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1 Einleitung

Kreativitdt in der Musikpadagogik, also die Produktion von Musik in Komposition und Im-
provisation, ist in deutschen Lehrpldnen eine Randerscheinung, sodass sich das Erfinden von
Musik insbesondere im Primarbereich auf Verklanglichungen oder erste Klangspiele be-
schriankt. In anderen Landern wie GrofBbritannien oder Australien ist ,,composition* hinge-
gen fester Bestandteil des Lehrplanes. Eine steigende Anzahl an Projekten zum Komponie-
ren— auch mit Schulklassen — zeigt die Aktualitdt des Themas in der hiesigen Praxis (vgl.
Vandré, Lang 2011). Forschungsarbeiten zu diesem Thema sind in der deutschsprachigen
musikpddagogischen Forschung rar (beispielsweise Wienecke 2011; Schlothfeld 2009).

In der internationalen musikpddagogischen Forschung ist Kreativitdt in den letzten Jahren
wieder verstdrkt ins Blickfeld geraten wie u.a. die steigende Anzahl an Verdffentlichungen
(Burnard 2007; Hickey 2007; Deli¢ge& Wiggins 2006) zeigt. Auch die vorliegende Heraus-
geberschrift von Oscar Odena, die Einblicke in die aktuelle musikpddagogische Forschung
zur musikalischen Kreativitét bietet, greift dieses Thema auf.

Odena, der Dozent flir Erziehungswissenschaften an der University ofHertfordshire, UK
ist, erfasst in seinem Buch Beitrige zum Kreativitdtsbegriff, Zusammenfassungen des For-
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schungsstandes sowie Einblicke in neue Forschungsarbeiten. Die Musikpadagogik wird in
ihrer gesamten Bandbreite beriicksichtigt — vom Kleinkind bis zum Erwachsen, schulisch
und auBerschulisch. Zusitzlich kommen benachbarte Wissenschaften wie die Musiktherapie
zu Wort.Die Beitrdge stammen von bekannten Autoren, aber auch von Nachwuchswissen-
schaftlern aus dem Vereinigtem Konigreich, den USA, Australien, Brasilien, Spanien und
Portugal.

Das Buch mochte sich nicht nur an die Forschungsgemeinschaft, sondern auch an Nut-
zergruppen wie etwa Musiklehrer' richten.

Die elf Kapitel des Buches gliedern sich in drei Teile. Ein erster Teil zum Begriff “Krea-
tivitat umfasst zwei Kapitel. Es folgt ein zweiter, sieben Kapitel umfassender Teil, der Bei-
spiele aus der Praxis présentiert. Das Buch schlie8t mit zwei Kapiteln, die den Bedarf weite-
rer Forschung darlegen. Der Herausgeber rahmt die ausgewihlten Artikel durch sein Vor-
wort und das thm gehorende letzte Kapitel, in dem die einzelnen Aufsdtze des Bandes zu-
sammen gefiihrt und Schlussfolgerungen gezogen werden.

2 Der Kreativititsbegriff — Teil I

Im ersten Kapitel pladiertPamela Burnardfiir eine Weitung des Kreativitdtskonzepts, um die
Vielfalt kreativer Praxenzu beriicksichtigen.Sie kritisiert ein romantisches, westliches Kunst-
und damit Kreativitdtsverstdndnis, das das individuelle Genie fokussiertund fragt, was musi-
kalische Kreativitdt heute ausmacht.Sie geht von musikalisch kreativen Praxen aus, kennt
individuelle ebenso wie kollaborative Kreativitdt (S. 5ff.).Burnardzeigt sehr eindrucksvolldie
vielfdltige kreative auBlerschulische musikalischeLebenswelt heutiger Schiiler auf und deckt
somit Diskrepanzen zwischen aufler- und innerschulischen Praxen auf.Sie fordert Schiiler-
orientierung und die Moglichkeit,die Lebenswelten der Schiiler in Projektenaufzugreifen.
Doch dem Ruf in der politischen Diskussion nach mehr Kreativitdt im Unterricht, sieht sie
sehr enge Vorgaben und einen Fokus auf Bewertung entgegengesetzt. Sie fordert daher klare
Konzeptionen von Kreativitdt auf deren Basis Schiiler und Lehrer mehr Freiraum haben fiir
zeitgemilBe musikalische Praxen (S.22). Eine klare Definition musikalischer Kreativitdt wire
auch ein Ausgangspunkt fiir die Bewertung von Kreativitit. Mit den Ergebnissen zweier
Studien veranschaulicht Burnard die Vorstellung von Kreativitdt bei Lehrern und zeigt, dass
diese sich aktuell nicht dafiir vorbereitet sehen, kreative Leistungen zu bewerten, und dass
Erfahrungen alleine nicht ausreichen (S. 20).

