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1. Einleitendes 

 

 

Abbildung 1: Gabriel Glickmann, Portrait Rostropovich 

 

Auf dem obigen Gemälde von Gabriel Glickmann sieht man einen Menschen und einen 

Gegenstand, beide, sowohl menschlicher Körper als auch Kulturobjekt, fast zu geometrischen 

Formen reduziert und nahezu ineinander verschmolzen. Es stellt den Cellisten Mstislav 

Rostropovich mitsamt seinem Cello dar. Über dieses Portrait reflektierend beschreibt 

Rostropovich seine innige Beziehung zu seinem Instrument folgendermaßen: 

„There no longer exist relations between us. Some time ago I lost my sense of the border between 

us [...] there I was—and my cello became just a red spot at my belly, like a dissected peritoneum. 

And actually, I feel it now in this manner, much like a singer seems to feel his vocal chords. I 

experience no difficulty in playing sounds. Indeed, I give no report to myself on how I speak. Just 

so, I play music, involuntarily. The cello is my tool no more.“ (Zitiert nach Nijs 2017, 49) 
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Eher im Kontrast dazu steht die folgende Beschreibung des Soziologen Richard Sennett eines 

Auftritts, in dessen Rahmen er zusammen mit der noch jungen Jacqueline du Pré das Cello 

Quintet von Schubert aufführte:  

„When I once performed the Schubert Cello Quintet with Jacqueline du Pre – she was barely 

adolescent at the time – she was gripped by a crisis of nerves until the famous moment in the first 

movement when the second cello becomes mired in this danger zone. Her F bleated for a fraction 

of a second, but then she conquered it; she began making a richly vibrant, generous sound; her 

body relaxed.“ (Sennett 2003, 483) 

Beschreibt das erste Zitat einen Zustand inniger leiblicher Verbindung, so hebt das zweite eher 

Momente des Konflikts, des Widerstands hervor, auch wenn dies am Ende überwunden wird, der 

Körper sich entspannt und wieder ein Gleichgewicht hergestellt wird. Es sei noch ein letztes 

Beispiel zitiert, dieses Mal nicht aus der Perspektive des musizierenden, sondern rezipierenden 

Menschen. Es geht um die CD-Sammlung des ehemals heroinabhängigen Dave: 

„Er weiß von jedem Stück, wann und wo er es zum ersten Mal gehört hat; bei dem einen spürt er 

den Arm seiner Tanzpartnerin auf der Schulter, bei einem anderen fällt ihm der Witz ein, den er 

damals erzählte, oder daß er einen ausgegeben hat. […] Dave weiß, wieviel für ihn von seiner CD-

Sammlung abhängt.“ (Miller 2008/2010, 163) 

Musikkulturelle Dinge sind nicht nur in explizit körperbetonten materiellen Interaktionen 

bedeutsam, sondern können beispielsweise auch für Erinnerungen vergangener qualitativer 

Episoden als eine Art Anker oder Katalysator fungieren. Zu betonen ist hier auch besonders, dass 

Daves durch CDs gestütztes Gedächtnis hier nicht nur propositional funktioniert, sondern auch 

eine starke leibliche Komponente hat – es fühlt sich für ihn affektiv-körperlich fast wieder so an, 

als wären diese Situationen erneut lebendig geworden. Hieran ließen sich noch zahlreiche weitere 

Beispiele anknüpfen, etwa wie Menschen musikkulturelle Artefakte wie Tonträger nutzen, um 

sich anhand der darauf enthaltenden Musik reflexiv an Emotionen abzuarbeiten oder bestimmte 

geistige wie körperliche Tätigkeiten zu unterstützen (vgl. DeNora 1999, 38-54).  

