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ABSTRACT 
 

Die scheinbar einfache Frage nach der Verwendung des Musikbegriffs für 

ausschließlich rhythmische Darbietungen durch Musiker:innen ist der 

Ausgangspunkt dieses wissenschaftlichen Diskurses. Als Schlagwerker:in 

gehört die detaillierte Auseinandersetzung mit rhythmischen Strukturen zum 

Alltag. Anhand des Projekts ‚Rhythmus = Musik – X‘ soll festgestellt werden, 

wie wichtig Faktoren wie Rhythmus, Musikinstrument, Harmonie und Melodie 

für die Definition eines Musikbegriffs sind und wie sowohl ein Konzertpublikum 

als auch professionelle Musiker:innen damit umgehen, wenn vom Terminus 

Musik gewisse Grundparameter subtrahiert werden. Um das Ergebnis dieses 

Experiments möglichst greifbar darzustellen, wird das Publikum dazu 

angehalten, einen Fragebogen zum grundsätzlichen Verständnis der erwähnten 

Faktoren aber auch zum im Konzert Erlebten zu beantworten. Die Auswertung 

dieser Befragung soll schließlich die anfängliche Frage beantworten und damit 

die wissenschaftliche These untermauern oder widerlegen.  

 

The seemingly simple question of the usage of the term music for exclusive 

rhythmical performances by musicians is the origin of this scientific discourse. 

Being a percussionist implicates the detailed preoccupation with rhythmical 

structures. On the basis of the project ‘Rhythm = Music – X’ a determination of 

the importance of musical factors such as rhythm, music instruments, harmony 

and melody should illustrate how important they are for the definition of music 

itself and how an audience during an concert or professional musicians on 

stage react, if typical parameters of the musical term are subtracted. In purpose 

of finding a way to present the result as tangible as possible the audience has 

to reply to a questionnaire right after the concert. This questionnaire includes 

questions about the fundamental understanding of the mentioned factors as 

well as questions about the experiences during the concert. The evaluation of 

this survey should lead to an appropriate answer of the starting question and to 

the substantiation or refutation of the scientific thesis.  
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VORWORT 
 

Die Begeisterung für rhythmische Strukturen, deren Zusammenspiel in den 

simpelsten aber auch komplexesten Formen und Varianten, sowie die 

mannigfaltigen Möglichkeiten diese zu kombinieren und erklingen zu lassen, 

bilden gemeinsam eine Faszination, welche mich von Kindesbeinen an geprägt 

und meinen musikalischen Weg mitbestimmt haben. Doch dies allein hätte noch 

nicht zu einem Masterarbeit-füllenden, wissenschaftlich umsetzbaren Projekt 

geführt. Hierfür waren mehrere Faktoren ausschlaggebend: Neben meiner 

Leidenschaft für Rhythmus, schließen sich auch der Wunsch nach 

Zusammenarbeit mit anderen Musiker:innen und Ensembles, der Wille eigene 

Ideen nicht nur zu konzipieren sondern auch umzusetzen, die Motivation 

Konzerte oder Veranstaltungen eigenständig organisieren zu wollen, sowie das 

Vergnügen am wissenschaftlichen Diskurs teilhaben zu können, der Entstehung 

dieses Vorhabens an. 

 

Für die wissenschaftliche Auseinandersetzung mit den Ideen und zu 

erforschenden Thesen dieses Projekts war nicht nur die erfolgreiche 

Umsetzung der Konzertreihe, sowie entsprechende Organisation, 

Programmauswahl, Spielorte usw. notwendig, sondern auch eine neue 

Herangehensweise, eine neue Sichtweise auf Parameter, die zu Beginn 

vielleicht sogar unveränderbar schienen. So ist es für diese Arbeit erforderlich 

vermeintlich alltägliche Begriffe (zumindest für den Alltag musikbegeisterter 

Menschen) wie Musik, Rhythmus, Musikinstrument oder Melodie einer 

genaueren Betrachtung zu unterziehen, um schlussendlich möglicherweise ihre 

üblichen Definitionsparameter für diese Unternehmung neu zu interpretieren.  

Diese terminologische Auseinandersetzung stellt für mich persönlich einen 

besonders spannenden und auch arbeitsreichen Teil dieser Masterarbeit dar.  

 

Neben der wissenschaftlichen Umsetzung und der emotionalen 

Wiederentdeckung eines großen Komponisten, welcher mich lange Zeit 

gefesselt hat, jedoch in den letzten Jahren etwas in den Hintergrund meines 

Denkens abdriftete, John Cage, waren für mich die Ausarbeitung und  
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Auswertung des Publikumfragebogens sowie die Frage nach der Realisierung 

nicht rhythmischer musikalischer Werke, die womöglich bedeutendsten 

Faktoren für dieses Projekt. An dieser Stelle muss wohl die Relevanz der 

Fragebogenauswertung deutlich hervorgehoben werden, da anhand dieser, 

letztlich das gesamte Vorhaben für bestätigt oder widerlegt erklärt werden kann.  

 

Zusätzlich bot das Thema und dessen teils starke Annäherung an 

mathematische Zusammenhänge und Verknüpfung auch die Chance zur 

Beschäftigung mit Künstlicher Intelligenz und deren Einsatzmöglichkeiten im 

musikalischen Kontext. Diese mathematische Verbundenheit des Projekts zeigt 

sich deutlich im Titel: ‚Rhythmus = Musik – X‘. 

 

Die Beschäftigung mit all diesen Themenbereichen sowie die entsprechende 

Ausarbeitung und Umsetzung sowohl in Bezug auf die künstlerische Ebene 

(Konzerte, Proben, Programm- und Instrumentenauswahl) als auch in Hinsicht 

auf die wissenschaftliche Ausarbeitung, birgt durchaus kein geringes Maß an 

Vergnügen in sich.  

 

Doch für ein solches Vorhaben braucht es, abgesehen von einer passenden 

Idee und einem verwirklichbaren Konzept, ein nicht vernachlässigbares 

unterstützendes und helfendes Umfeld. Daher möchte ich mich an dieser Stelle 

herzlich für die Betreuung des Projekts bei Prof.in (privH) Univ. Prof. Mag. 

Ulrike Stadler sowie für die wissenschaftliche Betreuung der Arbeit bei Doz. 

(privH) Mag. Nejc Kuhar, PhD bedanken. Ein solches Projekt wäre ohne die 

dazugehörenden Musiker:innen nicht denkbar. Deshalb ergeht ein besonders 

großes Dankeschön an meine fantastischen Kolleginnen und Kollegen von 

‚Phildrumonic‘, die bereits zum zweiten Mal im Dienste eines meiner 

Masterprojekte standen, sowie an die großartigen Musiker:innen von ‚Summa 

Sonorum‘, die in der Umsetzung non rhythmischer musikalischer Darbietungen 

außerordentliches geleistet haben. Hier darf ich vor allem das ‚Summa 

Sonorum‘ Mastermind Juliane Oberegger und meine wunderbare ‚Phildrumonic‘ 

Mitmusikerin Teresa Müllner hervorheben, welche beide durch ihr Zutun den 

sowohl wissenschaftlichen als auch musikalischen Diskurs dieses Vorhabens 

mitbestimmt haben.  
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Ein solches Projekt wäre ohne Sponsorinnen und Sponsoren sowie kreative 

Unterstützer:innen deutlich schwerer umzusetzen, somit möchte ich ein 

herzliches Dankeschön an das Land Steiermark, die Firma Powerplant, unsere 

Graphikerin Lizzy, an die Gemeinde Bruck an der Mur, sowie die 

Kunstuniversität Graz und vor allem an die Joseph Haydn Privathochschule 

aussprechen.  

 

Eine wissenschaftliche Arbeit, vornehmlich wenn sie von einer Person wie mir 

verfasst wird, braucht geduldige und fachkundige Korrekturleserinnen. Diese 

Rolle übernehmen, zum bereits vierten Mal, meine wunderbare Mama Helga 

sowie zum ersten Mal meine multitalentierte, großartige Kollegin Juliane 

Oberegger, vielen lieben Dank für eure tolle Arbeit.  

 

Mein wohl größtes Wort des Danks soll an meine fantastische Oma und meine 

großartigen Eltern ergehen, denn ohne ihre nahezu unendlich erscheinende 

Unterstützung in allen Belangen meines künstlerischen wie auch privaten 

Lebens wäre mein Weg vermutlich ein anderer und möglicherweise nicht so 

beglückender geworden. Danke für ein Leben voll Musik, Spaß und der 

Möglichkeit ein Hobby zum Beruf zu machen.  

Abschließend möchte ich mich noch bei meinem Ruhepol Christian bedanken, 

der sowohl für die vielen positiven als auch manch negativen Vorkommnisse 

dieses Projekts mit Rat und Tat beiseite stand.  
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1. EINLEITUNG 
 

Ist Rhythmus Musik? Eine Frage, die wohl vor allem Schlagwerker:innen, 

Perkussionistinnen und Perkussionisten sowie Musiker:innen oder Menschen 

mit einer besonders starken Affinität zum Begriff Rhythmus prägt. Für viele 

Musikbegeisterte als auch Musikschaffende liegt es vermutlich Nahe, Rhythmus 

und rhythmische Komponenten sind zumindest ein Teil von Musik oder werden 

mit dem Musikbegriff in Verbindung gebracht. Ich als Schlagwerkerin möchte 

den Bogen dieser Frage noch etwas weiter spannen und stelle in dieser Arbeit 

die These auf: Rhythmus alleine kann schon als Musik bezeichnet werden.  

 

Doch nur mit dieser These wäre diesem musikalischen Experiment noch nicht 

Genüge getan. Zum Zweck der Erforschung der Notwendigkeit von Rhythmus 

in der Musik stehen sich zwei Pole, in Bezug auf die Konzertreihe ‚Rhythmus = 

Musik – X‘ zwei Ensembles gegenüber. Der eine Pol muss auf vermeintlich 

typische Aspekte der Musik verzichten, wie Musikinstrumente, Töne oder 

Melodien und muss sich mit der Komponente Rhythmus sowie dessen 

Umsetzung mit Hilfe von Alltagsgegenständen begnügen. Dem anderen Pol ist 

es grundsätzlich erlaubt auf Musikinstrumente, Töne, Melodien und Harmonien 

zurückzugreifen, er muss allerdings auf die Komponente Rhythmus vollständig 

verzichten.  

 

Diese Gegenüberstellung bietet Raum für die Erforschung unterschiedlicher 

Parameter, die den Terminus Rhythmus als auch den Begriff Musik prägen. 

So ergibt sich anhand des ausgewählten Themas die Möglichkeit, sowohl 

Musiker:innen als auch ein Publikum mit einem Musikbegriff zu konfrontieren, 

der sich möglicherweise von dem herkömmlichen Bild des Begriffs Musik 

deutlich unterscheidet. Die eingehende Beschäftigung mit reiner 

rhythmusbasierter Musik ohne Musikinstrumente wie auch die 

Auseinandersetzung mit nicht rhythmisierter Instrumentalmusik liefert die 

Chance zu erforschen, wie wichtig oder unwichtig gewisse Komponenten für die 

Musik sind.  
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Schließlich, da der Begrifflichkeit Rhythmus auch ein gewisser mathematischer 

Aspekt zugrunde liegt, könnte das ausgewählte Thema auch eine Brücke zu 

einer möglichen Verbindung zwischen Hörgewohnheiten des Publikums, 

musikalische Praktiken der Musikschaffenden und durch Künstliche Intelligenz 

entstandene musikalische Produkte schlagen. Hierbei soll jedoch nicht 

ausschließlich auf die mutmaßlich negativ behaftete Seite von Künstlicher 

Intelligenz eingegangen werden, sondern es sollen auch jene Möglichkeiten der 

Nutzung von Künstlicher Intelligenz aufgezeigt werden, die durchaus ein 

innovatives, schöpferisches Potential in sich bergen.  

  

All diese Ansätze stoßen nicht nur Türen zu verschiedenen Toren in der 

Forschung auf, sondern bringen auch eine Reihe von Fragen mit sich. Fragen 

wie etwa:  

 

Wie reagieren Publikum und Musikschaffende, wenn für sie gängige 

Definitionsparameter von Musik grundlegend verändert werden? Werden sich 

dadurch auch die Hörgewohnheiten des Publikums oder die musikalische 

Herangehensweise von Musikerinnen und Musikern bis zu einem gewissen 

Grad verschieben?  

 

Welcher Art beziehungsweise welcher Gattung können rhythmusbasierte 

Klangereignisse ohne herkömmliche Musikinstrumente zugeordnet werden? 

Wie wichtig sind gewisse Aspekte für die Definition von Musik und wie 

notwendig ist die Komponente Rhythmus im Zusammenspiel mit Melodie, 

Harmonie und Instrument oder Gesang?  

 

Wie gehen Publikum und Musikschaffende mit den Möglichkeiten und 

Einflüssen von Künstlicher Intelligenz um? Und schließlich die wohl 

markanteste Frage, die auch bereits am Beginn dieser Einleitung gestellt 

wurde: Ist Rhythmus alleine Musik?  

 

Die oben genannten Aspekte und Fragen sollen im Zuge dieser Arbeit 

behandelt und möglichst umfangreich sowie zielführend beantwortet werden.  
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2. DEFINITION UND ETYMOLOGIE 
 

Da die Begriffe Rhythmus, Musik, Harmonie, Melodie und Musikinstrument für 

die fundierte Aufarbeitung des Projekts ‚Rhythmus = Musik – X‘ unumgänglich 

sind, muss eine klare Explikation der Termini von Beginn der 

wissenschaftlichen Abhandlung an gegeben sein. Die folgenden Definitionen 

der genannten Begrifflichkeiten werden sich im Bezug auf das Projekt 

möglicherweise von ihrer ursprünglichen Bedeutung etwas entfremden. 

Prinzipiell gilt, für den restlichen Verlauf dieser Arbeit, die hier ausformulierten 

Benennungen der Begriffe als für diese Arbeit für korrekt anzunehmen. 

 

 

2.1 Musik  

Der Begriff Musik ist wohl einer der wenigen, der global betrachtet, wenn auch 

nicht überall auf der Welt gleich geschrieben oder gleich definiert, 

Ländergrenzen überschreitend verbreitet ist und Verwendung findet. Sein 

Ursprung liegt im griechischen Wort musiké (griechisch: μουσική) und wurde 

das erste Mal in einer Ode 476 v. Chr. erwähnt. Dem Terminus musiké wohnen 

in der Zeit der antiken Griechen bereits mindestens zwei Bedeutungen inne: So 

steht musiké für das Musikalische an sich aber auch für Personen, welche sich 

mit Musik beschäftigen, also Musiker:innen.1  

 

Die griechische Mythologie erzählt vom außergewöhnlich schönen Gesang der 

Musen. Diese wunderbaren Klänge sollen als Geschenk der griechischen 

Götter an die Menschen verstanden werden. Somit liegt es durchaus nahe, den 

Terminus Musik von den Musen herzuleiten, was letztlich auch auf den 

göttlichen Ursprung des Musikbegriffs verweist. Jedoch finden sich in 

mittelalterlichen Schriften weiter Hinweise zur etymologischen 

Auseinandersetzung mit dem Begriff Musik. Diese Schriften setzen sich mit der 

Idee auseinander, das Wort Musik könnte vom Ausdruck moys abstammen und 

das gleich in zweifacher Hinsicht: moys könnte zum einen auf Moyses also 

                                            
1 Vgl. Riethmüller/SL, Albrecht. Art. „Musiké – musica – Musik, Wortgeschichte“. In: MGG 
Online, hrsg. von Laurenz Lütteken, New York, Kassel, Stuttgart 2016ff. zuerst veröffentlicht 
1997, online veröffentlicht 2016, 
https://www1mgg2online1com1000046np0168.han.kug.ac.at/mgg/stable/14755 [25.07.2024]. 
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Moses hinweisen. Dies würde der Herkunft des Musikbegriffs eine starke 

Verankerung im christlichen Glauben anhaften. Zum anderen kann moys auch 

mit Wasser übersetzt werden. Da dieser Idee der Suche nach dem 

Wortursprung des Musikbegriffs unzählige Interpretationsmöglichkeiten 

zugrunde liegen, etwa kann sie mit der biblischen Sintflut oder den 

philosophischen Ansätzen zu Wasser als Grundlage von allem durch Thales 

von Milet in Verbindung gebracht werden, hat sich dieser flüssige Ansatz zur 

Ursprungsfindung des Wortes Musik recht schnell durch aufkommende Skepsis 

zerschlagen.2  

 

Wie auch die etymologische Herkunft der Musik nicht lückenlos aufgearbeitet 

werden kann, so ist auch der Versuch einer Definition nicht allumfassend 

möglich:  

 

„Es gibt trotz der zahlreichen Versuche in der Geschichte, einen allgemeinen 

und grundlegenen [sic!] Begriff von Musik begrifflich zu fassen, bis zur 

Gegenwart keine gültige Definition. Vielmehr lassen alle Begriffsbestimmungen 

immer nur eine ganz bestimmte Seite des Gesamtphänomens in den 

Vordergrund treten. Es ist jene Seite, die jeweils als bedeutsam und 

bemerkenswert angesehen wird.“3 

 

Annähernd jede Epoche weist ihre eigenen Definitionsversuche auf, wobei auch 

innerhalb der Epochen unterschiedliche Zugänge geschaffen wurden. Die 

antiken Griechen definieren Musik zum Beispiel als die Kunst Tonhöhen zu 

unterschieden, oder sprechen bei Musik von der Wissenschaft, welche vokales 

und instrumentales in sich vereint.  

Sowohl im Mittelalter als auch im 18. Jahrhundert wird grundsätzlich an der 

Definition der Antike festgehalten und der Musik wird sowohl eine 

                                            
2 Vgl. Riethmüller, Albrecht. Art. „Musiké – musica – Musik, Horizonte der Interpretation“. In: 
MGG Online, hrsg. von Laurenz Lütteken, New York, Kassel, Stuttgart 2016ff. zuerst 
veröffentlicht 1997, online veröffentlicht 2016, https://www-1mgg-2online-1com-
1000046np0190.han.kug.ac.at/mgg/stable/382979 [26.07.2024]. 
3 Hüschen/SL Heinrich. Art. „Musiké – musica – Musik, Definitionen“. In: MGG Online, hrsg. von 
Laurenz Lütteken, New York, Kassel, Stuttgart 2016ff. zuerst veröffentlicht 1997, online 
veröffentlicht 2016, 
https://www1mgg2online1com1000046np0190.han.kug.ac.at/mgg/stable/12874 [26.07.2024]. 
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wissenschaftliche, auch im 18. Jahrhundert durchaus mathematische, sowie 

künstlerische Seite zugeschrieben.4  

 

„Musica ist eine Wissenschafft und Kunst, geschickte und angenehme Klänge 

klüglich zu stellen, richtig an einander zu fügen, und lieblich heraus zu bringen, 

damit durch ihren Wollaut Gottes Ehre und alle Tugenden befördert werden.“5 

 

Doch bereits am Ende des 18. Jahrhunderts verändert sich die Wahrnehmung 

und damit auch die Definition von Musik deutlich. Ab diesem Zeitpunkt prägen 

den Musikbegriff subjektive, emotionale, von Leidenschaft und Gefühl 

durchwachsene Definitionsmodelle. So wird die Musik auch im 19. Jahrhundert 

immer wieder als Sprache der Gefühle, Emotionen und der Empfindsamkeit 

benannt. In der ersten Hälfte des 20. Jahrhunderts versuchen vor allem 

namhafte Komponisten, wie Arnold Schönberg (1874-19516), ihrem 

kompositorischen Wirken eine vermehrt theoretische, wissenschaftliche Basis 

zu geben und beziehen sich wieder stärker auf die Definitionsversuche der 

Antike. Während in der zweiten Hälfte jenes Jahrhunderts kaum mehr allgemein 

gültige Definitionsversuche unternommen werden, treiben die Komponisten und 

Komponistinnen dieser Zeit den Musikbegriff dennoch weiter voran. So zum 

Beispiel sieht John Cage (1912-19927) den Wirkungs- und Definitionsbereich  

von Musik nicht alleine im auditiv Wahrnehmbaren, sondern auch in allem 

Imaginablen und allem noch zu Entdeckenden.8  

Musik kann also als Wissenschaft mit gewissen mathematischen Komponenten, 

als emotional, empfindsame Sprache oder als transzendentes Medium 
                                            
4 Vgl. Hüschen/SL Heinrich. Art. „Musiké – musica – Musik, Definitionen“. In: MGG Online, hrsg. 
von Laurenz Lütteken, New York, Kassel, Stuttgart 2016ff. zuerst veröffentlicht 1997, online 
veröffentlicht 2016, 
https://www1mgg2online1com1000046np0190.han.kug.ac.at/mgg/stable/12874 [26.07.2024]. 
5 Mattheson, Johann. „Der vollkommene Capellmeister“. Studienausgabe im Neusatz des 
Textes und Noten. Herausgegeben von Friederike Ramm. Kassel: Bärenreiter – Verlag Karl 
Vötterle GmbH & Co. KG. 3. Auflage 2012, S.53. 
6 Vgl. Schmidt, Christian Martin. Art. „Schönberg, Arnold, BIOGRAPHIE“. In: MGG Online, hrsg. 
von Laurenz Lütteken, New York, Kassel, Stuttgart 2016ff., veröffentlicht Februar 2018, 
https://www-1mgg-2online-1com-1000046ft0406.han.kug.ac.at/mgg/stable/15418 [20.12.2024]. 
7 Vgl. Erdmann, Martin. Art. „Cage, John, BIOGRAPHIE“. In: MGG Online, hrsg. von Laurenz 
Lütteken, New York, Kassel, Stuttgart 2016ff. zuerst veröffentlicht 2000, online veröffentlicht 
2016, https://www-1mgg-2online-1com-1000046ft0406.han.kug.ac.at/mgg/stable/15917 
[20.12.2024]. 
8 Vgl. Hüschen/SL Heinrich. Art. „Musiké – musica – Musik, Definitionen“. In: MGG Online, hrsg. 
von Laurenz Lütteken, New York, Kassel, Stuttgart 2016ff. zuerst veröffentlicht 1997, online 
veröffentlicht 2016, 
https://www1mgg2online1com1000046np0193.han.kug.ac.at/mgg/stable/12874 [26.07.2024]. 
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verstanden werden. Dem Musikbegriff werden Töne und Melodien, Gesang, 

Instrumente, zeitlicher Verlauf (Rhythmus), Emotionalität und Subjektivität, so 

wie die Möglichkeit über das Hörbare hinaus Musik zu empfinden oder zu 

entdecken zugeschrieben. Daraus ergibt sich für die musikalische 

Auseinandersetzung des titelgebenden Projekts für Musik folgender 

Definitionsvorschlag: Sowohl unter Einhaltung aller, der Musik zugeschriebenen 

Parameter als auch durch die Verschiebung eben jener durch Addition oder 

Subtraktion dem Musikbegriff zugeschriebener Komponenten, können 

akustische Ereignisse als Musik oder musikalisches Geschehen 

wahrgenommen werden. Dies gilt neben unterschiedlichsten Arten der 

Klangerzeugung auch für das Phänomen ‚Geräusch‘, für auditiv stattfindende 

wie nicht stattfindende Ereignisse, sowie von Musiker:innen geschaffene als 

auch nur optisch dargestellte musikalische Erlebnisse.  

Es liegt nicht in der Intention der Verfasserin, durch diesen Definitionsversuch 

dem Musikbegriff in ästhetischer, etymologischer oder etwaiger anderer 

Hinsicht Schaden zu bereiten.  

 
 

2.2 Rhythmus 

Das aus dem griechischen stammende Wort rhythmos (griechisch: ῥυθμός) 

findet seinen Platz im griechischen Vokabular bereits im 5. Jahrhundert v. Chr. 

und gilt als fundamentaler Begriff der Kunsttheorie und der musischen Künste. 

Bei den Griechen fand das Wort jedoch nicht ausschließlich in der 

künstlerischen Praxis Verwendung, sie assoziierten es vor allem mit den 

Begriffen Regelmäßigkeit und Ebenmäßigkeit. So wurde der Terminus 

rhythmos auch in Verbindung mit der politischen Ordnung oder bezugnehmend 

auf den Charakter eines Menschen verwendet. Die beiden Gelehrten Platon 

und Aristoteles setzten schließlich die Begriffe Rhythmus und Zahl in 

Verbindung. Bei Platon ergibt sich Rhythmus aus der Anzahl gezählter  
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Köperbewegungen, Aristoteles hingegen geht noch einen Schritt weiter und 

stellt die Begriffe Rhythmus und Zahl gleich.9 

 

„Bis hinein ins 5. Jahrhundert v.Chr. bezeichnete der Terminus Harmonie 

(ἁρμονία) die Ton- und die Zeitordnung (J. Lohmann 1970, S. 104). Erst seitdem 

trennt man die beiden Ordnungen. Harmonie nennt man die Ordnung der Töne, 

Rhythmus (ῥυθμός) die der Bewegung oder der Zeit. Grundlegend, wennschon 

nicht erschöpfend, ist die Definition Platons: Rhythmus ist die Ordnung der 

Bewegung (Nomoi 664e).“10 

 
Im Verlauf der Historie entstanden weitere etymologische Theorien und 

Herleitungsversuche des Rhythmusbegriffs. Am Ende des 19. beziehungsweise 

frühen 20. Jahrhunderts etwa kam die Idee auf, den Terminus rhythmos von 

den griechischen Wörtern für ‚fließen‘ oder ‚ziehen‘ herzuleiten: ‚fließen‘ wohl 

deshalb, da die Etymologen des späten 19. Jahrhunderts davon ausgingen, die 

antiken Griechen lauschten den regelmäßigen Bewegungen und Klängen des 

Meeres und gelangten so zum antiken Terminus rhythmos; ‚ziehen‘ entstammte 

der Theorie, rhythmisch basierte Bewegungen würden durch den entstehenden 

‚Zug‘ unterschiedlicher Dynamik in melodischen Figuren oder Motiven 

entstehen. Einige Jahre später gab es auch den Versuch rhythmos vom 

griechischen Wort für ‚abwehren‘ oder ‚schützen‘ abzuleiten. Demnach wäre die 

Aufgabe des Rhythmus die musikalische Bewegung in Schranken zu halten und 

ihr eine feste Bahn vorzugeben. Keiner dieser Herleitungsversuche konnte sich 

im Laufe der Zeit vollständig über die antike etymologische Herkunft 

hinwegsetzen, wenngleich die Ableitung des Rhythmusbegriffs vom 

griechischen Wort für ‚fließen‘ vermutlich der naheliegendste ist.11 

 

                                            
9 Vgl. Seidel, Wilhelm. Art. „Rhythmus, Metrum, Takt, Etymologie, Rhythmus/numerus“. In: 
MGG Online, hrsg. von Laurenz Lütteken, New York, Kassel, Stuttgart 2016ff. veröffentlicht 
November 2016, 
https://www1mgg2online1com1000046np0147.han.kug.ac.at/mgg/stable/14845 [29.07.2024]. 
10 Seidel, Wilhelm. Art. „Rhythmus, Metrum, Takt, Zur Definition des Prinzips“. In: MGG Online, 
hrsg. von Laurenz Lütteken, New York, Kassel, Stuttgart 2016ff. veröffentlicht November 2016, 
https://www-1mgg-2online-1com-1000046np0147.han.kug.ac.at/mgg/stable/14044 
[29.07.2024]. 
11 Vgl. Seidel, Wilhelm. Art. „Rhythmus, Metrum, Takt, Etymologie, Rhythmus/numerus“. In: 
MGG Online, hrsg. von Laurenz Lütteken, New York, Kassel, Stuttgart 2016ff.veröffentlicht 
November 2016, 
https://www1mgg2online1com1000046np0164.han.kug.ac.at/mgg/stable/14845 [29.07.2024]. 
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Gerade durch die Vorkommnisse des 20. Jahrhunderts, welche nicht nur die 

politische und soziale Landschaft der Welt prägten, veränderte sich auch die 

musikalische Szenerie und somit auch die Definition des Rhythmusbegriffs. 

