Stefanie Rogg

Musikvermittlung im Museum

»Alle Kiinste kommen aus der gleichen und der einzigen Wurzel. Folglich sind
alle Kiinste identisch. Aber das Geheimnisvolle und Kostbare ist, dass die aus
demselben Stamm herrithrenden >Friichte< verschieden sind. Die Verschieden-
heit entsteht durch die Mittel jeder einzelnen Kunst — durch die Mittel des Aus-
drucks.«

(Wassily Kandinsky, 1910)!

Einleitung

Wenn Andreas Eichhorn zum Ende des Sommersemesters 2023 in den wohlver-
dienten Ruhestand geht, kann er — neben etlichen anderen Errungenschaften in For-
schung und Lehre — auf elf erfolgreiche Jahre Musikvermittlung an der Universitét
zu Koln zuriickblicken.? Durch diesen von ihm und Reinhard Schneider initiierten
Studiengang wurde die akademische Ausbildung am Institut fiir Musikpiddagogik
der Universitdt zu Koln — iiber die bereits seit Jahrzehnten etablierten Lehramtsstu-
dienginge fiir Grundschulen, Haupt-, Real- und Gesamtschulen sowie Forderschulen
im Fach Musik hinaus —um das auBerschulische musikpéddagogische Feld erweitert.
Hier hatte nicht nur der Personalbedarf bei den kulturbildenden Institutionen seit
einigen Jahren deutlich zugenommen: Auch unter den Studierenden war ein wach-
sendes Interesse an der Vielfalt der nichtlehramtlichen musikvermittelnden Tatig-
keitsfelder zu beobachten.

Folgend wird zunéchst die Genese des Studiengangs Musikvermittlung an der Uni-
versitit zu Koln skizziert und anschlieend ein Einblick in seine Ziele und Inhalte
gegeben. Sodann wird anhand ausgewéhlter Seminarkonzepte bzw. Kooperations-
projekte die (Weiter-)Entwicklung des Studiengangs beschrieben und der Fokus auf

Zitiert nach Eichhorn, Andreas: Vorlesung »Klang — Farbe — Bewegung. Korresponden-
zen, Konvergenzen, Verbindungen«, Sommersemester 2019, Universitit zu Koln.

Dass die Elf in K6ln ein festlicherer Anlass ist als jedes runde Jubildum, braucht kaum
eigens erwdahnt zu werden.
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sparteniibergreifende Ansitze der Kunstvermittlung, das Wechselspiel der Kiinste
und den »Vergleich als didaktisches Prinzip« (Brandstétter 2004, S. 239) gesetzt.
Bedingt durch die Komplexitdt des Themas und meine eigene Verortung — ich habe
die Entwicklung des Studiengangs zwar als Kollegin mitverfolgt, bin aber sozusa-
gen fachfremd, weil eher in der schulischen als in der auBlerschulischen Musikver-
mittlung beheimatet — werden in diesem Beitrag lediglich einige wenige Aspekte
skizzenhaft angedeutet.

1. Die Anfange

Der Studiengang Musikvermittlung begann zum Wintersemester 2012/2013 zu-
niachst mit dem Zwei-Fach-Bachelor; daran schloss sich zum Wintersemester
2015/2016 nahtlos der Masterstudiengang an, mit dem die universitdre Ausbildung
Studierender in der auBerschulischen Musikvermittlung vervollstindigt werden
sollte.

Neben fakultatsinternen Angeboten aus dem Institut fiir Musikpadagogik und dem
Institut fiir Europdische Musikethnologie wurde das vielféltige Angebot an Semina-
ren und Veranstaltungen durch die Kooperation mit dem Musikwissenschaftlichen
Institut der Philosophischen Fakultét ergéinzt. Die Studieninhalte generieren sich
aus den Bereichen Musikwissenschaft, Musikpddagogik und Musikpraxis — und
sind somit auf eine breit angelegte grundstindige Ausbildung ausgerichtet, die die
Absolvent*innen bestmdglich auf die vielfdltigen (Berufs-)Felder im Kontext der
auBerschulischen Musikvermittlung vorbereiten soll:

»Ziel ist der Aufbau eines breiten fachlichen Grundlagenwissens mit exemplari-
schen Vertiefungen. Zum anderen werden im Hinblick auf verschiedene Praxis-
felder der Musikvermittlung musikpraktische, konzertpddagogische und auch
medienspezifische Akzente gesetzt.«

Schon wihrend des Bachelor-Studiums ist eine individuelle Profilbildung moglich,
und auch die Wahl des zweiten Studienfachs bildet im Idealfall die Interessen der
Studierenden ab und kann, was das spdtere Tatigkeitsfeld betrifft, zu ersten Wei-
chenstellungen fiihren.

Im Anschluss an das grundstindige Studium bietet der Masterstudiengang Musik-
vermittlung Moglichkeiten der Vertiefung bzw. Spezialisierung in verschiedenen

3 URL:https:/studienorientierung.uni-koeln.de/studienangebot/index_ ger.html?app=true

&id=18 [Datum des Zugriffs: 04.04.23].
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Themenbereichen — etwa in performativen Kontexten, medialen Formaten oder auch
in kulturtheoretischen Perspektiven:

»Die Ziele des Masterstudiums schlieBen dementsprechend an die berufsprak-
tische Perspektive des Bachelorstudiums an, sind aber ergédnzend bzw. dariiber
hinausgehend stirker forschungsorientiert und sollen zu eigensténdiger wissen-
schaftlicher Forschung befdhigen. Besonderes Merkmal des Studiengangs ist die
Mehrdimensionalitét der Ansédtze (musikhistorisch, padagogisch, -soziologisch,
-ethnologisch, medientheoretisch), die den Anspriichen von zeitgemaBer Musik-
vermittlung Rechnung tragt.«*

Um die im Studium vermittelten theoretischen Grundlagen, das erarbeitete methodi-
sche Instrumentarium in den Teilgebieten Musikwissenschaft und Musikpéddagogik
sowie die musikpraktischen Basiskompetenzen moglichst frithzeitig mit berufsbezo-
gener Praxis in Verbindung zu bringen, wurden schon bei der Planung des Studien-
gangs etliche auBleruniversitire Kooperationspartner und kulturelle Einrichtungen —
wie etwa die Kolner Philharmonie, die Kdlner Oper und der WDR — ausgemacht und
entsprechende Kontakte gekniipft. Die Stadt Koln bietet hier als grote Stadt in NRW
ein breites Angebot an kultur- und medienbezogenen Einrichtungen, das durch die
geografische Nihe zu weiteren Nachbarstddten an Rhein und Ruhr noch erheblich
erweitert wird.

