen; andere sind erst ab einem bestimmten Alter
möglich: der letzte z.B. erst ab der 12., der vorletzte ab der 11. Klasse, vielleicht in Vorstufen auch
mal früher.
Die Arbeit kann gut in Epochen erfolgen, oder seinen Platz, wenigstens zeitweise, in der rhythmi-
schen Gliederung der Unterrichtsstunde finden. Sie ist prinzipiell in allen Klassengrößen möglich, doch
sind kleinere Gruppen natürlich angenehmer. Bei größeren Gruppen muss man die Methodik so än-
dern, dass jeder Schüler oft genug dran kommt und dass genügend verschiedenartiges in einer Stunde
vorkommt. Häufiger werden solche Dinge in Vertretungsstunden u.ä. gemacht, doch ist es wichtig für
das ‘Renommee≈, dass sie ihren Platz im regelmäßigen Unterricht finden.
Solches Arbeiten ist nicht in allen Phasen der Entwicklung einer Klasse möglich, das gilt es abzuspü-
ren. Man muss manchmal auch lange und ausdauernd darum kämpfen, dass es überhaupt geschehen
kann.

18 siehe Wolfgang Wünsch: Menschenbildung durch Musik √ Der Musikunterricht an der Waldorfschule 
19 siehe Heiner Ruland
20 Tipps und Hinweise gerne beim Autor, siehe auch www.klangplastik.de

Abbildung 19: an der Strahlenkanone
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ZwischenbemerkungZwischenbemerkungZwischenbemerkungZwischenbemerkung
Immer wieder höre ich den Vorwurf,
dass ich als einzige Möglichkeit des
‘Raumöffnens≈ die Improvisation mit
Geräusch- und Klanginstrumenten
sehe. Das ist verständlich, trifft aber
nicht ganz, denn aus dieser Arbeit er-
geben sich Dinge, die man aufführen
kann, während anderes, was ich hier
vorschlage mehr still im Unterricht
stattfindet bzw. bei Aufführungen
traditionell erscheint und damit nicht
auffällt. Der andere, seltenere, aber
viel treffendere Vorwurf ist: ‘Du
willst die Kreativität anregen, machst
aber immer dasselbe!≈ Das stimmt,
doch lässt sich das kreative Moment
nicht an der äußeren Erscheinung messen. Das Individuelle wird oft nicht am Endergebnis, sondern in
den unterschiedlichen Wegen der einzelnen und Gruppen für den liebevollen Begleiter erlebbar. Ähn-
lich gleichförmig erscheinen für die oberflächliche Wahrnehmung die Heere von flötenden und singen-
den Klassen auf Monatsfeiern, während dem liebevollen Ohr große Unterschiede erscheinen.

Ein anderes betrifft die Wahl der Instrumente: Als Komponist, Improvisa-
tor und Instrumentenbauer suche ich nach Klängen, die mich interessieren
und besonders nach solchen, die helfen, den Raum für das Hören und die
Kreativität zu öffnen. Instrumente für diesen Zweck zu suchen und zu ent-
wickeln macht m.E. Sinn. Keinen Sinn macht es, mit dem Anfang der Arbeit
zu warten, bis man ein besonders geeignetes Instrumentarium hat √ auch
ich musste zunächst mit etwas Orff-, Waldorf- und klassischem Instrumen-
tarium beginnen und begann dann nach und nach Instrumente für diese Ar-
beit zu entwickeln und zu bauen. Manches fand sich auch zusammen, z.B.
brachten Schüler interessant klingenden Schrott und exotische Instrumen-
te mit usw. Am besten fange man an mit dem, was man hat und werde
dann kreativ. Auch die klassischen Instrumente ermöglichen vieles, und auch
sie finden immer wieder, wie oben angedeutet, ihren Platz, selbst wenn
man so offen anfängt, wie ich. Doch haben sie es umgekehrt auch verdient,
erst dann zum Einsatz zu kommen, wenn sie sich ihrem Wesen nach einbrin-
gen können, sonst ist es oft nötig, das Tonmaterial zu beschränken, damit
die Schüler nicht zu sehr mit der Wahl der Töne beschäftigt sind und
stattdessen offene Ohren für das gemeinsam Entstehende haben können. 
Geeignete Anregungen für die
Arbeit mit klassischen Instru-
menten in der Klasse oder im
Orchester finden sich in Wer-
ken für die Schule von vielen
zeitgenössischen Komponisten,
z.B. bei Dieter Schnebel, Mau-
ricio Kagel, Milko Kelemen u.a.
Ich möchte nochmal darauf

hinweisen, dass ich den Ansatz, den ich hier vertrete,
nicht auf den Musikunterricht beschränkt sehe. Vielmehr
halte ich es für möglich, aus dem Beschriebenen auch An-
sätze für allen Unterricht zu entwickeln. Auch halte ich
meinen Ansatz nicht für den allein seligmachenden, son-
dern hoffe auf eine große Vielfalt der Wege für die Zu-
kunft. Wünschenswert ist, dass jede Schule ihren eigenen
Stil und Klangcharakter hat, der durch Kreativität und
nicht durch Tradition und Kopieren entsteht.