Dieser schien am Ende des 20. Jahrhunderts soweit von seinem ursprünglichen 

Definitionsgedanken entfernt zu sein wie nur irgend möglich: 

 

„Heute bezeichnet Rhythmus alles, was irgendwie mit der Struktur oder dem 

Ablauf der musikalischen Zeit, oft auch, was mit Bild- und Raumbewegungen zu 

tun hat. Das Wort sagt vieles und doch fast nichts mehr.“12 

 

Dennoch oder gerade aufgrund der vielen Ereignisse des 20. Jahrhunderts 

musste auch am Ende dieses historischen Abschnitts und vor der 

Jahrtausendwende ein Versuch zur Definition von Rhythmus unternommen 

werden: 

 

„Sie tritt uns heute als das Prinzip entgegen, das die Temporalverfassung der 

Musik von der Antike bis hinein ins 20. Jahrhundert geprägt hat und danach 

verabschiedet worden ist. Ein Definitionsversuch hat sich vor diesem Horizont 

zu bewähren. Er muss der Praxis und der Theorie des Rhythmus von der Antike 

bis hinein ins 20. Jahrhundert Raum bieten. Und er muss, da das Prinzip ein 

historisches ist, ins Präteritum gerückt werden. Die Definition könnte lauten: 

Rhythmus bezeichnete die Ordnung der Bewegung oder der Zeiten, die dem 

menschlichen Sinn unmittelbar und deutlich fasslich ist und deren 

Wahrnehmung sich mit dem Gefühl des Wohlgefallens verbindet.“13 

 

Rhythmus dient also der zeitlichen Struktur, dem zeitlichen Ablauf sowie der 

Ordnung von Tönen, Melodien, gesprochenem oder gesungenem Text oder 

Bewegungsmustern in der Musik. Wobei Rhythmus nicht nur ein Ergebnis von 

stattfindenden musikalischen Geschehnissen ist, sondern auch von nicht 

stattfindenden musikalischen Geschehnissen. Rhythmus strukturiert, in den 

meisten Fällen musikalische Ereignisse und ordnet den zeitlichen Ablauf des 

Zusammenspiels mehrerer Stimmen oder Musiker:innen. Mit Hilfe rhythmischer 
                                            
12 Seidel, Wilhelm. Art. „Rhythmus, Metrum, Takt, Zur Definition des Prinzips“. In: MGG Online, 
hrsg. von Laurenz Lütteken, New York, Kassel, Stuttgart 2016ff. veröffentlicht November 2016, 
https://www-1mgg-2online-1com-1000046np0164.han.kug.ac.at/mgg/stable/14044 
[29.07.2024]. 
13 Ebd.  
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Strukturen können dissonante, gar kakophone Klangerlebnisse gezielt 

verhindert oder auch herbeigeführt werden, dies obliegt der jeweiligen 

musikalischen Epoche oder des zu interpretierenden Werks, sofern ein 

bestimmter Rhythmus vorgegeben ist.  

 

Soweit bildet Rhythmus ein Grundelement des Musikbegriffs und trägt primär 

zur zeitlichen Ordnung musikalischer Geschehnisse bei. Doch Komponisten wie 

John Cage oder Iannis Xenakis verhelfen dem Rhythmus zu einer 

eigenständigeren Rolle im musikalischen Diskurs. So verhält es sich auch mit 

der Idee des Projekts ‚Rhythmus = Musik – X‘ sowie der Auffassung des 

Rhythmusbegriffs für diese wissenschaftliche Aufarbeitung.  

Rhythmus steht hierbei zum einen für die zeitliche Anordnung musikalisch 

hörbarer oder nicht hörbarer Ereignisse. Zum anderen impliziert dieses Projekt: 

Rhythmus und rhythmische Strukturen können für sich alleine stehen, können 

als eigenständige musikalische Gattung verstanden und können trotz des 

Verzichts auf Melodien oder Tonfolgen sowie ohne Zuhilfenahme 

herkömmlicher Musikinstrumente dem Musikbegriff zugeordnet werden.  

 

 

2.3 Harmonie und Melodie 

In der Geschichte der Geisteswissenschaften gab es wohl selten eine 

Begrifflichkeit, welche in so vielen unterschiedlichen Disziplinen sowohl der 

Kunst als auch im wissenschaftlichen Diskurs, eine so weitläufige wie vielfältige 

Bedeutung hat, als jene der Harmonie. 

 

Wenngleich der Begriff harmonia (griechisch: ἁρμονία) seinen Ursprung im 

Griechischen findet, so stammt die für den Begriff sinngebende Silbe ‚ar‘ oder 

‚har‘ aus der indogermanischen Sprachfamilie. Diese Silbe beschreibt im 

indogermanischen das Phänomen des Zusammenschlusses von Konträrem 

oder völlig Unterschiedlichem zu einer gegliederten Einheit. Die Begriffe Musik 

und Harmonie begegnen einander zum ersten Mal, in zwei vom Wort harmonia 
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abgeleiteten Verben, welchen die ungefähre Übersetzung von: „ein Lied spielen 

oder ein Instrument stimmen“14 zugeschrieben wird.15  

Das Wort harmonia bildet allerdings nicht nur einen Begriff der griechischen 

Sprache ab, sondern nimmt auch Gestalt, in verschiedenen Sagenzyklen der 

griechischen Mythologie an. So handelt es sich bei der mythologischen Figur 

Harmonia, je nach Zyklus, unter anderem um die Tochter des Kriegsgottes Ares 

und der Göttin der Liebe, Aphrodite oder auch um die Tochter des Zeus und der 

Atlantide Elektra. Als Nachkommen dieser Verbindung stellt Harmonia als 

Mutter der Musen, die Wächterin und Behüterin der schönen Künste dar.  

Auch in der römischen Mythologie wird Harmonia als Tochter des Kriegsgottes 

Mars und der Göttin der Liebe, Venus, verehrt. Die Verbindung solch deutlicher 

Gegenpole wie Krieg und Liebe, Licht und Schatten oder ganz grundlegend das 

Gute und das Böse, wie sie der Harmonia zugeschrieben wurde, fand auch in 

zahlreichen anderen Kulturen des Altertums seine Bedeutung.16  

 

„Der Gedanke der Harmonie, ganz allgemein im Sinne des Ausgleichs zweier 

Gegenkräfte oder Gegensätze verstanden, hat also seine Wurzeln eigentlich im 

dualistischen Denken der Mythologie.“17 

 

Auch im Zusammenhang mit Musik, lassen sich dem Harmoniebegriff, über die 

Geschichte hinweg, unterschiedliche Bedeutungen zuordnen. Bereits zur Zeit 

Platons und Aristoteles´ erscheint der Terminus Harmonie immer wieder als 

Synonym für Teilbereiche der Musik. So bezieht sich der Begriff unter anderem 

bereits in der Antike auf Tonfolgen oder Tonreihen, nimmt aber auch die 

Bedeutung von Tonart, Tonskala oder Tongeschlecht ein. Während in der 

mittelalterlichen einstimmigen Musik, Harmonie einerseits mit dem Begriff 

Melodie, andererseits mit dem Begriff Intervall in Zusammenhang gebracht 

wurde, tritt der Harmoniebegriff in den ersten Aufzeichnungen der 

                                            
14 Hüschen, Heinrich/von Naredi-Rainer Paul. Art. „Harmonie, Etymologie“. In: MGG Online, 
hrsg. von Laurenz Lütteken, New York, Kassel, Stuttgart 2016ff. zuerst veröffentlicht 1996, 
online veröffentlicht 2016, 
https://www1mgg2online1com1000046np019e.han.kug.ac.at/mgg/stable/55232 [30.07.2024]. 
15 Vgl. ebd. 
16 Vgl. Hüschen, Heinrich/von Naredi-Rainer Paul. Art. „Harmonie, Mythologie“. In: MGG Online, 
hrsg. von Laurenz Lütteken, New York, Kassel, Stuttgart 2016ff, zuerst veröffentlicht 1996, 
online veröffentlicht 2016, 
https://www1mgg2online1com1000046np01a0.han.kug.ac.at/mgg/stable/51338 [30.07.2024]. 
17 Ebd. 
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mehrstimmigen Musik als Begriff für das zeitgleiche Ertönen verschiedener 

beziehungsweise divergenter Stimmen in Erscheinung und wurde somit zum 

Begriff der Mehrstimmigkeit selbst. Im weiteren Verlauf der Geschichte 

mehrstimmiger Musik wird der Harmoniebegriff vermehrt mit dem 

Zusammenklang drei unterschiedlicher Stimmen (hoch, mittel und tief) 

assoziiert.18 

  

„Der Harmoniebegriff wird zum feststehenden Terminus für die akkordische 

oder homophone Satzweise und zum Gegenstand ungezählter, nach ihm 

benannter Lehrwerke.“19 

 

Auch der Begriff Melodie (griechisch: μελῳδία) findet seine Herkunft im 

griechischen Altertum. Durch Verbindung der beiden Wörter Weise, gleich 

Melos (griechisch: μέλος) und Gesang (griechisch: ᾠδή) entstand der 

Melodiebegriff. Die vom Wortstamm ‚mel‘ (griechisch: μελ), von Melos 

abgeleiteten Wörter tragen der Expansion des griechischen Wortschatzes bei, 

so fanden beispielsweise folgende griechische Ausdrücke ihren Ursprung im 

Wortstamm ‚mel‘: singen, Sänger, Liedschreiber, Liedsetzer, Kunst der 

Lieddichtung, Liedchen und viele mehr. Letztlich erhielt auch die Muse 

Melpomene ihren Namen durch diese Herleitung.20 

In den musikalischen Schriften der Antike und des Mittelalters finden sich 

hauptsächlich drei Termini, die mit dem Melodiebegriff in Zusammenhang 

gebracht werden können: melos, melodia und melum, wobei melos, den in 

dieser Zeit gängigsten Begriff darstellt. Für das Wort melodia hingegen, lassen 

sich kaum Definitionsversuche aus diesen Epochen finden.21 

                                            
18 Vgl. Hüschen, Heinrich/von Naredi-Rainer Paul. Art. „Harmonie, Begriffsentfaltung in der 
klingenden Musik“. In: MGG Online, hrsg. von Laurenz Lütteken, New York, Kassel, Stuttgart 
2016ff. zuerst veröffentlicht 1996, online veröffentlicht 2016, https://www-1mgg-2online-1com-
1000046np01a4.han.kug.ac.at/mgg/stable/51819 [30.07.2024]. 
19 Ebd. 
20 Vgl. Hüschen/SL Heinrich. Art. „Melodie, Begriffsgeschichte, Etymologie“. In: MGG Online, 
hrsg. von Laurenz Lütteken, New York, Kassel, Stuttgart 2016ff. zuerst veröffentlicht 1997, 
online veröffentlicht 2016, 
https://www1mgg2online1com1000046np01a6.han.kug.ac.at/mgg/stable/28529 [30.07.2024]. 
21 Vgl. Hüschen/SL Heinrich. Art. „Melodie, Begriffsgeschichte, Begriffsgeschichte bis 1600“. In: 
MGG Online, hrsg. von Laurenz Lütteken, New York, Kassel, Stuttgart 2016ff. zuerst 
veröffentlicht 1997, online veröffentlicht 2016, https://www-1mgg-2online-1com-
1000046np01ab.han.kug.ac.at/mgg/stable/421764 [30.07.2024]. 
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Im 16. Jahrhundert schließlich löst der Terminus Melodie, die aus dem 

griechischen beziehungsweise aus dem lateinischen kommenden Wörter melos 

und melum ab. In den darauffolgenden Jahrhunderten durchläuft der 

Melodiebegriff eine Vielzahl an Interpretationen: Melodie als Begriff einer 

sinnvoll geordneten Tonreihe oder Tonfolge, dem gegenüber die Idee den 

Melodiebegriff nur über seinen ästhetischen Eindruck oder seine affektive 

Wahrnehmung zu definieren. Auch das Konzept Melodie müsse hierarchisch 

der Harmonie übergeordnet sein aber auch der Zugang, rhythmische und 

harmonische Elemente in der Melodie müssen exponiert dargestellt werden, 

sowie der Gedanke ohne eine Melodie wäre die Musik nicht vorstellbar dienen 

als Definitionsversuche. Über die Historie hinweg entsteht der Eindruck, der 

Melodiebegriff stünde im Vergleich zu anderen musikalischen Elementen im 

Vordergrund, denn sowohl die Komponisten und Komponistinnen als auch die 

Theoretiker:innen der Neuen Musik beschreiben die atonale Melodie als quasi 

vollendeten Gedanken der Atonalität.22  

 

„Die meisten Menschen denken, wenn sie an Musik denken, an eine Melodie. 

Für manche von ihnen ist es ein und dasselbe – Musik ist gleich Melodie. 

Eigentlich haben sie recht; denn was ist denn Musik anderes als Töne, die sich 

verändern und nacheinander erklingen? Da haben wir also schon eine 

Definition der Melodie: eine Reihe von Tönen die nacheinander erklingen. 

Wenn das stimmt, dann ist es eigentlich unmöglich, Musik zu komponieren, die 

keine Melodie ist.“23 

 

Wenn Melodie so einfach und veranschaulichbar zu definieren ist, wie Bernstein 

(1918-199024) es beschreibt und der Begriff Harmonie als Vermittler von 

gegensätzlichen Polen gesehen wird, so liegt die gelungene Verbindung 

zwischen Melodie und Rhythmus möglicherweise in der Harmonie. So die 

                                            
22 Vgl. Hüschen/SL Heinrich. Art. „Melodie, Begriffsgeschichte, Begriffsgeschichte seit 1600“. In: 
MGG Online, hrsg. von Laurenz Lütteken, New York, Kassel, Stuttgart 2016ff., zuerst 
veröffentlicht 1997, online veröffentlicht 2016, https://www-1mgg-2online-1com-
1000046np01ab.han.kug.ac.at/mgg/stable/13164 [30.07.2024]. 
23 Bernstein, Leonard. „Konzert für junge Leute. Die Welt der Musik in 15 Kapiteln“. München: 
OMNIBUS/cbj Verlag. 1. Auflage. Taschenbuch 2007, S. 205. 
24 Vgl. Hamm, Charles. Art. „Bernstein, Leonard, BIOGRAPHIE“. In: MGG Online, hrsg. von 
Laurenz Lütteken, New York, Kassel, Stuttgart 2016ff. zuerst veröffentlicht 1999, online 
veröffentlicht 2016, 
https://www1mgg2online1com1000046ft0406.han.kug.ac.at/mgg/stable/14280 [20.12.2024]. 
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Harmonie auch als Bindeglied unterschiedlicher gar divergenter Stimmen 

bezeichnet werden kann, findet der Harmoniebegriff möglicherweise auch 

seinen Platz in dem Aufeinandertreffen mehrerer unterschiedlicher rein 

rhythmischer Stimmen. Ob auch des Rhythmus‘ vermeintlicher Gegenpol die 

Melodie, in Rhythmus basierter Musik einen Raum findet, bleibt an dieser Stelle 

undefiniert, da für diese Arbeit gelten soll, Melodie sei eine Folge von Tönen. 

Ob sich der Rhythmus hierbei trotzdem als notwendig erweist, einer Tonfolge 

ihre passende zeitliche Struktur zu geben, wird im Zuge der Projektauswertung 

erörtert werden. 

 

 

2.4 Musikinstrument 

Als Musikinstrument wird wohl allgemein ein Objekt verstanden, welches zur 

Herstellung von Klängen verwendet wird um musikalische Strukturen oder 

Gedanken zu verwirklichen und damit auch hörbar, wahrnehmbar zu machen. 

Dabei dient meist der menschliche Körper als das Musikinstrument zum Leben 

erweckende Medium. Durch Luftströme mit Hilfe der menschlichen Atmung 

sowie der Ausübung gezielter Bewegungen einzelner menschlicher 

Gliedmaßen können musikalisch vorgegebene Ideen oder auch improvisierte 

Klangstrukturen mittels Musikinstrumente zum Erklingen gebracht werden.25  

 

Da für eine möglichst greifbare Definition des Terminus Musikinstrument auch 

eine konkrete Definition des Musikbegriffs notwendig wäre und dieser 

Definitionsversuch wie bereits erörtert ein denkbar schwieriger ist, liegt auch 

dem Begriff des Musikinstruments eine eher schwammige Definitionsbasis 

zugrunde. Historisch gesehen, kommt bei genauerer Betrachtung des 

Musikinstrumentenbegriffs die Frage auf, welche Klangwerkzeuge zur 

tatsächlichen Umsetzung musikalischer Inhalte dienen und welche als 

Signalzeichen gelten oder im Zusammenhang mit religiösen oder kultischen 

Ereignissen stehen. So ist nicht zur Gänze geklärt, ob zum Beispiel Hörner, 

welche als akustisches Signal während der Jagd, Trommel als militärische 

Signalgeber oder Glocken und andere Klangerzeuger in religiösen 
                                            
25 Vgl. dtv-Atlas Musik. „Band 1 Systematischer Teil. Musikgeschichte von den Anfängen bis zur 
Renaissance“. München: Deutscher Taschenbuch Verlag GmbH & Co. KG.22., durchgesehene 
und korrigierte Auflage Dezember 2008, S.25. 
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beziehungsweise kultischen Zusammenhängen tatsächlich als Musikinstrument 

im musikalischen Sinne, als wiedergebendes Mittel musikalischer Ideen 

bezeichnet werden können.26  

Eine mögliche Definition für den Begriff des Musikinstruments könnte daher die 

folgende sein:  

  

„Daher scheint es vernünftig, arbeitshypothetisch von der Definition eines 

Musikinstrumentes als Objekt auszugehen, das hergestellt ist, um bei 

wesensgemäßer Behandlung Klang hervorzubringen.“27 

  

In Hinblick auf das Projekt ‚Rhythmus = Musik – X‘ soll eine Definition sowie die 

deutliche Unterscheidung zweier Gruppen von Klänge produzierenden 

Instrumenten beziehungsweise Gegenständen vorgenommen werden.  

 

Zum einen finden in dem Projekt Klangerzeuger Verwendung, welche wohl als 

‚herkömmliche‘ Musikinstrumente benannt werden könnten. Als solche sind 

Instrumente gemeint, deren zentraler Erschaffungsgrund und ureigenstes 

Wesen der klanglichen Erzeugung musikalischer Inhalte dient, sowohl in 

rhythmischer als auch harmonischer wie melodischer Hinsicht.  

 

Zum anderen werden für die Konzertreihe ‚Rhythmus = Musik – X‘ Objekte, vor 

allem zur akustischen oder optischen Darstellung rhythmischer Strukturen 

verwendet, welche nicht dem Definitionsparameter eines ‚herkömmlichen‘ 

Musikinstruments entsprechen. Bei diesen Objekten handelt es sich 

ausschließlich um Gegenstände, die im menschlichen Alltag Verwendung 

finden und aufgrund ihres ursprünglichen Verwendungszwecks nicht als 

Musikinstrument bezeichnet werden können. Diesen Alltagsgegenständen 

wohnt allerdings die Eigenschaft inne, sie zur Umsetzung rhythmischer Muster 

umfunktionieren zu können. Die akustische, gezielte Darstellung bestimmter  

                                            
26 Vgl. Van der Meer, John Henry. Art. „Instrumentenkunde, Definition“. In: MGG Online, hrsg. 
von Laurenz Lütteken, New York, Kassel, Stuttgart 2016ff. zuerst veröffentlicht 1996, online 
veröffentlicht 2016, 
https://www1mgg2online1com1000046np0213.han.kug.ac.at/mgg/stable/14367 [06.08.2024]. 
27 Ebd. 
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Tonhöhen und damit auch die Möglichkeit Tonfolgen in Melodien zu wandeln 

und harmonisch zu untermauern liegt nicht im realisierbaren Bereich dieser 

alltäglichen Gegenstände.  

Letztlich soll hierbei jedoch nicht auf eine mögliche Hybridform vergessen 

werden, welche sich auf Alltagsgegenstände bezieht, denen durchaus die 

Definitionsmerkmale eines Musikinstruments naheliegen. Dabei handelt es sich 

um im Alltag gebräuchliche Objekte, welchen durch menschliches Zutun 

musikalische Grundeigenschaften zuteilwerden. So kann zum Beispiel aus 

einfachen PVC-Rohren ein Instrument entstehen, welchem es möglich ist, 

definierte und gestimmte Töne, damit Tonfolgen und Melodien sowie 

Harmonien in rhythmischen Abfolgen erklingen zu lassen, ähnlich eines 

Marimba- oder Xylophons.28 Auf diese Hybridinstrumente wurde im 

Zusammenhang mit diesem Projekt allerdings nicht zurückgegriffen, da ihre Art 

der Umsetzung musikalischer Strukturen für das Publikum möglicherweise nicht 

deutlich genug von ‚herkömmlichen‘ Musikinstrumenten zu unterscheiden 

gewesen wäre, zum einen. Zum anderen wäre der Verzicht auf jegliche 

harmonische und melodische Struktur und die Realisierung rein rhythmisch 

basierter Klangereignisse mit Hybridinstrumenten nicht umsetzbar gewesen. 

  

 

 

 
 
 
 
 
 
 
 
 
 
 
 
 
 

                                            
28 Vgl. YouTube. „Blue Man Group LIVE PVC Cover Songs Pina Colada Song, Brick House & 
Tequila”. https://www.youtube.com/watch?v=hiaxRa7DN1M [06.08.2024].  
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3. JOHN CAGE (1912-199229) 

 
Die eingehende Auseinandersetzung mit rhythmischen Strukturen, zeitlichen 

Proportionen, hörbaren, wie nicht hörbaren Klangereignissen, unüblicher 

Instrumentierung oder unkonventionellem Gebrauch von Musikinstrumenten 

und Alltagsgegenständen, verlangt die Beschäftigung mit einem der wohl 

maßgebendsten Komponisten des 20. Jahrhunderts dieses Betätigungsfelds: 

John Cage.  

 

Der US-amerikanische Komponist, der unter anderem bei Arnold Schönberg 

(1874-195130) und Henry Cowell (1897-196531) studierte, prägte und veränderte 

durch seine Werke und seinen Zugang zu musikalischen Prozessen die 

zeitgenössisch künstlerische Landschaft des 20. Jahrhunderts. Doch nicht sein 

musikalisches Schaffen alleine trägt zu Cage´s großem Einflussbereich bei, 

auch seine literarischen Schriften, seine Tätigkeit im Bereich der bildenden 

Kunst woraus unzählige Zeichnungen und andere Werke entstanden, seine 

Film- und Tonaufnahmen, sowie etliche Briefe und Interviews, zeigen sein 

unerschöpflich wirkendes, kreatives, künstlerisches Potential. Als Sohn eines 

Elektroingenieurs war auch Cage selbst die Neugierde und Faszination für 

technische Erfindungen und den technischen Fortschritt in die Wiege gelegt 

worden. Dieser Enthusiasmus für technische Neuerungen und deren 

Verwendung spiegelt sich auch in seinen Kompositionen wider, in welchen 

Radios, Ton- und Soundaufnahmen, etc. immer wieder einen wesentlichen 

Platz einnehmen.32  

                                            
29 Vgl. Erdmann, Martin. Art. „Cage, John, BIOGRAPHIE“. In: MGG Online, hrsg. von Laurenz 
Lütteken, New York, Kassel, Stuttgart 2016ff. zuerst veröffentlicht 2000, online veröffentlicht 
2016, https://www-1mgg-2online-1com-1000046z901f5.han.kug.ac.at/mgg/stable/15917 
[14.09.2024]. 
30 Vgl. Schmidt, Christian Martin. Art. „Schönberg, Arnold, BIOGRAPHIE“. In: MGG Online, 
hrsg. von Laurenz Lütteken, New York, Kassel, Stuttgart 2016ff. veröffentlicht Februar 2018, 
https://www-1mgg-2online-1com-1000046ft0406.han.kug.ac.at/mgg/stable/15418 [20.12.2024]. 
31 Vgl. Sachs, Joel. Art. „Cowell, Henry, BIOGRAPHIE“. In: MGG Online, hrsg. von Laurenz 
Lütteken, New York, Kassel, Stuttgart 2016ff. zuerst veröffentlicht 2001, online veröffentlicht 
2016, https://www-1mgg-2online-1com-1000046ft0406.han.kug.ac.at/mgg/stable/12707 
[20.12.2024]. 
32 Vgl. Erdmann, Martin. Art. „Cage, John, BIOGRAPHIE“. In: MGG Online, hrsg. von Laurenz 
Lütteken, New York, Kassel, Stuttgart 2016ff. zuerst veröffentlicht 2000, online veröffentlicht 
2016, https://www-1mgg-2online-1com-1000046z901f5.han.kug.ac.at/mgg/stable/15917 
[14.09.2024]. 
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Neben der intensiven Beschäftigung mit technischen Neuerungen und 

Errungenschaften, nahm vor allem Cage´s Hinwendung zum Zen-Buddhismus 

sowie sein großes Interesse an fernöstlichen Lehren deutlichen Einfluss auf 

sein kompositorisches aber auch literarisches und malerisches Schaffen. Seine 

frühe Erkenntnis, Musik dürfe nicht nur eine spezielle Form der Kommunikation 

sein, führte ihn zu eben jener Form des Buddhismus, da ihm hier ein 

philosophisches Konzept begegnete, welches eine Trennung zwischen Kunst 

und dem alltäglichen Leben nicht mehr verlangte.33 

Da im Zen – Buddhismus die Unterscheidungsform ‚entweder-oder‘ nicht 

existent ist, werden vermeintlich verschiedenartige Zustände oder Verhältnisse 

nicht voneinander getrennt. So besagt eine buddhistische Redewendung: 

 

„they are the same, but also they are different: they are different, but they are 

also the same”34 

 

Dieser für den Zen-Buddhismus grundlegende Ansatz, bot Cage die 

Möglichkeit, für ihn bedeutende Bestandteile wie Kunst und Leben oder 

Elemente der Musik wie hörbare und nicht hörbare Ereignisse stets in 

Verbindung zueinander zu belassen.  