So wurde etwa im Rahmen der ARD-Woche der Musik im Mérz 2023 das Kon-
zert Klassik mal anders: Ligeti-Experiment und Livestream® aus der Kolner Phil-
harmonie deutschlandweit iibertragen. Studierende unseres Instituts (unter der
Leitung von Stefanie Riemenschneider & Anna Rizzi) und der HfMT Koln (unter
der Leitung von Katharina Hohne) hatten sich in ihren Seminaren darauf vorberei-
tet, an Schulen in K&ln, Briihl, Essen und Ziilpich Workshops anzubieten, in denen
sich Schiiler*innen — im Hinblick auf einen gemeinsamen Konzertbesuch — mit den
Sechs Bagatellen fiir Bldserquintett (1953) von Gyorgy Ligeti vertraut machen und
Zugénge finden konnten. Das Quintett selbst setzte sich aus Jungstudierenden der
Folkwang Universitét der Kiinste zusammen.® Bei der Auswahl der methodischen
Zugangsweisen — die hier nicht im Einzelnen aufgefiihrt werden kdnnen — hatten
Studierende wie Schiiler*innen Gelegenheit, sich einen Eindruck von der Breite der
konzertpddagogischen Vermittlungsansdtze zu verschaffen.

4 URL:https://studienorientierung.uni-koeln.de/studienangebot/index _ger.html?app=true

&id=203 [Datum des Zugriffs: 04.04.23].

5 URL: https://www.swr.de/swrclassic/das-ligeti-experiment-2023-beim-swr-100.html
[Datum des Zugriffs: 04.04.2023].

¢ Institut fir kiinstlerische Nachwuchsforderung/folkwang junior.
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Der Kreis der Kooperationspartner hat sich im Laufe der Jahre deutlich erweitert
und setzt sich mittlerweile nicht mehr ausschlieBBlich aus Konzerthdusern, Rund-
funkanstalten, Theatern etc., sondern auch aus anderen Akteur*innen zusammen,
die sich der kulturellen musikbezogenen Bildung verpflichtet fithlen; zu nennen
wiren hier beispielsweise die Offene Jazz Haus Schule, das Cologne Hip Hop Insti-
tute, die Tonhalle Diisseldorf oder auch der Verein ArtAsyl e. V. Im Wintersemester
2020/2021 kam eine weitere Kultureinrichtung hinzu, die nicht in erster Linie mit
Musikvermittlung in Verbindung gebracht wird: ein Museum fiir bildende Kunst.

2. Musikvermittlung im Museum, Teil I:
Das Seminarkonzept

Im Wintersemester 2020/2021 hatten die Teilnehmer*innen des Seminars Musik-
vermittlung im Museum es sich zur Aufgabe gemacht, interdisziplinidre Projektideen
fiir das Wallraf-Richartz-Museum in K&ln zu entwickeln. Ziel war es, Verbindungen
zwischen einzelnen Exponaten des Museums und musikbezogener Praxis herzu-
stellen, also Transformationsansidtze zwischen beiden Kunstformen auszumachen
und diese in padagogische Konzepte zu tibertragen. Im kommunikativen Austausch
mit der Leiterin der Museumspéddagogik wurden beiderseitige Erwartungshorizonte
geklart, Rahmenbedingungen abgesteckt und Zieldimensionen des Vorhabens dis-
kutiert, aber auch problematische Parallelen zwischen museumspédagogischen und
musikvermittelnden Berufsfeldern zur Sprache gebracht. So leiden Museen wie auch
Konzerthiuser unter dem sogenannten >Publikums- bzw. Besucherschwund«< und
stellen, um dem zu begegnen, vermehrt padagogische Mitarbeitende ein.

Als Griinde dafiir, dass vor allem die jiingere Generation sowohl den klassischen
Museumsangeboten als auch den klassischen Konzertinstitutionen — einem typi-
schen Berufsumfeld der Musikvermittlung — fernbleibt, werden der demografische
Wandel, das verdnderte (und sich weiterhin verdndernde) Freizeitverhalten, die Viel-
zahl an konkurrierenden Angeboten, aber auch die Bedenken angefiihrt, die viele
Menschen mit einem Museumsbesuch verbinden: dass er ndmlich anstrengend und
lebensfern ist (vgl. Piontek 2018, S. 1). Hier sollen — als Bausteine in einem kom-
plexen Bedingungsgefiige — vielféltige Vermittlungskonzepte Abhilfe schaffen, die
neue Perspektiven auf Exponate anbahnen und eine offene padagogische Inszenie-
rung der Begegnung zwischen Mensch und Kunstwerk gestalten, um die Moglich-
keiten, sich in einem Museum kulturell zu bilden, zu erweitern und die traditionelle
Vorstellung zu tiberwinden, dass das Museum ein »Ort der Verkiindigung und wei-

7 URL: https://www.hf.uni-koeln.de/42100 [Datum des Zugriffs: 04.04.23].
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hevollen Mystik« und ein »Tempel der Wissenschaft und [...] Kunst« ist (Parmentier
2001, S. 45).

In diesem neu zu gestaltenden Rahmen werden im Kontext von Museen wie auch
von Konzerthdusern Vermittlungsangebote konzipiert, die u.a. damit werben, »par-
tizipativ< zu sein, die »Eigenaktivitdt« der Besucher*innen bzw. des Publikums zu
fordern, eine »kreative Auseinandersetzung mit Kunstwerken«< zu ermdglichen und
vielfdltige Anlédsse fiir kulturelle Bildung«< zu bieten.

Diesen Schlagwortern, so nachvollziehbar sie auch sein mogen, haftet allerdings
eine gewisse Beliebigkeit oder Unbestimmtheit an. So ldsst die formale Forderung
nach Kreativitdt im Umgang mit Kunstwerken oder partizipativen Angeboten keinerlei
Riickschliisse auf individuelle kulturell bezogene Bildungsmdoglichkeiten zu. Aufler-
dem tritt eine ethische Problematik auf, insofern die genannten Vorhaben in einem
Spannungsfeld aus 6konomischen Zwangen und gesellschaftlichen Aufgaben verhan-
delt werden miissen, denn einerseits sehen sich die betreffenden Institutionen bei der
Realisierung ihrer Vermittlungsangebote nicht selten gendtigt, den finanziellen Auf-
wand mdglichst gering zu halten; andererseits aber liegt es in ihrem eigenen Interesse
und in ihrer gesellschaftlichen Verantwortung, neue Besucher*innen zu gewinnen und
zu erreichen und bei ihrem gegebenenfalls ersten Besuch so zu begeistern, dass dieser
fortwirkt und weitere Besuche nach sich zieht. Um Menschen auf nachhaltige Weise
Zugénge zu kultureller Bildung zu erschlielen, bedarf es also sorgfiltig konzipierter
didaktisch aufbereiteter Angebote und Vermittlungssituationen.