KompositionKompositionKompositionKomposition
Die Komposition ist nicht in gleicher Form einzubetten,
denn sie ist an die Tätigkeit des Einzelnen gebunden und
stärker abhängig von der zeitlichen Nähe zur Ich-Geburt,
dem Alter. 
Allerdings ist es ab 3./4. Klasse möglich, zu allen Übungen,
die man macht, und allen Musiklehre-Inhalten, die man be-

Abbildung 21: Geigenorgel

Abbildung 20: Ensemble von Gongs, Zimbeln und Streichhölzern 
verschiedener Größe

Abbildung 22: 12. Klasse, Seite aus 12-Ton-
Komposition √ Abschlussarbeit
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spricht, auch Kreativaufgaben zu geben, die alleine (obere Mittel- und Oberstufe) oder besser in
Gruppenarbeit (untere Klassen) erledigt werden. Rhythmische Übungen, Kanons, kleine Musikstücke,
Hörübungen, Lieder und Tonfolgen in besprochenen Tonleitern, Akkordfolgen usw. können von den Kin-
dern selbst angefertigt werden. Die Notenschrift lernt sich dabei viel leichter, vor allem durch die
gegenseitige Hilfe in der Gruppe, und auch die Inhalte werden sicherer ergriffen. 

Wichtig ist immer der Hinweis, dass man das Komponierte
auch selber spielen oder singen können, also gemeinsam ein-
üben muss. Das beugt Wildwuchs vor, konzentriert die Ar-
beit, fördert selbständiges Arbeiten in verschiedenen Be-
reichen und führt zu Ergebnissen, die man sich, ggf. mit
Hilfe, gegenseitig vorspielen kann. 
Später ist es möglich, Liedbegleitungen mit Patterns oder
auch freier schreiben zu lassen (8./9. Klasse), Übungen und
Sätze im strengen Kontrapunkt zu erarbeiten (10. Klasse)
und komplexere Kompositionsmethoden vor allem der neu-
en Musik als Grundlage eigener Stücke kennenzulernen
(11./12. Klasse).
Für diese Arbeit muss man das Überblickhafte verlassen
und begrenzte, technisch überschaubare Situationen schaf-
fen. Allerdings ermöglicht dies immer wieder, dass schwa-
che Schüler neue Einstiegsmöglichkeiten finden und gleich-
zeitig die starken sich angemessen gefordert sehen. So
können alle Schüler dazu kommen, eigene Stücke zu schreiben,

Ein Plädoyer für die MusiktheorieEin Plädoyer für die MusiktheorieEin Plädoyer für die MusiktheorieEin Plädoyer für die Musiktheorie
Aus dem Beschriebenen ergibt sich unmittelbar, dass die
Erarbeitung der allgemeinen Musiklehre verteilt über die
Schulzeit, eine wichtige Rolle spielen muss, da sie die
Grundlage besonders für das Komponieren darstellt. Das
erscheint vielen als lästig oder auch hartes Brot. Achtet
man jedoch auf ein Gleichgewicht von denkendem Be-

trachten, fühlendem und kreativen Ergreifen und Tun, kann die Theorie auch zum Lebensnerv des
Musikalischen an der Schule werden. Mittel hierzu sind vor allem (neben den notwendigen und mög-
lichst konzentrierten technischen Darstellungen) Hörübungen (Ton- und Rhythmusdiktate ab der
3. Klasse), Beschreibungen der Schüler (s.o. Rückblick), kreative Aufgaben und gemeinsames Erüben,
auch von geeigneten Liedern und Stücken. 
So kann aus der Beschäftigung mit den technischen Grundlagen ein Bewusstseinsorgan entstehen,
ein Verständnis für das, was das Musikalische ist und was man dabei tut. Auf längere Sicht könnte
hier eine Grundlage entwickelt werden, die eingangs beschriebene Sprachlosigkeit zu überwinden.
Nebenbei: In dem gemeinsamen Üben im rhythmischen Teil,
im Musikunterricht, in Chor und Orchester findet sich aus-
reichend Raum für das Einleben in die musikalische Tradi-
tion des Abendlandes.