Doch war die Philosophie des Zen-Buddhismus nicht die einzige fernöstliche 

Lehre, welche die kompositorische aber auch literarische Arbeit von John Cage 

beeinflusste. Zu Beginn seiner Arbeit als Komponist nutzte er sogenannte 

magische Quadrate (im englischen magic squares) um mehr oder weniger vom 

Zufall inspirierte Ansätze und Ideen für seine Werke zu erhalten. Bei einem 

magischen Quadrat handelt es sich um eine auf einer quadratischen Fläche, 

angelegten Folge von natürlichen, ganzen Zahlen. Diese Zahlen werden 

innerhalb des Quadrats schließlich so positioniert, dass jede horizontale, 

vertikale und diagonale Spalte dieselbe Zahlensumme aufweist. Cage 

                                            
33 Vgl. Tunner, Maria. „John Cage. 8 Stationen aus dem facettenreichen Leben und Schaffen 
eines Polyartisten.“ In: Terz – Vermittlung/Magazin, Online-Artikel Ausgabe 04/2012. 
https://terz.cc/print.php_where_magazin_id_255.pdf S.4 [14.09.2024].  
34 Stanford Encyclopedia of Philosophy. „Japanese Zen Buddhist Philosophy. 7.1 Zen´s 
Experiential Foundation of Understanding Time and Space: Zero-Time and Zero-Space.” 
https://plato.stanford.edu/entries/japanese-zen/#ZensUndeTimeSpac [14.09.2024]. 
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allerdings verwendete im magischen Quadrat keine Zahlen, sondern von ihm 

definierte Klanggruppen.35 

 

Dank eines Schülers, dessen Vater Verleger war und welcher Cage nicht in 

Bargeld, sondern in Form von Neuerscheinungen bezahlte, fiel Cage eines 

Tages das Buch ‚I Ging‘ in die Hände.36 Die Herkunft des ‚I Gings‘ oder ‚Buch 

der Wandlung‘ liegt in China. Dabei handelt es sich um ein Orakelbuch, 

welches versucht mit Hilfe von 64 Hexagrammen eine Definition der Welt zu 

bieten und ist damit eines der ältesten Weisheitsbücher Chinas. Bei den 64 

Hexagrammen handelt es sich um 64 Zeichen, welche entstehen, wenn die 

beiden Grundelemente des ‚I Gings‘ miteinander kombiniert werden, nämlich 

unterbrochene und ununterbrochene Linien. Für ein Zeichen werden je drei 

unterbrochene und drei ununterbrochene Linien vereint. Das ‚I Ging‘ fordert von 

jenen, die ihr Leben danach ausrichten, völlige Hinnahme und Akzeptanz der 

Offenbarung.37 Cage nutzte das ‚I Ging‘ als ein auf dem Prinzip des Zufalls 

basierendes Mittel für seine Kompositionen und hielt sich ebenso an den 

Grundsatz, jegliches Ergebnis zu akzeptieren. Somit gelang ihm die 

Gleichstellung von wahrnehmbaren wie nicht wahrnehmbaren Klangereignissen 

und konnte zugleich seinen subjektiven Einfluss, den er als Komponist oder 

Literat auf seine eigenen Werke ausüben würde, nahezu eliminieren.  

Cage diente die Methodik des ‚I Gings‘ nicht nur bei seinen Kompositionen und 

in seinen literarischen Werken, er verwendete es auch bei alltäglichen 

Problemen zur Findung von Lösungsansätzen.38 

 

 

 

 

 

 

                                            
35 Vgl. Cage, John. „For the Birds. A conversation with Daniel Charles.” London: Marion Boyers 
Publishers. English Version. 1981, S.43. 
36 Vgl. ebd. 
37 Vgl. Tunner, Maria. „John Cage. 8 Stationen aus dem facettenreichen Leben und Schaffen 
eines Polyartisten.“ In: Terz – Vermittlung/Magazin, Online-Artikel Ausgabe 04/2012. 
https://terz.cc/print.php_where_magazin_id_255.pdf S.5 [14.09.2024]. 
38 Vgl. Cage, John. „For the Birds. A conversation with Daniel Charles.” London: Marion Boyers 
Publishers. English Version. 1981, S.43. 
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3.1 Rhythmus und Zeit 

Wie in Kapitel 2.2 bereits erörtert, liegt eine der Hauptaufgaben des Begriffs 

Rhythmus darin, Melodien, Harmonien, allgemein gehalten, dem Faktor Musik 

eine zeitliche, auch metrische Struktur zu verleihen. Wichtig hierbei ist erneut 

darauf hinzuweisen, diese zeitliche Ordnung musikalischer Ereignisse meint 

nicht nur akustisch wahrnehmbare Geschehnisse, sondern gerade auch jene, 

welche nicht hörbar, oder vermeintlich als nicht wahrnehmbar gedeutet werden. 

Besonders in der eingehenden Betrachtung bestimmter, sowohl bewusst 

komponierter als auch möglicherweise zufällig entstandener Muster und 

Abläufe im Zusammenhang mit musikalischen Erlebnissen spielt die 

Komponente Zeit eine bedeutende Rolle. Musik selbst ist ein temporäres 

Phänomen. 

 

Dies wird im Kontext eines Live Konzerts natürlich besonders deutlich: Bei einer 

Live Performance handelt es sich um eine Momentaufnahme, um ein 

einzigartiges Erlebnis, welches in der exakt selben Art und Weise kein zweites 

Mal repliziert werden kann. Selbst Aufnahmen musikalischer Werke, ob für 

Tonträger, Film oder Fernsehen, schaffen es nur marginal diesen 

Flüchtigkeitseffekt der Musik abzustreifen. Wenngleich Aufnahmen eines Werks 

es zwar ermöglichen eben jenes Werk in dieser bestimmten Konstellation 

wieder und wieder abspielen zu können, so handelt es sich dabei trotzdem nur 

um eine Momentaufnahme. Würde das gleiche Orchester, die gleichen 

Musiker:innen, derselbe Dirigent, dieselbe Dirigentin, im gleichen Raum unter 

den exakt selben Bedingungen das Werk noch einmal aufnehmen, würde es 

dennoch nicht deckungsgleich zu seinem Vorgänger sein. Zuhörer:innen sowie 

Musiker:innen erleben im Livekontext, nicht zuletzt, um wieder auf John Cage 

zurückzukommen, aufgrund möglicher akustischer ‚Nebenphänomene‘, welche 

meist durch Zufall entstehen und dementsprechend nicht in Noten oder Partitur 

abgedruckt sind, immer etwas Einzigartiges, etwas Einmaliges. Diese 

scheinbare zeitliche Abhängigkeit von Musik lässt den Musikbegriff mitunter als 

ein sehr zufälliges Ereignis erscheinen.  
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„There is no such thing as an empty space or an empty time. There is always 

something to see, something to hear.”39 

 

Aufgrund Cages Begeisterung für fernöstliche Philosophie und seinem Wandel 

hin zum Zen-Buddhismus verändert sich auch sein Zugang zum Diskurs 

zeitlicher Abläufe beziehungsweise zum Zeitbegriff selbst. Der Begriff sunyata, 

welcher als ‚Leere‘ übersetzt werden kann, wird oft als ein Status tiefer 

Meditation bezeichnet und meint in diesem Zusammenhang die Kunst des 

‚Nichts Tuns‘ oder die Kunst des ‚Nichts‘. Im Zen-Buddhismus jedoch steht der 

Begriff vor allem für das mathematische Konzept der Zahl Null. Zum einen wird 

die Null auch hier mit Leere und Nichts assoziiert, zum anderen zeigt sich in 

diesem Konzept die Zahl Null als einzige reelle Zahl, welche weder positiv noch 

negativ konnotiert ist. Dieser Zustand, der weder das eine für sich einnimmt 

noch das andere völlig ausschließt, dient als Grundlage zur Zen-buddhistischen 

Definition für Zeit und Raum. Zeit und Raum sind demnach unzertrennliche 

Parameter, tritt räumliche Ordnung auf, so geschieht auch eine zeitliche 

Ordnung und umgekehrt.40 

 

Dieser Gedanke, ein Parameter könne nicht ohne den anderen auftreten, oder 

eine Gegebenheit könne die jeweils andere oder gegenteilige nicht 

ausschließen, bringt Cage zu seiner Schlussfolgerung, leerer Raum oder leere 

Zeit (Stille) kann nicht alleine existieren, da zu Sehendes und zu Hörendes nicht 

ausgeschlossen sein kann.  

 

Dieser Zugang zu eindeutig darstellbaren und nicht darstellbaren Ereignissen, 

sowie Cages selbst auferlegtes Credo, die Subjektivität des Komponisten in 

dessen Werken müsse möglichst gering gehalten werden, was ihn letztlich zu 

den Lehren des ‚I Ging‘ und seiner vom Zufall geprägten Kompositionstechnik 

führt, bietet ihm eine Herangehensweise in seinem künstlerisches Schaffen 

jeglicher Art, welche es ihm ermöglicht, sämtliche Geschehnisse, welche seine 

Umgebung prägen und durch Zufall oder gewollt entstehen in seine Werke mit 

                                            
39 Cage, John. „Silence“. Hanover: Wesleyan University Press. First Printing,1961. Wesleyan 
Paperback, 1973, S.8. 
40 Vgl. Stanford Encyclopedia of Philosophy. „Japanese Zen Buddhist Philosophy. 7.1 Zen´s 
Experiential Foundation of Understanding Time and Space: Zero-Time and Zero-Space.” 
https://plato.stanford.edu/entries/japanese-zen/#ZensUndeTimeSpac [04.10.2024].  
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einbinden zu können. Diesem freien wie auch befreiten Umgang mit dem 

Prinzip des Zufalls, lässt in Cages Augen keine ausschließlich präzisierte 

rhythmische Struktur in seinen Werken mehr zu. Somit löst er sich von einer 

möglichen verallgemeinerten Definition des Rhythmusbegriffs.41 

 

Für den Rhythmusfaktor typische Merkmale und Formen wie bestimmte 

Pattern, Variationen davon sowie Repetitionen bestimmter Fragmente bleiben 

zwar auch für Cage in gewisser Weise erhalten, jedoch sieht er keine 

Notwendigkeit mehr diese möglichst genau in seinen Werken zu vermerken. Er 

lässt den ausführenden Musikern und Musikerinnen den Umgang mit seinen 

angedeuteten rhythmischen Mustern individuell und frei gestalten, lediglich eine 

vorgegebene zeitliche Dauer für ein Werk oder eine Periode daraus gibt er 

wenn nötig vor. So gelingt es ihm in seinen Werken noch deutlicher die 

temporäre Komponente der Musik, sowie deren Abhängigkeit der individuellen 

Wiedergabe eines Interpreten, einer Interpretin, hervorzuheben.  

Desweiteren ermöglicht dieser liberale Umgang mit dem Faktor Zeit, Cage auch 

Stücke zu komponieren, welche sich eines Zeitrahmens außerhalb einer 

praktisch umsetzbaren Performance befinden.42 Hierbei sieht er selbst keine 

Notwendigkeit, Kompositionen so umsetzen zu müssen, wie der Komponist es 

unter Umständen vorausgesetzt hätte: 

 

 „Composing's one thing, performing's another, listening's a  

third. What can they have to do with one another?”43 

 

Vor dem Hintergrund einer solistischen Auseinandersetzung mit einem Werk, 

hört sich Cages Zugang, frei von streng rhythmischen Vorgaben durchaus 

praktikabel an. Doch wie soll in Cages Augen, dieses Prinzip in das 

Zusammenspiel mehrerer Musiker:innen integriert werden? Dazu bringt er zwei 

Vorschläge besonders häufig. Zum einen die Verwendung eines sich 

bewegenden Bilds der Noten, sichtbar für zumindest alle am Werk beteiligten 

Musiker:innen. Sollte dies aus technischen Gründen nicht möglich sein, so 

                                            
41 Vgl. Cage, John. „For the Birds. A conversation with Daniel Charles.” London: Marion Boyers 
Publishers. English Version. 1981, S.42-43.  
42 Vgl. Cage, John. „Silence“. Hanover: Wesleyan University Press. First Printing,1961. 
Wesleyan Paperback, 1973, S.15.  
43 Ebd. 
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lautet Cages zweiter Vorschlag, eine Uhr zu verwenden um einen 

gemeinsamen zeitlichen Ablauf des Stücks, Sekunde für Sekunde 

nachvollziehen zu können.44 

 

Auch in Bezug auf die Zuhilfenahme einer Dirigentin, eines Dirigenten, 

zurückzugreifen, um mittels eben jener Person einen gemeinsamen zeitlichen 

Ablauf für mindestens zwei oder mehr Musiker:innen zu schaffen, gibt Cage 

deutliche Anweisungen. Seinem Verständnis nach ist es notwendig, der 

Dirigentin, dem Dirigenten eine andere Funktion als nur jene eines Tempomats 

zuteilwerden zu lassen. Seiner Ansicht nach können Klänge und 

Klangereignisse aus sich selbst heraus nur dann entstehen, solange niemand 

versucht ist, diesen Ereignissen eine bestimmte Ordnung aufzuerlegen. 

Genauso wenig würden Klänge und Klangereignisse eine für sie natürliche 

Ordnung finden, wenn mehrere Dirigentinnen oder Dirigenten versuchten eine 

erzwungene Komplexität durch dirigieren verschieden schneller oder langsamer 

Zeitperioden zu erzeugen.  

 

Alles was Cage in diesem Zusammenhang für notwendig erachtet, ist eine 

Möglichkeit anbieten zu können, in welcher ein sanft gemeinter Vorschlag einer 

gemeinsamen zeitlichen Orientierung vorgebracht wird. Dieser Vorschlag kann 

sowohl durch eine Uhr wie auch durch die Hand einer Dirigentin, eines 

Dirigenten erbracht werden. Der Unterschied hierbei liegt in der mechanischen 

Arbeit einer Uhr und der nicht ganz so präzisierbaren Vorgaben eines 

Menschen. Wird mit einer Uhr gearbeitet, so ist es aufgrund der mechanischen 

Gleichheit im Abstand von einer Sekunde zur nächsten, möglich, die 

nachfolgende Sekunde ‚vorherzusehen‘, da sie im immer gleichen 

mathematischen Intervall vergeht. Übernimmt diese Arbeit ein menschliches 

Individuum, so kann die zeitliche Dauer nicht ‚vorhergesehen‘ werden, da die 

mechanisch exakte Arbeit einer Uhr nicht durch einen Menschen ersetzt 

werden kann. 45 

 

                                            
44 Vgl. Cage, John. „Silence“. Hanover: Wesleyan University Press. First Printing,1961. 
Wesleyan Paperback, 1973, S.15. 
45 Vgl. ebd. Seite 40. 
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Für Cage bietet sich somit in der Abwendung von strengen rhythmischen 

Strukturen ein Mittel, sowohl Musiker:innen, als auch der Musik selbst, in 

seinem Verständnis des zufälligen Entstehens von Klängen, eine möglichst 

befreite Bühne zu schenken.  

 

“It is indeed astonishing that music as an art has kept performing musicians so 

consistently beating time together like so many horseback riders huddled 

together on one horse. It is high time to let sounds issue in time independent of 

a beat in order to show a musical recognition of the necessity of time which has 

already been recognized on the part of broadcast communications, radio, 

television, not to mention magnetic tape, not to mention travel by air, departures  

and arrivals from no matter what point at no matter what time, to no matter what 

point at no matter what time, not to mention telephony.”46 

 

Cages Abwendung von dezidierten rhythmischen Strukturen hin zu dehnbaren 

zeitlichen Vorgaben prägt nicht nur Komponistinnen und Komponisten seiner 

Zeit, sondern findet sich auch im Projekt ‚Rhythmus = Musik – X‘ wider. Dem so 

streng rhythmischen Part dieser Konzertreihe, soll, wie eingangs erwähnt, ein 

nach Möglichkeit, völlig rhythmusloser Part gegenüberstehen. Dennoch ist auch 

für diesen Part eine vollständige Abkehr zeitlicher Abläufe irgendeiner Art, 

speziell im Zusammenspiel mehrerer Musiker:innen, nicht umsetzbar. In 

Anlehnung und inspiriert von Cages Zugang zu Zeit und Raum in der Musik, 

entstanden im Zuge der Probenphase für das Projekt eigene Ideen und 

Zugänge, wie Musik ohne exakte rhythmische Strukturen geschehen kann. Bei 

der intensiven Beschäftigung mit dieser Thematik wurde deutlich erkennbar: Es 

gibt Unterschiede in der Umsetzbarkeit gewisser Ideen im Zusammenhang mit 

den jeweiligen Epochen, in welchen die in der Konzertreihe gespielten Werke, 

entstanden sind. (Siehe Kapitel 5.1.) 

 

 

 

 

                                            
46 Cage, John. „Silence“. Hanover: Wesleyan University Press. First Printing,1961. Wesleyan 
Paperback, 1973, S.40. 
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3.2 Sound und Instrumentierung 

Cages veränderte Herangehensweise an den Rhythmusbegriff und dessen 

modifizierte Bedeutung im musikalischen Kontext, sowie seine Überzeugung, 

Begebenheiten egal welcher Art, können niemals alleine und damit ohne ihre 

Antagonisten auftreten, bestimmt schließlich auch seinen Umgang mit Klängen 

und Klangerzeugern. Doch erweitert er nicht nur den Klangbegriff um die 

Komponente Geräusch oder Lärm (noise), überdies verleiht er auch dem 

Phänomen Stille eine neue Dimension. Cage ist davon überzeugt, wahre Stille, 

also ein Moment in dem absolut kein hörbares Ereignis stattfindet, gibt es nicht.  

Als technikbegeisterter Mensch, wusste Cage natürlich um die Versuche 

verschiedener Ingenieure, einen möglichst schalltoten Raum konstruieren zu 

wollen. Nach Besuch eines solchen Raums der Harvard University wurde Cage 

in seiner These bestätigt. So lange er leben würde, würde absolute Stille für ihn 

nicht möglich sein, denn selbst im schalltoten Raum konnte er zwei Geräusche 

wahrnehmen: Das eine war sein Nervensystem, das andere die Blutzirkulation 

in seinem Körper.47 

 

„It´s a little like noise compared to musical sounds: the more we discover that 

the noises of the outside world are musical, the more music there is.”48 

 
In dieser neuen Art von Musik, mit diesem veränderten Verständnis der 

Beziehung von Musik und uns umgebenden Klängen und Geräuschen, findet 

Musik oder Klangerfahrung zu jeder Zeit an jedem Ort statt. Die Beschäftigung 

mit musikalischen, akustischen Ereignissen wird dadurch überall und jedem 

ermöglicht. Für bewusst gewollte, also willentlich komponierte Musik 

unterscheidet Cage zwischen jenen Klängen, welche notiert sind und jenen, 

welche es nicht sind. Klänge, welche bewusst notiert sind, finden sich auch als 

solche im Notentext wieder. Jene Klänge, welche nicht notiert sind, erscheinen 

in den niedergeschriebenen Noten als Stille (Pausen). Diese komponierte Stille 

öffnet Tür und Tor für die Miteinbeziehung von Klängen und Geräuschen 

                                            
47 Vgl. Cage, John. „Silence“. Hanover: Wesleyan University Press. First Printing,1961. 
Wesleyan Paperback, 1973, S. 8. 
48 Cage, John. „For the Birds. A conversation with Daniel Charles.” London: Marion Boyers 
Publishers. English Version. 1981, S. 90. 
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unserer alltäglichen Umgebung, unserer Umwelt in den Kosmos der vorsätzlich 

komponierten Musik.49 

 

Mit der Emanzipation von Umweltgeräuschen und Klängen wird auch Cages 

Repertoire der Zufallskombinationen erweitert. Da es quasi unmöglich ist, jene 

auf Zufallsbasis erscheinenden Klangereignisse zu steuern, kann jeder Sound, 

jeder Klang, jedes Geräusch in jeglicher denkbarer Kombination, Dauer und 

Lautstärke zu jedem denkbaren Moment auftreten.50 

Diese Kenntnis um die Entstehung musikalischer Begebenheiten in allen 

denkbaren alltäglichen Gegebenheiten führt Cage weg aus dem Feld der 

klassischen Instrumentation und verlangt von ihm auch eine neue Definition des 

Musikbegriffs.  

 

Sollte der Terminus Musik ausschließlich der Musik und den Instrumenten des 

18. und 19. Jahrhunderts vorbehalten sein, so braucht es, seiner Meinung nach, 

eine andere, zutreffendere Beschreibung musikalischer Ereignisse: 

Organisation von Klang („organization of sound“51). Auch von der Entwicklung 

elektronischer Instrumente ist Cage anfangs nicht beeindruckt, der Zugang der 

Erfinder:innen mittels elektronischer Instrumente den Klang bereits bestehender 

Instrumente oder lediglich den Klang einer bestimmten Epoche nachzubauen 

erschließt sich für ihn nicht. Erst mit der Entstehung von Instrumenten wie dem 

Theremin zeigt sich Cage begeistert, da diese eher seinen Vorstellungen 

entsprechen, neue, unbekannte Klänge zu entdecken und nicht bereits 

Bestehendes zu reproduzieren.52 Seiner Neudefinition des Musikbegriffs folgt, 

in seinen Augen unumgänglich, auch eine Neubezeichnung für den Begriff der 

Komponistin, des Komponisten: Ist Musik von nun an die Organisation von 

Klang so handelt es sich bei der Komponistin, dem Komponisten um die 

Organisatorin, den Organisator klanglicher Ereignisse („organizer of sound“53).  

 

                                            
49 Vgl. Cage, John. „Silence“. Hanover: Wesleyan University Press. First Printing,1961. 
Wesleyan Paperback, 1973, S. 7,8. 
50 Vgl. ebd. S. 8. 
51Ebd.. S. 3. 
52 Vgl. ebd. S. 3,4. 
53 Ebd. S. 5. 
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Um seine Vorstellungen von Klang und Geräusch umsetzen zu können, wandte 

sich Cage einer musikalischen Gattung zu, welche bis dahin nicht allzu häufig in 

den Mittelpunkt von Kompositionen gerückt wurden, rein perkussive Musik. In 

rein perkussiver Musik findet sich für Cage der dem damaligen Zeitgeist 

angemessene Übergang von Melodie und Harmonie beeinflusster Musik hin zu 

einer futuristischen Klangwelt welche er als „all-sound music“54 bezeichnet. 

Wichtig hierbei: Er meint damit nicht nur perkussive Musik, die von 

Perkussionsinstrumenten gespielt wird, sondern jegliche Art perkussiven 

Klangs, welcher durch Musikinstrumente aber auch durch die perkussive 

Vorgehensweise Klänge zu erzeugen, auch alltäglichen Gegenständen entlockt 

werden kann. Für Cage gibt es in diesem Bereich der Musik nahezu keine 

Grenzen. Jede Art von Klang und Klangfindung ist für ihn akzeptabel und so 

fordert er die Komponistinnen und Komponisten von perkussiver Musik dazu 

auf, auch das akademisch verpönte Gefilde ‚nicht musikalischer‘ 

Klangerzeuger, auf der Suche nach neuen Klängen, zu durchforsten. So lange 

es möglich bleibt die neuen ‚Instrumente‘ zu bedienen, soll auf diesem Gebiet 

nichts unmöglich sein.55  

 

Cage selbst kam auf Umwegen und noch bevor sich seine Definition von Klang 

so präzise manifestiert hatte, bereits sehr früh in seiner Karriere in die Not, 

Perkussionsinstrumente wie Pauken oder Woodblocks durch alltägliche 

Gegenstände ersetzen zu müssen, da er schlicht kein Geld hatte, die 

benötigten Musikinstrumente für seine Werke auszuleihen. Er sieht in dieser 

Zeit eine Verbindung zwischen Armut und Musik, denn hätte er das nötige Geld 

für die Instrumentenmiete gehabt, hätte er sich vermutlich nicht so intensiv mit 

den musikalischen Möglichkeiten ‚unmusikalischer‘ Gegenstände 

auseinandersetzen müssen.56 

 
„Percussion music is revolution. Sound and rhythm have too long been 

submissive to the restrictions of nineteenth-century music. Today we are 

                                            
54 Cage, John. „Silence“. Hanover: Wesleyan University Press. First Printing,1961. Wesleyan 
Paperback, 1973, S. 5,6. 
55 Vgl. ebd.  
56 Vgl. Cage, John. „For the Birds. A conversation with Daniel Charles.” London: Marion Boyers 
Publishers. English Version. 1981, S. 74. 
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fighting for their emancipation. Tomorrow, with electronic music in our ears, we 

will hear freedom.”57 

 
Als Sohn eines Ingenieurs und als jemand, der dem technischen Fortschritt 

sowie neuen technischen Errungenschaften sehr zugetan war, erschließen sich 

für Cage in der Beschäftigung mit elektronischen Instrumenten als auch im 

Bereich der Tonaufnahme neue kompositorische Mittel.  

 

Durch die neuen Möglichkeiten, Klänge und Musik auf Tonband oder Disk 

aufzunehmen, definiert Cage in kurzer Zeit seine Ideen und die Optionen, die er 

sieht, unter Zuhilfenahme von mindestens zwei Tonbandrekordern und einem 

Diskrekorder. Neben dem schlichten Prozess, Klänge aufzunehmen, dem 

unerschöpflichen Potential aufgenommene Klänge zu mixen und dadurch neu 

zu kombinieren, wie auch die Chance, bereits Aufgenommenes überspielen zu 

können, um diese bestehenden Klänge erneut zu verändern, wirkt vor allem 

seine Überlegung durch schlichtes Überlaschen eine Gegenüberstellung 

jeglicher Klänge zu erzeugen, durchaus beeindruckend. Wobei er hier die 

Position eines bestimmten Klangs im Klangraum an fünf Parametern definiert: 

Frequenz oder Tonhöhe, Ausschlag oder Lautstärke, Obertonreichtum oder 

Klangfarben, sowie Dauer und Formbildung, dabei meint er die Entstehung des 

Klangs, dessen Weiterentwicklung und wie er zu Ende geht. Erfährt nur einer 

dieser Parameter eine Veränderung, ändert sich auch der Platz des Klangs im 

Klangraum. So kann sich jeder Klang innerhalb dieses Klangraums durch 

Abänderung der erwähnten Parameter bewegen und an jeder neuen Position 

wieder zu einem neuen oder veränderten Klang werden.58  

 
“It is now possible for composers to make music directly, without the assistance 

of intermediary performers. Any design repeated often enough on a sound track 

is audible.”59 

 
Die Beschäftigung mit Alltagsgegenständen als alternative Musikinstrumente, 

die Emanzipation perkussiver Musik sowie die Miteinbeziehung bewusst 

aufgenommener oder durch Zufall in Phasen musikalischer Stille entstandener 
                                            
57 Cage, John. „Silence“. Hanover: Wesleyan University Press. First Printing,1961. Wesleyan 
Paperback, 1973, S. 87. 
58 Vgl. ebd. S. 8,9. 
59 Ebd. S. 4. 
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Klänge ist vermutlich nur ein geringer Teil dessen, was John Cage zum 

musikalischen und künstlerischen Diskurs beigetragen hat. Es ist schwer 

abzuschätzen, wie sehr er seine Zeitgenossen und auch heutige 

Komponistinnen und Komponisten und tatsächlich auch Schlagwerkerinnen und 

Schlagwerker mit seinen Gedanken und Ideen beeinflusst hat. Für das Projekt 

‚Rhythmus = Musik – X‘ spielt der Verzicht auf traditionelle Musikinstrumente 

jedenfalls eine maßgebende Rolle. Anhand der für das Projekt relevanten 

Werke für Perkussionensemble zeigt sich wohl auch, wie groß der Anteil an 

Literatur für Alternativinstrumente und Alltagsgegenstände mittlerweile ist. Wie 

hoch die Akzeptanz für diese Abwendung von traditionellen Musikinstrumenten 

bei den Zuhörenden ist, soll die Auswertung des Publikumfragebogens 

beantworten. Die Verwendung von Sounds mittels Aufnahme, ob selbst 

aufgenommen und geschnitten, oder mit Hilfe von Computersoftware 

produziert, ist mit Sicherheit in der aktuellen Kompositionslandschaft 

angekommen. Casey Cangelosis Werk Bad Touch (siehe Programm ‚Rhythmus 

= Musik –X‘ Kapitel 4.4) geht zumindest soweit, die Musikerin, den Musiker 

keine Klänge mehr selbst spielen zu lassen, jene Musikerin, jener Musiker dient 

lediglich zur optischen Untermalung des auf einer Aufnahme zu Hörenden.  
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4. RHYTHMUS = MUSIK – X  

 

Musik in all ihren möglichen, manchmal gewöhnlichen, manchmal 

ungewöhnlichen Erscheinungsformen beschäftigt nicht nur uns 

Musikschaffende, sondern dringt im Alltag, ob bewusst oder unbewusst, an 

nahezu jedes Ohr, gleich ob menschlich oder nicht. Der Musikbegriff, wie 

bereits geschildert, kann ein sehr mannigfaltiger sein: Ob nun das in einem 

Konzert oder im Radio Gehörte als Musik bezeichnet wird, die Klänge und 

farbenfrohe Geräuschpalette, die uns in der Natur begegnet, oder elektronische 

Klangmuster den Begriff Musik prägen, in irgendeiner Art und Weise begleitet 

uns Musik, Klang, Geräusch vermutlich immer. Die Aufspaltung des 

Musikbegriffs in die für ihn ausschlaggebenden Definitionsparameter soll 

anhand des Projekts ‚Rhythmus = Musik – X‘ Aufschluss darüber geben, wie 

wichtig einzelne dieser Faktoren für den Terminus Musik sind und ob 

möglicherweise der ein oder andere dieser Parameter auch eigenständig 

existieren kann.  