Welches Verstindnis von Kreativitdt Lehrer haben und was sie als kreativ wahrnehmen
ist auch Gegenstand des zweiten Kapitels. Odena und Welch skizzieren eine vierjahrige qua-

1 Zu Gunsten der einfacheren Lesbarkeit wird sowohl fiir die mannliche wie die weibliche Form die
mannliche Form verwendet.
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litative Studie, in der sie die Wahrnehmung der Lehrer von Kreativitdt untersuchen. Die
Analyse der AuBerungen der beteiligten Lehrer zu Videosequenzen ihres Unterrichts ord-
nensie den vier aus dem Material entwickelten Wahrnehmungskategorien Schiiler,Umwelt,
Prozess und Produkt zu (S. 34f)). Besonders interessant fiir den schulischen Kontext zeigt
sich auch in dieser Studie wieder, dass bei der Umgebung neben der Rolle des Lehrers die
zur Verfligung stehende Zeit eine wichtige Rolle fiir das Gelingen einer Komposition spielt.
Zeitknappheit wird von den Lehrern und ihrer Aussage nach auch von Schiilern als Druck
empfunden. Die Atmosphire wie auch die Qualitit der Schiilerkompositionenleiden (S.
36).0Odena und Welch fragen dariiber hinaus nach Einflussfaktoren auf diese Wahrnehmung.
In der Auswertung der musikalischen Werdegédnge der Lehrer zeigen die Autoren sehr an-
schaulich anhandvon Beispielen, dass Lehrer eher mit ihren Schiilern komponieren, wenn sie
dieses in ihrer eigenen Ausbildung erfahren haben. AuBlerdem kdnnen die Autoren zeigen,
dass eigene Kompositionserfahrungen sowie umfangreiche Kenntnisse verschiedener musi-
kalischer Stile fiir den Kompositionsunterricht wichtig sind. Fiir die Lehrerausbildung ziehen
sie daraus die Konsequenz, dass Berufsanfanger zunédchst an der Seite erfahrener Lehrer Er-
fahrungen sammeln sollten (S. 43f.).

3 Aktuelle Forschungsprojekte zur musikalischen kreativen Praxis —

Teil 11

Die Darstellung der verschiedenen Projekte erfolgt zunéchst chronologisch nach dem Alter
der jeweiligen Zielgruppe, wobei mit dem Schulalter (Kapitel 4) zunéchst das Komponieren
in der Schule Gegenstand ist.

DasKapitel drei beschaftigt sich mit den Anféangen kreativen Denkens. Gegenstand der
Forschung ist das spontane Musikmachen von Kleinkindern. Barrett referiert sehr ausfiihr-
lich die Forschungsdiskussion, ob Kreativitdat ein domanenspezifisches oder domanenuber-
greifendes Phanomen sei (S. 56f.) und schliel3t, dass sowohl generelle Verhaltensweisen und
Fertigkeiten, die kreatives Handeln und Denken stilitzen, wie auch domanenspezifische Fer-
tigkeiten gefordert werden sollten.Sie analysiert exemplarisch zwei Improvisationen eines
zweil- und eines dreijdhrigen Kindes, die im familidren Alltag entstanden sind und zeigt, dass
schon in diesem Alter erstes musikalisches Vokabular erlernt wurde. Aufgrund zahlreicher
Schilderungen zum Elternhaus und den Aktivitdten der Kinder sowie durch die Abbildung
der erfundenen Lieder ist die Entstehung der Lieder sehr gut vorstellbar (S. 60). Die fliissige
Schreibweise sorgt dariiber hinaus dafiir, dass die Darstellung sich wie ein Bericht liest. Von
Bedeutung fiir weiterfiihrende Forschungen sowie Praxis ist, dass Schiiler in die Schule so-
mit schon Verhaltensweisen und Erfahrungen fiir kreative Aktivititen mitbringen, die zu
berticksichtigen sind (S. 66f.).

