
Musik nach 1945 

 

1. Olivier Messiaen und die serielle Musik 

Serielle Musik ist eine Strömung der Neuen Musik, die sich ab etwa 1948 entwickelte. Serielle Musik ist eine 

Weiterentwicklung der Zwölftontechnik von Arnold Schönberg und wird nach strengen Regeln komponiert. 

Die Kompositionstechnik basiert auf dem Versuch, möglichst alle Eigenschaften der Musik (wie zum Beispiel 

Tondauer, Tonhöhe und Lautstärke) auf Zahlen- oder Proportionsreihen aufzubauen. Diese Idee einer musique 

pure entspringt dem Wunsch, eine Musik von möglichst großer Klarheit hervorzubringen, frei von 

Redundanz, Beliebigkeit und dem Ungefähr des "persönlichen Geschmacks". 

Während jedoch bei deren Zwölftonmusik lediglich der Tonhöhenverlauf als Reihe festgelegt ist, werden bei 

der seriellen Musik auch die übrigen Parameter wie Tondauer, Lautstärke, Klangfarbe, Tondichte, 

Artikulation oder Spielart durch mathematische Operationen quantifiziert und in einer vorab ermittelten 

Zahlenproportion reihenmäßig erfasst. Als erste Komposition dieser Richtung gilt Olivier Messiaens 

Klavierstück Mode de valeur et d'intensités, in der er nicht nur die Tonhöhen, sondern auch Tondauern, -

stärken und die Artikulation nach reihenähnlichen Modi (daher der Titel), die noch einen größeren Grad von 

kompositorischer Freiheit erlaubten, organisierte (36 versch.Tonhöhen, 24Tondauern, 12 Anschlagsarten,  

7 Intensitätsgrade (Dynamik)). Auch der Komponist Pierre Boulez beschäftigte sich mit dieser Komposi- 

tionstechnik (Structures für Piano). 

 

 

 

 

 

 

 

 

 

 

 

 

 

 

 

 

 

 

 

 
Nach dem Zweiten Weltkrieg waren die ĂDarmstädter Ferienkurse für Neue Musikñ das erste 

funktionierende Forum für Zeitgenössische Musik in Deutschland und wurden durch den regen Besuch 

international anerkannter Dozenten zur Institution für avanciertes Komponieren. Insbesondere der Besuch von 

"Schöpfern der Neuen Musik" wie Edgard Varèse, Olivier Messiaen, Ernst Krenek, John Cage, die in 

Kompositionskursen ihre Ästhetik äußerst detailliert darlegten, war äußerst fruchtbar und führten zur 

Weltgeltung dieser Institution. 

Die Donaueschinger Musiktage sind ein jährlich vom Südwestrundfunk in Donaueschingen veranstaltetes 

Festival für Uraufführungen zeitgenössischer Musik. Die 1921 unter fürstlicher Protektion neu gegründeten 

Donaueschinger Musiktage existierten fünf Jahre lang als Zentrum zeitgenössischer Kammermusik - mit Paul 

Hindemith als prägender Figur, aber auch mit Uraufführungen von Berg, Schönberg und Webern. 1950 gelang 

ein diesen Blütejahren adäquater Neubeginn in Zusammenarbeit mit dem Südwestfunk, der sein Orchester zur 

Verfügung stellte und damit einen neuen Programmschwerpunkt einbrachte. So konnten wichtige 

Orchesterwerke nicht nur der klassischen Moderne (wie Hindemith, Strawinsky und Schönberg), sondern 

auch von jüngeren Komponisten bekannt gemacht werden: Von Pierre Boulez, Karlheinz Stockhausen, Luigi 

Nono und Iannis Xenakis waren in den fünfziger Jahren skandalumwitterte Uraufführungen instrumentaler 

Werke zu hören. Danach setzten Krzysztof Penderecki und György Ligeti, später auch Wolfgang Rihm in 

Orchester-Uraufführungen neue Akzente. 
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2. Aleatorik  

Die Aleatorik entstand Ende der 50er Jahre als Reaktion gegen die mathematischen Verfahrensweisen und 

den allzu starren Ablaufmechanismus der "Seriellen Musik", bei der das "Komponieren" dem seriellen Prozeß 

mehr oder weniger automatisch unterworfen ist. Der Begriff der "Aleatorik" (lat. alea = Würfel) bedeutet ein 

Kompositionsverfahren, bei dem der Verlauf im großen festliegt, im einzelnen aber vom Zufall abhängt. Ziel 

der aleatorischen Musik ist es, den Interpreten zur Mitwirkung aufzufordern und ihm eine Freiheit 

wiederzugeben, die er im Lauf der historischen Entwicklung immer mehr verloren hat. Festgelegte Formen 

werden durch "offene" ersetzt. 