Neue Musik in der SchuleNeue Musik in der SchuleNeue Musik in der SchuleNeue Musik in der Schule
Als Student fragte ich einmal Christoph Peter, wie er die
neue Musik an der Waldorfschule sähe. Darauf antworte-
te er lapidar: bis zur 8. Klasse sollten die Schüler alles
kennen und bis zur 12. Klasse damit vertraut sein. Wie das
zu schaffen sei, darüber habe ich lange gerätselt. Mittler-
weile sehe ich, dass man das nicht verordnen kann, auch
nicht sich selbst, dass aber andererseits die Waldorfschule
hier einen großen Mangel erlebt, der aber noch nicht
überall ins Bewusstsein tritt. Vielmehr erlebe ich dass aus
der eigenen künstlerischen und wissenschaftlichen Tätig-
keit viele fruchtbare Ansätze erwachsen. Die eigene Be-
schäftigung mit Komposition, Improvisation, neuer Musik,
Instrumentenbau, Kulturepochenskalen, Grundlagen und
Wesen des Musikalischen zeigten Fragen und Wege für
Schule und Unterricht. Die Versuche, die ich machte, wa-
ren nicht immer und schon gar nicht sofort erfolgreich,
sondern warfen immer wieder neue Fragen auf. Doch wa-
ren die Erfahrungen insgesamt so ermutigend, dass ich
heute sage: es lohnt sich und ist wichtig, zu beginnen, auch
wenn man selbst die Früchte wohl nicht mehr ernten

Abbildung 24: Klasse, Seite aus 12-Ton-
Komposition √ Abschlussarbeit

Abbildung 23: 12. Klasse, Seite aus 12-Ton-
Komposition √ Abschlussarbeit
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wird.
So beantwortet sich meine damalige Frage heute praktisch und nicht mehr theoretisch: Wenn das
Musikalische neu begriffen wird, so dass Unhörbares und Hörbares gesondert werden und jeweils ihr
Wesen entfalten können und wenn das kreative Moment genügend Raum findet, zieht neue Musik in
die Schule ein. Und zwar nicht als etwas, was von außen kommt, sondern als Wesentliches und Ureige-
nes, was darinnen entsteht.

Dieses kann dann selbstverständlich
in das ganze Schulleben ausstrahlen:
in den Unterricht, Aufführungen,
Monatsfeiern und Schulfeiern. - Wer
einmal erlebt hat, wie sich die Auf-
merksamkeit der Kinder und Jugend-
lichen verwandelt, wenn Schulfeiern
nicht durch wunderbar schöne tradi-
tionelle Musik gerahmt werden, son-
dern durch Musik, die Schüler
und/oder Lehrer für diesen Moment
entwickelt und geschaffen haben,
wird dies nicht mehr missen wollen
und möglicherweise den Impuls fas-
sen, wieder mehr statt weniger ge-
meinsam zu feiern. Wenn die Fähig-
keit, Stille zu erzeugen, ein wenig ge-
schult ist und die Musik miterlebbar
aus dieser Stille erwächst, fängt das
nicht nur das Interesse und fördert
die Ruhe, sondern schafft einen
kräftigen Boden für das Erleben z.B.
der Jahresfeste, denn die Zukunfts-

menschen, die Iche fühlen sich angesprochen.

BeschlussBeschlussBeschlussBeschluss
So lassen sich drei Ziele, Aufgaben oder Möglichkeiten des Musikalischen für die Schule formulieren:

1. Wecken der Liebe und Fähigkeit zur intensiven Stille.
2. Wecken der Liebe und Aufmerksamkeit für alles Hörbare.
3. Liebe und Freude für Veränderung, Bewegung, Forschung und Übung.

Und für uns Erwachsene kommt noch ein Viertes hinzu:
4. Sehen und lieben lernen, dass die Kinder uns in diesen Dingen weit voraus sind; dass wir also

nicht unterrichten und portionieren müssen, sondern ‘lediglich≈ die Aufgabe haben, eine(n) Si-
tuation, Stimmung, bzw. Raum zu erschaffen, in dem die Kinder sich und uns unterrichten kön-
nen. 

Dieses betrifft aber letztlich nicht nur den Musikunterricht sondern das Schul-Ganze und kann viel-
leicht auch anregen, anders geartete eigene Ansätze zu entwickeln.
Neben vielem anderen können daraus zwei wichtige Nebeneffekte erwachsen: 
Für die Schüler kann das Gefühl entstehen: Komponieren und Improvisieren, überhaupt Musik, ja das
kann man zu seiner Aufgabe machen, wenn man will. Und für die Musik, die zeitgenössische Musik ent-
steht die Chance, ihr Spezialistengefängnis, den Elfenbeinturm zu verlassen und ins Leben einzutre-
ten und gleichzeitig ihr Mauerblümchendasein abzuwerfen und mit neuer Achtung zu erblühen.
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