Veloso und Carvalhofokussieren die Mdglichkeit des Ausdrucks beim Komponieren.
Der Wunsch sich musikalisch auszudriicken scheint schon in der friihsten Kindheit prasent.
Die Entwicklung der Fantasie griindet sich auf Emotionen und Geflhle. Sich musikalisch
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auszudriicken heil3t auch mittels Fantasie Welt zu verstehen (S.74f.). Veloso und Carvalho
beschreibenein achtmonatiges Kompositionsprojekt, das mit Zweitklasslern in Portugal
durchgefiihrt wurde. Interessant ist, dass es sich bei diesem Projekt um ,,actionresearch*
handelt, was dem Verstehen eine weitere Dimension hinzufugt (S. 78):Veloso selbst unter-
richte und wertete wochentlich Beobachtungen und Feldnotizen sowie Videoaufzeichnungen
aus und stellte sie in Zusammenhang mit der Forschungsliteratur, um den folgenden Unter-
richt zu adaptieren und Unterricht insgesamt zu verbessern. Veloso und Carvalho zeigen in
der anschlielenden Analyse der Videos und zusatzlich anhand der ,,self-reports“ der Schi-
ler,wie das Komponieren genutzt wird, um Erfahrungen musikalisch umsetzen, die Emotio-
nen und Gefiihle bergen, welche die Fantasie formen. Sie betrachten dartber hinaus die
Gruppe, in der die Kinder komponieren, sowie die schwierige Rolle des Lehrers, der einer-
seits das Ziel verfolgt, dass sich die Kompositionsfahigkeiten seiner Schiiler entwickeln, der
der Kreativitat der Kinder aber genug Raum geben muss. Wiinschenswert ist fur die Auto-
renein Lehrer, der sich als Partner der Schiiler sieht und mit ihnen im Dialog an den Kompo-
sitionen arbeitet. Er schafft eine anregende Umgebung und gibt wenn nétig weiterfuhrende
Impulse (S.76).

An die Rolle des Lehrers schlieBt Webster mit seinem Kapitel Giber die Rolle der Revisi-
on im Kompositionsprozess an. Auch er geht davon aus, dass der Lehrer die Personlichkeit
des Schilers sowie dessen Komposition wertschatzt, legt jedoch Wert darauf, dem Schiiler
ein Vordringen in weitere Moglichkeiten der Klanggestaltung durch die Uberarbeitung ihrer
Stiicke zu ermdglichen und sie nicht ,,nur® zu einer weiteren Komposition zu ermutigen (S.
96). Webster begriindet dies mit der bedeutenden Rolle, die die Uberarbeitung im Prozess
des Komponierens bei getibten Komponisten einnimmt (S.99). Er verweist auf verschiedene
Studien, die zeigen, dass auch Kinder von sich aus durchaus ihre Entscheidungen reflektie-
ren und revidieren und dadurch lernen.In anderen Bereichen wie der bildenden Kunst oder
der Sprache gibt es Untersuchungen, die zeigen, dass Schiiler das Uberarbeiten erlernen und
ihre Produkte so verbessern kénnen (S. 98). Aus den Erfahrungen verschiedener Kompositi-
onslehrer heraus entwickelt Webster Anregungen mit Revision im Unterricht umzugehen (S.
108ff.).

Soares interessiert sich flir Einflussfaktoren auf den Kompositionsprozess, die, wie er
ausfiihrlich darstellt, der Literatur nach eine bedeutende Rolle fiir den Kompositionsprozess
spielen. In einer an einer brasilianischen ,,specialistmusicschool*“(S. 117ftf.) durchgefiihrten
Studie betrachtet er insbesondere die Einfliisse des Musikgeschmacks und der Nutzung des
Computers als Kompositionsmedium. In einer quantitativen Erhebung ermittelt er den Mu-
sikgeschmack der Jugendlichen. Zwolf der befragten Jugendlichen mit unterschiedlichem
Musikgeschmack wihlt er fiir seine nachfolgende qualitative Studie, in der sie Kompositi-
onsaufgaben an einem Computer durchfiihrten. Der Kompositionsprozess wurde auf Video
festgehalten, halbstandardisierte Interviews hielten die Schiilermeinungen zu Prozess und
Produkt fest, wie in einem differenzierten Methodenteil dargelegt wird.In der Auswertung
der Videos wurde die Zeit, in der sich der Schiiler mit dem Komponieren beschéiftigte, den
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Kompositionsphasen ,,explorationorgenerationofideas, organization, revision, editing
(121f)) zugeordnet. Es zeigen sich unterschiedliche Kompositionswege, bei denen zwischen
den genannten Phasen innerhalb des Kompositionsprozesses haufig gewechselt wird. Deut-
lich wurde, dass Schiiler, die bereits Erfahrungen mit dem Komponieren am Computer ha-
ben, mehr Zeit mit dem Generieren der Ideen verbrachten, wihrend Schiiler ohne diese Vor-
erfahrungen mehr Zeit fiir die Uberarbeitung bendtigten (S. 123). Die Schiiler gaben an, dass
die Computer sie mindestens dadurch unterstiitzen, dass sie ihre Komposition wéhrend des
Entstehens immer wieder horen und so Fehler entdeckenkonnten. Der Computer wurde nicht
als Instrument wahrgenommen, das den Denkprozess einschrinkt (S.124). Interessant ist fiir
die Musikpadagogen, dass nur zwei der Schiiler sich entschieden, ein Stiick in dem von
thnen bevorzugten Stil, zu komponieren. Ein entscheidender Einfluss der Hor-Vorlieben
liegt demnach nicht vor (S.124).