 

 

4.1 Hintergrund und Idee 

Die Erarbeitung eines Musikstücks verlangt von Musikerinnen und Musikern 

nicht nur eine umfassende Beschäftigung mit dem Notenmaterial, sondern 

fordert auch eine intensive Auseinandersetzung mit den kompositorischen und 

historischen Hintergründen eines Werks. Wenngleich je nach 

Instrumentengruppe einzelne Komponenten der Herangehensweise zur 

Beschaffung notwendiger Hintergrundinformationen verschieden ausfallen 

können, so werden gewisse Grundfragen vermutlich von den meisten 

Musikschaffenden ähnlich gestellt werden: Von wem stammt das Werk, wann, 

wo und zu welchem Zweck ist es entstanden? Je nach Ursprungsepoche des 

Stücks: Gibt es instrumentale Besonderheiten oder Eigenheiten in der Notation, 

wird eine bestimmte Besetzung verlangt, gibt es Referenzaufnahmen an denen 

ich mich als ausführende Künstlerin, als ausführender Künstler orientieren soll, 

usw? Nach ausführlicher Recherche sollte es nun realisierbar sein, eine 

möglichst adäquate Darbietung eines Musikstücks zu präsentieren.  
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Was geschieht jedoch, wenn aus diesem erarbeiteten Wissen eine, für das 

Musikstück scheinbar wichtige Komponente, willentlich verändert wird? Zu den 

hier möglichen veränderbaren Faktoren zählen keine historisch belegten Fakten 

wie zum Beispiel die Urheberin, der Urheber, der Zeitpunkt der Uraufführung, 

oder ähnliches. Diese Veränderung einzelner Komponenten soll also im 

musikalisch kompositorischen Kontext stattfinden, wobei das schlichte 

Neuarrangieren eines Werks für ein anderes Instrument oder eine andere 

Instrumentengruppe in Zusammenhang mit diesem Projekt nicht ausreichend 

wäre.  

 

Als Schlagwerker:in ist nicht nur der Umgang mit ‚herkömmlichen‘ um nicht zu 

sagen ‚echten‘ Musikinstrumenten wie Pauken, Marimba, kleiner Trommel oder 

auch Triangel und Tambourin ein vertrauter, sondern auch die Eingliederung 

atypischer Instrumente, sogenannter Alltagsgegenstände, in unseren 

musikalischen Wirkungsbereich ist heute, für eine Schlagwerkerin, einen 

Schlagwerker, nichts mehr allzu Außergewöhnliches. Es ist längst Usus 

geworden unter den Komponistinnen und Komponisten die schlagwerkende 

Welt mit Werken und Ideen außerhalb des traditionellen Instrumentariums zu 

bedenken. Die Suche nach klanglich passenden Kochtöpfen und gut 

handhabbaren Schneebesen60, langlebigen Kartonboxen61 oder geschmeidiger 

Spielkarten62 hat sich nicht zuletzt auch dank Komponistinnen und 

Komponisten wie John Cage längst in unseren Schlagwerkalltag integriert.  

 

Doch was für Schlagwerkerinnen und Schlagwerker scheinbar zum 

musikalischen Alltag gehört, wirkt für andere Musiker:innen und auch für das 

Publikum von Zeit zu Zeit immer noch abstrakt.  

Die Erfahrung, welche ich selbst als Studentin bei Klassenabenden aber auch 

als Ensemblemusikerin im eigenen Schlagwerkensemble ‚Phildrumonic‘ 

machen durfte, sowie die Reaktionen von Eltern, Schülerinnen und Schülern bei 

Vorspielabenden in den Musikschulen es sei unmöglich auf, zum Beispiel, 

                                            
60 Vgl. YouTube. „Frank Neu Mittags um zwölf gespielt von Sebastian Klingele“. 
https://www.youtube.com/watch?v=pW6n8jE9YjM [16.10.2024]. 
61 Vgl. Reifeneder, Wolfgang. „Boxing Day“. http://www.reifeneder.at/html/boxing_day.html 
[16.10.2024]. 
62 Vgl. YouTube. „Wolfgang Reifeneder Mischen Possible“. 
https://www.youtube.com/watch?v=m7xU-4hgbao [16.10.2024]. 
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Basketbällen63 ein Stück zu spielen und letztlich auch das Unverständnis 

anderer Instrumentalistinnen und Instrumentalisten, der Zugang der 

Schlagwerker:innen und mancher Komponistinnen und Komponisten alles, 

jeglicher Gegenstand, könne ein Musikinstrument sein, führte mich schließlich 

zu ‚Rhythmus = Musik – X‘.  

 

Da der Gedanke, Musik könne auch durch rein rhythmische Strukturen 

entstehen oder Ansätze von Melodien können auch im Rhythmus erkennbar 

sein und um musikalische Muster zu verdeutlichen sei ein ‚herkömmliches‘ 

Musikinstrument nicht notwendig, für mich selbst nie abwegig war, waren die 

überraschten Resonanzen zu diesem Thema von Publikum und anderen 

Musikerinnen und Musikern nicht immer ganz nachvollziehbar für mich.  

 

Somit stellte sich für mich selbst die Frage, ob es nun an den 

Schlagwerkerinnen und Schlagwerkern liegt, welche sich für solch eine Art 

musikalischen Schaffens abseits der üblichen Herangehensweise an den 

Musikbegriff begeistern konnten? Würden rhythmische Strukturen alleine 

wirklich zu wenig sein, um sie als Musik definieren zu können? Ebenso 

umgekehrt: Wie würde Musik funktionieren, welche alle traditionellen Parameter 

für den Begriff erfüllt, wenn sie ohne Rhythmus auskommen müsse? 

 

Aus der eigenen Begeisterung für Rhythmus, aber auch im eigenen möglichen 

Irrglauben der Rhythmusbegriff sei mehr oder weniger unantastbar entstand die 

Idee für dieses Projekt. Es sollen mit Hilfe dieses Vorhabens die 

Grundbausteine des Musikbegriffs voneinander getrennt werden, um zu 

erforschen, ob einer oder mehrere dieser Grundelemente auch als 

eigenständige Existenzen neben dem vorherrschenden Gesamtpaket Musik 

bestehen können.  

 

 

 

 

                                            
63 Vgl. YouTube. „Wolfgang Reifender Ball Percussion“. 
https://www.youtube.com/watch?v=GJz8sa2JEqA [16.10.2024]. 
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4.2 Die Formel  

Die für dieses Projekt, titelgebende Formel ‚Rhythmus = Musik – X‘ findet ihren 

Ursprung in der naturalistischen Strömung des 19. Jahrhunderts. Die Formel 

leitet sich von der im Naturalismus von Arno Holz geschaffenen Gleichung,  

Kunst = Natur – X ab. Arno Holz gilt gemeinsam mit seinem Kollegen und 

Freund Johannes Schlaf als Begründer des konsequenten Naturalismus. Die 

Idee jener neuen Strömung war es, durch die möglichst detailgetreue 

Darstellung der Natur und der den Menschen umgebenden Wirklichkeit, einen 

neuen Einflussbereich für die Literatur zu schaffen. Holz war nicht nur Verfasser 

von Gedichtzyklen, sondern auch Autor verschiedener theoretischer Schriften 

und Zeitungsartikeln. Zu seiner wohl bekanntesten Schrift zählt jene mit dem 

Titel „Die Kunst. Ihr Wesen und ihre Gesetze“64. In diesem Text beschreibt und 

erklärt Holz auch seine für den Naturalismus so prägende Gleichung ‚Kunst = 

Natur – X‘ eingehend.  

 

Im holz´schen, naturalistischen Sinn können die drei Faktoren Kunst, Natur und 

X wie folgt beschrieben werden: Kunst, sofern vom Menschen geschaffen, hat 

die Aufgabe, ihre natürliche Umgebung so realitätsnahe wie möglich 

widerzuspiegeln; die Natur selbst ist die höchste zu erreichende Kunstform; X 

steht für die Künstlerin, den Künstler und deren/dessen eigene Wahrnehmung 

der Natur. Die Aufgabe der Künstlerin, des Künstlers, laut Holz´ Gleichung ist 

es nun, den Wert X, die Subjektivität der Künstlerin, des Künstlers gegen Null 

zu führen, denn nur dann können Kunst und Natur auf einer Ebene existieren. 

Der subjektive Einfluss von Kunstschaffenden auf ihre Werke muss demnach 

unter allen Umständen so gering wie möglich gehalten werden, nur dann 

entspricht ihr Werk auch seinem naturgegebenen Vorbild.65  

 

Der Wunsch den subjektiven Einfluss möglichst nicht auf die eigenen Werke zu 

projizieren, beziehungsweise diesen persönlichen Einflussbereich nach 

Möglichkeit denkbar gering zu halten, findet sich auch bei John Cage (siehe 

Kapitel 3). Cage definiert für sich in Hinblick auf diese Thematik zwar keine 

Formel, findet aber, wie in Kapitel 3 bereits beschrieben, dennoch zuerst in der 
                                            
64 Deutsches historisches Museum. „LeMO (Lebendiges Museum Online) Arno Holz 
Biographie“.https://www.dhm.de/lemo/biografie/arno-holz [16.10.2024]. 
65Vgl. ebd. https://www.dhm.de/lemo/biografie/arno-holz [18.10.2024].  
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Mathematik seinen ersten potentiellen Lösungsversuch der Problematik 

‚Subjektivität‘, mit Hilfe der sogenannten magischen Quadrate. Im Unterschied 

zu Arno Holz, bietet für Cage die Komponente Zufall, welcher er zu Beginn bis 

zu einem gewissen Grad in der Beschäftigung mit den magischen Quadraten 

und später im ‚I Ging‘ findet, die, in seinen Augen beste Lösung den 

persönlichen Einfluss zu dezimieren. 

 

Die Formel ‚Rhythmus = Musik – X‘ ist in Anlehnung an die holz´sche Gleichung 

entstanden, beschäftigt sich augenscheinlich allerdings nicht mit der 

naturalistischen Sicht auf Kunst und Literatur. Auch geht es hierbei nicht um 

den Versuch oder den Wunsch, eine subjektive Einflussnahme möglichst gering 

zu halten. Bei ‚Rhythmus = Musik – X‘ handelt es sich um eine 

Auseinandersetzung mit verschiedenen musikalischen Komponenten und den 

Versuch, eine Klarstellung des Einflussbereichs dieser Einzelkomponenten auf 

den Musikbegriff zu schaffen. Die drei Faktoren Rhythmus, Musik und X stellen 

sich dabei wie folgt dar: Rhythmus, hier wirklich rein im musikalischen Kontext 

zu sehen, als Begriff für eine eigene musikalische Gattung und mit der 

Intension, im besten Fall mit dem Musikbegriff gleichgesetzt zu werden; Musik 

als Überbegriff für das Zusammenspiel aller der für die Definition von Musik 

notwendigen Parameter; X als Sammelbezeichnung der übrigen für den 

Musikbegriff in diesem Zusammenhang relevanten Komponenten: Harmonie, 

Melodie und Musikinstrument.  

 

Durch die Formel ‚Rhythmus = Musik – X‘ soll die zu überprüfende These 

dieses Projekts bereits erkennbar sein: Aufgrund der Subtraktion der 

Komponenten X von dem Überbegriff Musik ergibt sich für den musikalischen 

Bestandteil Rhythmus die Möglichkeit dem Musikbegriff als ebenbürtige 

Koexistenz gegenüberzustehen. 

 

Um diese These den beiden Faktoren Rhythmus und Musik gegenüber 

möglichst fair überprüfen zu können, wird dem Musikbegriff während des 

Projekts zumindest die Komponente Musikinstrument erhalten bleiben. Im 

Umkehrschluss bleibt dem Faktor Rhythmus die Verwendung herkömmlicher 

Musikinstrumente für diesen wissenschaftlichen Diskurs verwehrt.  
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4.2.1 Eine Formel als Logo 

Der Versuch eine abstrakte Formel optisch ansprechend darzustellen wirkte zu 

Beginn etwas illusorisch, dennoch sollte die Formel auch ohne erklärenden 

Untertitel als Logo fungieren. Für eine wissenschaftliche Arbeit oder ein 

Programheft, in dem es möglich ist das Projekt genauer auszuführen und zu 

beschreiben, erscheint die Formel als Titelgeber unter Umständen ein wenig 

unüblich, da sie keinen Aufschluss über das zu erwartende Programm oder die 

mitwirkenden Musiker:innen gibt, kann aber aufgrund der Zusatzinformationen 

durchaus verständlich gemacht werden. Wie nun allerdings Verständnis in das 

Unverständliche bringen, wenn die Formel für sich alleine stehend als 

Werbeträger auf Plakaten, im Internet oder in Printmedien funktionieren soll? 

Gar nicht. Nach einigen Ideen und gescheiterten Versuchen das klar definierte 

Ziel des Projekts als Logo zu verdeutlichen, stellte sich die Frage, ist dies 

wirklich notwendig? Muss anhand eines Logos, eines Plakats tatsächlich schon 

zu erahnen sein was in einem Konzert vor sich gehen wird? Die Antwort darauf 

war schlussendlich: Nein. Der Inhalt eines Konzerts darf durchaus überraschen 

und sowohl Publikum als auch Künstler:innen müssen den exakten Ausgang 

eines Konzertabends nicht immer vorhersehen können. Somit setzte sich 

letztlich jener Gedanke durch, mit dem das Unbekannte als Neugierde 

erregendes Medium betrachtet werden konnte.  

 

Die variable Komponente X wird zum zentralen Bestandteil des Logos und 

fungiert von nun an als optischer Mittelpunkt, als Eye-Catcher. Die 

unterschiedlichsten Bedeutungen von X, sowie seine bewusste oder 

unbewusste Zuordnung zu bestimmten Begriffen lassen den Buchstaben für 

uns Menschen durchaus präsent erscheinen. X steht zum Ersten für den 

vierundzwanzigsten Buchstaben des modernen Alphabets66, in der Mathematik 

findet sich X als unabhängige Variable67, im englischen dient der Begriff X-Ray 

als Bezeichnung für Röntgenstrahlung68, oder X als Name für eine Social-

Media- Plattform69 und vieles mehr.  

                                            
66 Vgl. Duden. „Das X“. https://www.duden.de/rechtschreibung/x_Buchstabe [19.10.2024].  
67 Vgl. Spektrum. „Lexikon der Mathematik. X“. 
https://www.spektrum.de/lexikon/mathematik/x/11850 [19.10.2024]. 
68 Vgl. Pons. „X-Ray Translation”. https://de.pons.com/%C3%BCbersetzung/englisch-
deutsch/X-ray [19.10.2024]. 
69 Vgl. X. „Homepage”. https://x.com/?lang=de [19.10.2024]. 
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Allerdings nimmt X immer wieder auch die Funktion der Darstellung des 

Unbekannten, des Unfassbaren oder Unbeschreiblichen ein. Diese Assoziation 

mit dem Buchstaben X wird auch für das Logo des Projekts ‚Rhythmus = Musik 

– X‘ ausschlaggebend. Da es sich bei diesem Projekt um ein eher 

ungewöhnliches Konzertformat handelt, bei welchem eben nicht nur die 

ausführenden Musiker:innen in den musikalischen Forschungsprozess 

eingebunden werden, sondern auch das Publikum eine maßgebliche Rolle 

innerhalb dieses Prozesses einnimmt, sowie der Umgang mit den 

musikalischen Parametern Rhythmus, Harmonie, Melodie, Musikinstrument 

durchaus fremd erscheinen kann, trifft X als Bezeichnung für das Unbekannte 

oder Unerwartete auch hier zu.  

 

Dennoch soll die Komponente X nicht die Einzige der titelgebenden Formel 

sein, welche im Logo optisch unterstützt wird. Ein Violinschlüssel, neben dem 

ohnehin in der Formel zu findenden Wort Musik, dient der Verdeutlichung von 

musikalischen Inhalten und Strukturen dieses Projekts. Ebenso wird der Faktor 

Rhythmus durch einen aus dem Violinschlüssel entstehenden Pulsschlag 

optisch untermauert.  

 

 

 

 

 

 

 

 

 

 

 

 

 

Abb. 1: Umsetzung der Formel als Logo des Projekts ‚Rhythmus = Musik – X‘  
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Stilistisch soll neben dem zentralen Buchstaben X auch der dunkle Hintergrund 

auf etwas möglicherweise Unbekanntes, Nichtwahrnehmbares hindeuten. Das 

Logo soll sowohl das Publikum, als auch die Musiker:innen bereits vorab darauf 

aufmerksam machen in dieser Konzertreihe mit etwas Ungewöhnlichem 

konfrontiert zu werden. Die bunten Farben und die graffiti-ähnliche Optik sollen 

ein wenig an den Stil von Street-Art-Künstlerinnen und Künstlern erinnern. Dies 

soll zum einen ein jüngeres Publikum ansprechen, zum anderen soll es ein 

versteckter Hinweis auf die Verwendung von alltäglichen, auf der Straße 

auffindbaren Gegenständen sein, welche im Zuge dieser Konzerte als 

Klangerzeuger umfunktioniert wurden.  

 

 

4.3 Die Ensembles und ihre Funktion 

Da das Konzertpublikum einen bedeutenden Faktor für die wissenschaftliche 

Ausarbeitung des Projekts darstellt, ist es umso essenzieller die beiden im 

Konzert kontrastierenden Pole, möglichst deutlich voneinander unterscheiden 

zu können. Daher wurde schnell klar: Die Ensembles mussten Werk- und 

Instrumentenauswahl betreffend, möglichst kontrastierend erscheinen. 

Aufgrund des Projektziels, die Untersuchung einer möglichen Eigenständigkeit 

des Rhythmusbegriffs, sowie die Überprüfung der Einflussnahme verschiedener 

Komponenten auf das Verständnis des Musikbegriffs, musste ein Ensemble im 

Umgang mit rhythmischen Strukturen und perkussivem Instrumentarium geübt 

sein. Als Schlagwerkerin fiel, naheliegender Weise, die Wahl für die Rolle des 

rhythmischen Parts auf das eigene Percussionensemble ‚Phildrumonic‘.  

 

Die Aufgabe des zweiten Ensembles liegt in der Darstellung musikalischer 

Gegebenheiten, ohne dabei auf die Komponente Rhythmus zurückgreifen zu 

dürfen. Sowohl bereits komponierte und somit in den Noten klar erkennbare 

Rhythmen, als auch die Suche nach gemeinsamen rhythmischen Mustern in 

zum Beispiel grafischer Notation, dürfen für dieses Projekt nicht in Erscheinung 

treten. Dies erfordert zum einen ein Ensemble bestehend aus gut ausgebildeten 

Musiker:innen, welchen auch das Umfeld der wissenschaftlichen 

Auseinandersetzung mit musikalischen Inhalten nicht fremd ist. Zum anderen, 

um die Komplexität des Zusammenspiels mehrerer Musiker:innen ohne 
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eindeutige rhythmische Strukturen untersuchen zu können, musste es sich bei 

dem zweiten Ensemble um eine Gruppe handeln, die augenscheinlich mehr als 

eine Person beinhalten sollte, sowie eine Gruppe, welche es gewohnt ist, 

miteinander zu arbeiten und Ideen gemeinsam erarbeiten und ausprobieren 

konnte.  

 

Weitere Auswahlkriterien, neben gemeinsamen zeitlichen Überschneidungen 

beider Ensembles, da sonst eine, für alle Beteiligten sinnvolle Terminfindung 

der Konzertreihe nicht möglich gewesen wäre, waren der benötigte Platz des 

Instrumentariums oder technischer Hilfsmittel sowie die wahrscheinliche 

Lautstärkeamplitude der Instrumente. Üblicherweise erscheint das 

Schlagwerkinstrumentarium als ein eher Raumfüllendes. Nachdem für diese 

Konzerte jedoch der Verzicht dieses Instrumentariums von Bedeutung war, 

ermöglichte dies auch die Buchung kleiner Konzertsäle, was letztlich auch 

finanzielle Vorteile in sich birgt. Dies schloss auch das unbedingte 

Vorhandensein eines Flügels aus.  

 

Neben den Platzverhältnissen waren auch die Laustärkeverhältnisse für die 

Wahl des Ensembles entscheidend. Da das Schlagwerkensemble die Aufgabe 

hatte, auf herkömmliche Musikinstrumente zu verzichten und diese durch 

Alltagsgegenstände zu ersetzen, fiel aus logistischen Gründen und um den 

Transport dieser Alltagsgegenstände zu den Proben und Veranstaltungsorte 

möglichst schlicht zu halten, auf Gegenstände mit eher kleinen Packmaßen. 

Üblicherweise wird das Ensemble ‚Phildrumonic‘ bei seinen Konzerten von 

einer Tontechnikerin unterstützt, diese Hilfe war für dieses Projekt aus 

terminlichen und finanziellen Gründen allerdings nicht wahrnehmbar. Dieser 

Umstand bedeutete zum einen eine absolut puristische und damit schnörkellos 

klare Wiedergabe von alltagsgegenständlichen Klängen, aber zum anderen 

auch eine gewisse Einschränkung des Laustärkeniveaus. Auch das war mit ein 

Grund für die Spielstätten, kleinere und akustisch nicht zu trockene Räume zu 

wählen.  

 

Es brauchte also ein Ensemble, welches mit den womöglich etwas 

platzsparenden Verhältnissen zu Recht kommen würde und welches sich an die 
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für die perkussive Darbietung passenden Akustikverhältnissen bis zu einem 

gewissen Grad annähern konnte. Letztlich musste die Wahl noch auf ein 

Ensemble fallen, dem es möglich war, Werke aus unterschiedlichsten Epochen 

der musikalischen Historie für ihre Besetzung darzubieten. Nach eingehender 

Betrachtung aller notwendigen Faktoren fiel die Wahl auf die Musiker:innen 

sowie zum Teil Begründer:innen des steirischen Festivals für Alte Musik 

‚Summa Sonorum‘.  

 

4.3.1 Phildrumonic 

Bei ‚Phildrumonic‘70 handelt es sich um ein fünfköpfiges Percussionensemble, 

welches es sich zur Aufgabe gemacht hat einen Einblick in die vielfältige Welt 

des Schlagwerk- und Percussioninstrumentariums in all seinen Farben und 

Formen einem möglichst vielschichtigen Publikum, Zuhörer:innen jedes Alters, 

zu gewähren. Neben der Darbietung diverser musikalischer Stilistik und der 

Einbindung unterschiedlichster Musikinstrumente, dürfen Theater- und 

Showelemente bei den ‚Phildrumonic‘ Konzerten nicht fehlen.  

 

Typisch für die phildrumonischen Programme ist der Einsatz eines deutlich 

erkennbaren roten Fadens, welcher das Publikum entlang der Werke und 

Performances wie in einem Theaterstück durch das Konzert begleiten soll, 

allerdings mit dem nahezu gänzlichen Verzicht auf gesprochenen Text. Das 

Konzept eines perkussiven Theaterstücks verfolgen die Musiker:innen auch in 

ihrem aktuellen Programm ‚A Drummer,s Diary‘, in welchem sie, dem Titel 

entsprechend, das Publikum in den Alltag einer Schlagwerkerin, eines 

Schlagwerkers entführen.  

 

Bereits in diesem Programm beschäftigen sich die Schlagwerker:innen mit 

Werken, welche den Verzicht herkömmlicher Musikinstrumente fordern. So 

findet sich neben Auszügen aus John Cage´s Living Room Music71 auch ein 

                                            
70 Vgl. Phildrumonic. „Homepage”. https://www.phildrumonic-percussion.at/ [22.10.2024]. 
71 Vgl. Erdmann, Martin. Art. „Cage, John, WERKE, Autonome, rein musikalische Werke, 
Konzertstücke mit fester Besetzung, für Ensembles mit 2 bis 21 Ausführenden“. In: MGG 
Online, hrsg. von Laurenz Lütteken, New York, Kassel, Stuttgart 2016ff. zuerst veröffentlicht 
2000, online veröffentlicht 2016, https://www-1mgg-2online-1com-
1000046wx01c9.han.kug.ac.at/mgg/stable/370474 [22.10.2024]. 
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Stück für handelsübliche Coffee-To-Go Becher72 in ihrem Repertoire. Eben 

jenes Werk für fünf Kaffeebecher ist letztlich auch Teil des Programms der 

Konzertreihe ‚Rhythmus = Musik – X‘.  

 

Für das Projekt ‚Rhythmus = Musik – X‘ liegt die Aufgabe des 

Percussionensembles ‚Phildrumonic‘ in der Umsetzung des rein rhythmisch 

geprägten Protagonisten und somit auch jenem Teil, welchem die Pflicht 

auferlegt wurde, ein Konzertprogramm ohne herkömmliche Musikinstrumente 

zu bestreiten. Somit obliegt dem Ensemble auch die Ausführung des Auftrags, 

passende Alltagsgegenstände zu ermitteln, mit welchen die Stücke des 

Programms auch sinnvoll umgesetzt werden können.  

 

4.3.2 Summa Sonorum 

Hinter dem klingenden Titel Summa Sonorum73, verbirgt sich ein Festival für 

Alte Musik in der Steiermark. Gegründet von Studierenden der Kunstuniversität 

Graz, liegt der Fokus dieses Festivals nicht nur auf dem Wunsch einen denkbar 

Niederschwelligen Zugang zu Alter Musik für alle Altersgruppen zu schaffen, 

sondern vor allem auf dem korrekten Umgang von historischen 

Musikinstrumenten sowie der möglichst akkuraten Anwendung historischer 

Aufführungspraktiken der jeweiligen Werkepochen.  

 

Desweitern soll das Festival sowohl seine Künstler:innen als auch sein 

Konzertpublikum an ungewöhnliche und somit ausgefallene Veranstaltungsorte 

führen. So fanden in der vergangenen Festivalsaison Sommer 2024 Konzerte 

unter anderem im historischen Lesungssaal der Karl-Franzens Universität, im 

Museum der Wahrnehmung Graz oder im Barocksaal des Grazer 

Priesterseminars statt.74 Außerdem bietet das Festival ‚Summa Sonorum‘ nicht 

nur Studierenden der Kunstuniversität Graz eine Bühne, sondern seit der 

abgelaufenen Spielsaison, auch jungen Ensembles der Alten Musik Szene aus 

ganz Österreich.  

 
                                            
72 Vgl. YouTube. “Phildrumonic Percussion. Phildrumonic – Coffee Break”. 
https://www.youtube.com/watch?v=UwuGn1NqrFM [22.10.2024]. 
73 Vgl. Summa Sonorum. „Homepage“. https://summasonorum.at/ [22.10.2024]. 
74 Vgl. Summa Sonorum. „Homepage: Saison 2024“. https://summasonorum.at/saison-2024/ 
[22.10.2024]. 
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Im Zusammenhang mit ‚Rhythmus = Musik – X‘ übernehmen die Musiker:innen 

und Begründer:innen von ‚Summa Sonorum‘ eine überaus schwierige Aufgabe: 

Sie schlüpfen in die Rolle jenes Gegenpols des rein rhythmisch identifizierten 

‚Phildrumonic‘ Protagonisten, welchem die Bürde auferlegt wird, nach 

Möglichkeit vollständig auf rhythmische Strukturen zu verzichten. Die 

musikalischen Parameter Melodie, Harmonie und herkömmliche 

Musikinstrumente bleiben für diesen Part jedoch erhalten.  