Fiir die Teilnehmer*innen des Seminars Musikvermittlung im Museum, die es sich
zur Aufgabe gemacht hatten, derartige Vermittlungssituationen zu inszenieren, stell-
te sich im Vorfeld zunéchst die Frage nach der Funktion eines Kunstwerks: Was soll
iiber bzw. mit oder von bzw. an ihm gelernt werden? Mit Blick auf die Forderung
nach Partizipation schreibt Piontek, dass hierbei

»vor allem die individuelle Bedeutungsdimension und weniger die kollektive
Bedeutsambkeit ausschlaggebend dafiir werden, ob eine Sache oder ein Thema
ausstellungswiirdig wird oder nicht. Statt »gro3er< Geschichte und linearer Nar-
rationslogik forcieren partizipative Museumsangebote somit eher ein Netz aus
vielen, kleinen Geschichten. In der Tendenz geht damit auch eine Versinnli-
chung, eine Emotionalisierung des Museums einher. Das Prasentierte soll dem-
entsprechend bei den spéteren Betrachter*innen keine gutglaubig-affirmative
Besichtigungsgebirde evozieren, sondern bewirken, dass diese zu den Inhalten
Stellung beziehen. Insofern kann Partizipation dazu beitragen, dass sich die In-
stitution Museum von einer primér erklarenden hin zu einer eher fragenstellen-
den, fragenaufwerfenden Institution entwickelt.« (Piontek 2018, S. 4)
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Damit sich das Museum aus einem Ort, an dem bestimmte Weltsichten festgelegt
werden, in einen Ort verwandeln kann, an dem Kultur und Geschichte verhandelt
werden (vgl. ebd.), gilt es, Ansdtze zu entwickeln, die individuelle und kreative
Begegnungen der Teilnehmenden mit Kunstwerken evozieren. Diese von Piontek
beschriebene Forderung deckt sich mit den Zielvorgaben der Walraff-Richartz-Mu-
seumsleitung fiir das Seminarprojekt Musikvermittlung im Museum.?

Nach diesen Voriiberlegungen bestand der néchste Schritt fiir die Studierenden
darin, sich den im Museum ausgestellten Kunstwerken zu ndhern: sie sinnlich-
dsthetisch zu erfahren, zu betrachten und auf sich wirken lassen und anschlief3end
ein oder mehrere Kunstwerke auszuwihlen, von denen sie sich in besonderer Weise
angesprochen fiihlten. Die Idee eines mit dem Kunstwerk in Verbindung tretenden
musikalischen Vermittlungskonzeptes spielte zu diesem Zeitpunkt noch keine Rolle,
sondern kam erst im weiteren Verlauf des Seminars zur Sprache.

Da das Museum aufgrund der Corona-Schutz-Verordnung leider an genau dem
Tag im November 2021 seine Pforten schlieBen musste, fiir den der Besuch geplant
war, erfolgten die ersten >Rundgédnge« durch die Sammlungen auf digitalem Weg.
Die Liste der online abrufbaren Kunstwerke ist zwar nicht vollstindig, bietet aber
eine ansehnliche Auswahl der Abteilungen Mittelalter, Barock und 19. Jahrhun-
dert.” Natiirlich ist der digitale Zugriff auf die Exponate kein gleichwertiger Ersatz
fiir einen realen Museumsbesuch: Das besondere rdumliche Erlebnis, der Kontakt
zur spezifischen Materialitdt der Kunstwerke, die Dreidimensionalitdt der Skulp-
turen, die inszenierte Prisentation im Ausstellungsraum, die Wechselwirkung mit
benachbarten Kunstwerken, der Kontakt zu anderen Besucher*innen, die Wirkung
des Lichteinfalls etc. sind in ihren spezifischen Dimensionen sowie in ihren dstheti-
schen, korperbezogenen und kommunikativen Qualitédten digital nicht vermittelbar,
was vor allem die Moglichkeiten der sinnlichen Wahrnehmung einschriankte. Den-

17 Jahre zuvor hatte Parmentier seine Forderungen nach einem Wandel in der Museum-
spadagogik etwas anders akzentuiert. Damit Formen kultureller dsthetischer Bildung
entstehen konnen, miisse das Museum »ein kreatives Labor, ein Experimentierfeld wer-
den« (Parmentier 2001, S. 45). Dabei beschreibt er die Aufgabe von Museen folgender-
mafen: »Das Museum befihigt die Menschen, nicht nur die Schriften der Vorfahren und
Zeitgenossen, sondern auch die iiberlieferten und vorgefundenen Artefakte einer Kultur
als bedeutungsvolle Zeichen zu lesen« (ebd.). Daran anschlieend stellt sich die Frage,
ob es nur ein >Entweder-Oder« geben kann, oder ob ein sich ergidnzendes Nebeneinander
verschiedener padagogischer Ansétze vorstellbar, vielleicht sogar wiinschenswert ist:
solcher, die den Schwerpunkt auf Verstehensprozesse und auf die Entschliisselung der
Zeichensprache der Kunstwerke setzen, und solcher, die stirker auf subjektive Zugidnge
der Besucher*innen ausgerichtet sind.

®  URL: https://www.wallraf. museum/sammlungen/ [Datum des Zugriffs: 04.04.2023].
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noch konnten sich die Studierenden auf der Internetseite Kulturelles Erbe Koln', die
einen Einblick in die Sammlungen der Stadt gewdhrt, einzelne Werke in sehr guter
Aufldsung und beliebig oft ansehen, mithilfe der Zoomfunktion auch Details der
Kunstwerke in Augenschein nehmen und das Bild im Plenum vorstellen.

Anschlielend entwickelten die Studierenden Ideen, wie sie ‘ihr’ Kunstwerk zu
Musik in Beziehung setzen konnten. Dabei stiitzten sie sich auf theoretische und
praxisorientierte Literatur, die bereits Gegenstand der Seminardiskussionen gewe-
sen war. In diesem Zusammenhang ist anzumerken, dass die iiberwiegende Anzahl
von Verdffentlichungen zum Thema Musik und bildende Kunst — ein Defizit, auf
das Ursula Brandstétter bereits 2001 hingewiesen hat — nach wie vor aus dem Kon-
text des schulischen Musikunterrichts stammt. Obwohl inzwischen Projekte und
Publikationen aus anderen Bereichen hinzugekommen sind', ist Brandstitters Vor-
schlag, sich auch in der auBlerschulischen Musik- oder Kunstvermittlung an »fécher-
iibergreifenden Konzepten in der Schule« zu orientieren, immer noch aktuell (vgl.
Brandstéatter 2001, S. 7). Dieser Anregung folgend sollen im folgenden Kapitel nach
einigen, insbesondere musikpidagogischen Uberlegungen zur Transformation drei
Musikbiicher'? vorgestellt werden, die den Studierenden durch ihr umfangreiches
Materialangebot zum Thema Interdisziplinaritdt vielfdltige Anregungen fiir die
Umsetzung ihrer jeweiligen Vorhaben geboten haben.

3. Zum Wechselspiel der Kiinste im musikpdadagogischen
Diskurs

»Es ist nicht leicht, in die verwirrende Vielfalt der Beziehungen von Musik und
bildender Kunst eine gewisse Ordnung zu bringen, da es sich dabei um aufer-
ordentlich verschiedenartige Sachverhalte phanomenologischer wie historischer
Art handelt. Sie reichen von unmittelbar sinnfilligen Zusammenhéngen bis in
Tiefenschichten wechselseitiger Beeinflussung, die kaum mehr rational faB3bar
sind.« (Hammerstein 1984, S. 1)

1 URL: https://www.kulturelles-erbe-koeln.de/documents/obj/05010609/rba_d000114
[Datum des Zugriffs: 04.04.2023]; das hier gezeigte Gemélde Die trauernden Juden im
Exil (Psalm 137), 1831/1832 von Eduard Julius Friedrich Bendemann wurde von meh-
reren Studierenden ausgewéhlt und hat zu unterschiedlichen pddagogischen Ansétzen
musikalisch-dsthetischer Transformation gefiihrt.

