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Musik war Teil des Lehrplans in englischen, walisischen und schotti-
schen Schulen seit dem späten 19. Jahrhundert, aber erst in den letzten 
Jahren wurde sie in ihrer pädagogischen Bedeutung ernstgenommen. 
Früher betrachtete man sie als erwünschte aber unwichtige „kulturelle“ 
Beigabe zum Lehrplan; Musikunterricht in jeder ausführlichen Form war 
beschränkt auf jene Schüler, die konventionelle musikalische Begabun-
gen erkennen ließen. Zu einem großen Teil herrscht diese Ansicht auch 
heute in der Öffentlichkeit vor (und ist deshalb kennzeichnend dafür, 
wie Eltern und ihre Kinder über Musik in der Schule denken). Einige 
Vertreter der Schulverwaltung und der Politik haben eine ähnliche 
Schwierigkeit, die Bedeutung der Musik in der allgemeinen Bildung zu 
verstehen. 

Trotz dieser Probleme gab es beachtliche Fortschritte in den vergan-
genen 30 Jahren, deren Ergebnis es ist, daß die Musik ins Zentrum der 
Erziehungsdiskussion rückte. Sie hat jetzt ein sehr viel höheres Ansehen 
als noch vor 20 Jahren, und die Entwicklungen, die durch die musikpäd-
agogische Forschung vorangetrieben wurden, haben die Lehrer ver-
pflichtet, sich auf neue Formen und Methoden des Unterrichts zu ver-
ständigen. 

Als Ausdruck dieses Erfolges kann die revolutionäre Betrachtungs-
weise des Musikunterrichts gelten, die durch die Prüfungsordnung Musik 
(Music syllabus) im allgemeinen Abschluß-Zeugnis der Sekundarschule 
(GCSE) – einer Prüfung, die von Schülern im Alter von 16 Jahren ab-
gelegt wird – und durch die Hereinnahme des Musikunterrichts als kul-
turelles Grundfach (`foundation' subject) in den neuen englischen Lehr-
plan (National Curriculum) charakterisiert ist. (Das National 
Curriculum enthält Lehrpläne für Musik und Bildende Kunst; aber nicht 
für Drama oder Tanz). 
 
 
* Das englische Original wurde – mit Zustimmung von J. Paynter – von Christian Hoer-

burger ins Deutsche übertragen. 
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Diejenigen, die in den 30jährigen Kampf um die Anerkennung der 
pädagogischen Bedeutung der Musik im Lehrplan (der allgemeinbilden-
den Schulen) engagiert waren, bewerten die GCSE als eine besonders 
wichtige Errungenschaft. Es ist das erste Mal in der Schulgeschichte des 
United Kingdoms, daß wir eine Musikprüfung haben, die für eine breit-
gestreute Schülerschaft erreichbar ist (nicht nur jene mit den konventio-
nellen musikalischen Begabungen), in der jeder Prüfungsteilnehmer ein 
Instrumentalstück vortragen und originale Kompositionen vorlegen 
muß. Als die GCSE vor einigen Jahren als neue Prüfung eingeführt wur-
de, bewies die Prüfungsordnung Musik (music syllabus) eine radikalere 
Neubewertung der Prüfungsinhalte als in jedem anderen Unterrichtsfach 
des Schulwesens. Gerade die Prüfungsinhalte Instrumentalspiel und 
Komponieren stellen eine völlige Kehrtwende in der offiziellen Einstel-
lung gegenüber dem Schulmusikunterricht dar. Die frühere Betonung 
der Information über Musik (historisch und theoretisch) wurde zurück-
gedrängt durch eine 

Erkenntnis, daß das Wesen der Musik ihre PRAXIS ist; und daß Infor-
mation über Musik keinen Wert hat, wenn sie nicht ins Musikmachen 
(als Aufführen oder Komponieren von Musik) eingeschlossen ist. 