 

Letztlich liegt die Hauptaufgabe der beiden Ensembles im Beweis 

(‚Phildrumonic‘) oder in der Widerlegung (‚Summa Sonorum‘) der bereits 

mehrfach erörterten These dieses Projekts. Jedoch tragen die Ensembles nicht 

alleine zur Bestätigung oder Refutation bei, ähnlich wie im römisch antiken 

Kolosseum, fällt das Urteil auch durch Mithilfe des Publikums, hier allerdings 

nicht mittels Daumen nach oben oder unten, sondern durch die Beantwortung 

eines Fragebogens.  

 

 

4.4 Das Programm  

Die Auswahl eines ansprechenden Programms, egal für welches Projekt, egal 

für welche Instrumentierung, gleich für welche Art von Publikum oder 

Künstler:in, nimmt in jedem Fall immer eine zentrale Rolle ein. In Bezug auf die 

Konzertreihe ‚Rhythmus = Musik – X‘ fällt der Programmauswahl eine 

besondere Gewichtung zu, denn das Programm steht hier nicht nur für einen 

künstlerisch, musikalischen Exkurs, sondern muss unter allen Umständen auch 

die wissenschaftliche Komponente des Projekts widerspiegeln. Zusätzlich muss 

dieser wissenschaftliche Zugang neben den Musiker:innen auch für das 

Publikum erkennbar sein und das Programm soll zur selben Zeit, um eine 

mögliche Beeinflussung des Publikums und somit der Ergebnisse des 

Fragebogens zu verhindern, ein ausgewogener Balanceakt zwischen den 

beiden kontrastierenden Ensembles sein. Der wissenschaftliche Ausgang des 

Projekts sowie der Beweis oder die Widerlegung der dem Projekt zugrunde 

liegenden These resultiert aus dem Aufbau des Programms, dessen 

Nachvollziehbarkeit für die Zuhörenden als auch dessen 

Umsetzungsmöglichkeiten für die Mitwirkenden.  
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Je fünf Musiker:innen jedes Ensembles stehen sich in den Konzerten 

gegenüber. Dabei werden von beiden Parteien die Besetzungsmöglichkeiten 

von Quintett bis Solo zur Darbietung unterschiedlicher Werke herangezogen um 

dem Publikum ein möglichst weites Feld zu bieten um zu beobachten und 

letztlich im Fragebogen auch zu bewerten, wie rein rhythmische 

beziehungsweise arrhythmische Werke in verschieden großen oder kleinen 

Besetzungen erfolgen können. ‚Phildrumonic‘ beginnt seinen Teil mit einem 

Solo und endet im Quintett; ‚Summa Sonorum‘ fängt in der größtmöglichen 

Besetzung zu fünft an und schließt das Programm in einem Duo. Während die 

Programmauswahl der Musiker:innen von ‚Summa Sonorum‘ einen 

musikgeschichtlichen Querschnitt nahebringt und sich von Renaissance bis zu 

zeitgenössischen Werken durch die Epochen spielt, verweilen die 

Schlagwerker:innen von ‚Phildrumonic‘ bei Werken der vergangenen 

Jahrzehnte allerdings durchaus in Verbindung mit Andeutungen an klassische 

Werke, aber auch mit dem Anspruch, moderne Stücke zu zeigen, welche das 

tatsächliche Erklingen lassen eines Gegenstands oder Instruments nicht mehr 

einfordern. Die Ensembles bestreiten die Programmreihenfolge abwechselnd, 

um keinen der beiden Pole in den Vordergrund zu stellen und zugleich um den 

Kontrast beider Darbietungen für die Zuhörenden denkbar deutlich zu gestalten.  

 

So beginnen die Konzerte mit den rhythmusbasierten Werken der 

‚Phildrumonic‘ Schlagwerker:innen und enden mit den möglichst von Rhythmus 

befreiten Klängen der Musiker:innen von ‚Summa Sonorum‘.  
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Das ‚Phildrumonic‘ – Programm setzt sich aus den folgenden Werken, der 

nachstehenden Instrumentierung und Besetzung zusammen: 

 

Werk/Komponist:in   Besetzung   Instrumentierung75 

 

Bad Touch/Casey Cangelosi76 Solo    Knicklicht und Tap 

 

Für ‚Rhythmus = Musik – X‘ wurde aus Zeitgründen nur der erste Teil von 

Cangelosis Stück gespielt. Hierbei befindet sich die ausführende Musikerin/ der 

ausführende Musiker in einem vollständig abgedunkelten Raum, auch die 

Bühne wird nicht beleuchtet, lediglich das Gesicht und die Hände der 

Musikerin/des Musikers werden mittels einer kleinen Lichtquelle von unten 

illuminiert. Zu sehen sind somit nur ein Leuchtstab, in diesem Fall ein Knicklicht, 

die Hände und Teile des Gesichts. Für dieses Werk übernimmt eine Aufnahme, 

welche über Lautsprecherboxen abgespielt wird, den rhythmisch – klanglichen 

Part, die Musikerin/der Musiker dient, mit Hilfe des Knicklichts, nur der 

optischen Untermauerung der, von der Aufnahme, abgespielten 

Klangereignissen. Durch rhythmische Muster und Notation wird es möglich, die 

Abläufe zwischen Musiker:in und Tonband zu koordinieren.  

 

Plato´s Cave/Casey   Duo    2 Paar Timbales- 

Cangelosi77        sticks 

 

Angelehnt an das Höhlengleichnis des griechischen Philosophen Platon78 

begegnen sich die beiden Musiker:innen für dieses Stück am Boden sitzend, 

allerdings nicht gefesselt in einer Höhle, sondern mit je einem Paar Schlägel auf 

einer Bühne. Die beiden Spielenden spiegeln jeweils die Bewegung es 

anderen, wobei sie zu Beginn mit dem Gesicht zum Publikum positioniert sind. 

                                            
75 Bei der angeführten Instrumentierung handelt es sich um die, für diese Konzertreihe 
verwendeten Gegenstände oder Instrumente (Summa Sonorum). Diese können von den 
Originalangaben der Komposition abweichen.  
76 Vgl. YouTube. “Fabian Ziegler. BAD TOUCH – Casey Cangelosi”. 
https://www.youtube.com/watch?v=Da9eLDoVI4o [31.10.2024] Erster Teil.  
77 Vgl. YouTube. “Casey Cangelosi. Percussion duo Plato´s Cave Casey Cangelosi”. 
https://www.youtube.com/watch?v=L8X3NQavGSo [31.10.2024]. 
78 Vgl. Universität Leipzig. „Das Höhlengleichnis nach Platon“. https://studienart.gko.uni-
leipzig.de/antike-poster/2018/06/19/das-hoehlengleichnis-nach-platon/ [31.10.2024]. 
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Im Verlauf des Stücks verändert sich diese Spielposition soweit, bis die beiden 

Rücken an Rücken zueinander sitzen, wobei eine Musikerin/ein Musiker weiter 

mit den Schlägeln auf dem Boden rhythmische Muster widergibt, die zweite 

Musikerin/der zweite Musiker allerdings, mit dem Rücken zum Publikum, mit 

den leeren Händen mittels notierter, somit vorgegebener Bewegungen, diese 

Muster in der Luft, über dem eigenen Kopf, optisch nachahmt. Das Stück endet 

mit einer Zen-artigen Verbeugung beider Spielenden zu einander.  

 

William Tells Steel   Quartett   4 Stahlkappen, 4  

Overture/ Phildrumonic      Paar Schlägel 

 

Die ‚Phildrumonic‘ Eigenkomposition ist eine Hommage an den Galopp aus 

Rossinis Wilhelm Tell Ouvertüre79. Die Idee dabei ist der Versuch einer 

Darstellung einer eingängigen, bekannten Melodie, auf ungestimmten, 

alltäglichen Gegenständen um auch der Frage nachzugehen, ob die rein 

rhythmische Struktur einer Melodie, sofern diese Struktur einprägsam genug ist, 

ausreichend ist, um dadurch auch die Melodie zu erkennen. 

 

Vous avez du feu?   Quartett   8 Feuerzeuge 

Emmanuel Séjourné80 

 

Ähnlich Cangelosis Werk Bad Touch, befinden sich für Vous avez du feu (zu 

Deutsch: Haben Sie Feuer?) die ausführenden Musiker:innen in einem 

abgedunkelten Raum, auf einer Bühne ohne Lichtquelle. Die rhythmischen 

Muster sollen in diesem Stück nicht nur durch das rhythmisch klickende 

Geräusch der Feuerzeuge, sondern auch durch die optische Komponente der 

unterschiedlich lang aufleuchtenden Flammen verdeutlicht werden. Aufgrund 

der Möglichkeit die Flammen länger zu sehen als der Klang des Feuerzeugs 

akustisch wahrzunehmen ist, bietet dieses Stück die Chance rhythmische 

Längen (‚Tonlängen‘) visuell zu erfassen.  

 

                                            
79 Vgl. YouTube. “Berlin Philharmonic Orchestra. Rossini: William Tell: Overture”. 
https://www.youtube.com/watch?v=sHQ1Date2v0 [31.10.2024]. 
80 Vgl. YouTube. „University of Toronto Percussion. Vous Avez Du Feu? – Emmanuel 
Séjourné”. https://www.youtube.com/watch?v=yrKmDQIYERE [31.10.2024]. 
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Coffee Break/ Mark   Quintett   5 Coffee-To-Go  

Ford81         Becher,1Strohhalm 

 

Das Schlussstück des ‚Phildrumonic‘ Programmteils bezieht alle fünf 

Musiker:innen mit ein und soll zum Ende der rein rhythmischen Darbietung, 

noch einmal auf die vielschichtigen Besetzungsmöglichkeiten rein 

rhythmusbasierter Konzertprogramme hinweisen. Desweiteren lässt sich 

anhand dieses Werks die unter Umständen unterschätzten Möglichkeiten der 

Klang- und Soundpalette, einfacher Alltagsgegenstände abschließend erneut 

manifestieren.  

 

Die ‚Summa Sonorum‘ Programmauswahl unter der Vorgabe, verschiedene 

Epochen der Musikhistorie zu beleuchten (die Analyse der Umsetzung der 

Werke unter der Auflage auf rhythmische Strukturen weitestgehend zu 

verzichten sind in Kapitel 5.1 zu finden): 

 

Ave stella matutina/   Quintett   Geige, Bratsche, 2 

Lambert de Sayve       Blockflöten, Gambe 

(Renaissance) 

 

Das Werk Ave stella matutina stammt aus der Motettensammlung Sacrae 

Symphoniae des im 16. Jahrhundert in Lüttich geborenen Komponisten 

Lambert de Sayve. Sayve, welcher auch für die kaiserliche Hofkapelle Wien 

und damit für das Haus Habsburg komponierte, stand den frühbarocken 

Kompositionstechniken durchaus positiv gegenüber und bereicherte auch seine 

Werke mit Ideen und Praktiken mehrchöriger Kompositionen. Seine 

mehrstimmigen Werke kennzeichnen sich durch deutliche Melodieverläufe in 

den Oberstimmen, dezent begleitende Mittelstimmen und einer den 

Grundfunktionen folgenden Bassstimme.82  

                                            
81 Vgl. YouTube. „Phildrumonic Percussion. Phildrumonic – Coffee Break”. 
https://www.youtube.com/watch?v=UwuGn1NqrFM [31.10.2024]. 
82 Vgl. Zywietz, Michael. Art. „Sayve, Lambert de, BIOGRAPHIE“. In: MGG Online, hrsg. von 
Laurenz Lütteken, New York, Kassel, Stuttgart 2016ff. zuerst veröffentlicht 2005, 
onlineveröffentlicht 2016, 
https://www1mgg2online1com1000046wx034b.han.kug.ac.at/mgg/stable/393676 [31.10.2024]. 
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Die vermeintliche Schlichtheit des Werks lässt die Vermutung zu, es sei einfach 

das Stück ohne Berücksichtigung etwaiger rhythmischer Komponenten zu 

interpretieren. Wie dabei vorgegangen wurde und welche Schwierigkeiten dabei 

entstanden sind, siehe Kapitel 5.1. 

 

Menuett aus Trio für Violine,  Trio   Violine, Viola,  

Viola und Kontrabass in      Kontrabass 

C – Dur/ Joseph Haydn 

(Klassik) 

 

Das Menuett, welches ursprünglich einen Tanz bezeichnet, erhält seinen 

typischen Charakter durchwegs aufgrund rhythmischer Parameter:  

 

„Es steht im Tripeltakt (meist 3 / 4-, seltener und vor allem in Italien auch 3 / 8- 

oder 6 / 8-Takt), setzt sich aus zwei wiederholten Abschnitten zusammen und 

beruht auf dem Prinzip paarig-metrischer Taktordnung. Seinen taktbetonenden 

und zugleich graziös-anmutigen Tanzrhythmus erhält das Menuett durch 

charakteristische, zunächst überwiegend ganztaktige rhythmische Formeln, 

durch Synkopierungen, Punktierungen und triolische Bildungen“83 

 

Die Wirkung eines Werks, welches grundsätzlich einem so speziellen 

rhythmischen Muster unterliegt, musste Teil dieses wissenschaftlichen 

Diskurses sein. Neben dem Zugang des Publikums einen Tanz ohne 

rhythmische Basis präsentiert zu bekommen, soll hier vor allem die Möglichkeit 

der Umsetzung des Menuetts durch die ausführenden Musiker:innen im 

Vordergrund stehen. 

 

Andante con Variazioni  Quartett   2 Violinen, 

für Streichquartett, op.12/      Bratsche, Fagott 

Anselm Hüttenbrenner 

(Romantik) 

                                            
83 Steinbeck, Wolfram. Art. „Menuett, Das Menuett in der Instrumentalmusik“. In: MGG Online, 
hrsg. von Laurenz Lütteken, New York, Kassel, Stuttgart 2016ff. zuerst veröffentlicht 1997, 
online veröffentlicht 2016, 
https://www1mgg2online1com1000046wx034b.han.kug.ac.at/mgg/stable/12778 [31.10.2024]. 
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Die Idee anhand eines Werks mit Variationen, welches nahelegt, gewisse 

Komponenten innerhalb der verschiedenen Varianten sollten zumindest noch 

Grundelemente des Ursprungsthemas erkennen lassen, zu untersuchen und zu 

prüfen, wie damit umgegangen werden kann, wenn rhythmische Komponenten 

fehlen, schien für die zu erforschende These logisch. Daraus resultierte auch 

der Gedanke zu erproben was geschieht, wenn für die einzelnen Variationen 

unterschiedliche Zugänge zu antirhythmischen Darstellungen verwendet 

werden.  

 

Rara Requiem/   Solo    Blockflöte, Stimme 

Sylvano Busotti 

(1969) 

 

Graphische Notation lässt der Künstlerin/dem Künstler je nach Art der 

Niederschreibung nicht nur Freiheiten in Melodie- oder Harmonieführung, 

sondern auch im Umgang mit rhythmischen Komponenten. Daher durfte für das 

Projekt ‚Rhythmus = Musik – X‘ nicht auf die Verwendung graphisch notierter 

Werke verzichtet werden.  

 

Era Venus/    Duo    diverse Blockflöten, 

Severin Dornier       Mikrofone, Effekt- 

(2019)         geräte 

 

Das letzte Stück des Programms ist ebenso wie Busottis Rara Requiem 

graphisch notiert. Da es sich bei Era Venus im Unterschied zum Werk davor 

allerdings um ein Duo handelt, stellt dies die zuvor erwähnte Freiheit, welche 

die graphische Notation bieten kann, unter Umständen in Frage. Da auch bei 

diesem Werk mit elektronischen Hilfsmitteln gearbeitet wird, um damit das 

Klangspektrum der verwendeten Flöten zu erweitern, bildet das Werk einen 

Bogen und führt, wenngleich bei diesem Stück die in den Lautsprechern 

ertönenden Klänge und Farben alle im Augenblick der Performance erst 

entstehen und nicht von einem Band abgespielt werden, zurück zum Beginn 

des Konzerts und dem ersten Stück Bad Touch. Es entsteht also im weitesten 

Sinne ein musikalischer Reigen.  
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Ein solch umfangreiches Programm benötigt, neben einer Konzerteinführung, 

ein Programmheft, welches dem Publikum den Zugang zu dem Projekt 

vereinfacht.  

 

 

 

 

 

 

 

 

 

 

 

 

 

 

 

 

 

Abb. 2: ‚Rhythmus = Musik – X‘ Programmheft 

 

Da es sich bei diesem Programmheft um einen dreiteiligen, ausfaltbaren Folder 

handelt, ist auf Abbildung 2 rechts außen die Titelseite mit dem Projektlogo zu 

sehen. In der Mitte handelt es sich um die Rückseite des Folders mit den Logos 

der Ensembles, Sponsoren und der am Projekt beteiligten Graphikerin. Außen 

links auf der Abbildung (nach dem Öffnen des Folder auf der rechten Seite) 

befindet sich der QR – Code, welcher das Publikum zum Fragebogen leitet.  
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Abb. 3: das Innere des Programmhefts 

 

Im Inneren des Folders befinden sich linkerhand eine Beschreibung des 

Projekts ‚Rhythmus = Musik – X‘, in der Mitte folgen zwei kurze Steckbriefe zu 

den beiden Ensembles und rechts schließlich die Auflistung der zuvor 

erläuterten Programmauswahl.  

 

 

4.5 Planung, Finanzierung, Werbung 

Obgleich es sich bei dieser Arbeit nicht um eine Anleitung für den Bereich des 

Projektmanagements handelt, so ist für jedes Projekt, welches auch realisiert 

werden soll, ein gewisses Maß an Management erforderlich. Im Zuge dieses 

Kapitels wird auf die, für dieses Projekt, wichtigsten Faktoren eingegangen, 

jedoch würde eine detaillierte Auseinandersetzung dieser Thematik den 

Rahmen der Arbeit überschreiten.  

Die Planung für dieses Projekt begann, neben der Auswahl des Themas und 

einer ersten Definition der zu erforschenden These, mit der Suche nach einem 

geeigneten Ensemble, welches den Gegenpart zu ‚Phildrumonic‘ möglichst 

deutlich verkörpern konnte. Nachdem die Wahl auf die Kolleginnen und 
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Kollegen von ‚Summa Sonorum‘ gefallen ist, mussten vor allem zwei 

fundamentale Fragen erörtert werden: Das Programm und wie damit 

umgegangen werden soll, sowie die Ermittlung passender Konzerttermine für 

alle Projektbeteiligten. Da die beiden Ensembles selbstständig und unabhängig 

voneinander probten, war die Findung von gemeinsamen Probenzeiten in 

diesem Zusammenhang nicht relevant.  

 

Die Wahl der Konzerttermine orientierte sich zum größten Teil an zwei 

Musikerinnen von ‚Summa Sonorum‘, welche im Studienjahr 2023 – 2024 am 

Erasmusprogramm der Kunstuniversität teilnahmen und sich dementsprechend 

wenig in Österreich aufhielten. Die Termine für die Konzertreihe wurden 

schließlich zwischen 23. und 25. Mai 2024 wie folgt fixiert: 

 

23. Mai 2024, 19:00 Konzert in Bruck an der Mur 

24. Mai 2024, 19:00 Konzert in Graz 

25. Mai 2024, 19:00 Konzert in Eisenstadt 

 

Ein Zeitraum, welcher sich ungewöhnlich schnell finden ließ, entpuppte sich 

jedoch kurz darauf als denkbar ungünstig, da zur selben Zeit der Prima la 

Musica Bundeswettbewerb stattfand. Diesem wohnten einige Lehrende der 

Joseph Haydn Privathochschule als Jurymitglieder bei, womit jene Person nicht 

an der Projektpräsentation von ‚Rhythmus = Musik – X‘ zur selben Zeit in 

Eisenstadt teilnehmen konnte. Dank einer Rochade der Örtlichkeiten und unter 

Einbeziehung der Langen Nacht der Forschung84, welche sich am 24. Mai 2024 

in ganz Österreich ereignete, wurden die Termine für die Konzerte in Graz und 

Eisenstadt getauscht und das Konzert ‚Rhythmus = Musik – X‘ konnte, 

passenderweise, im Zuge dieser Langen Nacht der Forschung an der Joseph 

Haydn Privathochschule realisiert werden.  

 

Die Reservierung der Säle erfolgte sowohl per E-Mail als auch telefonisch, der 

Tausch der Konzerttermine zwischen Graz und Eisenstadt bereitete soweit 

keine Schwierigkeiten. Aufgrund der neuen Terminfindung ergaben sich 

                                            
84 Vgl. Mein Burgenland. „Lange Nacht der Forschung 2024 lädt hinter die Kulissen“. 
https://www.meinburgenland.at/top-stories/artikel/lange-nacht-der-forschung-2024/ 
[01.11.2024]. 
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schlussendlich die nachstehenden Konzerttermine und 

Aufführungsräumlichkeiten: 

 

23. Mai 2024, 19:00 Kammermusiksaal Bruck an der Mur 

24. Mai 2024, 20:00 Kammermusiksaal Joseph Haydn Privathochschule 

Eisenstadt 

25. Mai 2024, 19:00 Vera-Schwarz-Saal Kunstuniversität Graz 

 

Die Planung der Aufbau- beziehungsweise Einspielzeiten in den jeweiligen 

Konzertdestinationen sowie Fahrgemeinschaften und die benötigte Hilfe für 

Instrumententransport (Kontrabass) und Technik (Mikrofone und 

Lautsprecherboxen) erfolgte in Absprache aller Beteiligten zum Zeitpunkt der 

Saalreservierung und durchlief eine Feinabstimmung zirka zwei Wochen vor 

dem ersten Konzert.  

 

Neben einer terminlichen Planung brauchte es auch einen Finanzierungsplan 

für dieses Projekt. Die Deckung der größten und wichtigsten Ausgaben stand 

dabei im Vordergrund, zu diesen zählten: Die Gagen der Musiker:innen sowie 

eine Entschädigung für An- und Abreise zu/von den Konzerten, die Druckkosten 

für Plakate und Programmfolder und das Honorar der Graphikerin. Anhand 

dieser Posten ergab sich folgender Finanzplan, gegliedert in erwarteten 

Ausgaben und Einnahmen: 

 

Finanzplanung 
 

 
Ausgaben 
 
Künstlergagen           Summe 
 
Phildrumonic  5 Musiker:innen 3 Konzerte à 100€    1500€ 

pro Konzert, pro Person 
 
Summa Sonorum  7 Musiker:innen 3 Konzerte à 100€   2100€ 
      pro Konzert, pro Person 
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Fahrtkosten inkl.  Strecke   km  km Geld 0,28€ 
Instrumententransport  Graz-Bruck-Graz 110km  x6Pkws  184,80€ 
    Graz-Eisenstadt-Graz 346km  x6Pkws  581,28€ 
 
Grafikerin  Programmheft, Plakat, Logo     200€ 
 
Druckerei  Programmheft, Plakat, Eintrittskarten    ca.800€ 
 
Instrumentenleihgebühren        / 
Probenentschädigung         / 
 
Saalkosten 
 
Bruck an der Mur  Saal gefördert von Gemeinde    40€ 
 
 
   Gesamtkosten MIT Saalmiete    5406,08€ 
   Gesamtkosten OHNE Saalmiete    5366,08€ 
 
 
  
 
Einnahmen 
 
Kartenverkäufe  Preis geschätzter Kartenverkauf pro Konzert  Summe  
         3 Konzerte 
 
Abendkassa  10€ ca. 20 pro Konzert    ca. 600€ 
Vorverkauf  7€ ca. 40 pro Konzert    ca. 840€ 
Kinder/Jugendliche 5€ ca. 10 pro Konzert    ca. 150€ 
Musikschul-  frei 
schüler:innen  
 
Sponsoring Druckkosten durch Firma       280€ 
„Powerplant“  
         Ges. ca. 1870€ 
 
Saalkosten 
 
Bruck an der Mur  Saal gefördert von Gemeinde    40€ 
 
     Gesamteinnahmen mit Saalförderung 1910€ 
 

 

Abb. 4: Finanzplanung. 
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Den Großteil des Budgets erhielt das Projekt durch eine Förderung des Landes 

Steiermark in der Höhe von € 3400,00.85 Zusätzlich wurden die entstandenen 

Druckkosten für Plakate und Programmfolder durch ein Sponsoring der Firma 

Powerplant – Teamsport86 übernommen. Die restliche Summe der 

angenommenen Kosten sollte durch den Kartenverkauf gedeckt werden.  

 

Aufgrund des Termintauschs der Konzerte in Graz und Eisenstadt und da das 

Konzert in Eisenstadt nun im Rahmen der Langen Nacht der Forschung 

stattfand, musste in Eisenstadt auf den Kartenverkauf verzichtet werden. Dies 

liegt an der Grundidee der Langen Nacht der Forschung, Forschung jeglichen 

Fachgebiets soll für eine möglichst breite Masse frei von etwaigen Kosten 

zugänglich gemacht werden, daher war ein Kartenverkauf an dieser Stelle nicht 

umsetzbar.87 Aus dieser neuen Situation resultierend, wurde der Kartendruck 

von einer Musikerin des Projekts selbst übernommen, wodurch sich die 

geplanten Druckkosten veränderten. Desweiteren sponserte die Gemeinde 

Bruck an der Mur sowohl Plakate als auch Flyer für das dort stattfindende 

Konzert, weshalb auch hier die Kosten reduziert werden konnten. Fahrtkosten 

und das Honorar der Graphikerin mussten hingegen nach oben korrigiert 

werden.  

 

Aufgrund des fehlenden Kartenverkaufs in Eisenstadt sowie der eben 

erwähnten Einsparungen bei den Druckkosten, dies veränderte auch den 

Sponsoring – Betrag der Firma Powerplant, aber auch der erhöhten Kosten der 

Graphikerin und im Bereich der Fahrtspesen, ergibt sich für dieses Projekt 

nachstehende Endabrechnung, welche auch in dieser Form an das Land 

Steiermark übermittelt wurde: 

 

 

 

 

 

                                            
85 Siehe Fördervertrag des Landes Steiermark. Anhang Seite 119 f. 
86 Siehe Sponsoring-Nachweis Firma Powerplant. Anhang Seite 125.  
87 Siehe Bestätigung der JHP für das Land Steiermark, kein Kartenverkauf im Zuge der Langen 
Nacht der Forschung. Anhang Seite 126. 
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Abb. 5: Endabrechnung Land Steiermark, Einnahmen: Plan- und Ist-Zustand 
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Abb. 6: Endabrechnung Land Steiermark, Ausgaben: Plan- und Ist-Zustand 
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Werbung und Werbemaßnahmen sind vermutlich für jede Veranstaltung 

unabdingbar. In Zusammenhang mit der Konzertreihe ‚Rhythmus = Musik – X‘ 

wurde, wie bereits erwähnt mit traditionellen Werbemitteln wie Plakaten und 

Flyer geworben. Auch Ankündigungen in Zeitungen und 

Veranstaltungskalendern88 oder Homepages der Veranstalter89 wurden als 

Werbeplattformen genutzt.  

 

Neben der Auflistung der Veranstaltung auf der ‚Phildrumonic‘ Homepage90 

wurden auch vermehrt die Social Media Kanäle der beiden Ensembles zu 

Werbezwecken genutzt. So entstanden vor aber auch während den Konzerten 

Fotos, Videos, Posts und Stories91 um auf die Konzerte aufmerksam zu 

machen. Aufgrund der Beteiligung zweier Ensembles, war die Reichweite der 

Social Media Plattformen durchaus ansprechend.  