Es folgen zwei Beitrdge, die den kreativen Umgang in Instrumentalensembles in den
Mittelpunkt stellen.Seddon diskutiert die Rolle der Kommunikation fiir empathische Kreati-
vitdt, die er als Voraussetzung fiir gemeinsames Generieren von Musik sieht. Anhand eines
Jazz-Ensembles und eines Streichquartetts zeigt er den unterschiedlichen Umgang mit krea-
tiven Elementen. Improvisationen im Jazz sind fiir ihn Momente, in denen Kommunikation
geiibt wird. Das gute Zusammenspiel im Streichquartett begriindet er mit der langen Zeit, die
miteinander musiziert wird. Aufgrund der unterschiedlichen Voraussetzungen der Musiker
beider Ensembles erscheint der Vergleich schwierig.

Auch Hsieh fragt nach dem Einfluss des Genres auf die Improvisation, sowie nach der
Entwicklung von Improvisationsfahigkeiten. Er stellt den theoretischen Hintergrund dar und
diskutiert den Genreeinfluss in Bezug auf drei Studien: eine Selbststudie zum individuellen
Lernen von Improvisation und zwei Studien bei denen Novizen (klassisch ausgebildete Mu-
siker) mit Experten (Jazzmusiker) zusammen lernen. Es zeigte sich, dass musikstilspezifi-
sches Wissen und Spielerfahrung Voraussetzungen zur Improvisation sind, und dass Wissen
in anderen Musikstilen kaum tibertragbar ist.Die beiden letzten Studienzeigen Schwierigkei-
ten beim gemeinsamen Improvisieren von Novizen und Experten, da Experten eine Fiih-
rungsrolle einnahmen, die nicht immer unterstiitzend wirkte.

Zum Abschluss des zweitenTeils des Buches findet sich ein Aufsatz, der aus der Nach-
bardisziplin der Musiktherapie stammt. Anhand von zwei Féllen wird ein Einblick in den
Anfang, die Mitte und das Ende einer Therapie gegeben. Es wird deutlich, welche Rolle ins-
besondere die Improvisation einnehmen kann. Die eingehenden Beschreibungen werden im
Anschluss mit Ergebnissen der Forschung untermauert.

4 Weiterer Forschungsbedarf- Teil 111

Im vorletzten Kapitel beschaftigt sich Rusinek mit dem international sehr aktuellen Thema
der “collaborativecomposition”auch unter Anbetracht der Auswirkungen auf das schulerori-
entierte Lernen. Die bisher vorhandenen Forschungsergebnisse zu dem wie bereits erwahnt
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jungen Forschungsthema werden referiert.Im Anschluss werden neun Studien zur ,,collabo-
rativecomposition* an verschiedenen Schulformen und aus verschiedenen Landernvorge-
stellt, denen gemein ist, dass sie ,,actionresearch* als Methode nutzen. Der Musikpédagoge
unterrichtet selber, er plant sein Vorhaben, sammelt systematisch Daten zur Evaluation, wer-
tet diese aus und reflektiert somit den Unterricht, anschlielend modifiziert er das weitere
Unterrichtsvorhaben.AbschlieBend wird das Potenzial, das im teilnehmenden Forschen liegt,
erlautert. Neben dem Wissensgewinn — in diesem Fall iiber ,,collaborativecomposition® —
befahigt es die Lehrer in ihrem Handeln. Sie reflektierten ihren Unterricht und entwickeln
ihn stets weiter (S.188 ff.).Das Thema ,,collaborativecomposition” und die dargestellte For-
schungslage, ebenso wie die mit den Vorstellungen der Studien verbundenen Einblicke in
die Praxis, geben fir das Komponieren in der Schulklasse auch in Kompositionsprojekten in
Deutschland, die nicht tber ubliche Gruppenarbeit hinausgehen, gute Anregungen.