Diese Erkenntnis wurde in das Unterrichtskonzept eingearbeitet, das 
von der Arbeitsgruppe Musik für den englischen Lehrplan (National 
Curriculum) entwickelt wurde (und wir hoffen, daß sie sich trotz einiger 
augenblicklicher Mißverständnisse über deren pädagogische Bedeutung 
seitens der Regierung behaupten kann). 

Zwei Faktoren haben mehr als alles andere dazu verholfen, diesen 
Wechsel der Einstellung und Gewichtung zu bewirken. 

Der erste veranlaßte den Wandel gewissermaßen mehr durch Zufall 
als durch Absicht. Das 1944er Erziehungsgesetz (Education Act) betonte 
die Notwendigkeit, Kinder „gemäß ihrem Alter, ihrer Neigung und ihren 
Fähigkeiten“ zu erziehen. Bei der Ausführung dieses Gesetzes erkann-
ten einige örtliche Erziehungsbehörden rasch ihre Verpflichtung gegen-
über musikalischer „Neigung und Fähigkeit“: sie beschäftigten Musikbe-
rater und Musikorganisatoren, deren Aufgabe es war, die Lehrer zu er-
mutigen und musikalische Begabungen zu fördern, wo immer solche ent-
deckt wurden. Allgemein bedeutete dies die Organisation von örtlichen 
Schulmusikfesten (school music festivals) und ähnlichen Vortragsgele-
genheiten, die Chöre und Instrumentalgruppen von möglichst vielen 
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Schulen der Region zusammenbrachte. Unvermeidlich war die Anzahl 
jener Kinder, die an diesen Veranstaltungen Gefallen hatte, ein ziemlich 
kleiner Prozentsatz der Schüler aller Schulen. Dennoch entwickelte sich 
die Arbeit der Berater während der 50er und 60er Jahre, wobei ein wich-
tiges Merkmal die Bereitstellung von Instrumentalunterricht für alle 
lernwilligen Schüler war; und als diese Zahlen zunahmen, begannen die 
Berater, örtliche Jugendorchester zu gründen. Heute hat fast jede örtli-
che Schulbehörde im United Kingdom ein eigenes Jugendorchester und 
die meisten Secondary Schools ebenso; die besten Spieler werden für die 
Landkreisorchester (County Orchestras) - und vielleicht für das Natio-
nal Youth Orchestra of Great Britain ausgewählt. 

Ende der 60er Jahre war der Leistungsstand des Instrumentalspiels un-
ter Jugendlichen - besonders in Secondary Schools (11 bis 18 Jahre) -
sehr beachtlich angestiegen und die Bereitstellung von Gelegenheiten 
nahm zu. Allerdings wurde sehr wenig von dieser Errungenschaft im 
schulischen Musikunterricht genutzt. In den Grundschulen (5- bis 11jäh-
rige) gab es ein vernünftiges Ausmaß von musikalischer Aktivität (haupt-
sächlich Singen und einiger Gebrauch von Schlaginstrumenten); aber im 
Sekundarbereich bestanden Musikstunden hauptsächlich aus „stiller 
Musik“ („silent music“) in der Art von Information. Obwohl nun in jeder 
Schule Schüler waren, die Musikinstrumente spielten - und eine sehr 
große Anzahl von Sekundarschulen ihre eigenen Orchester hatten, wur-
den diese Schüler nicht gebeten, ihre Instrumente ins Schulzimmer zu 
bringen. Es schien den Musiklehrern niemals klar zu werden, daß sie in 
ihren jungen Instrumentalisten ein bedeutendes Potential für ihren schu-
lischen Musikunterricht hatten. Das kam daher, weil die Lehrer keinen 
Weg sehen konnten, wie dieses Potential genutzt werden konnte; und das 
war weitgehend deshalb, weil die Lehrerausbildung keine Methoden für 
die musikalische Beteiligung aller Schüler im Musikunterricht entwickelt 
hatte. Jedoch obwohl dieses wichtige Potential meistens übersehen 
wurde, war es da - und wartete darauf genutzt zu werden. Letzten Endes 
hat es sehr entscheidend zu dem Wechsel beigetragen wie ich schon 
sagte, nicht durch überlegte Politik, sondern einfach weil die Instrumen-
talisten verfügbar waren. Ich werde darüber noch mehr zu sagen haben. 