 

Zusätzlich wurden an die Musikvereine Bruck an der Mur und Umgebung 

Veranstaltungshinweise per E-Mail versendet sowie WhatsApp-Nachrichten an 

Eltern, Musikschulschüler:innen, Schlagwerkkolleginnen und Kollegen und 

Lehrende sowohl in Bruck und Graz als auch in Eisenstadt. Für Graz wurden 

darüber hinaus noch ergänzend Informationen an Studierende der 

Kunstuniversität und Schüler:innen des Johann-Joseph-Fux Konservatoriums 

weitergeleitet.  

 

Da das Budget für die gesamte Konzertreihe relativ knapp bemessen werden 

musste, konnten keine Sondergelder für zusätzliche Werbeleistungen 

freigegeben werden.  

 

 

                                            
88 Siehe Ankündigung Kultur Kalender Februar bis Juli 2024 Stadt Bruck an der Mur. Anhang 
Seite 127. 
89 Vgl. JHP Homepage. „Die Joseph Haydn Privathochschule bei der Langen Nacht der 
Forschung“. https://jhp.ac.at/aktuelles-termine/aktuelles/artikel/die-joseph-haydn-
privathochschule-bei-der-langen-nacht-der-forschung/ [01.11.2024]. 
90 Vgl. Phildrumonic Homepage. „Konzerttermine. Vergangene Konzerte“. 
https://www.phildrumonic-percussion.at/konzerttermine/ [01.11.2024]. 
91 Vgl. Phildrumonic Instagram. „Das war „Rhythmus = Musik – X“ bei der Langen Nacht der 
Forschung in Eisenstadt“. 
https://www.instagram.com/reel/C7Yp5lvoxq7/?igsh=MWs2dHBkM3VlbGpuNg== [01.11.2024]. 
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5. PROGRAMMUMSETZUNG UND AUSWERTUNG DES 

PUBLIKUMFRAGEBOGENS 

 

Aufgrund der Herausforderung, welche es darstellt, Werke in welchen zum Teil 

bereits eine rhythmische Struktur notiert ist, ohne diese wiederzugeben und 

dies auch noch im Zusammenspiel mehrerer Musiker:innen, soll neben der für 

diese Arbeit essenziellen Auswertung des Publikumfragebogens auch die 

Umsetzung des ‚Summa Sonorum‘ Programms untersucht werden.  

 

 

5.1 Programmumsetzung Summa Sonorum 

Für die Umsetzung eines möglichst von rhythmischen Mustern befreiten 

Verlaufs der Werke wurden diverse Konzepte diskutiert wie dies praktiziert 

werden könne. Beginnend von: Jede Musikerin/jeder Musiker spielt wie es 

ihr/ihm beliebt, über die helfende Unterstützung durch ein Metronom, welches 

für jede Note dieselbe Länge vorgibt, unabhängig davon welcher Notenwert 

ursprünglich notiert wurde bis hin zu einer Idee von John Cage, mittels einer 

Stoppuhr eine bestimmte Dauer des Stücks zu definieren wobei innerhalb der 

vorgegebenen Zeit jeglicher Umgang mit den Noten völlig frei bleibt, wurden 

verschiedene Zugänge angedacht. Schließlich und unter Einbeziehung des 

Gedankens, eine zu dissonante Darbietung der Werke könnte das Publikum 

unter Umständen all zu negativ beeinflussen, was letztlich auch das Ergebnis 

des Fragebogens verzerren würde, fiel die Wahl auf folgende sieben 

Möglichkeiten zur Auflösung bereits bestehender rhythmischer Strukturen in 

den Stücken: 

  

„1. Ein Schlag pro Symbol 

2. Ein Schlag pro Note, Pausen in Echtzeit 

3. Bei einem Punkt treffen und den neuen Abschnitt gemeinsam beginnen (bis 

zur Ankunft der anderen Pause) 

4. Bei einem Punkt treffen und den neuen Abschnitt gemeinsam beginnen (bis 

zur Ankunft den Ton aushalten) 

5. Symbole abzählen und dementsprechend Pausen davor einfügen, damit am 

Ende alle gleich ankommen  
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6. Symbole abzählen und dementsprechend gemeinsam anfangen und am 

Ende warten 

7. Starkes Rubato um Rhythmus unkenntlich zu machen“92 

 

Methode 1 meint: Jeder Notenwert erhält dieselbe Länge, dieselbe Spieldauer, 

allerdings darf die Dauer der Notenwerte von jeder Musikerin/jedem Musiker frei 

gewählt werden. Methode 2 verhält sich im Prinzip gleich, jedoch soll hier die 

Relation der Pausenwerte zueinander eingehalten werden. Dies meint 

Viertelpausen sind, zum Beispiel, kürzer einzuhalten als Halbepausen etc.  

Diese 7 Varianten wurden während der Probenarbeit des Ensembles erarbeitet 

und auf die ausgewählte Literatur angewandt, woraus schließlich eine Umfrage 

entstand um nachvollziehen zu können, wie es den einzelnen Beteiligten dabei 

erging. In den Konzerten selbst wurde pro Stück nur eine der erwähnten 

Methoden verwendet, da sonst jedes Werk mehrmals hätte gespielt werden 

müssen und dies hätte sowohl den zeitlichen Rahmen als auch vermutlich das 

Aufmerksamkeitsniveau des Publikums deutlich überspannt.  

Für die Musiker:innen von ‚Summa Sonorum‘, unter Anwendung der 7 

gewählten Methoden, entstanden folgende Eindrücke und Abläufe der Stücke. 

Hierbei ist wichtig: Die in der Zusammenfassung angeführten Angaben zum 

Verlauf der Stücke entsprechen den gewählten Abläufen und Methoden der 

Konzerte, so steht die Zahl zu Beginn immer für die gewählte Methode. Zum 

Beispiel: 

 

„Menuett: 2, (1. Teil mit Wh, 2. Teil ohne Wh) 

Trio: 5 Sekunden pro Takt, ohne Wh 

Menuett da Capo: 2, A-B”93 

 

Dies meint, das Menuett wurde unter Zuhilfenahme von Methode 2 gespielt, 

wobei der erste Teil mit, der zweite Teil ohne Wiederholung wiedergegeben 

wurde. Für das Trio wird eine Zeitdauer von 5 Sekunden pro Takt vorausgesetzt 

und für das Da Capo gelten die gleichen Vorgaben wie beim ersten Mal. Diese 

                                            
92 Summa Sonorum. „Zusammenfassung der Methoden und Befragung der Musiker:innen zum 
Projekt Rhythmus = Musik – X“. Siehe Anhang Seite 128. 
93 Ebd. Siehe Anhang Seite 129. 



70 
 

Vorgehensweise der Ablaufbeschreibung für die Stücke bleibt für alle, nicht 

graphisch notierten Werke gleich.   

Für Lambert de Sayves Stück Ave stella matutina ergab sich demnach ein freier 

Beginn, je nach gewählter Methode, jedoch wurde versucht gemeinsame 

Anfangs- oder Endpunkte zu finden. So wurden zwei einheitliche Anfänge 

definiert, jeweils nach Kadenz A und im Takt 100. Um eine Art synchronen 

Schluss zu simulieren, wurden die Spielenden dazu angehalten Schlussnoten 

so lange auszuhalten, bis alle übrigen Beteiligten an der gleiche Stelle 

angekommen waren.  

 

Zu den sieben ausprobierten Methoden überschneiden sich die Meinungen der 

Musiker:innen Großteils. Methode 1 wurde als vermeintlich einfachste Lösung 

gesehen, jedoch zeigte sich, bei einsetzen mehrerer Stimmen, schnell, die 

Vermeidung eines durchwegs kakophonen Klangerlebnisses war, trotz der 

vereinheitlichten Startpunkte nach den Kadenzen schwierig. Ähnlich verhält es 

sich mit Methode 2, wobei hier vor allem der Umgang mit den Pausen als 

problematisch identifiziert wurde. Da es keinen gemeinsamen Grundpuls für alle 

Musiker:innen gab, konnten auch die Pausenlängen nicht deutlich genug 

definiert werden. Dadurch entstand der Eindruck vermeintlich synkopischer 

Muster, welche, nach Angaben des Ensembles, zu deutlich als rhythmische 

Muster hätte wahrgenommen werden können. Die Ergebnisse der Methoden 3 

und 4 waren recht ähnlich, wobei in Methode 4 zumindest der Anschein eines 

wahrnehmbaren, gemeinsamen Schlusses erkenntlich wurde. Die beiden 

letzten Varianten verband das Element einer Art harmonischen Auflösung und 

somit der Auflösung der, durch die dissonanten Klänge entstandenen 

Spannung im Stück94: 

 

„Ad Methode 6: Das befriedigende Element ist die Auflösung der Dissonanzen 

am Ende des Stückes. Dies war nur dann hörbar, wenn die letzte Note lang 

ausgehalten wurde. Angenehm war auch allmählicher Abbau der Dissonanzen. 

Es brauchte Zeit. um die Lage zu erreichen, in der man eigene Tonfolgen, auch 

wenn sie ohne Rhythmus gespielt werden, als Melodie gestaltet und jeder Note 

                                            
94 Vgl. Summa Sonorum. „Zusammenfassung der Methoden und Befragung der Musiker:innen 
zum Projekt Rhythmus = Musik – X“. Siehe Anhang Seite 129. 
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unterschiedliche Artikulationen, Charaktere, Farben gibt und im Rahmen der 

Melodie hierarchisch organisiert.“95 

 

Die Koordination des Verlaufs der Werke von Haydn, wie oben bereits 

beschrieben und von Hüttenbrenner, erfolgten in einem ähnlichen Muster.  

 

Auch die Ergebnisse der unterschiedlichen Methoden während der 

Probenphase ähnelt den Angaben zu Ave stella matutina. Allerdings verstärkt 

sich, aufgrund der fehlenden rhythmischen Komponente, das Verlangen den 

einzelnen Tönen mehr Bedeutung, mehr Form, mehr Charakter zu geben. Auch 

der Wunsch gewisse harmonische Zusammenhänge und Verbindungen auf 

einer hörbaren und wahrnehmbaren Ebene wiederzufinden, häuft sich. Dies 

liegt zum einen unter Umständen an den eigenen Hörgewohnheiten, zum 

anderen aber möglicherweise auch an der Vertrautheit des Klangs eines 

Stücks, vor allem dann, wenn alle für das Stück notwendigen Faktoren vereint 

sind. Hüttenbrenners zweite Variation kommt dem Streben des Erhalts 

harmonischer Zusammenklänge am ehesten entgegen, da es sich hierbei um 

eine recht schlichte, homophone Klangstruktur handelt. Um solch harmonische 

Momente öfter zu erzeugen griffen die Musiker:innen von ‚Summa Sonorum‘ 

folgende Idee auf: Jene Stimme, welche im Original die schnellsten Notenwerte 

inne hatte, wurde zur führenden Stimme auserkoren. Die Aufgabe dieser 

Stimme war es, sämtliche Noten in der gleichen Länge zu spielen, wodurch die 

anderen Musiker:innen ihre Töne an die Töne der Führungsstimme anpassen 

konnten. Dadurch entstand zumindest kurzfristig immer wieder der Eindruck 

eines harmonischen Klanggefüges.96 

 

Eine andere Herangehensweise für die Thematik Musik ohne rhythmische 

Strukturen bieten graphisch notierte Werke. So stellte ‚RARA‘ das Solostück für 

Blockflöte die ausführende Musikerin vor keine größere Schwierigkeiten auf die 

Komponente Rhythmus zu verzichten:  

 

                                            
95 Sonorum. „Zusammenfassung der Methoden und Befragung der Musiker:innen zum Projekt 
Rhythmus = Musik – X“. Siehe Anhang Seite 129. 
96 Vgl. ebd. Siehe Anhang Seite 130. 
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„RARA ist eine grafische Notation, in der kein fixer Rhythmus vorgegeben ist. 

[…] Nach Gefühl, Lust und Laune waren die Klänge mal länger und mal kürzer. 

Mir war dabei wichtig, keinen Puls zu spüren. Also habe ich Methode 7 “starkes 

Rubato” verwendet. Ein Solostück dieser Art funktioniert meiner Meinung nach 

wunderbar ‚ohne‘ Rhythmus, da keine Koordination zwischen mehreren 

Stimmen notwendig ist.“97 

 

Die Umsetzung von Severin Dorniers ‚Era Venus‘, obwohl auch graphisch 

notiert, allerdings nicht solistisch besetzt, sondern als Duo Stück konzipiert, 

stellte die beiden ausführenden Musikerinnen wiederum vor eine größere 

Herausforderung. Jeder der vier Teile des Werks wurde mit seinen eigenen 

Ablaufregeln bedacht. Der erste Teil wurde frei von rhythmischen Vorgaben und 

auch frei von Vorgaben zu den Pausenlängen interpretiert. Diese ‚Freiheit‘ 

lenkte die Aufmerksamkeit der beiden Musikerinnen vermehrt auf das 

musikalische Geschehen der jeweils anderen. So wurden sie angehalten, 

vermehrt und besser zu hören, was während des Spielens geschieht.  

 

Für den zweiten Teil wurde Methode 1 gewählt, allerdings wurden, zur 

Vermeidung einer dissonanten Endlosschleife, an gewissen Stellen Pausen 

eingefügt. Diese Umsetzung wurde zum einen als meditativ zum anderen aber 

auch als langweilig und monoton empfunden. Da beide Musikerinnen mit der 

Originalversion des Werks sehr vertraut sind, gehen ihnen, durch fehlende 

rhythmische Muster, gewisse Charaktereigenschaften verloren.  

 

Die Angabe der Geschwindigkeit des dritten Teils von ‚Era Venus‘ wird vom 

Komponisten mit ‚statisch‘ bezeichnet. Da in diesem Teil bereits in der 

Originalnotation keine exakte rhythmische Struktur definiert wird, fügten die 

beiden Musikerinnen diesem Teil Methode 7 zusätzlich bei. Dieser Zusatz 

bewirkt für die Künstlerinnen einen ergänzenden Spannungseffekt und lässt, in 

ihren Augen, diesen Teil interessanter erscheinen als sein Original.  

 

 

 

                                            
97 Summa Sonorum. „Zusammenfassung der Methoden und Befragung der Musiker:innen zum 
Projekt Rhythmus = Musik – X“. Siehe Anhang Seite 130-131. 
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Die rhythmisch größte Herausforderung läge in diesem Werk im vierten und 

letzten Teil. Da jedoch keine rhythmischen Verspieltheiten erkennbar sein 

sollten, wurden folgende Regeln für diesen Teil definiert: Pausenwerte deren 

Länge im Originaltext jene einer Achtelpause überschreitet, dürfen einer 

beliebigen Dauer entsprechen. Achtelpausen und kürzer werden schlicht 

ausgelassen. Wiederum kommt auch hier Methode 1 zum Einsatz und ähnlich 

wie bei Sayve werden zuvor bestimmte Abschnitte gemeinsam begonnen. 

Rhythmische Spielereien wie Sechzehntel-Quintolen gegen Sechzehntelnoten 

laufen zu lassen, können in diesem Zusammenhang nicht rhythmisch korrekt 

umgesetzt werden, jedoch, obwohl alle Notenwerte dieselben Längen haben 

sollen, wird jene Musikerin mit den Quintolen dazu angehalten von Beginn an 

eine höhere Geschwindigkeit für ihre Figuren zu wählen. Ein durchaus 

chaotischer vierter Teil findet schließlich im gesungenen Schlussabschnitt ein 

mehr oder weniger versöhnliches Ende für die beiden Blockflötistinnen98.  

 

Auch wenn, wie vor allem bei den letzten beiden Werken zu erkennen, der 

Verzicht auf rhythmische Strukturen nicht ausschließlich Unbehagen und ein 

Gefühl der Unvollständigkeit auslöst, so bleibt eine Frage wohl, trotz dieses 

wissenschaftlichen Exkurses im Raum stehen:  

 

„Ich frage mich außerdem nach wie vor was es eigentlich heißt Musik ohne 

Rhythmus zu spielen, weil sobald man mehr als einen Klang/Ton/Geräusch hat, 

ergibt sich eine zeitliche Gliederung/ ein Längenverhältnis und damit Rhythmus. 

Ein Rhythmus kann sehr einfach sein z.B. nur gleich lange Noten oder sehr 

komplex, dass er nicht mehr nachvollziehbar ist, aber um keinen Rhythmus zu 

haben braucht man entweder Stille oder nur einen einzigen Ton. (dieses 

Problem gilt natürlich für alle Stücke)“99 

 

Eine Frage, sowie Deutung der Begriffe Rhythmus, Zeitspanne und Stille, 

welche mit Sicherheit diskutiert werden kann. Dennoch handelt es sich hierbei 

in meinen Augen um eine spannende Sichtweise auf die genannten Faktoren.  

 

                                            
98 Vgl. Summa Sonorum. „Zusammenfassung der Methoden und Befragung der Musiker:innen 
zum Projekt Rhythmus = Musik – X“. Siehe Anhang Seite 131-132. 
99 Ebd. Siehe Anhang Seite 130. 
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5.2 Die Auswertung des Publikumfragebogens 

In Bezug auf dieses Projekt nimmt die Auswertung des Fragebogens der 

Konzertbersucher:innen einen besonderen Stellenwert ein, denn anhand dieser 

Auswertung soll schlussendlich aufgezeigt werden ob die These dieser Arbeit 

bestätigt oder widerlegt wird. Um einen möglichst umfangreichen Eindruck, 

nicht nur zur Meinung des Publikums über die Konzerte selbst zu erhalten, 

sondern auch um nachvollziehen zu können, wie das Publikum dem Medium 

Musik grundsätzlich gegenübersteht, wurde der Fragebogen in zwei Teile 

gegliedert.  

 

Der erste Teil behandelt, um eine allgemeine Übersicht der Fragebogen 

beantwortenden Personen zu erlangen, unter anderem Themen wie: 

Praktizieren die Personen im Publikum selbst den Umgang mit einem 

Musikinstrument, welchen Stellenwert nimmt der Faktor Musik im Alltag ein, wo 

liegen die persönlichen Präferenzen im Musikkonsum, welchen Erwartungen 

sollen Live – Konzerte gerecht werden, wofür steht der Begriff Musik, usw.  

 

Der zweite Teil behandelt ausschließlich Fragen zu den Eindrücken, welche das 

Publikum im Zuge des Konzerts ‚Rhythmus = Musik – X‘ erhalten hat. Dieser 

sehr spezifische Teil kann im Grunde nur von Konzertbesucherinnen und 

Konzertbesuchern beantwortet werden, da ohne die Darbietung die Fragen 

vermutlich nicht nachvollzogen werden können. Vor allem dieser zweite Teil des 

Fragebogens soll Aufschluss über die Richtigkeit oder Widerlegung des 

wissenschaftlichen Gedankens dieser Arbeit geben.  

 

Der Fragebogen endet mit der Bitte um die Angabe des Alters der befragten 

Person, dies dient zum einen dazu um einen Überblick über den 

Altersdurchschnitt des Konzertpublikums zu erhalten, andererseits auch reinem 

Eigeninteresse, um zu erfahren welche Altersgruppe das Projekt angesprochen 

hat.  

 

Diesen Anforderungen entsprechend ergab sich für die Befragung des 

Publikums der nachstehende Fragebogen:  
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Fragebogen zur Umfrage "Rhythmus = Musik-X" 

Spielen oder spielten Sie selbst ein Musikinstrument? 

 

o Ja 

o Nein 

 

Wie wichtig ist Ihnen Musik im Alltag? 

(Mehrfach-Auswahl möglich) 

 

o Sehr wichtig 

o Wichtig 

o Muss nicht immer sein 

o Nur zu bestimmten Anlässen 

o Gar nicht wichtig 

 

Welche Art von Musik bevorzugen Sie? 

(Mehrfach-Auswahl möglich) 

 

o E- Musik (Ernste Musik z.B.: Klassik, Opern, Sinfonien, etc.) 

o U- Musik (Unterhaltungsmusik z.B.: Pop, Rock, Volksmusik, etc.) 

o Sonstige 

 

Wie konsumieren Sie Musik im Alltag? 

(Mehrfach-Auswahl möglich) 

 

o Radio 

o CD/Schallplattenkäufe 

o Online Anbieter mit vorgefertigter Playliste (z.B.: Spotify, Deezer, 

Amazon Music, etc.) 

o Ich erstelle meine Playlisten selbst 
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Wie oft besuchen Sie Live-Konzerte? (Genre unabhängig) 

 

o Öfter als 1x im Monat 

o Monatlich  

o 1-5x im Jahr 

o Nie 

 

Wenn Sie in ein Konzert gehen, sollten welche Faktoren erfüllt werden? 

(Mehrfach-Auswahl möglich) 

 

o Soweit es möglich ist, soll es eine Live-Performance sein (keine 

Playbacks) 

o Großbesetztes Sinfonie- oder Opernorchester, in einem ehrwürdigen 

Konzert-/Opernhaus 

o Ein:e Sänger:in, ein:e Solokünstler:in sind völlig ausreichend, ein etwaig 

benötigtes Orchester oder eine Band können auch mittels Playbacks 

eingespielt werden 

o Ein Laptop und eine abwechslungsreiche Playliste genügen 

 

Musik soll… 

(Mehrfach-Auswahl möglich) 

 

o Nachvollziehbar und verständlich sein 

o Unerwartet, erlebnisreich und spannend sein  

o Emotional und berührend sein 

o Eine Mischung aus allem 

 

Der Begriff „Musik“ steht für: 

 

o Live Darbietungen von einem/einer oder mehreren Instrumentalistinnen 

und Instrumentalisten oder Sängerinnen und Sängern  

o Vom Menschen geschaffene Klang- und Hörerlebnisse (sowohl 

komponiert als auch musikalisch umgesetzt) 



77 
 

o Musik steht für all das, was in und um uns, sowohl vom Menschen als 

auch von der Natur als Klangerlebnis wahrnehmbar ist, egal ob rein 

rhythmisch (ohne Melodie) oder rein melodisch (ohne Rhythmus) 

o Musik ist jegliche Art von Klang, unabhängig davon ob in der Natur 

entstanden (Vögel, Wellenrauschen, etc.), von Menschen geschaffen 

oder von KI (Künstliche Intelligenz) durch Algorithmen kreiert  

 

Wie wichtig ist Ihnen der „menschliche“ Faktor in Bezug auf Musik und 

Performance? 

 

o Sowohl Live-Performances als auch Aufnahmen (CDs, Filmmusik, 

Gaming Musik, etc.) sollen unbedingt von realen Musikerinnen und 

Musikern gespielt werden. Es soll also auf jede Art von KI geschaffenen 

Klängen verzichtet werden  

o Die Verbindung von anthropogenen und digitalen Klängen und 

Performances sind spannend und bringen Innovationspotential mit sich 

o Gar nicht wichtig. KI gefertigte musikalische Darbietungen sind 

gleichzusetzen mit „menschlichen“ Darbietungen 

 

Aufgrund des eben im Konzert erlebten: Wie wichtig ist für Sie die Verwendung 

von „echten“ Musikinstrumenten in einem Konzert? 

 

o Sehr wichtig 

o Eher wichtig 

o Weniger wichtig 

o Gar nicht wichtig 

o  

Aufgrund des eben im Konzert erlebten: Wie wichtig ist es für Sie in einem 

Stück eine Melodie zu erkennen/wahrzunehmen? 

 

o Sehr wichtig 

o Eher wichtig 

o Weniger wichtig 

o Gar nicht wichtig 



78 
 

Haben Sie im Zuge dieses Konzerts besonderen Gefallen an den Stücken mit 

einer deutlich erkennbaren Melodie gefunden? 

 

o Ja 

o Eher ja 

o Eher nein 

o Nein 

 

Aufgrund des eben im Konzert erlebten: Wie wichtig ist Rhythmus in einem 

Musikstück für Sie? 

 

o Sehr wichtig 

o Eher wichtig 

o Weniger wichtig 

o Gar nicht wichtig 

 

Aufgrund des eben im Konzert erlebten: Sagen Ihnen Stücke mit deutlich 

erkennbarem Rhythmus mehr zu, als solche bei denen der Rhythmus nicht 

deutlich wahrnehmbar ist? 

 

o Sagen mir mehr zu 

o Sagen mir weniger zu 

o Macht für mich keinen Unterschied 

 

 

Ist der Begriff „Musik“ für die erlebte Darbietung ohne erkennbare Melodie und 

ohne „echte“ Musikinstrumente, Ihrer Meinung nach, noch zutreffend? 

 

o Ja 

o Nein 
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Wenn Sie die beiden Begriffe Rhythmus und Melodie miteinander vergleichen… 

 

o Ergänzt der eine Teil den Anderen 

o Können beide Teile auch für sich selbst stehen 

 

Hat Ihnen die rein rhythmische Performance ohne übliches Instrumentarium 

gefallen? 

 

o Ja 

o Eher ja 

o Eher nein 

o Nein 

 

Hat Ihnen die melodienreichere Darbietung mit „echten“ Musikinstrumenten 

gefallen? 

 

o Ja 

o Eher ja 

o Eher nein 

o Nein 

 

Könnten Sie sich vorstellen ein Konzert zu besuchen bei dem das gesamte 

Programm aus rein rhythmusbezogenen Stücken, ohne herkömmliche 

Instrumente, besteht? 

 

o Ja 

o Eher ja 

o Eher nein 

o Nein 

 

Wie alt sind Sie? 

 

 

 



80 
 

Aufgrund der Besucherzahl von insgesamt 123 Besucher:innen der drei 

Konzerte, davon 43 in Bruck an der Mur, 67 in Eisenstadt und 13 in Graz, 

sollten im besten Fall auch eine Auswertung von 123 beantworteten 

Fragebögen vorliegen. Da es leider nicht allen Personen im Publikum möglich 

war den Fragebogen auszufüllen, ergibt sich ein Endresultat von 95 

beantworteten und damit auch 95 ausgewerteten Befragungen.  

Für den ersten Teil des Fragebogens resultieren daraus folgende Ergebnisse: 

 

 
Spielen oder spielten Sie selbst ein Musikinstrument? 
 

 
n = 95 
 
Wie wichtig ist Ihnen Musik im Alltag? 
(Mehrfach-Auswahl möglich) 
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Welche Art von Musik bevorzugen Sie? 
(Mehrfach-Auswahl möglich) 
 

 
n = 95 
 
 
 
Wie konsumieren Sie Musik im Alltag? 
(Mehrfach-Auswahl möglich) 
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Wie oft besuchen Sie Live-Konzerte? (Genre unabhängig) 
 

 
n = 95 
 
 
Wenn Sie in ein Konzert gehen, sollten welche Faktoren erfüllt werden? 
(Mehrfach-Auswahl möglich) 
 

 
n = 95 
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Musik soll… 
(Mehrfach-Auswahl möglich) 
 

n = 95 
 
Der Begriff „Musik“ steht für: 
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Wie wichtig ist Ihnen der „menschliche“ Faktor in Bezug auf Musik und 
Performance? 
 

 
n = 95 
 
 

 

Wie deutlich zu erkennen ist, hat ein Großteil der Befragten zu irgendeinem 

Zeitpunkt im Leben ein Musikinstrument gespielt oder spielt es noch, damit wird 
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Strukturen sichtbar. Dieser Bezug schließt, in meinen Augen auch eine Art 

Fachkenntnis mit ein und verleiht der Umfrage eine andere Wertigkeit.  

 

Musik stellt im Alltag für die meisten Befragten einen fixen Bestandteil dar, 

wobei für knapp 30 Prozent Musik nicht immer und überall zugegen sein muss. 

Meiner Meinung nach wenig überraschend überwiegt der Konsum von U-Musik 

immer noch jenem von E-Musik. Durchaus spannender das Ergebnis der Frage, 

wie Musik im Alltag konsumiert wird. Hier sticht zwar sichtlich das Radio hervor, 

dennoch interessant wie sich CD/Schallplattenkäufe und Online Anbieter 

(Spotify, etc.) die Waage halten.  