" Johannes Voit hat 2018 beispiclsweise einen Beitrag zur Verbindung von Musik und
Kunst in der Musikvermittlung verfasst.

12 Zur Verwendung des Begriffs »Musikbuch« (statt »Schulmusikbuch«, »Schul-Musik-
buch«, »Musik-Schulbuch« oder »Schulbuch fiir den Musikunterricht«) s. Rogg 2017,
S. 14f1.
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Trotz — oder gerade wegen — dieser komplexen Beziehungen wurde das Wechselspiel
der Kiinste in musikwissenschaftlicher’® wie musikpddagogischer Hinsicht bereits
in etlichen Schriften thematisiert; von den Ganzschriften zu nennen wéren hier et-
wa die Arbeiten von Brandstétter 2004 und 2013, Ditzig-Engelhardt 2004, Steincke
2007 sowie Kramer 2011 (vgl. Kramer 2018, S. 344). Diese wurden zwar vorwiegend
zu musikpddagogischen und dsthetischen Fragestellungen im Kontext von Musikun-
terricht an Schulen verfasst, lassen sich aber unter Beriicksichtigung der verdnderten
Vorgaben und Rahmenbedingungen auch auf das Feld der auBlerschulischen Musik-
vermittlung tibertragen.

3.1 Zur Funktion des Vergleichs zwischen den Kiinsten

Ein wesentlicher Teil musikalisch-dsthetischer Bildung zielt auf die (Weiter-)Ent-
wicklung und Ausdifferenzierung sinnlicher Wahrnehmungsféhigkeiten ab (vgl.
Brandstatter 2004, S. 239). Hier kann ein Vergleich zwischen Werken der Musik
und der bildenden Kunst" insofern einen wichtigen Beitrag leisten, als er ein Zu-
sammenwirken des Horsinns mit dem Seh- und ggf. auch mit dem Tastsinn anregt
und einfordert. Auflerdem miissen im Zuge eines Vergleichs Kriterien und Para-
meter entwickelt werden, die sich auf beide Kunstformen anwenden lassen: Auf
diese Weise konnen altbekannte, spezifische Ordnungsmuster aufgebrochen und
im besten Fall neue Wahrnehmungsstrukturen gebildet werden. Ebenfalls relevant
sind die subjektiven oder emotionalen Wirkungen, die durch das Wechselspiel der
Kiinste ausgeldst werden konnen.” Bei alledem geht es um eine Erweiterung der
individuellen Wahrnehmungsweisen von Menschen und um die »Entdeckung ge-
meinsamer Wahrnehmungskategorien wie Chaos/Ordnung, Mikrokosmos/Makro-

Auch Andreas Eichhorn hat in einigen seiner Schriften und Vortrige das Beziehungsge-
fiige zwischen Musik und bildender Kunst aufgegriffen; zu nennen wére hier etwa sein
Beitrag »Musik als bildende Kunst« (2018).

Die komplexe Thematik des Vergleichs in interdisziplindrer Perspektive kann im Rah-
men dieses Beitrags allenfalls angedeutet werden. Einen umfassenderen Uberblick und
weiterfilhrende Literaturhinweise bieten — auch unter Beriicksichtigung zusitzlicher
Bezugsdisziplinen wie etwa der Musikpsychologie — die im vorliegenden Beitrag zitier-
ten Autorinnen und Autoren.

15 Es gibt allerdings auch Stimmen, die diszipliniibergreifende Vergleiche zwischen bil-
dender Kunst und Musik grundsitzlich fiir unzuldnglich halten, weil aus musikwissen-
schaftlicher Sicht die besondere Materialitidt von Musik sowie ihre Zeitgebundenheit
nicht transformierbar sind. Mit den einzelnen Kritikpunkten setzt sich Flechsig in einem
Beitrag kritisch auseinander. Aus padagogischer Sicht er6ffnen sparteniibergreifende
Bezugnahmen Wege, die musikbezogenes Lernen anbahnen bzw. zu einer entsprechen-
den musikbezogenen Expertise hinfiithren kénnen (vgl. Flechsig 2011, S. 5-6).
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kosmos, Kunst und Leben bis hin zu den vorher erwédhnten Lebensweltthemen, die
vorneherein alle Sinne umfassen« (Brandstétter 2001, S. 17).

Da es kaum moglich ist, alle Facetten verschiedener Kunstwerke miteinander zu
vergleichen, ist es ratsam, sich fiir einen Vergleichspunkt oder Aspekt zu entschei-
den. Diese Entscheidung leitet sodann auch die Auswahl der Kunstwerke, an denen
der betreffende Aspekt mithilfe didaktisch inszenierter Verstehensprozesse — bei-
spielsweise der Aufgabe, formale oder stilistische Merkmale eines Werks der bil-
denden Kunst in einem entsprechend ausgewdhlten Musikstiick wiederzuerken-
nen — verdeutlicht werden soll. Ankniipfungspunkte fiir kunstsparteniibergreifende
Vergleiche im Rahmen musikpddagogischer Vermittlungssituationen bieten z. B.:
Form- und Gattungsaspekte; Epochenentsprechungen; synisthetische Kiinstler,
die Musik und bildende Kunst zu ihren Ausdrucksmitteln zéhlen, wie Kandinsky
oder auch Sibelius; musikbezogene Darstellungen in Bildern; oder auch »[a]naloge
semantische Ebenen bei rdumlicher, ethnologischer und/oder stilistischer Diver-
genz«, wo sich »in bildungs und rezeptionsisthetischer, existentieller, emotionaler,
literarischer, mythisch-archaischer, heroisierend-nationalistischer und weltanschau-
licher Hinsicht« Vergleichspunkte finden lassen (Jung-Kaiser 20035, S. 36).!6

Daraus ergeben sich nicht nur, aber auch fiir die musikvermittelnde Arbeit im Muse-
um diverse Umsetzungsmdglichkeiten. Eine Option ist zum Beispiel, dass vor den
Exponaten solo oder in einer Gruppe instrumental oder vokal musiziert wird; hier-
bei kann entweder frei improvisiert oder der Versuch unternommen werden, Aspekte
des Kunstwerks — etwa thematische, farbliche oder formale Merkmale — in Musik zu
transformieren. In unserem Fall stellte das Museum zu diesem Zweck sowohl Rhyth-
mus- als auch Melodieinstrumente zur Verfiigung, damit die Teilnehmenden ihre
Vorstellung vom >Klang eines Bildes< mit dem eines Instrumentes in Ubereinstim-
mung bringen konnten. Alternativ oder ergéinzend lassen sich auch Bewegungs- bzw.
Tanzelemente integrieren. Weitere Moglichkeiten ergeben sich durch das Einbeziehen
nicht-improvisierter Musik, d.h. auskomponierter Musikstiicke, die die Teilnehmen-
den passend zu den Kunstwerken auswiéhlen konnen. Ein solches Herangehen nutzt
die »direkte emotionale Wirkweise der Musik, die visuelle Erfahrungen wie z. B. eben
auch abstrakte Kunstwerke emotional aufzuladen vermag« (Brandstétter 2001, S. 10).
Auch die Rezeption und Interpretation eines Bildes wird durch Musik beeinflusst,
sodass das Horen unterschiedlicher Werke vielfiltige dsthetische Erfahrungen und
Erkenntnisse erschlieBen und zu vielféltigen Reflexionen — iiber Klangfarbe, Stim-
mung, Atmosphére, Wahrnehmung etc. — Anlass geben kann.