Der zweite Faktor war die pädagogische Forschung - besonders auf 
dem Feld der musikalischen Kreativität. Es gab sporadisches Interesse 
an den kreativen Fähigkeiten der Kinder, das bis in die erste Dekade des 
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20. Jahrhunderts zurückreicht, aber es hatte sehr wenig Eindruck auf die 
Musikpädagogik allgemein gemacht und hatte überhaupt keine Auswir-
kung auf den eingeführten Musiklehrplan. Dann begannen Mitte der 
50er Jahre einige wenige Schulmusiker, die auch Komponisten waren, 
ihre Schüler zu ermutigen, im Schulunterricht mit Klängen zu experi-
mentieren und Gruppenkompositionen empirisch - durch direktes Ex-
perimentieren mit den Klängen zu entwickeln. Die Initiative dieser Leh-
rer (unter ihnen Peter Maxwell Davies, George Self, Brian Dennis und 
- wenn ich das sagen darf - auch ich) war weitgehend die Folge der 
Unzufriedenheit mit dem gültigen Musiklehrplan der Schulen: 

Er erschien uns im wesentlichen unmusikalisch, und der einzige Weg 
dieses Übel zu kurieren war es, die Schüler zum Herz der musikalischen 
Erfahrung zu führen indem man sie bittet, kreative Entscheidungen zu 
vollziehen (to take creative decisions). 

Letzten Endes ist jede musikalische Aktivität in ihrem Wesen eine 
Angelegenheit, Entscheidungen zu treffen und zu dem zu stehen, von 
dem einem das eigene musikalische Gefühl sagt, daß es richtig sei. (Aber 
die Befürworter des traditionellen Lehrplans hätten nie gewagt, einen 
Schüler einzuladen, eine Entscheidung zu treffen!) 

Internationale musikalische Umstände halfen, wie wir alle wissen; die 
Entdeckungen der europäischen Nachkriegs-Avantgarde schufen eine 
Atmosphäre des Experiments, das wir relativ leicht in den Musikunter-
richt übertragen konnten. Sobald das Konzept des „kreativen Experi-
ments“ als etwas, das jeder Schüler tun konnte, ohne Rücksicht auf die 
vorausgegangene musikalische Erfahrung, eingeführt war, konnte es er-
weitert werden, indem dieses „wartende“ Potential in Anspruch genom-
men wurde: indem die Schüler mit Instrumentalunterricht eingeladen 
wurden, ihre Instrumente in den Musikunterricht mitzubringen. Seite an 
Seite mit den anderen, die klingende Objekte (`found object' sounds) 
oder einfaches Schlagzeug benützten, konnten die Spieler der Orchester-
instrumente eine noch größere Palette an Klängen und Techniken in Be-
zug auf kompositorische Probleme einbringen. Im Laufe der Jahre hatte 
dies den Effekt, daß das Interesse an den traditionellen Musikinstrumen-
ten wuchs und mehr und mehr junge Menschen Instrumentalunterricht 
wünschten. Im Zusammenhang damit trug die Entwicklung kleiner und 
preiswerter Keyboard Synthesizer die „kreative“ Revolution weiter als 
wir uns je vorstellen konnten, als wir uns in den 50er Jahren auf dieses 
musikpädagogische Abenteuer einließen. 