In Bezug auf Konzertbesuche zeigt sich, nur die wenigsten besuchen Konzerte 

wirklich regelmäßig. Dafür gibt es vermutlich diverse Gründe wie Kartenpreise, 

Anreise, angebotenes Musikgenre, usw.  
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Obwohl sich die meisten Befragten in einem Konzert vor allem Live-

Darbietungen ohne Einsatz von Playbacks oder ähnlichem wünschen, steht der 

Musikbegriff selbst für die Mehrheit nicht nur für Live-Performances. Musik steht 

für knapp 35 Prozent für all das, was uns Menschen umgibt, also auch für in der 

Natur entstandene Klangerlebnisse. Für gut 30 Prozent jedoch steht Musik für 

von Menschen geschaffenen Hör- und Klangereignissen. Hierbei handelt es 

sich um zwei durchaus konträre Ansichten, welche sich im Verlauf der Umfrage 

nahezu auf Augenhöhe begegnen.  

 

Deutlicher lässt sich die Erwartungshaltung des Publikums an den Musikbegriff 

definieren, Musik soll, nach Meinung mehr als der Hälfte der Befragten, eine 

Mischung aus emotionalen, berührenden, unerwarteten, erlebnisreichen und 

spannenden Momenten sein, dabei spielen die Nachvollziehbarkeit und 

Verständlichkeit des musikalischen Geschehens für den Großteil nur eine 

untergeordnete Rolle.  

 

Die Verbindung von Musik und KI, sowie die Bedeutung des menschlichen 

Faktors für den Musikbegriff sollen im Kapitel Musik, Rhythmus und Künstliche 

Intelligenz genauer beleuchtet werden. (Siehe Kapitel 6) 

 

Die Ergebnisse des konzertspezifischen zweiten Teils des 

Publikumfragebogens stellen sich wie folgt dar:  
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Aufgrund des eben im Konzert erlebten: Wie wichtig ist für Sie die 
Verwendung von „echten“ Musikinstrumenten in einem Konzert? 
 

 
n = 95 
 
 
 
Aufgrund des eben im Konzert erlebten: Wie wichtig ist es für Sie in einem 
Stück eine Melodie zu erkennen/wahrzunehmen? 
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Haben Sie im Zuge dieses Konzerts besonderen Gefallen an den Stücken 
mit einer deutlich erkennbaren Melodie gefunden? 
 

 
n = 95 
 
 
 
Aufgrund des eben im Konzert erlebten: Wie wichtig ist Rhythmus in 
einem Musikstück für Sie? 
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Aufgrund des eben im Konzert erlebten: Sagen Ihnen Stücke mit deutlich 
erkennbarem Rhythmus mehr zu, als solche bei denen der Rhythmus 
nicht deutlich wahrnehmbar ist? 
 

 
n = 95 
 
 
Ist der Begriff „Musik“ für die erlebte Darbietung ohne erkennbare Melodie 
und ohne „echte“ Musikinstrumente, Ihrer Meinung nach, noch 
zutreffend? 
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Wenn Sie die beiden Begriffe Rhythmus und Melodie miteinander 
vergleichen… 
 

 
n = 95 
 
 
 
Hat Ihnen die rein rhythmische Performance ohne übliches 
Instrumentarium gefallen? 
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Hat Ihnen die melodienreichere Darbietung mit „echten“ 
Musikinstrumenten gefallen? 
 

 
n = 95 
 
 
Könnten Sie sich vorstellen ein Konzert zu besuchen bei dem das gesamte 
Programm aus rein rhythmusbezogenen Stücken, ohne herkömmliche 
Instrumente, besteht? 
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Die Notwendigkeit rhythmischer Strukturen, die Umsetzung von musikalischen 

Ereignissen mit beziehungsweise ohne übliche Musikinstrumente, die 

Darbietung von Werken unter Subtraktion vermeintlich für den Musikbegriff 

wichtiger Parameter soll mit Hilfe der Konzertreihe ‚Rhythmus = Musik – X‘ 

untersucht werden und demnach anhand der Auswertung des Fragebogens 

zweiten Teils beantwortet werden können.  

 

Nach den akustischen und optischen Eindrücken des Konzerts empfinden 

knapp 40 Prozent der Zuhörer:innen die Verwendung von ‚echten‘ 

Musikinstrumenten in einem Konzert nicht für zwingend notwendig, allerdings 

lässt sich eine Tendenz eher zu einem Zuspruch für Musikinstrumente 

erkennen. Bei der Frage, ob die rein rhythmische Performance ohne übliches 

Instrumentarium gefallen hat, sind sich jedoch über 80 Prozent der Befragten 

einig und antworten darauf mit ‚Ja‘. Für mich lässt sich daraus ableiten: 

Musikinstrumente stehen auf jeden Fall immer in Verbindung mit dem 

musikalischen Kontext, dennoch können rein rhythmische Performances ohne 

herkömmliches Instrumentarium, wenn diese ansprechend dargeboten werden 

und das Programm entsprechend gewählt wird, durchaus von einer größeren 

Masse zugänglich und positiv empfunden werden. Dies spiegelt sich auch in 

der Beantwortung der letzten Frage wider, über 60 Prozent des Publikums kann 

sich vorstellen ein Konzert zu besuchen, in dem das gesamte Programm aus 

rein rhythmusbezogenen Stücken, ohne herkömmliche Instrumente besteht.  

 

In Bezug auf das Zusammenspiel von Melodie (beinhaltet im Fall des 

Fragebogens um es für das Publikum einfacher zu gestalten auch den Faktor 

Harmonie), Musikinstrument und den Musikbegriff zeigt sich, grundsätzlich ist 

es den meisten Befragten eher wichtig, zum Teil auch sehr wichtig, eine 

Melodie in einem Musikstück deutlich wahrnehmen zu können. Im Hinblick auf 

Darbietungen, welche sowohl eine klare Melodieführung erkennen lassen und 

dementsprechend auf ‚richtigen‘ Musikinstrumenten dargebracht wurden, liegt 

die Tendenz mit je zirka 35 Prozent bei ‚Eher ja‘ und ‚Ja‘. Jedoch, in Vergleich 

zu den Auswertungen der Fragen mit Rhythmusbezug, zeigt sich hier ein Teil 

des Publikums mit knapp 25 Prozent ‚Eher Nein‘ und 5 Prozent ‚Nein‘ etwas 

weniger begeistert. Dies lässt sich auch anhand der Stimmenverteilung bei 
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Frage drei ablesen, je zirka 30 Prozent der Befragten antworteten auf die Frage 

ob sie besonderen Gefallen an den Stücken mit einer deutlich erkennbaren 

Melodie gefunden hätten mit ‚Ja‘, ‚Eher Ja‘ aber auch mit ‚Eher Nein‘. Ebenfalls 

sehr ähnlich wiederum zirka 5 Prozent, deren Antwort klar auf ein ‚Nein‘ fiel. 

Das Ergebnis der Fragen könnte durch diverse Faktoren entstanden sein, so 

könnte die Stück- oder auch Instrumentenauswahl nicht den Vorlieben des 

Publikums entsprochen haben, möglicherweise gefiel schlicht die Performance 

nicht, oder es fehlte den Zuhörenden tatsächlich eine musikalische 

Komponente, auf welche aus Forschungszwecken bei dieser Darbietung 

verzichtet werden musste.  

 

Diese letzte Annahme könnte unter Umständen durch die Auswertung der 

Frage: Wie wichtig ist Rhythmus in einem Musikstück? gestützt werden, diese 

wurde von über 60 Prozent mit ‚Sehr Wichtig‘ und von über 25 Prozent mit 

‚Eher Wichtig‘ beantwortet. Ähnlich verhält es sich mit der Frage ob 

Musikstücke, in welchen rhythmische Muster klar erkennbar sind, mehr 

zusagen als Werke, bei denen rhythmische Strukturen nicht so deutlich 

wahrnehmbar sind. Auch hierbei liegt eine eindeutige Antwort vor, rund 80 

Prozent der Befragten beantworten diese Frage mit ‚Ja‘.  

 

Durchaus auffällig bei der Auswertung der Fragen mit Bezug zum Faktor 

Rhythmus, ist die geringe streuungsbreite der Antworten. Diese fallen hier 

deutlich einheitlicher und damit auch eindeutiger aus, als bei den Fragen mit 

Melodiekontext. Es scheint also, als stelle sich der Faktor Rhythmus im 

Zusammenspiel diverser musikalischer Komponenten als nicht 

vernachlässigbar möglicherweise sogar eigenständig dar.  

 

In diesem Zusammenhang stellt die Frage nach dem Vergleich der beiden 

Begrifflichkeiten Rhythmus und Melodie einen besonders spannenden 

Gesichtspunkt dar: Gut 51 Prozent der Befragten sind der Meinung, die beiden 

Faktoren können innerhalb der Musik auch für sich alleine stehen und somit 

auch für sich alleine dargeboten werden. Allerdings stehen zirka 48 Prozent der 

Zuhörer:innen hinter der Auffassung, die beiden Teile ergänzen einander und 

sind aufgrund dessen in Darbietung miteinander verbunden. Durch diese 
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ambivalente Sichtweise der beiden Begriffe und das nahezu gleiche Ergebnis 

der Auswertung führt diese Frage zurück zu John Cage und seinen 

Erfahrungen im Umgang mit dem Zen-buddhistischen Gedanken, eine 

Trennung möglicherweise unterschiedlicher Zustände oder Verhältnisse sei 

nicht notwendig. Dies bedeute für das Ergebnis dieser Frage: Nur weil die 

beiden Komponenten Rhythmus und Melodie für sich alleine stehen können, 

bedeutet dies nicht, sie könnten nicht auch in Verbindung zueinander stehen. 

Umgekehrt, nur weil die beiden Faktoren miteinander verbunden sind, heißt 

dies nicht, sie könnten nicht auch eigenständig existieren.  

 

Diese Eigenständigkeit und gleichzeitige Verbundenheit der beiden Begriffe 

Melodie und Rhythmus, verdeutlicht erneut, wie faszinierend und zugleich 

schwierig deren Trennung beziehungsweise Beziehung sein kann und wie 

spannend eine wissenschaftliche Auseinandersetzung deshalb ist.  

 

Letztlich soll mit Hilfe des Fragebogens vor allem eine Frage beantwortet 

werden, kann Rhythmus alleine bereits als Musik bezeichnet werden? Können 

rhythmische Strukturen, selbst unter Subtraktion des, für die Musik nicht zu 

vernachlässigenden Faktors Musikinstrument als dem Musikbegriff 

entsprechend wahrgenommen werden? Dies wurde im Fragebogen wie folgt 

formuliert: Ist der Begriff Musik für die erlebte Darbietung ohne erkennbare 

Melodie und ohne ‚echte‘ Musikinstrumente, Ihrer Meinung nach, noch 

zutreffend? Die Auswertung ergab, für rund 80 Prozent des Publikums trifft der 

Begriff Musik für diese Art der Darbietung rhythmischer und augenscheinlich 

auch musikalischer Strukturen zu.  

 

Daraus ergibt sich: Für dieses befragte Publikum, in Verbindung mit diesem 

Projekt, dessen Musiker:innen und dem für diese Konzertreihe ausgewähltem 

Programm, kann die These Rhythmus ist Musik auch unter Abzug, 

musikdefinitionsrelevanter Faktoren, als korrekt angenommen werden.  
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Schlussendlich fehlt an dieser Stelle noch die Statistik zum Altersdurchschnitt 

der Konzertbesucher:innen. 

 

 
Wie alt sind Sie? 
 

 
n = 95 
 

Wenngleich das Spektrum an unterschiedlichen Altersgruppen durchaus breit 

gefächert ist, so zeigt sich deutlich: Für Kinder und Jugendliche im Alter 

zwischen 0 und 20 Jahren war das Projekt, so wie es sich am Plakat und in 

diversen Werbeformaten präsentierte, nicht ansprechend. Dies lässt sich wohl 

auch vom wissenschaftlichen Anspruch des Projekts herleiten, was umso 

bedauerlicher ist, denn auch die Meinung der Personen dieser Altersgruppe 

wäre von Bedeutung gewesen. Abgesehen davon ist die Verteilung des 

Publikumdurchschnittsalters durchaus ausgeglichen. In den Bereich der 21 bis 

30 Jährigen lassen sich Großteils Studierende einordnen. In den restlichen 

Gruppen finden sich Musikschullehrende, Eltern und Erziehungsberechtige von 

Musikschulschülerinnen und Schülern, Mitglieder diverser Musikvereine, 

Professorinnen und Professoren, Eltern und Angehörige der ausführenden 

Musiker:innen, sowie Außenstehende aller Altersgruppen, welche durch 

Werbung, Mundpropaganda, Social Media, im Zuge der Langen Nacht der 

Forschung oder auf anderem Weg zu diesem Projekt gefunden haben.  
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6. MUSIK, RHYTHMUS UND KÜNSTLICHE INTELLIGENZ 

 

Künstliche Intelligenz, nachstehend als KI bezeichnet, ist ein Phänomen, 

welches mittlerweile vermutlich in nahezu allen Branchen in unterschiedlichen 

Formen und Varianten in Erscheinung treten kann. Seit dem Aufkommen 

diverser KI Tools wie etwa die sprachgesteuerten KI Programme Alexa und Siri 

oder auch der Chatbot ChatGPT100 beschränken sich die Anwendungsbereiche 

der künstlichen Intelligenz längst nicht mehr auf Industrie oder Forschung, 

sondern sind in den privaten Wohnräumen für viele Menschen zum Alltag 

geworden.  

 

Wenn sich KI bereits zu einem mehr oder weniger fixen Bestandteil des 

alltäglichen Lebens avanciert hat, stellt ihr Vordringen in den Sektor Kunst keine 

große Überraschung dar. Dies betrifft allerdings nicht ausschließlich die 

Musikindustrie, sondern jegliche Sparten des Kunstsektors, so versteigerte das 

Auktionshaus Sotherby´s Anfang November 2024 ein durch KI geschaffenes 

Gemälde, mit dem Titel ‚AI-God‘, um sagenhafte 1,2 Millionen Euro.101  

 

Wobei handelt es sich, wenn von künstlicher Intelligenz im Zusammenhang mit 

Musik gesprochen wird? Wichtig ist, an dieser Stelle folgendes hervorzuheben: 

Im Zusammenhang mit Musik handelt es sich nicht um elektronische Klänge, 

welche von Menschenhand programmiert werden um dann wiedergegeben zu 

werden, oder um rhythmische Pattern, welche mithilfe eines Drumcomputers 

produziert werden KI in der Musik bedeutet von der künstlichen Intelligenz, aus 

den ihr zugrunde liegenden Algorithmen und Daten geschaffene Musik, ohne 

menschliches Zutun.102 

 

                                            
100 Vgl. Beck, David. „Gespräch führen mit dem Chatbot ChatGPT: So lernt die KI von uns“. In: 
SWR Wissen. Künstliche Intelligenz, Online – Ausgabe vom 16.07.2024 
https://www.swr.de/wissen/chatbots-wie-funktioniert-chat-gpt-102.html [09.11.2024].  
101 Vgl. ORF.at. „Erstmals von KI gemaltes Bild versteigert“. https://orf.at/stories/3375336/ 
[09.11.2024]. 
102 Vgl. Metzmacher, David. „Lieder per Mausklick. Revolutioniert die KI die Musikindustrie?“ In: 
ZDF heute Wissen. Online – Ausgabe vom 29.03.2024 
https://www.zdf.de/nachrichten/wissen/musik-kuenstliche-intelligenz-ki-suno-ai-100.html 
[09.11.2024]. 
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Wie glaubwürdig solch KI generierte Musik bereits sein kann, zeigt ein Beispiel 

aus dem Jahr 2023. Im April 2023 veröffentlichte der kanadische Rapper Drake 

in Zusammenarbeit mit dem ebenfalls aus Kanada stammenden Künstler The 

Weekend einen neuen Song. Dieser erschien anfangs auf den Streaming 

Plattformen Spotify und Youtube, und wurde schließlich, dank der Verbreitung 

des Songs auf TikTok zu einem viralen Internettrend. Das Spannende daran, 

der Verbreiter des Videos war ein User mit Namen ghostwriter 977 und der 

Song kein Kooperationswerk von Drake und The Weekend, sondern ein durch 

KI geschaffenes musikalisches Produkt.103  

 

Bei Musik produzierenden KI Tools handelt es sich meist um generative KI 

Programme. Diese Programme sind eben dazu imstande, selbstständig neues 

zu erschaffen, sie komponieren also bis zu einem gewissen Grad, denn auch 

wenn bei diesem Prozess neue musikalische Stücke entstehen, so basieren 

diese Neukompositionen auf den Daten und Zugriffsmöglichkeiten der KI auf ihr 

übertragene und zugespielte Soundtracks, welche jedoch bereits existieren und 

somit nicht neue geschaffen werden müssen. Was zunächst erscheint, als 

würden diese von künstlicher Intelligenz gesteuerten Programme nur das 

bereits Dagewesene replizieren, täuscht hierbei allerdings:  

 

„Die Datenmengen, die dabei verarbeitet werden, sind immens groß. So 

benötigt jede Musiknote, die WaveNet generiert, 16.000 Mikro-Musiksamples 

pro Sekunde aus dem Datenset. Es ist daher nicht mehr nachvollziehbar, 

welche Inputdaten die KI verwendet und verknüpft hat, um zu einem 

bestimmten Output zu gelangen. Von einem technischen Standpunkt aus finden 

in der KI keine Vervielfältigungsvorgänge, sondern komplexe 

Datentransformationen statt, die zu einem neuen Musikstück führen, das nicht 

mehr als Kopie bereits existierender Musikstücke verstanden werden kann.“104 

 

Bei genauer Betrachtung dieser musikalischen Schöpfungsgeschichte lässt sich 

deutlich eine Problematik in Bezug auf das Urheberrecht erkennen. Wenngleich 

die von der KI geschaffenen Werke zwar neue Kompositionen sind, so handelt 

                                            
103 Vgl. Tschmuck, Peter. „KI in der Musikindrustrie und der Kampf um das Urheberrecht“. In: 
mdw – Webmagazin. Online – Ausgabe vom 27.09.2024 
https://www.mdw.ac.at/magazin/index.php/2024/09/27/ki-in-der-musikindustrie/ [09.11.2024]. 
104 Ebd. 
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es sich bei den Daten, auf welche die KI für ihre Schöpfung zurückgreift, doch 

um menschlich Geschaffenes und somit um jemandes Eigentum.  

Neben der Urheberrechtsthematik, welche nicht nur im musikalischen Kontext 

mit KI ein Problem darstellen kann, sondern auch im Verfassen von 

wissenschaftlichen Arbeiten im Zusammenhang mit Chat GPT immer wieder 

thematisiert wird, zeigt sich deutlich, gleich welches KI Tool, in gleich welchem 

Betätigungsfeld, die Künstliche Intelligenz wird primär mit Daten und Inhalten 

aus dem sogenannten Mainstream-Bereich gefüttert. Dies wiederum führt zu 

einer Ausgrenzung gewisser gesellschaftlicher und sozialer Schichten. 

Desweiteren zeigt sich in der Beobachtung und Auswertung algorithmischer 

Funktionen eine Tendenz zur Bevorzugung eher weißer und männlicher 

Inhalte.105  

 

Wie meist im Umgang mit Online-Programmen und Informationen kann auch im 

Bezug auf KI, wenn gewisse Parameter kritisch hinterfragt und sinnbringend 

damit umgegangen wird, positive Resultate erzielt werden. Künstliche 

Intelligenz kann eine helfende Hand im kreativen Prozess darstellen, sie kann 

die Arbeit erleichtern, beim Durchforsten von Quellen oder Soundbeispielen 

helfen und kann durchaus auch in den musikalisch-künstlerischen 

Schaffensprozess mit eingebunden werden. So wurden zum Beispiel dank KI 

die Zuhörer:innen eines Konzert 2022 in Saarbrücken, Deutschland, zu Live-

Komponistinnen und Komponisten des an diesem Abend aufgeführten Werks 

‚The (Un)answerd Question‘. Dafür wurden die biometrischen Daten des 

Publikums während des Konzerts mittels Smartwatch oder Fitnessarmband 

gemessen und direkt an die Musiker:innen und den Dirigenten weitergeleitet. 

Diese konnten schließlich von ihren Tablets, die mehr oder weniger in Echtzeit 

entstandenen Noten ablesen und wiedergeben.106 

 

                                            
105 Vgl. Pohl, Isabella. „Inspiration durch Innovation – KI in der Kunst“. In: mdw – Webmagazin. 
Online Ausgabe vom 27.09.2024 
https://www.mdw.ac.at/magazin/index.php/2024/09/27/inspiration-durch-innovation-ki-in-der-
kunst/ [09.11.2024]. 
106 Vgl. Kessler, Tobias. „Ungewöhnliches Konzert in Saarbrücken: Künstliche Intelligenz soll 
aus Emotionen der Zuschauer ein Musikstück schreiben“. In: Saarbrücker Zeitung. Online – 
Ausgabe vom 04.10.2022 https://www.saarbruecker-zeitung.de/saarland/saar-kultur/konzert-in-
saarbruecken-ki-soll-aus-emotionen-der-zuschauer-musik-machen_aid-77787077 [09.11.2024]. 
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Als Beispiel für ein KI gestütztes Hilfsmittel bei der Auswertung und Analyse 

musikalischer Werke und ihrer Interpretation lässt sich die, unter anderem an 

der Universität für Musik und darstellende Kunst Wien, entwickelte Software 

Piano Precision nennen. Mittels digitaler Partitur des Werks und der jeweiligen 

Aufnahmen, zeigt das KI gesteuerte Tool jegliche Interpretationsunterschiede 

verschiedener Interpreten desselben Werks auf einer graphischen 

Benutzeroberfläche sofort an, indem es Partitur und Gespieltes in direkten 

Bezug zueinander stellt.107 

 

Künstliche Intelligenz, sofern der Umgang mit ihr erlernt wurde und ein 

gewisses kritisches Denken trotzdem erhalten bleibt, kann durchaus sinnvoll 

und nutzbringend eingesetzt werden. Das MIT (Massachusetts Institute of 

Technology) bietet zu diesem Thema bereits Kurse für seine Studierenden an, 

in welchen die Studentinnen und Studenten den Auftrag erteilt bekommen, 

sämtliche Aufgaben und Übungen in diesem Kurs ausschließlich nur mit KI-

Tools zu lösen.108 

 

Ein Komponist wie John Cage hätte diesem technischen Fortschritt, vermutlich 

mit großer Freude und Neugierde entgegengeblickt. Eben jene Freude und 

jener Entdeckergeist dürfen, in meinen Augen, auch heutigen Musikerinnen und 

Musikern nicht verloren gehen. Jede neue Technologie, jede Weiterentwicklung 

des bereits bekannten bedarf ein wenig Überwindungskraft, doch wurde der 

Umgang mit den Neuheiten einmal erlernt, können sie schnell ein 

nutzbringender Bestanteil unseres Wirkens sein. Für mich wäre es in Hinblick 

auf Cage´s Werke und Kompositionen keine Überraschung, hätte er ein Projekt 

wie ‚Rhythmus = Musik – X‘ rein mithilfe technischer, KI gestützter Programme 

umgesetzt.  

 

                                            
107 Vgl. Jiang, Yucong. „Piano Precision: Ein KI – gestütztes Software – Tool zur Analyse von 
Musikaufnahmen“. In: mdw – Webmagazin. Online – Ausgabe vom 25.09.2024 
https://www.mdw.ac.at/magazin/index.php/2024/09/25/piano-precision-ein-ki-gestuetztes-
software-tool-zur-analyse-von-musikaufnahmen/ [09.11.2024]. 
108 Vgl. Pohl, Isabella. „Inspiration durch Innovation – KI in der Kunst“. In: mdw – Webmagazin. 
Online Ausgabe vom 27.09.2024 
https://www.mdw.ac.at/magazin/index.php/2024/09/27/inspiration-durch-innovation-ki-in-der-
kunst/ [09.11.2024]. 
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Im direkten Bezug zum Thema Künstliche Intelligenz steht das Projekt nicht, da 

für das Projekt keine KI-Tools eingesetzt wurden, weder im musikalischen noch 

im Zusammenhang der Gestaltung der Plakate oder Programmfolder. Dennoch 

bietet sowohl die Auseinandersetzung rein rhythmischer Parameter als auch 

der Versuch des vollkommenen Verlusts rhythmischer Strukturen mögliche 

Anknüpfungspunkte für KI generierte musikalische Kreationen. Rhythmus, als 

absolut mathematisch umsetzbarer Faktor, wäre leicht umzusetzen, zu 

replizieren oder neu zu gestalten für eine generative KI. Ebenso dürfte die 

Aufgabe, rhythmische Muster zu vermeiden und zumindest Klangflächen zu 

bilden, kein großer Aufwand für eine Künstliche Intelligenz sein. Wie die 

Umsetzung bereits existierender, ausnotierter, auch rhythmisch 

auskomponierter Werke mit dem Zusatz ‚ohne Rhythmus‘ durch KI umgesetzt 

werden kann und welches Klangergebnis dabei entsteht, muss an dieser Stelle 

leider unbeantwortet bleiben, gibt aber durchaus den Anstoß zu weiteren 

Forschungsmöglichkeiten.  

 

Doch gerade aufgrund der mathematischen Nähe zwischen Rhythmus, Musik 

und durch Algorithmen gesteuerte KI, sowie durch Cangelosis Werk Bad Touch 

inspiriert (wenngleich hier die Tonspur durch Menschenhand am Computer 

programmiert wurde) durfte die Frage nach KI geschaffenen Klangerlebnissen 

auch im Publikumfragebogen nicht fehlen.  

Wenngleich die Frage nach einer Definition des Musikbegriffs von der Mehrheit 

der Befragten entweder mit: Bei Musik handelt es sich um vom Menschen 

geschaffene Klang- und Hörerlebnisse, oder mit: Musik ist all das, was in und 

um uns an Klangereignisse wahrnehmbar ist, egal ob vom Menschen oder von 

der Natur kreiert beantwortet wurde; sind trotzdem knapp 20 Prozent der 

Meinung Musik ist jegliche Art von Klang, egal ob menschlich, in der Natur oder 

durch KI erschaffen. Immerhin erhielt diese Antwortmöglichkeit damit mehr 

Stimmen als jene in der impliziert wird, Musik steht für Live-Darbietungen von 

ein- oder mehreren Künstler:innen.  
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Der Begriff „Musik“ steht für: 
 

n = 95 
 

 

Aufgrund der Möglichkeit, dieses Projekt auch ein KI-Programm durchführen 

lassen zu können, drängte sich für den Fragebogen auch die Frage nach der 

Notwendigkeit eines ‚menschlichen‘ Faktors für eine Performance auf. Für mehr 

als die Hälfte der Befragten ist ganz klar, im Zusammenhang mit Musik, egal ob 

im Live-Kontext oder bei Aufnahmen, soll auf jeden Fall auf KI gestützte Klänge 

verzichtet werden. Doch sind zirka 40 Prozent der Meinung, die Verbindung von 

menschlichen und KI generierten Klängen und Darbietungen könnte ein nicht zu 

verachtendes Innovationspotential mit sich bringen.  
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Wie wichtig ist Ihnen der „menschliche“ Faktor in Bezug auf Musik und 
Performance? 
 

 
n = 95 
 

 

 

Künstliche Intelligenz bringt also gewisse Licht- aber auch Schattenseiten mit 

sich. Sie kann, bei fachgerechtem Umgang, Hilfestellungen und Erleichterungen 

im Arbeitsprozess, wie auch innovative Klangkomponenten kreieren und für ihre 

Nutzer:innen bereithalten. Dennoch scheint es, vor allem im Bereich KI 

geschaffener Kompositionen, als fehle jenen Werken eine emotionale 

Komponente. Da KI-Kreationen möglicherweise mit wirtschaftlichen 

Vergünstigungen einhergehen, könnte vor allem am Sektor Werbung, 

Soundtracks, Jingles, Gaming oder sogar Filmmusik vermehrt mit Musik aus 

den Algorithmen Künstlicher Intelligenz gearbeitet werden.109  

 

 

                                            
109 Vgl. Metzmacher, David. „Lieder per Mausklick. Revolutioniert die KI die Musikindustrie?“ In: 
ZDF heute Wissen. Online – Ausgabe vom 29.03.2024 
https://www.zdf.de/nachrichten/wissen/musik-kuenstliche-intelligenz-ki-suno-ai-100.html 
[09.11.2024]. 
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Dennoch bleibt die Hoffnung, so lange Menschen Musik konsumieren, wird der 

Wunsch nach einer gewissen emotionalen Ebene, nach dem ‚menschlichen‘ 

Faktor, bestenfalls nicht zu schnell verloren gehen.  