Im letzten Kapitel geht Odena auf die in den Teilen des Buches dargestellten Themen
noch einmal ein und stellt sie in einen Zusammenhang. Die Diskussion um den Begriff der
Kreativitdt, der in den ersten beiden Kapiteln Gegenstand war, schlieBt er mit der Arbeitsde-
finition “a musicalproductthatisnovelforthe individual and usefulforthesituatedmusicalprac-
tice™ (S. 203). Er vergleicht Praxen musikalischer Kreativitdt in den Ladndern aus denen die
Beitrage kommen, wobei wiederum die starke Tradition seit den 1960er Jahren in England
hervorzuheben ist. Zukunftsweisender mag jedoch das steigende Interesse an dem Thema in
anderen Landern sein. Er zieht Schliisse fiir die Praxis und bezieht sich dabei auf die Perso-
nen, deren Bediirfnisse durch Differenzierung im Material beispielsweise durch verschiede-
ne offene und herausfordernde Aufgaben erreicht werden, auf den Kontext, in dem solche
Aufgaben gestellt werden, auf den kreativen Prozess sowie das kreative Produkt und dessen
Bewertung. Weiteren Forschungsbedarf sieht er fiir die komparative Musikpddagogik bei-
spielsweise filir internationale Best Practice — Beispiele, aber auch fiir die in den beiden Bei-
tragen mit musikpsychologischem Hintergrund angesprochene Differenz kreativer musikali-
scher Praxen verschiedener Genres.Zum Abschluss geht er auf die Entwicklung der schuli-
schen Musikpéddagogik ein und nennt wie Rusinek zuvor andere Forschungsmethoden als
eine Moglichkeit, der Entwicklung von Musikpddagogik unter Beriicksichtigung individuel-
ler ortlicher und personeller Besonderheiten.

5 Fazit

Odena schafft es in der vorliegenden Schrift die verschiedenen Aufsatze mit Beitrdgen aus
unterschiedlichen Landern und Disziplinen in eine Struktur einzufligen, die er dem Leser in
seiner Einleitung verdeutlicht und sie dann inhaltlich in seinem eigenen letzten Kapitel zu-
sammenzufihren. So ist es gut mdglich, das Buch als Ganzes zu lesen, aber auch das geziel-
te Lesen einzelner Kapitel oder thematische Suchen von Inhalten ist durch einen Index mog-
lich.
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Die Starke des Bandes liegt eindeutig in der thematischen Vielfalt. Musikalische Kreativi-
tat wird aus der Perspektive der Bildungssysteme verschiedener L&nder, inner- wie auller-
schulisch, fur verschiedene Altersgruppen sowie als Phdnomen der Nachbardisziplinen der
Musikpsychologie und der Musiktherapie betrachtet. Durch diese breite Aufstellung kénnen
unterschiedliche Zielgruppen angesprochen werden. Besonders spannend gestaltet sich die
Auseinandersetzung mit den Landern, in denen musikalische Produktivitat noch nicht als
Unterrichtsgegenstand etabliert ist.

Nicht nur in Landern, in denen musikalische Produktivitat fester Bestandteil der Lehrplé-
ne und der Unterrichtspraxis ist, ist er sicherlich auch fiir Lehrer interessant, da im gesamten
Band eine enge Verkniipfung von Theorie und Praxis vorliegt, wie beispielsweise bei Webs-
ter, der mit Anregungen fur den Unterricht schliel3t oder bei Odena und Welch, Barrett oder
Veloso und Carvalho, die sehr lebendig anhand vieler Beispiele beschreiben. Hervorzuheben
ist in diesem Sinne auch, dass vielen der dargestellten Studien die Forschungsmethode ,,ac-
tionresearch* zugrunde liegt.

Auch flr die deutsche Musikpédagogik ist der Band fiir Kompositionspadagogen und
Musikpadagogen anregend. Einen Einblick in den Forschungsstand in Bezug auf musikali-
sche Kreativitat erlangt man, da dieser in den verschiedenen Beitragen im jeweiligen Aspekt
detailliert beschrieben wird. Ein fur die schulische Musikpédagogik moglicherweise frucht-
barer Gedanke ist der weitgefasste Kompositionsbegriff, der bei den verschiedenen Praxen
auch der Schiiler ansetzt im Gegensatz zu den meisten bisherigen hiesigen Kompositionspro-
jekten, die auf den Erfahrungen und &sthetischen Vorstellungen der Kompositionsklassen an
Musikschulen fuRBen, oftmals ausschlieBlich verbunden mit der Maxime Neue Musik zu ge-
stalten. Die Einblicke in kompositorische Praxis in der Schule, die Uber erste Gestaltungs-
versuche in Form von Verklanglichungen hinausgehen, zeigen weitere Moglichkeiten auf.
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