16 Als Beispiel nennt Jung-Kaiser hier »Brief- oder Abschiedsszenen Liebender«. Weitere
konkrete Beispiele finden sich im folgenden Kapitel im Zusammenhang mit den dort
vorgestellten Musikbiichern.
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»In jedem Fall ist«, so Brandstitter, »die bewuflte Reflexion entscheidend, denn
erst sie initiiert die bewufte Ausbildung von Wahrnehmungskategorien, das
heifit von differenzierten Anschauungs- und Horweisen. Ziel ist niemals die
Gleichsetzung von Werken der bildenden Kunst mit musikalischen Komposi-
tionen, angestrebt wird kein fertiges Erkenntnisprodukt, sondern im Zentrum
steht der Prozel3 des Vergleichens. Daraus folgt, da8 die Erkenntnis von Unter-
schieden und nicht Vergleichbarem ebenso wichtig ist wie die Erkenntnis mog-
licher Gemeinsamkeiten. Beides fiihrt zu einem differenzierteren Verstdndnis
der Kiinste.« (Brandstitter 2001, S. 17)

Wichtig ist also, neben den vielféltigen Moglichkeiten, die der Vergleich zwischen
den Kiinsten erdffnet, auch die Grenzen dieses Verfahrens aufzuzeigen und den Ei-
genwert der jeweiligen Kunstwerke zur Geltung zu bringen. Ein besonderes Augen-
merk liegt dabei auf der zeitlichen Dimension von Musikwerken und auf der rdum-
lichen Gebenheit eines Objekts der bildenden Kunst: Musik muss immer wieder neu
realisiert bzw. interpretiert werden, wahrend Werke der bildenden Kunst vor allem
vergangener Jahrhunderte Unikate sind.”” Zudem lassen sich Formen und Farben in
der Musik nicht verlustfrei mit der jeweiligen Materialqualitit anderer Kunstformen
gleichsetzen (vgl. ebd., S. 18). Und schlieBlich werden dem kunstsparteniibergrei-
fenden Vergleich auch durch »fachimmanente[.] Deutungs- und Rezeptionsweisen«
Grenzen gesetzt, die »die technisch-kompositorische Ikonologie, Topologie und Ty-
pologie tradiert und kanonisiert haben« (Jung-Kaiser 2005, S. 35).

Im Folgenden werden drei Musikbiicher portraitiert, die zahlreiche Beispiele fiir
den kunstsparteniibergreifenden Vergleich zwischen bildender Kunst und Musik
bereithalten und von den Studierenden auch als Ideenpool fiir ihre Vermittlungsvor-
haben im Museum genutzt wurden.

3.2 Zum Wechselspiel der Kiinste in Musikbiichern

Neben vielféltigen Fachzeitschriftenbeitrdgen insbesondere aus dem Bereich der
Grund- und Forderschulpddagogik sind es vor allem Musikbiicher, die das Wech-
selspiel der Kiinste umfassend behandeln und damit sowohl Studierenden als auch
Schiiler*innen vielféltige Anregungen bieten konnen. Aus der Aufbereitung der Ma-
terialien in den einzelnen Kapiteln lassen sich Riickschliisse auf theoretische Annah-
men und musik- bzw. kunstbezogene Zielsetzungen ziehen, die den Buchkonzepten
zugrunde liegen. In Titeln, Klappentexten, Einleitungen oder in Begleitheften fiir

17" Inzwischen wird diese Einmaligkeit durch Moglichkeiten der Digitalisierung allerdings
ein Stiick weit aufgebrochen.
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Lehrende formulieren die Herausgeber*innen kunstsparteniibergreifende Lernziele
und positionieren sich im Diskurs iiber Interdisziplinaritit bzw. tiber das Verhiltnis
von Musik und bildender Kunst.

Jung-Kaiser 2005 — Durch Sehen zum Héren

Anfang der 1990 Jahre erscheint mit Durch Sehen zum Horen von Ute Jung-Kaiser
ein Musikbuch, das fiir den Oberstufenunterricht konzipiert wurde (Jung-Kaiser
1993). Hier wird das Verhiltnis zwischen Musik und bildender Kunst so definiert,
dass der bildenden Kunst eine eher dienende Funktion zukommt: Demnach sollen
Kunstwerke dazu beitragen, Verstehensprozesse von Musikwerken anzuregen. Dem
liegt die Prdmisse zugrunde, dass beide Kunstformen auf die »Begrifflichkeit und
Logik der Wortsprache verzichten kénnen« (ebd., S. 9).

»Die ausgewihlten, praktisch erprobten Musik- und Bildbeispiele bestétigen
die These, daB die bildende Kunst den methodischen Zugang zur Musik er-
leichtert und daf3 sie Losungsangebote zu Fragen der musikalischen Analyse,
zur stilkundlichen Betrachtung und zur Gattungsproblematik bereitzustellen
vermag. Der hier aufgezeigte Weg zur Musik geht iiber das rein intellektuelle
Erfassen von Musik hinaus. Er bietet vor allem dem musikalischen Erleben, das
mit Bildassoziationen und innerem Sehen stets Hand in Hand geht, eine echte
Chance.« (Jung-Kaiser 1993, Lehrerband, S. 10)

Die Wechselbeziechung zwischen den Kiinsten wird aus drei verschiedenen Blick-
winkeln beleuchtet. Im ersten Hauptteil werden Werke der bildenden Kunst und
der Musik iiber formale Aspekte zueinander in Beziehung gesetzt. Ein besonderer
Fokus liegt dabei zunichst auf zentralen Gattungen der Klassik und des Barock. So
wird am Beispiel der Fuge eine Herausforderung musikbezogener Bildungsprozes-
se im Kontext polyphoner Musik aufgegriffen: die Notwendigkeit, zwei oder mehr
Stimmen gleichzeitig bzw. nacheinander zu horen oder hdren zu lernen (ebd., S. 12).
Formale wie kompositorische Prinzipien lassen sich — so die Annahme — leichter be-
greifen, wenn sie mithilfe von Kunstwerken zunéchst visuell entschliisselt und dann
wieder auf passende Musikbeispiele iibertragen werden. Im ersten Kapitel werden
Fuge in Rot von Paul Klee, Alexej Jawlenskys Fuge in Blau und Rot sowie Mikalo-
jus Konstantinas Ciurlionis Bild FUGE zur Orgelfuge von Johann Sebastian Bach
in g-Moll (BWV 542) in Beziehung gesetzt. Ein weiteres Kapitel widmet sich dem
Verhéltnis von »Thema und Variation« (Jung-Kaiser 1993, Schiilerband, S. 30-34).
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Hier wird Otto Philipp Runges Zeichnung Die Lehrstunde der Nachtigall® mit den
Variationen aus der A-Dur-Sonate KV 331 von Wolfgang Amadeus Mozart vergli-
chen, um Variation als »Prinzip« und zugleich als »Form« zu erkléren (ebd. S. 30)
und so musikalische Gestaltungsprinzipien sichtbar zu machen.