Was als Prozeß von Versuch und Irrtum begann, wurde zur Basis für 
systematische Beobachtung von Musikunterricht. 1973 bis 1982 unter-
stützte die Schulkommission für Prüfungswesen und Beurteilung 
(Schools Council for Examination and Assessment; ein von der Regie-
rung beauftragtes Gremium, das wichtige Forschungsprojekte finanziert) 
ein landesweites Projekt „Musik im Lehrplan der Sekundarschule“. Ich 
leitete dieses Projekt, und unsere Aufgabe war, das pädagogische Ziel 
von Musik im Sekundarschullehrplan zu definieren. Indem wir mit 200 
Schulen aus allen Regionen des Landes zusammenarbeiteten, suchten 
wir die am stärksten auffallenden Beispiele einer guten Praxis unter al-
len Musiklehrern auf. Wir organisierten Konferenzen und Kurse, gaben 
ein reguläres „Journal“ für die teilnehmenden Schulen heraus, verteilten 
Unterrichtsmaterial und sammelten Dokumentationen als Beschreibun-
gen, als Film und auf Tonband über erfolgreiche Arbeit aus dem Schul-
unterricht. Aus dem riesigen Bestand der gesammelten Dokumente er-
stellten wir zwei Dokumentarfilme und 12 Videoaufzeichnungen – alles 
in allem etwa 9 Stunden Spieldauer – dazu ein Archiv von Tonauf-
nahmen von Kinderkompositionen, und einen „Bericht“ in der Form 
meines eigenen Buches über das Projekt (Musik im Lehrplan der Sekun-
darschule, Cambridge University Press, 1982). Kurz vor dem Abschluß 
des landesweiten Projektes errichteten wir 10 regionale „Zentren für 
Musikerziehung“, die die Unterrichtsforschung auf ihre eigene Weise 
fortsetzen. Jedes wurde für weitere zwei Jahre finanziert, nach denen sie 
ihre eigene Finanzierung finden mußten. Vier dieser zehn arbeiten heu-
te noch und bringen offizielle Bekanntmachungen der Entwicklungsar-
beit in den Schulen heraus. 

Dieses Zehnjahresprojekt war eines der letzten und größten, das von 
der Schulkommission – die Anfang der 80er Jahre aufgelöst wurde – fi-
nanziert wurde; und weil wir über das ganze Land hinweg arbeiten konn-
ten, die Grenzen der örtlichen Erziehungsbehörden überschreitend, 
konnten wir die Bewertung der Musik als einen wichtigen Teil des Lehr-
plans weithin bekanntmachen. Es brachte den pädagogischen Wert der 
Musik im Schulunterricht (d.h. für die Mehrzahl der Schüler, nicht nur 
für die konventionell begabte Minderheit) in das Blickfeld der Verwal-
tungsbeamten und Schuldirektoren, und es bot den Lehrern Unterstüt-
zung bei dem Versuch, ihren eigenen Musik-Lehrplan mit neuen Metho-
den zu entwickeln. Das Forum, das es dem damals weitgehend uner-
schlossenen Potential der musikalischen Kreativität bot, war ausschlag- 
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gebend dafür, daß immer mehr Lehrer ermutigt wurden, diese Möglich-
keiten für sich selbst zu entdecken. Als Ergebnis wurde das Komponie-
ren im Musikunterricht („composing in the classroom“) eine immer 
mehr akzeptierte Strategie, alle Schüler in das Musizieren einzubezie-
hen, und Anfang der 80er Jahre hatte dies eine starke Wirkung auf die 
Diskussionen über die Entwicklung der neuen GCSE Prüfung. 

Unabhängig von seinem Einfluß auf einzelne Lehrer, schuf das 
Projekt auch einen starken Anreiz für die weitere Forschung. Ausbil-
dungsstätten für Lehrer engagierten sich für die Erforschung und Ent-
wicklung neuer Methoden zur Ermutigung und größeren Beteiligung an 
Komposition (classroom composing) und Aufführung von Musik im Un-
terricht. Musikerziehung gewann als Forschungsbereich in den Universi-
täten an Bedeutung, was zu einer beachtlichen Anzahl bedeutender 
Doktorarbeiten führte, von denen einige zur Buchveröffentlichung ka-
men. Allerdings war ein anderes Kennzeichen für dieses wachsende In-
teresse an praktischer Musikpädagogik das dramatische Anwachsen der 
Anzahl neuer Bücher zu diesem Thema. Das hat sich fortgesetzt; viele 
der neuen Veröffentlichungen sind direkt von der akademischen For-
schung beeinflußt. 