Der Gedanke der Aleatorik ist in der Musik nicht so neu, wie er 

zunächst scheinen mag. Es finden sich schon in "älterer Musik" 

vergleichbare Ansätze; so z.B. Bezeichnungen wie "rubato" und 

"ad libitum" oder die Ausziehrungs- und Improvisationspraxis der 

Barockzeit (vor allem im Generalbass). Auch Mozarts 

Musikalisches Würfelspiel "Eine Anleitung Walzer mit zwei 

Würfeln zu componieren ohne musikalisch zu seyn noch von der 

Composition etwas zu verstehen" beweist, dass in früheren Zeiten 

dem ausführendem Musiker, wenn auch innerhalb engerer Grenzen, 

Freiheiten verblieben. Initiator der aleatorischen Musik ist  John 

Cage (geb.1912), der durch das chinesische Wahrsagebuch "I-

Ching" angeregt wurde, den unkon-trollierten Zufall als 

kompositorisches Prinzip einzusetzen (beispielsweise 

Zufallsoperationen durch Werfen von Münzen). Cage plädiert für 

eine Kunst, die nicht mehr auf die "Museums-Kultur" unserer 

Nachwelt schielt, sondern Kunst für das Nu, den Augenblick ist 

(art for the now-moment rather than for  posterity's museums 

civilisation). Der Komponist soll seiner Subjektivität entsagen und kompositorische wie interpretatorische 

Entscheidungen großenteils dem  Zufall  anvertrauen. An die Stelle von Komponieren als Tun des Subjektes 

tritt Musik als ein gleichsam objektiviertes Spiel von Klängen, für das der produktive Künstler nur die 

Rahmenbedingungen absteckt. Neben Cage beschäftigten sich unter anderen auch  Pierre Boulez und 

Karlheinz Stockhausen mit der Aleatorik. Innerhalb der aleatorischen Verfahren lassen sich drei Typen 

unterscheiden: 

 

1. Der Komponist fixiert die Einzelheiten (die Detailstrukturen).  

    Die definitive Gestalt des Gesamtstückes bleibt dem Interpreten  

    überlassen. (Bsp. Arbeitsblatt "Kreis mit Aktionsfelder I - IX")  

2. Der Komponist legt den formalen Rahmen und die Gliederung  

    des Stückes fest, überlässt aber die Ausgestaltung der  

    Einzelheiten im "Innern der Komposition" dem Ausführenden. 

3. Der Komponist beschränkt sich auf unbestimmte, vieldeutige  

    Aktionsanstöße, etwa in der Art der musikalischen Graphik,  

    überlässt aber die Realisierung völlig dem Interpreten. 

 

www-Anfrage: 

 

Gibt es eigentlich irgendwo die Noten des 

fundamental-bombastischen Klavierwerkes "4.33" 

 von John Cage zu kaufen. (bitte nur ernst gemeinte 

Antworten) 

 

Du wirst es nicht glauben, aber 4.33 von John Cage 

gibt es tatsächlich als Notenausgabe. Viel lustiger 

finde ich es sogar noch, dass wohl vor geraumer Zeit 

4.33 live im Radio in einer Orchesterfassung 

übertragen wurde.





3. Elektronische Musik 

 

- Der russische Ingenieur Lew Sergejewitsch Termen stellte 1921 eines der ersten elektrischen Instrumente,    

  das Thereminvox, vor. Durch Handbewegung wird ein Magnetfeld verändert, das wiederum die  

  Schwingungen zweier Oszillatoren beeinflusst. 

- Der Franzose Martenot stellte 1928 seine ĂOndes Martenotñ (Wellen) vor, bei dem mit einem Seilzug  

   stufenlos die Tonhöhe verändert werden konnte (Glissando). 

-  Im Unterschied zu den Termen und Martenot erzeugte das Trautonium (Friedrich Trautwein) im Jahre 1939  

    keine reine Sinusschwingungen, sondern obertonreiche Sägezahnschwingungen. Sein Schüler Oskar Sala  

    erweiterte die Klangmöglichkeiten und spielte auch etliche Filmmusiken mit dem Instrument ein, so z.B.  

    auch in Hitcocks Krimi  ĂDie Vºgelñ aus dem Jahre 1961. 

 

Musique concrète:  In den 50er Jahren experimentierte der Franzose Pierre Schaeffner mit Mikrophon und 

Tonbandgerät. Er nahm Umweltschall auf ,  verfremdete ihn (Etude au chemin de fer )oder arrangierte ihn 

neu. 

Das erste Zentrum für elektronische Musik wurde 1951 vom Westdeutschen Rundfunk in Köln eingerichtet 

und ab 1963 von Karlheinz Stockhausen (1928-2007)geleitet. Startpunkt für Stockhausens Beschäftigung 

mit elektronischer Musik war das von Pierre Schaeffner (*1910) in Paris geleitete elektronisches Tonstudio.  

 

Die Studie II (Video You Tube)war eines der 

ersten Musikstücke, die vollständig mit 

elektronischen Mitteln verwirklicht wurden. 