  

„Die KI wiederum kann helfen, Beats zu entwickeln und kleine Samples zu  

komponieren, die von Menschen zu einem Gesamtwerk arrangiert werden. 

Musik ist Mathematik und auch Emotion. Sie ist das perfekte Spielfeld, auf dem 

Mensch und Maschine kooperieren können, um Wunderschönes zu erschaffen. 

Wenn man sie nur lässt.“110 

 

 

 

 

 

 

 

 

 

 

 

 

 

 

 

 

 

 

 

 

 

 

                                            
110 Mey, Stefan. „KI – generierte Musik ist eine neue Kunstform, deren Zeit gekommen ist“. In: 
Der Standard. Online – Ausgabe. 25.04.2023 
https://www.derstandard.at/story/2000145702822/ki-generierte-musik-ist-eine-neue-kunstform-
deren-zeit-gekommen [09.11.2024]. 
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7. RESÜMEE 

 

„Rhythmus ist in uns allen“111 

 

So befindet Schlagwerker und Multiperkussionist Martin Grubinger die 

Erscheinung: Rhythmus. Ich möchte an dieser Stelle noch einen Schritt 

weitergehen und behaupte, Rhythmus ist nicht nur IN uns allen, sondern 

begleitet uns in unserer alltäglichen Umgebung, in unserer Arbeitswelt, in der 

Natur. Kurz gesagt: Rhythmus ist überall. Diese rhythmische Omnipräsenz 

formt den Begriff und die Auseinandersetzung mit selbigem, zu einem der 

spannendsten und faszinierendsten Bereiche meines musikalischen Handelns. 

 

Aufgrund der eigenen Begeisterung für rhythmische Komponenten und 

Strukturen, fällt der Blick über den Tellerrand gelegentlich schwer, so auch die 

Akzeptanz gegenüber Meinungen von Kolleginnen und Kollegen oder einer 

Zuhörer:innenschaft, welche im Terminus Rhythmus etwas Störendes oder 

Unflexibles sieht. Doch genau diese andere Sichtweise, diese Frage nach der 

Notwendigkeit, letztlich nicht nur von rhythmischen Vorgaben, sondern auch der 

Umgang mit den Parametern Musikinstrument, Klangerzeugung, Melodie und 

Harmonie, dieser Faktoren für den Musikbegriff sowie dessen Wahrnehmung, 

von Musiker:innen wie auch von einem Publikum, hat schließlich zu dem 

Projekt ‚Rhythmus = Musik – X‘ geführt. Eine Melodie, eine musikalische 

Phrase in rhythmischen Formen zu erkennen, zu hören, auch wenn die 

Tonhöhe im Prinzip unverändert bleibt, war für mich immer etwas 

Selbstverständliches. Doch auch jene Selbstverständlichkeit, jener fehlende 

Blick über die eigenen Hör- und Spielgewohnheiten hinaus, sollte in diesem 

Projekt Überprüfung und Horizonterweiterung finden.  

 

Dank der relativ klaren Vorstellung, wie diese Konzertreihe umgesetzt werden 

sollte und welche Faktoren für eine, bestenfalls, erfolgreiche Realisierung des 

Projekts notwendig sind, war die grundsätzliche Organisation des Vorhabens 

                                            
111 Schaller, Brigitte. „Martin Grubinger: Musik ist in uns allen“. In ÖAMTC auto touring. Online – 
Ausgabe. Oktober 2021. https://www.oeamtc.at/autotouring/menschen/martin-grubinger-
rhythmus-ist-in-uns-allen-47331444 [15.11.2024]. 
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überschaubar. Terminliche Überschneidungen sowie der Tausch der 

Konzerttermine für Graz und Eisenstadt haben keine allzu großen 

Auswirkungen auf die angedachte Umsetzung der Konzerte genommen, 

wenngleich bezüglich der Besucherzahlen hier vermutlich vor allem bei dem 

Konzert in Graz größere Einbußen entstanden sind. Die niedrige Anzahl an 

Zuhörer:innen in Graz brachte auch ein finanzielles Ungleichgewicht in die 

Gesamtbudgetierung. Dieser Umstand konnte, Dank des großen 

Verständnisses aller am Projekt beteiligten Person, zum Glück behoben 

werden.  

 

Für die Durchführung des rhythmischen Teils des Ensembles ‚Phildrumonic‘ 

stellte die Literaturauswahl eine gewisse Herausforderung dar, da es unzählige 

Werke gibt, die den Anforderungen ‚Nur Rhythmus, keine herkömmlichen 

Musikinstrumente‘ entsprechen. Um diese Vielzahl an Möglichkeiten 

einzugrenzen, sollten die gespielten Werke nicht nur die, an das Ensemble 

gestellte Aufgabe dieses Projekts erfüllen, sondern zum einen eine gewisse 

musikalische Herausforderung sein, sie sollten mit wenig 

alltagsgegenständlichem Instrumentarium auskommen und zum anderen aber 

trotzdem, zumindest in kleinen Zügen, dem Charakter eines ‚Phildrumonic' 

Konzerts, humoristische und theaterhafte Komponenten beinhalten. In meinen 

Augen ist dieser Spagat mit ‚nur‘ fünf Stücken innerhalb des Konzertprogramms 

gut gelungen.  

 

Die Aufgabe, auf das übliche Instrumentarium zu verzichten, war für die 

Schlagwerker:innen an sich keine Schwierigkeit, die Auswahl der passenden 

Alltagsgegenstände hingegen bedurfte einiger zeitlicher Ressourcen. Dies mag 

für jemanden, die/der sich selten bis gar nicht mit diesem Thema beschäftigt 

seltsam klingen, doch das Finden eines Knicklichts, mit richtiger Länge und 

passendem Durchmesser ist ebenso herausfordernd, wie die Auswahl 

funktionaler Feuerzeuge und deren Bearbeitung um die Kindersicherung zu 

entfernen, damit diese auch wirklich, wenn im Stück erforderlich einen Funken 

zünden. Ebenso verhält es sich mit der Zusammenstellung geeigneter 

Kaffeebecher und Stahlkappen.  
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Die Umsetzung des rein rhythmischen Teils selbst stellte uns 

Schlagwerker:innen tatsächlich vor keine allzu große Schwierigkeit, da wir 

letztlich die Werke prinzipiell genau so darbieten konnten, wie im Notentext 

vorgegeben.  

 

Anders bei den Musiker:innen des Ensembles ‚Summa Sonorum‘. Wenngleich 

für dieses Ensemble zwar die Frage nach der Findung adäquater Instrumente 

nicht von großer Relevanz war, so bilden die Stückauswahl und vor allem ein 

geeigneter Lösungsansatz für die Thematik musikalische Ereignisse ohne 

Rhythmus ansprechend darzustellen, durchaus einen beträchtlichen 

Schwierigkeitsfaktor. Mit der Anforderung, Werke aus unterschiedlichen 

musikalischen Epochen, sowie graphisch notierte Stücke in die 

Programmauswahl zu integrieren, sollte von meiner Seite eine Hilfestellung für 

die Musiker:innen entstehen. Ebenso sollte die Vorgabe zur Besetzung, von 

Solo bis Quintett alle Varianten zu zeigen, dabei helfen, die Stückauswahl 

einzugrenzen. Dies gelang in meinen Augen sehr gut und bot somit den 

Musiker:innen als auch dem Publikum ein möglichst breites Spektrum, Werke 

ohne rhythmische Strukturen zu erleben.  

 

Die Umsetzung der Vorgabe Werke frei von rhythmischen Komponenten zu 

interpretieren, stellte das Ensemble ‚Summa Sonorum‘ vor die größte Aufgabe 

dieses Projekts. Wie in Kapitel 5.1 bereits geschildert, war die möglichst 

rhythmuslose Darstellung der graphisch notierten Werke in Solo- und Duo- 

Besetzung noch am ehesten umsetzbar. Für die drei anderen Werke mussten 

zu Beginn vor allem Ideen gesammelt werden, welche Möglichkeiten der non 

rhythmischen Vortragsweise denkbar waren und welche zusätzlichen 

aufführungspraktischen Regeln diese unter Umständen mit sich brachten. 

Hierzu wurden unzählige Gespräche, Telefonate und digitale Treffen 

abgehalten um aus dem gemeinsamen Ideenaustausch, jene Möglichkeiten zu 

filtern, die das Projekt zum einen am deutlichsten widerzuspiegeln zu 

vermochten und zum anderen es schafften dem Publikum einen denkbar 

objektiven Eindruck des Vorhabens zu vermitteln. Die Angst davor, das 

Publikum könnte aufgrund der erschwerten Bedingungen ohne gemeinsame 

rhythmische Struktur deutlich wahrnehmbare Melodielinien und wohlklingende 
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Harmonien zu erzeugen, durch die teils leicht kakophonen Klänge negativ 

beeinflusst werden, was sich schließlich auch auf den Fragebogen auswirkt, 

war anfangs meinerseits groß. Doch war dies letztlich eigentlich ein 

Grundgedanke dieses wissenschaftlichen Projekts, wie reagiert ein Publikum, 

wenn plötzlich Klangereignisse in anderer Form auftreten als erwartet? Schlicht 

aus dem Grund, weil eine für den Musikbegriff sonst übliche Komponente, der 

Rhythmus, nicht mehr wie im Notentext vorgegeben dargeboten wird.  

 

Im Nachhinein betrachtet, hätte die Umsetzung des Antirhythmus-Parts noch 

deutlicher, noch furchtloser vor möglichen Kakophonien sein können. Jedoch in 

Anbetracht der Tatsache, ein Publikum gewinnen zu wollen, welches nicht nur 

aus professionellen Musikerinnen und Musikern besteht, sondern unbedingt 

auch Hobbymusiker:innen oder schlicht musikbegeisterte und musikaffine 

Menschen beinhalten sollte, war ein etwas vorsichtigerer Zugang wohl eine 

passende Wahl. Schlussendlich bin ich den Musikerinnen und Musikern des 

Ensembles ‚Summa Sonorum‘ äußerst dankbar, dieses Projekt mit solch einer 

professionellen Einstellung und großem Engagement mitgetragen zu haben. Es 

braucht, meiner Meinung nach, hervorragende musikalische Kenntnisse und 

Fertigkeiten um eine solch schwierige Aufgabe meistern zu können.  

 

Eine radikalere Umsetzung des gesamten Projekts, sowohl in Hinsicht auf den 

rein rhythmischen Teil, als auch auf den Teil der erzwungenen 

Rhythmuslosigkeit, hätte die Verwendung, durch Künstliche Intelligenz 

gesteuerten Elementen, möglicherweise beigetragen. Hierbei wäre es möglich 

gewesen, die Versionen der KI zu den jeweiligen Vorgaben, mit den Ideen und 

der Umsetzung von realen Musiker:innen zu vergleichen. Um allerdings noch 

einen Schritt weiter zu gehen, wäre es, mit genügend Kenntnis von Algorithmen 

und KI gestützten Programmen vermutlich auch denkbar gewesen, die 

gesamten Konzerte ausschließlich von der KI bestreiten zu lassen. Jedoch 

hätten sich für diese Konzertreihe andere Fragen und Herangehensweisen 

ergeben, so wäre die Komponente KI in diesem Fall nicht nur als ‚ausführende 

Künstlerin‘ im Mittelpunkt gestanden, sondern auch Hauptdarstellerin im 

Publikumfragebogen geworden. Dennoch bietet dieses Thema interessante 

Ansatzpunkte für zukünftig zu erforschende Bereiche. 
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In Bezug auf die Auswertung des Fragebogens hätte ich mir zumindest eine 

Anzahl von 100 beantworteten Fragebögen gewünscht, doch diese Zahl blieb 

leider knapp unterschritten. Dennoch zeigt sich kein Grund, die Integrität des 

Ergebnisses in Frage zu stellen. Aufgrund des weiten Spektrums der 

unterschiedlichen Altersgruppen, welche an der Beantwortung des 

Fragebogens teilgenommen haben und der damit einhergehenden 

kontrastierenden Wahrnehmung von Musik, lassen sich in der trotz des 

Altersunterschieds teilweise sehr ähnlichen Reaktion auf die Fragen, durchaus 

gewisse Tendenzen erkennen. Für mich als Schlagwerkerin sehr spannend zu 

sehen ist, wie eindeutig die Ergebnisse gewisser rhythmusbezogener Fragen 

sind und wie breit die Streuung bei Fragen zu melodiebezogenen Inhalten zum 

Teil sind. Dies zeigt für mich zum einen, einen gewissen Konsens zur Thematik 

rhythmischer Darbietung sowie eine gewisse Schwierigkeit non rhythmische 

musikalische Ereignisse einordnen zu können.  

 

Hier stellt sich die Frage, inwieweit Künstler:innen wie John Cage in den 

vergangenen Jahrzehnten einerseits die Hörgewohnheiten von Publikum und 

Musikerinnen und Musikern beeinflusst haben, andererseits wie weit solche 

Komponistinnen und Komponisten auch den Weg für den Erfolg von 

rhythmusspezifischen Gruppen wie Stomp112 oder Yamato113 geebnet haben. 

Die Ensemblemitglieder von Yamato entsprechen in Hinblick auf ‚Rhythmus = 

Musik – X‘ den Projektvorgaben nicht zur Gänze, da sie üblicherweise nicht auf 

den Gebrauch herkömmlicher Musikinstrumente verzichten. Im Gegensatz dazu 

erfüllt das Ensemble von Stomp diese Vorgaben durchaus. Dieses Angebot an 

rein rhythmischen Konzerten und Darbietungen könnte somit den Umgang des 

Publikums und dessen Hörgewohnheiten in Bezug auf rhythmische Muster und 

Strukturen beeinflusst haben. Dieses erweiterte Spektrum musikalischer 

Vorlieben könnte daher auch einen gewissen Einfluss auf die Antworten des 

Publikumfragebogens genommen haben. Als Schlagwerkerin stimmt mich 

dieser mögliche Trend durchwegs positiv und es wirkt, als handle es sich bei 

rhythmischen Darbietungen, fernab klassischer Zugangsweisen zum 

Musikbegriff, zumindest für einen Teil der Zuhörer:innen um nichts absolut 

                                            
112 Vgl. Stomp. „Homepage”. https://stomponline.com/ [15.11.2024]. 
113 Vgl. Yamato – The Drummers of Japan. „Homepage”. https://www.yamatodrummers.com/ 
[15.11.2024]. 
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fremdartiges mehr. Dies betrifft, im Zusammenhang mit diesem Projekt und mit 

der Art von Publikum, welches sich in den Konzerten eingefunden hat, 

Menschen europäischer, eher westlicher Herkunft.  

 

Einen besonderen Stellenwert nimmt für mich das Ergebnis der Frage nach 

dem Vergleich der Begrifflichkeiten Rhythmus und Melodie ein. In dieser 

prozentuell nahezu gleichen Auswahl der beiden Beantwortungsmöglichkeiten 

zeigt sich, meiner Ansicht nach, die Bipolarität des Themas am deutlichsten. 

Rhythmus und Melodie können demnach sowohl für sich alleine stehen, sind 

dadurch als unabhängige Faktoren des Musikbegriffs zu betrachten und 

dennoch sind knapp 48,5 Prozent der Befragten der Meinung, die beiden 

Parameter würden einander ergänzen und somit, in meinen Augen, den 

Musikbegriff auch vervollständigen.  

 

Aufgrund des markanten Ergebnisses auf die Frage ob der Begriff Musik für 

eine rein rhythmische Darbietung auch ohne herkömmliche Musikinstrumente 

zutreffend ist und deren klaren Beantwortung mit ‚Ja‘ von rund 80 Prozent der 

Befragten, sowie in Anbetracht der deutlichen Resultate in Bezug auf Fragen 

mit rhythmischem Kontext, steht für mich die angenommene These dieses 

Projekts als bewiesen fest. Dennoch soll an dieser Stelle noch einmal 

festgehalten werden, dieses Ergebnis, diese Untermauerung der These gilt, wie 

bereits beschrieben für die Bedingungen, welche anhand des ausgewählten 

Programms, der ausgewählten Ensembles, der Spielstätten und des 

Fragebogens für das Konzertpublikum und die ausführenden Musiker:innen für 

dieses Projekt entstanden sind. Es wäre daher spannend, ein weiteres Projekt 

zur Überprüfung dieses Ergebnisses, zwar unter Beibehaltung derselben 

Grundidee und damit einhergehend den grundlegend selben Spielregeln, 

jedoch mit einem anderen Programm, mit einem grundsätzlichen anderen 

Aufbau der Konzerte, anderen Instrumenten, möglicherweise einem 

niederschwelligeren Zugang und unter bewussten Einsatz von KI zu 

konzipieren und umzusetzen.  
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10. ANHANG 
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Summa Sonorum Zusammenfassung der Methoden und Befragung der 

Musiker:innen zum Projekt Rhythmus = Musik - X  

Probierte Methoden (bitte anonym Anmerkungen machen, wie es euch 

ergangen ist pro Stück) 

1. Ein Schlag pro Symbol 

2. Ein Schlag pro Note, Pausen in Echtzeit 

3. Bei einem Punkt treffen und den neuen Abschnitt gemeinsam beginnen 

(bis zur Ankunft der anderen Pause) 

4. Bei einem Punkt treffen und den neuen Abschnitt gemeinsam beginnen 

(bis zur Ankunft den Ton aushalten) 

5. Symbole abzählen und dementsprechend Pausen davor einfügen, damit 

am Ende alle gleich ankommen  

6. Symbole abzählen und dementsprechend gemeinsam anfangen und am 

Ende warten 

7. Starkes Rubato um Rhythmus unkenntlich zu machen 

Ave Stella 

 frei bis Kadenz „A“; gemeinsamer Neustart bis Kadenz „B“; gemeinsamer 

Neustart in Takt 100 bis Ende 

 Schlussnoten immer aushalten 

Ad Methode 1: War einerseits die “einfachste” Lösung, andererseits nicht. Je 

mehr Stimmen einsetzten und je komplizierter die kontrapunktische Ausführung 

wurde, wurde diese Methode auch immer komplizierter in der musikalischen 

Aufführung, besonders mit dem Ziel, keine reine Kakophonie zu erzeugen. 

Ad Methode 2: Selbiges wie Methode 1, nur kam bei mir die Frage auf, was 

denn “Echtzeit” ist - und was ist dann ein Schlag pro Note? Ein Viertelschlag, 

eine Halbe, eine Ganze? Spiele ich dann Synkopen, wenn der Schlag eine 

Halbe ist und ich aber eine Viertelnote Pause? Dies erzeugte meiner Meinung 

nach oft noch mehr Chaos als gewollt. Synkopen werden auch sofort deutlich 

als Rhythmus wahrgenommen. 
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Ad Methode 3: Kam mir sehr unvollständig vor, irgendwie entstand dadurch 

kein wirkliches Ende vom gespielten Abschnitt. 

Ad Methode 4: Bei dieser Methode fand ich die Enden vollständiger als bei 

Methode 3. 

Ad Methode 5: War interessant, weil sich trotz Chaos vor dem Ende doch ein 

Kadenzgefühl und somit eine Auflösung der ganzen Spannung ergab. 

Ad Methode 6: War auch interessant, aber chaotischer als Methode 5. 

Ad Methode 1 - die einfachste Methode, die Zusammenklänge waren immer 

sehr dissonant.  

Ad Methode 2: Obwohl die Pausen in Echtzeit ausgeführt werden sollten, war 

das entweder unmöglich (da durch kurze Pausen synkopierte Rhythmen 

vorkommen) oder sehr kompliziert, wegen Umrechnungen, wie lang einzelne 

Pausen dauern sollen. Ein Schlag pro Symbol finde ich logischer, das 

Klangergebnis ändert sich nicht wesentlich.  

Ad Methode 6: Das befriedigende Element ist die Auflösung der Dissonanzen 

am Ende des Stückes. Dies war nur dann hörbar, wenn die letzte Note lang 

ausgehalten wurde. Angenehm war auch allmählicher Abbau der Dissonanzen. 

Es brauchte Zeit. um die Lage zu erreichen, in der man eigene Tonfolgen, auch 

wenn sie ohne Rhythmus gespielt werden, als Melodie gestaltet und jeder Note 

unterschiedliche Artikulationen, Charaktere, Farben gibt und im Rahmen der 

Melodie hierarchisch organisiert.  

 

Haydn 

 Menuett: 2, (1. Teil mit Wh, 2. Teil ohne Wh) 

 Trio: 5 Sekunden pro Takt, ohne Wh 

 Menuett da Capo: 2, A-B 
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Hüttenbrenner (blättern nach Var. II) 

 Thema: 2, gemeinsamer Neubeginn im 2. Teil, mit Wh  

 Var. II: 2, gemeinsamer Neubeginn im 2. Teil, mit Wh 

 Var. III: 2, gemeinsamer Neubeginn im 2. Teil, mit Wh 

 Schlussnoten immer aushalten 

Ad2: Wie beim Consortstück, finde ich es wichtig, den einzelnen Tönen ihre 

Form, Artikulation und Charakter zu geben, auch wenn der Rhythmus fehlt. Die 

zweite Variation fand ich unterhaltsam, da die Struktur homophon ist und die 

Harmonie funktioniert relativ gut, ab der Wiederholung klingt als ob wir einfach 

nicht zusammen sind.  

Wir haben auch versucht, die Harmonien aufrechtzuerhalten. Dazu hat immer 

die Stimme mit den schnellsten Noten geführt, in dem sie alle Noten gleich lang 

macht und die anderen müssen sich anpassen. Das heißt aber, dass trotzdem 

noch Rhythmus da ist. Fazit: eine nicht zu 100% homophone Komposition kann 

nicht harmonisch korrekt bleiben, wenn der Rhythmus “weg” ist. Ich frage mich 

außerdem nach wie vor was es eigentlich heißt Musik ohne Rhythmus zu 

spielen, weil sobald man mehr als einen Klang/Ton/Geräusch hat, ergibt sich 

eine zeitliche Gliederung/ ein Längenverhältnis und damit Rhythmus. Ein 

Rhythmus kann sehr einfach sein z.B. nur gleich lange Noten oder sehr 

komplex, dass er nicht mehr nachvollziehbar ist, aber um keinen Rhythmus zu 

haben braucht man entweder Stille oder nur einen einzigen Ton. (dieses 

Problem gilt natürlich für alle Stücke) 

Blockflöte Solo 

 RARA ist eine grafische Notation, in der kein fixer Rhythmus vorgegeben 

ist. Ich interpretiere die größeren Zeichen als längere Noten und die 

kleineren Zeichen als kürzere. Das ist aber keine Angabe des 

Komponisten. Die grafische Notation soll für eine Aufführung von dem 

Blockflötisten/der Blockflötistin genau ausgearbeitet werden. Ich habe 

deshalb meine Version aufgeschrieben und dabei bewusst keinen 

Rhythmus notiert (es fehlen alle Notenhälse), jedoch habe ich mir die 

originalen Symbole darüber notiert ca. in der originalen Größe. Damit 



131 
 

habe ich in den Konzerten improvisiert. Nach Gefühl, Lust und Laune 

waren die Klänge mal länger und mal kürzer. Mir war dabei wichtig, 

keinen Puls zu spüren. Also habe ich Methode 7 “starkes Rubato” 

verwendet. Ein Solostück dieser Art funktioniert meiner Meinung nach 

wunderbar “ohne” Rhythmus, da keine Koordination zwischen mehreren 

Stimmen notwendig ist. 

Blockflöte Duo 

generell wichtig für uns: angegebener Affekt und damit einhergehend ca. das 

Tempo sollen gleich bleiben, ebenso das Zusammenspiel. Sonst wäre noch 

mehr Kakophonie entstanden. 

 1. Teil: Zusammenspiel bleibt gleich, Rhythmen frei, Pausen 

unterschiedlich interpretiert. kürzer oder länger, manchmal auch mit 

Fermate und extra lang. 

Irgendwie war ich noch aufmerksamer auf das, was Alena gemacht hat. so fand 

ich unser Zusammenspiel noch dynamischer als wenn man nur nach dem 

richtigen Metrum spielt. 

Ich schließe mich Johanna an, dass es die Aufmerksamkeit fördert und so dem 

Zusammenspiel hilft, aber das Stück geht verloren, da es hauptsächlich mit 

Rhythmus spielt und so mit sehr wenig melodischem Material auskommt. Es 

hilft auch nur deshalb dem Zusammenspiel weil dadurch der größte 

Konzentrationsfaktor wegfällt. 

 2. Teil: Alle Töne gleich lang, Pausen zwischendurch eingefügt damit 

sich die Konsonanzen decken 

fand ich eigentlich sehr schön und irgendwie meditativ, für mich war es im 

Vergleich mit der Version mit Rhythmus sogar noch ein bisschen 

ausdrucksstärker 

Hier kann ich mich Johanna nicht anschließen, da ich das Original sehr gut 

kenne und der zweite Satz aus einer leicht merkbaren Melodie besteht, die 

zwischen den beiden Stimmen abwechselt. Sowohl die Harmonien als auch die 
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Melodie und der spielerische Charakter sind verloren gegangen und somit 

musste der Ausdruck einem Einheitsbrei weichen. 

 3. Teil: beide rubato, gemeinsam anfangen und aufhören, schauen, dass 

das Zusammenspiel trotzdem bleibt 

gleiches wie im ersten Satz - so entstand irgendwie noch mehr Spannung weil 

man immer die andere Stimme auch mitlesen musste 

Da der 3. Satz auch im Original keinen prägenden Rhythmus hat, war zwischen 

der rubato Version und dem Original kein großer Unterschied. Ich schließe mich 

hier Johanna an, dass es diesem Satz mehr Spannung gibt, wenn man beide 

Stimmen liest und so aufeinander reagiert. Das macht auch Spaß. Allerdings 

schreibt der Komponist als Angabe “statisch” und durch die hinzugefügte 

Spannung ist der Satz lebhafter geworden. 

 4. Teil: lange Pausen sind frei, alle kurzen Pausen (ab Achtelpause) 

weglassen. Alle Töne sind gleich lang, um das Zusammenspiel 

anzupassen jeden Abschnitt wie notiert anfangen. Bei unterschiedlichen 

Notenwerten zur selben Zeit z.B. gibt es Stellen, wo die Stimmen 

Sechzehntel Quintolen gegen normale Sechzehntel spielen, muss die 

eine Stimme ein schnelleres Tempo wählen als die andere, aber 

innerhalb der Stimme sind alle Töne gleich lang. 

war mitunter der chaotischste Satz weil die Pausen doch sehr viel Struktur in 

die Musik reinbringen, ich fand es aber irgendwie auch schön und damit das 

ganze Stück dann doch sehr abwechslungsreich 

Naja Chaos…war ganz lustig zu spielen aber gleichzeitig sehr schade und 

unbefriedigend, aber dafür ist es super, wenn am Ende der gesungene Teil 

endlich Sinn macht!  

 