Im zweiten Hauptteil des Buches werden die Epochen von der Romantik bis zur
Moderne im Hinblick auf »Stilfragen« thematisiert. Die Uberschrift des Kapitels
zur Epoche der Romantik macht die Qualitit der Wechselbeziehung beider Kiinste
unmittelbar deutlich: »Die neue Seh- und Horweise der Romantiker — Sehen als
rinneres Horen< und Horen als >inneres Sehen«. Neben der Musik (von Robert Schu-
mann) und der Malerei (von Caspar David Friedrich) wird in diesem Kapitel die
Literatur (Texte von E. T. A. Hoffmann) als weitere Kunstsparte hinzugezogen, um
den charakteristischen >Stil« der Romantik zu erschlieen.

Der Lehrerband enthélt dariiber hinaus noch einen dritten Teil, in dem weiterfiih-
rende Aspekte eines facheriibergreifenden Ansatzes vorgestellt werden; zu nennen
wire hier etwa die Frage nach der Weltsicht von Kiinstler- und Musikerpersonlich-
keiten (Caspar David Friedrich und Frédéric Chopin) oder nach humanitéren Bot-
schaften, die durch Werke der bildenden Kunst und der Musik (Vincent van Gogh
und Ludwig van Beethoven) tibermittelt werden koénnen (vgl. Jung-Kaiser 1993,
Lehrerband, S. 10).

Auch wenn im Vorwort auf die Wechselbeziehung der beiden Kunstsparten ver-
wiesen wird, ldsst sich dieses Schulbuch doch insofern eher als Musikbuch defi-
nieren, das auf Herausforderungen im Musikunterricht reagiert und didaktische
Losungsmoglichkeiten anbietet. So soll z. B. die eher »>trockene« Formanalyse — das
»intellektuelle Erfassen« — durch interdisziplindre Zugangsweisen in ein »musikali-
sches Erleben« iiberfithrt werden (ebd.). Obwohl die bildende Kunst hier also gleich-
sam in den Dienst der Musik gestellt wird, betont Jung-Kaiser die Eigenstindigkeit
der Kiinste, weil eine »libergriffige« Transformation ihrer Meinung nach die Gefahr
birgt, dass Werke auf Kosten ihrer »ésthetischen und semantischen Qualitét« in ein
»artfremdes Medium« iibertragen werden. Dennoch kénnen durch interdisziplinédre
Zuginge wichtige Impulse gesetzt werden, um Musik »neu und anders, auch mehr-
dimensional zu horen und zu erleben« (Jung-Kaiser 2005, S. 35).

Schillmoller 2016 — Musikkunst

Musikkunst lautet der Titel eines im Jahr 2016 erschienenen Schulbuchs fiir wei-
terfithrende Schulen ohne expliziten Schulstufenbezug, das die Wechselbeziehung

18 URL: https://www.hamburger-kunsthalle.de/sammlung-online/philipp-otto-runge/die-

lehrstunde-der-nachtigall-0 [Datum des Zugriffs: 04.04.2023].
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zwischen bildender Kunst und Musik! umfassend aufbereitet und Lernenden viel-
féltige Moglichkeiten bietet, selbst kiinstlerisch gestaltend auf Musik- und Kunst-
werke zu reagieren. Da die Aufgabenstellungen auf ein vorwiegend musikbezogenes
Lernen abzielen, ldsst sich auch Musikkunst eher als Musikbuch definieren. Anders
als in Durch Sehen zum Héren sollen die prasentierten Inhalte nicht in erster Linie
ein analytisch-reflexives Herangehen an die Kunstwerke ansto3en; vielmehr werden
durch abwechslungsreiche Aufgabenformate vielféltige Umgangsweisen und dsthe-
tische Prozesse und damit im Letzten ein Kulturverstdndnis angestrebt, das durch
die Verbindung der Kiinste neue Erkenntnisse generiert.

Die »Unterrichtsimpulse« bzw. Aufgabenstellungen in den jeweiligen Kapiteln
zielen z. B. darauf ab, dass Kinder komponieren, singen, zu Musik malen, Musik in
Szenen umsetzen, Kunst- bzw. Musikwerke beschreiben und interpretieren, nach
Parallelen im Hinblick auf Form, Farben, Charakter, Kontraste suchen etc. Aufga-
ben, die das Wechselspiel der Kiinste ins Zentrum stellen, sind durch das Stichwort
»Musikkunst« gekennzeichnet. Schon die Gliederung zeigt, dass der Fokus insge-
samt auf Umgangsweisen mit Musik liegt. So trigt das zweite und umfangreichste
Kapitel, das sich an ein Einfiihrungskapitel {iber die Beziehung zwischen den beiden
Kiinsten anschlieft, den Titel Die Welt der Musik im Spiegel der bildenden Kunst,
wahrend der dritte Teil des Schulbuches Anregungen fiir zwei umfassende Projekt-
vorhaben bietet, die mit «Menschen in Bewegung» und «Der Mensch und seine
Umwelt» tiberschrieben sind (Schillméller 2016, S. 3—4).

Das Wechselspiel der Kiinste soll auch auf unterrichtsorganisatorischer Ebene,
also im besten Fall so umgesetzt werden, dass Musiklehrende und Kunstlehrende
gemeinsam unterrichten, um ihre fachlichen Perspektiven und Expertisen in das
Unterrichtsgeschehen einflieBen zu lassen:

»Anstelle zweier voneinander getrennter Wissensstringe — Musik und Kunst —
wird eine vernetzte Kulturkompetenz angestrebt, die die Schiiler zu einem
ganzheitlichen Erleben unserer Kultur vorbereiten soll. Musik wird durch
bildende Kunst neu erschlossen und umgekehrt. Die Zugénge zu den Wer-
ken sind zum einen auf der kognitiven Ebene angesiedelt, indem die Schiiler
zum Sprechen, Denken und Schreiben tiber Musik und Kunst herausgefordert
werden. Zum anderen betreffen sie die produktive Ebene, indem die Schiiler
die Konfrontation von Musik- und Kunstwerken erfahren und daraus selbst