 

Im seiner Komposition ĂGesang der Jünglinge im 

Feuerofenñ (1955) verwendet Stockhausen nicht 

nur synthetische Klänge, sondern auch die 

menschliche Stimme. Eine Knabenstimme wird in 

ein Gewebe aus synthetischen Klängen 

eingebettet. Der Knabe singt Worte aus dem 

Lobgesang Ăbenedice, omnia operañ in deutscher ¦bersetzung. 

Preiset den Herrn, ihr Werke alle des Herrn,lobet ihn und über alles erhebt ihn in Ewigkeit .... 

 

Ligeti: Glissandi  (1957) 

Ligetis erste elektronische Komposition enthält als klangliches Material ausschließlich Sinustöne, Sinuston-

komplexe und gefiltertes Rauschen. 

 Artikulation 1958 

 

Ligeti bildet mit den 

Mitteln der 

elektronischen 

Musik Elemente von 

Sprache nach, daher 

auch der Titel des 

Werkes. Er hörte die 

Sprachähnlichkeit 

verschiedener 

Klangformen heraus und beschloss, ein imaginäres Gespräch zu komponieren, eine Folge von Monologen, 

Dialogen und vielstimmigen Disputen. Das Stück heißt Artikulation, weil in diesem Sinn eine künstliche 

Sprache artikuliert wird. Ausgangsmaterialien waren Rauschen und Impulse, aus denen er wiederum 

Frequenzbereiche durch Filtern verstärkte, sowie harmonische (Klänge)und subharmonische (Geräusche) 

Spektren von Sinusschwingungen und deren Vielfachen. Die Hörpartitur sucht die klangliche Realisierung 

symbolisch wiederzugeben. Punkte stehen für Impulse, geschlossene Kämme für Rauschen, unterbrochene für 

harmonische oder subharmonische Spektren; die Skala gibt die verstrichenen Sekunden an. Je deutlicher ein 

Ton durch Filtern heraussticht und je weniger geräuschhaft ein Spektrum ist, desto hellere und reinere Farben 

wurden verwendet. Die flächenhafte Ausdehnung der Symbole entspricht der subjektiv empfundenen 

Lautstärke, ihre Länge Dauer oder Nachklang. Ändern der Tonhöhe wird durch Auf- oder Abwärtsbiegungen, 

Hall durch farbige Flächen angedeutet. Dem Komponisten stand ein Vierspur-Tonbandgerät zur Verfügung, 

so dass er vier Raumpositionen nutzen konnte, symbolisiert durch gefüllte Viertelkreise. 
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4. Musik mit Klangflächen  

 

In den 60er Jahren findet ein Wandel in der Musik statt weg von Serialität und Aleatorik hin zur Klang- 

lichkeit der Musik. Die Arbeit mit Klangflächen, den Clustern (engl. = Traube, Haufen), steht im 

Vordergrund. Es lassen sich drei Clustertypen entscheiden: 

1-3 statische, stehende Cluster  -   4 stehende Cluster mit innerer Bewegung   -   5 bewegter Cluster 

 

 

 

György Ligeti (*1923): Atmosphères (1960)  

Die Komposition ĂAtmosph¯resñ f¿r groÇes Orchester ohne Schlagzeug hat als Werk-Idee die musikal. 

Darstellung eines in sich bewegten Stehens, vergleichbar mit dem kontinuierlichen Dahinströmen der 

Lufthülle, der Atmosphères. Die  im Inneren stattfindenden Bewegungen bezeichnet Ligeti als 

ĂMicropolyphonieñ. 

          Atmosphères 

          

 

Krzystof Penderecki (* 1933) 

Penderecki erhielt bei einem anonym durchgeführten 

polnischen Kompositionswettbewerb 1959 mit drei 

Kompositionen erste Preise. Penderecki ist stark 

interessiert an ganz neuen Klangfarbeneffekten, 

besonders in seinen Kompositionen für Streicher 

(Glissando, Pizzicato, Spiel mit dem Bogenrücken ...) 

Er verwendet Vierteltoncluster, für die er eigene 

Notationssymbole erfindet: 

Die Cluster sind bei Penderecki meistens in 

Flächennotation aufgeschrieben: einem vom höchsten 

bis zum tiefsten Ton des Clusters reichenden Balken.  

 

Bei den Donaueschinger Tagen für Neue Musik löste 

1960 die Uraufführung  von Anaklasis eine kleine 

Sensation aus. Im Werk ĂAnaklasisñ (griechisch  Licht 

oder Strahlenbrechung) spielt die Gegenüberstellung von 

Fläche und Punkt eine wesentliche Rolle.  

Das Alterswerk Ligetis ist wiederum geprägt von der 

Rückkehr zu Traditionen, zu einer Neuen Romantik und Neuen Einfachheit. 

 

 