In demselben Bereich begann 1984 die Zeitschrift The British Journal 
of Musik Education zu erscheinen. Die dritte Auflage des 8. Bandes er-
scheint gerade, die Inhalte des 9. Bandes (die drei Auflagen erscheinen 
1992) wurden festgelegt, und wir planen den Umfang des 10. Bandes (für 
1993). Es scheint, daß es keinen Mangel bei der Einsendung interessan-
ter Artikel gibt. Die Zeitschrift wird von einem der größten und ältesten 
Verlage Großbritanniens, Cambridge University Press, herausgegeben 
und ist unsere einzige „erfahrene Zeitschrift“ in diesem Bereich. Es gibt 
natürlich andere musikpädagogische Periodika in Großbritannien, aber 
sie sind hauptsächlich magazinartige Ausgaben, die kurze und überwie-
gend praktische Artikel enthalten. BJME ist die einzige musikpädagogi-
sche Zeitschrift im United Kingdom, die substantielle Artikel aus der 
Forschung veröffentlichen kann. Sie ist auch unabhängig von allen Leh-
rerorganisationen; allerdings gibt es eine Vereinbarung über die Veröf-
fentlichung ausgewählter Papiere der Konferenzen des Britischen Rates 
für musikalische Erziehung und Ausbildung (UK Council of Music Edu-
cation and Training). Hauptsächlich an ein englischsprechendes Publi-
kum gewandt, hat The British Journal of Music Education jetzt einen in- 
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ternationalen Herausgeberausschuß, der die Hauptredaktion unterstützt, 
und es hat Bezieher in vielen Ländern. 

Alle diese Dinge haben dazu beigetragen, einen starken Hintergrund 
für musikpädagogische Forschung in Großbritannien zu fördern. Unter 
den Forschungsthemen, die derzeit Aufmerksamkeit auf sich ziehen, 
sind: 

1. Die Entwicklung kindlicher Erfindungsfähigkeit und die Natur der 
kindlichen kreativen Leistung in der Musik. 

2. Die natürliche vokale Kreativität von Kindern im Vorschulalter. 
3. Methoden der Bewertung und Überprüfung im Hinblick auf Kom-

position und Aufführung von Musik. 
4. Der Gebrauch einer allgemeinen musikalischen Ordnung (musical 

vernacular) beim Komponieren im Musikunterricht. 
5. Das Verhältnis von Kreativität und dem Lernen von Fertigkeiten. 
6. Ästhetik der musikalischen Form in Zusammenhang mit den Auf-

gaben, die Lehrer den Schülern geben. 
7. Komponieren als ein Ziel für den Instrumentalunterricht. 
8. Änderungen in der Berufsvorbereitung von Orchestermusikern. 
9. Elektronische Geräte und ihre Anwendung bei Kindern mit beson-

deren pädagogischen Bedürfnissen. 
10. Musikerziehung und die europäische Dimension. 
11. Methoden zur Einbeziehung der Musikstile anderer Völker (other 

world music styles) in das westliche Unterrichtswesen. 
12. Wie Schüler eine Sensibilität für musikalisches Strukturieren ent-

wickeln. 
13. Beziehung zwischen Musik und Sprache. 
14. Neue Lehrmethoden für die Hörwahrnehmung. 
15. Motivation bei der Wahl von Musikinstrumenten. 
16. Wichtige Einflüsse im frühen Leben junger Musiker. 
17. Die Bedeutung von Musikgeschichte in der modernen Musikerzie-

hung. 
18. Musik und der Gehörlose. 
19. Elterliche Sicht der Musikerziehung ihrer Kinder in Schulen. 
20. Musizieren nach dem Gehör. 
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