19 Das Schulbuch wurde im Jahr 2018 durch das Georg Eckert Institut — Leibniz-Institut fir
internationale Schulbuchforschung mit dem zweiten Platz in der Kategorie Gesellschaft
ausgezeichnet: URL: https:/www.gei.de/wissenstransfer/preise/schulbuch-des-jahres/
preistraegerinnen/2018 [Datum des Zugriffs: 04.04.2023].
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schopferisch tdtig werden. Dazu bietet das Konzept zahlreiche Impulse, die
Transformationsprozesse in Gang bringen, die sorgfiltig geplant, durchge-
fithrt und reflektiert werden. In den Zwischenrdumen der Kiinste entstehen
Energie und Neuschopfungen. Oft sind dies offene Hybridformen wie Instal-
lation, Montage, Collage, Gesamtkunstwerk oder Performance.« (Schillmdller
2016 Lehrerband, S. 6)

Fromme et al. 1999-2002 - MUK 1-4

Das dritte Musik- bzw. Schulbuch, das hier noch vorgestellt werden soll, wurde fiir
Grundschulen konzipiert und in den Jahren 1999-2002 herausgebracht: MUK —
unser Musikspielbuch: ficherverbindend fiir Musik und Kunst. Fiir die ersten vier
Schuljahre gibt es je einen eigenen Band, der neben Materialien und Aufgaben zu
bildender Kunst und Musik auch die Bereiche Bewegung/Tanz sowie Sprache inte-
griert. Schon der Untertitel fdcherverbindend fiir Musik und Kunst, Bewegung und
Sprache mit integriertem Anteil deutet an, dass die vierbdndige Schulbuch-Reihe den
Bereich Transformation umfassender aufgreift als die beiden zunéchst vorgestellten
Musikbiicher, und tatsidchlich bezieht sich ein wesentlicher Teil der aufbereiteten
Materialien auch auf Bewegung und Sprache.

Inhaltlich setzt das Buch — wenngleich Singen, Musizieren und Malen iiberwie-
gen — stirker auf das Wechselspiel der vier Kunstformen, deren jede je nach The-
ma erginzend zu der oder den jeweils anderen hinzugezogen werden kann, um die
Unterrichtsziele zu erreichen. Vielfiltige Materialien regen dazu an, die Kiinste auf
unterschiedlichste Weise zueinander in Beziehung zu setzen.

Auch in diesem Musikbuch werden mit den angebahnten Vergleichsprozessen
verschiedene Zielsetzungen verkniipft. So bietet z.B. das Kapitel »Spiegelungen«
Aufgaben, deren Losung Kenntnisse iiber formale Gestaltungsprinzipien bzw. den
Erwerb dieser Kenntnisse erfordert (Fromme et al. 2002, S. 46—49). Zu sehen sind
Bilder von einem Boot bzw. von Baumen, die sich auf einer Wasseroberflache spie-
geln. Weiter unten auf der gleichen Seite sind zwei Lieder bzw. Notenzeilen abge-
druckt, deren Melodieverldufe jeweils gelb markiert sind. Die dazugehdrige Aufgabe
lautet:

»Die Tone der beiden Lieder bewegen sich spiegelgleich zu einer Achse. Findet
die Achse. Ihr konnt die Lieder singen und auf Instrumenten spielen: Sie passen
auch als 1. und 2. Stimme zueinander« (ebd. S. 44).

Als interdisziplindre Ergédnzungen werden auf der ersten Doppelseite weitere Anre-

gungen angeboten, wie das Thema »Spiegelungen« mit Mitteln der bildenden Kunst
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gestaltet werden kann.?® Komplettiert wird die Vierergruppe der Zugangsweisen
durch den Vorschlag einer Partnertibung, bei der die Teilnehmenden die Bewegun-
gen des oder der jeweils anderen spiegeln sollen.

Nach diesen knappen Hinweisen zu einigen theoretischen Aspekten des Wechsel-
spiels der Kiinste und zu den verfiigbaren Materialien sollen nun ausgewéhlte Ansét-
ze fiir eine Musikvermittlung im Museum vorgestellt werden, die von Teilnehmenden
des gleichnamigen Seminars erarbeitet wurden.

4. Musikvermittlung im Museum, Teil II:
Einblick in ausgewihlte Konzepte der Studierenden

Die Konzepte der Studierenden wurden im Lauf des Semesters in einem fluiden
Prozess immer wieder diskutiert und reflektiert. Entstanden sind vielféltige Ansatze
fiir eine Vermittlung, die Kunst und Musik zueinander in Beziehung setzt und sich an
unterschiedliche Altersstufen richtet. Die Beitrdge widmen sich unterschiedlichen
kiinstlerischen und piddagogischen Aspekten der Bereiche »Musik erfindeng, >Tanz
und szenisches Spiel¢, >Gemalde kiinstlerisch interpretieren und verklanglichens,
»iiber Kunst sprechen¢, »Musik zu Bildern horen<, kurzum: Sie mochten Briicken
schlagen zwischen Menschen, Musik und Kunst. Wegen der noch immer bestehen-
den Einschrankungen durch die Corona-Schutz-Verordnung war es leider nicht mog-
lich, die Konzepte der Studierenden am Ende des Seminars im Museum zu erproben.
Sie wurden aber in einer Online-Publikation verdffentlicht.?! Im Folgenden werden
einige der Konzepte kurz vorgestellt.

Das Konzept Eine Aufforderung zum Tanz — vom Bild zur Musik von Thomas
Hessling greift anhand von Kandinskys Farbenlehre das Phinomen synésthetischer
Zuginge auf und kombiniert es mit Bewegung/Tanz. Die Mitwirkenden werden
aufgeteilt und musizieren bzw. tanzen zu drei ausgewidhlten Kunstwerken, zwei
Gemélden und einer Skulptur. Das weitere Vorgehen kann je nach Zielsetzung des

20 Ein Blatt Papier wird in der Mitte horizontal gefaltet. Die untere Hélfte stellt das Was-
ser dar und wird mit blauem Transparentpapier beklebt oder mit Wasserfarbe koloriert.
Anschlieend werden auf der oberen Blatthélfte Landschaften gestaltet, die sich dann
wiederum auf dem Wasser spiegeln sollen.

2l URL: https://www.artasyl.de/present-magazin/ [Datum des Zugriffs: 04.04.2023],
S. 244-253. Aus Kapazititsgriinden konnten nicht alle Projektideen der Studieren-
den im Present-Magazin ver6ffentlich werden. Sie sind aber unter der Rubrik »Kiosk«
abrufbar, die — anders als das Magazin selbst — nicht abgeschlossen wurde, sondern
stetig durch neue Beitrdge erweitert wird: URL: https://www.artasyl.de/kiosk/ [Datum
des Zugriffs: 04.04.2023].
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Vermittlungsvorhabens mehr oder weniger eng angeleitet werden. Entweder wird
den Musizierenden die Farbenlehre als Handout zur Verfiigung gestellt, damit sie
auf dieser Grundlage Musik komponieren, oder sie gestalten mit dem vorhandenen
Instrumentarium Musik zu dem Bild, ohne sich unbedingt dabei von Kandinskys
Vorstellungen iiber das Zusammenwirken von Farbe und Klang beeinflussen zu las-
sen. Gleiches gilt fiir die Tanzgruppe, die einen Paartanz entweder unter Anleitung
lernt oder selbst gestaltet.

Der von Sophie Haumann und Philipp Lusensky erarbeitete Ansatz Muzzle greift
die Idee des Ratespiels Dixit aus dem Asmodée Verlag auf. Im Vorfeld einigen sich die
Teilnehmenden auf fiinf Kunstwerke aus der Sammlung des Museums, die Gegen-
stand des Spiels sein sollen. Anschlieend wird eine Rate- und eine Musiziergruppe
gebildet. Die Musiziergruppe wahlt unter den fiinf Kunstwerken eines aus, das sie
musikalisch umsetzen mochte. Die Rategruppe besichtigt in der Zwischenzeit die
Sammlung des Museums; dabei sind auch begleitende Aufgabenstellungen mdoglich.
Nach 20 bis 30 Minuten kehren die Mitglieder der Rategruppe in den Musizierraum
zuriick, horen die musikalische Darbietung und entscheiden sich, welches der fiinf
Kunstwerke ihrer Meinung nach dazu passt. Sie begriinden ihre Entscheidung und
verweisen dabei auf die von ihnen nachvollzogenen Parallelen zwischen Kunstwerk
und musikalischer Darbietung, Stil, Farbe, Form etc. Im Anschluss tauschen die
Gruppen ihre Rollen. Es kdnnen beliebig viele Runden gespielt und ggf. auch Regeln
ausgehandelt werden, die eine Punktevergabe fiir interessante Gestaltungsideen und
treffende Begriindungen vorsieht.

Dorothee Pahnke hat ihr Vermittlungskonzept auf der Grundlage des Gemaéldes
Die trauernden Juden im Exil von Eduard Bendemann entwickelt. Das Gemalde
bezieht sich auf den Psalmvers »An den Wassern zu Babel saflen wir und weinten,
wenn wir an Zion gedachten« (Ps 137,1). Der Vers ist in das Gemaélde integriert
bzw. umrahmt die bildliche Darstellung. Pahnke schlégt vor, sich im Vorfeld des
Museumsbesuchs zunichst mit dem biblischen Text auseinanderzusetzen. Hierbei
sind verschiedene Ankniipfungspunkte denkbar: das beschriebene Ereignis, die
Herkunft des Textes, der historische bzw. religiose Kontext, aber auch aktuelle The-
men wie Antisemitismus oder Vertreibung. In einem nédchsten Schritt konnten sich
Museumsbesucher*innen zunéchst mit musikalischen Bearbeitungen des Psalms
auseinandersetzen: Al Naharot Bavel von Salomone Rossi (1622/23), An den Was-
sern zu Babel von Heinrich Schiitz (1619), On the Willows aus dem Musical-Film
Godspell (1971), Der 137. Psalm von Franz Liszt (1859, rev. 1862) etc. Der anschlie-
Bende Museumsbesuch gibt den Teilnehmenden Gelegenheit, sich vor dem Gemalde
in Kleingruppen mit kunstbezogenen Fragen auseinanderzusetzen: den dargestellten
Inhalten, der Bildkomposition, der Farbgebung, dem Verhiltnis von Bildhintergrund
und Darstellung der Personengruppe, der Rezeptionsgeschichte des Kunstwerks etc.
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Abschliefend konnen alle drei Ebenen — Text, Musik und Kunst — zueinander in
Beziehung gesetzt werden.

Antje Hoster-Nowakowskis Konzept richtet sich an Kinder im Alter von fiinf bis
neun Jahren und legt den Schwerpunkt auf das Musizieren zum Bild. Es trdgt den
Titel Briickenklangprojekt und verweist damit einerseits auf Edvard Munchs Gemal-
de Vier Mddchen auf der Briicke (1905)** und andererseits auf die Verbindung bzw.
Transformation von bildender Kunst zu Musik. Zu Beginn des Projektes beschrei-
ben die Kinder das Bild im Plenum — Informationen zum Maler bzw. seinem Bild
konnen durch die Projektleitung ergénzt werden —, bevor durch die Projektleitung
erste musikbezogene Warm-Ups initiiert und die vorhandenen Musikinstrumente
ausprobiert bzw. eingefiihrt werden. Anschlieend wird das Bild in Kleingruppen
in Musik transformiert.

Im Rahmen des Seminars sind etliche weitere Konzepte entstanden. So hat —
um noch zwei Beispiele aus dem Bereich digitale Medien zu nennen — Valentina
Rauch Ideen zur Musikproduktion mit Musik-Apps auf Tablets entwickelt, wahrend
das Music-Buttons-Konzept von Sven Gorres und Paul Schultheiss die emotionale
Verbindung von Musik und Bildern aufgreift und den Besucher*innen einzelner
Sammlungen des Museums iiber eine App Zugriff auf eine Auswahl von Musikstii-
cken bietet, die ihrer Meinung nach am besten zu dem jeweiligen Raum und darin
befindlichen Kunstwerken passt. Ein schoner Schlusspunkt war die Veroffentlichung
ausgewahlter Vorhaben im Online-Magazin Present, auf die einige Studierende im
Rahmen ihrer Bewerbung auf Stellenausschreibungen im Bereich Musikvermittlung
bereits verweisen konnten.

Schluss

Seit die erste Kohorte den Studiengang Musikvermittlung erfolgreich beendet hat,
sind sechs Jahre vergangen. Inzwischen sind sowohl Absolvent*innen als auch
aktiv Studierende selbstdndig und erfolgreich im Bereich Musikvermittlung tétig.
Das beweist nicht zuletzt der Verein Netzwerk Musikvermittlung e. V., der »von
Studierenden des Master-Studiengangs Musikvermittlung (Universitéit zu Koln), an
Musikvermittlung interessierten Koélner KiinstlerInnen, MusikpéddagogInnen sowie
weiteren Interessenten gegriindet [wurde], um im Grofiraum K&ln qualitativ hoch-

2 URL: https:/www.wallraf.museum/sammlungen/19-jahrhundert/meisterwerke/edvard-

munch-vier-maedchen-auf-der-bruecke-1905/das-meisterwerk/ [Datum des Zugriffs:
04.04.2023].
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wertige, musikpadagogische Projekte fiir Kinder und Erwachsene in unterschiedli-
chen Formaten (Workshops/Projektwochen/Konzerte ...) durchzufiihren.«*

Im Rahmen von Kooperationen wie den in diesem Beitrag vorgestellten wird ver-
sucht, musikbezogene dsthetische Erfahrungsraume aufzuschlieBen und gleichzeitig
musikpadagogisch-theoretische Kenntnisse zu erwerben sowie Einblicke in spezi-
fische Berufsfelder zu vermitteln. Musikvermittlung ist (auch) ein Zukunftsprojekt:
Die Weiterentwicklung des Studiengangs wird im Spannungsfeld hochschulpoliti-
scher Entscheidungen, gesellschaftlicher Verdnderungen und kultureller Bildungs-
begriffe verhandelt werden, wobei diese sich stetig wandelnden Gegebenheiten auch
in der akademischen Ausbildung von und Reflexion mit Studierenden thematisiert
werden sollten.

23 URL: https://netzwerkmusikvermittlung.wordpress.com/mitglied/ [Datum des Zugriffs:

04.04.2023].
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