Während die zuerst beschriebenen Phänomene vielleicht einen etwas speziellen Charakter haben 

mögen – denn nicht jeder Mensch spielt ein Instrument und hat somit eine solch innige Beziehung 

zu etwa einem Cello oder einer Gitarre – so sind die Letzteren doch solche, die den meisten 

Menschen auch aus dem Alltag vertraut sein dürften. Es sind diese verschiedenen Arten und 

Weisen, in welchen sich die kulturelle Sphäre der Musik mitsamt ihrer vielfältigen Bedeutungen 

körperlich, leiblich sowie materiell in verschiedenen Praktiken und Artefakten realisiert, die in 

dieser Arbeit aus der Perspektive philosophischer Anthropologie untersucht werden sollen – eine 
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innige Verbindung, die weder Platz für Reduktionismen noch für Dualismen1 lässt. Mit welchem 

theoretischen Vokabular lässt sich dies nun beschreiben, sodass man sowohl der Tatsache gerecht 

wird, dass hier verkörperte, symbolverwendende Organismen mit physischen Gegenständen 

interagieren, wie auch, dass materielle Kultur und sozial-kulturelle Sinnzusammenhänge die 

Qualität der Situation durchdringen? Was passiert hier genau, welche Prozesse des Fühlens, 

Denkens und Handelns sind hier involviert und welche Rolle spielen Körperlichkeit und 

Materialität der beteiligten Akteure und Objekte? 

Dies ist also die erste Fragestellung, mit der sich die Arbeit auseinandersetzen möchte: Wie lassen 

sich die Phänomene musikkultureller Praktiken und Interaktionszusammenhänge theoretisch 

beschreiben, um sowohl der materiellen Kultur, den verwendeten Artefakten und Objekten in ihrer 

konkreten Materialität, wie auch der biologisch-leiblichen Verkörperung des Denkens, Fühlens und 

Handelns gerecht zu werden, ohne Reduktionismen oder Dualismen zu erliegen? Die Absicht dieser 

ersten Frage ist also eine Erklärung und ein genaueres Verstehen des zu Beginn beschriebenen 

Phänomenbereichs. 

Doch in dieser spezifischeren Fragestellung, die versucht das Feld der Phänomene der Musikkultur 

in Hinsicht auf ihre Materialität und Verkörperung zu untersuchen, ist implizit noch eine weitere 

enthalten. Denn die philosophische Anthropologie kann nicht allein durch Begriffsanalyse und 

Reflexion diese Frage beantworten: Neben ihrer Aufgabe der Analyse des Phänomens gilt es auch 

eine methodisch-theoretische Vermittlung zu leisten, und zwar der verschiedenen empirischen 

und theoretischen Forschungen der Wissenschaften, die sich bereits mit Einzelfragen zur 

Verkörperung des menschlichen Handelns, Fühlens und Denkens sowie der Leiblichkeit und 

Materialität der Kultur beschäftigt haben.  Dies wären einerseits die ‚embodied cognitive science‘ 

inklusive der hiermit verbundenen philosophischen Debatten und andererseits 

kulturwissenschaftliche Disziplinen wie der Ethnologie, Musik- und Sozialwissenschaften sowie 

der ‚material culture studies‘. Um nun also die zu Beginn beschriebene Vielfalt musikkultureller 

Phänomene und Praktiken theoretisch zu durchdringen, scheint eine Vermittlung dieser 

verschiedenen teils kultur-geisteswissenschaftlichen, teils naturwissenschaftlichen Perspektiven 

angeraten zu sein. Zur Erforschung der Einbindung des Cellos samt Bogens in die musikalische 

Handlung und das leibliche Empfinden können etwa kognitionswissenschaftliche Konzepte wie 

das Körperschema (und seine notwendige Unterscheidung vom Körperbild) hilfreich sein (siehe 

Gallagher 2005). Umgekehrt lassen sich beispielsweise die Fragen der verkörperten Kognition 

                                                           
1 An dieser Stelle möchte ich Robert Brandoms gelungene Definition eines Dualismus zitieren, welche es 

möglich macht einen Dualismus von einer bloßen Unterscheidung zu differenzieren: „A distinction becomes 

a dualism when its components are distinguished in terms that make their characteristic relations to one 

another ultimately unintelligible. (Descartes’s dualism is, as always, the paradigm.)“ (Brandom 2000, 615) 
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nach Affektivität bereichern durch eine Auseinandersetzung mit den kulturwissenschaftlichen 

Forschungen zur emotionalen Vertrautheit von Dingen (Miller 2009, Miller 2010) sowie zur 

kulturell-situativen Eingebettetheit des Hörens und Schreibens von Musik (Berger 1999; Preston 

2013). 

Dies ist somit die zweite Fragestellung, welche in dieser Arbeit behandelt werden soll, und die sich 

in gewisser Weise komplementär zur ersten verhält: Wie lassen sich die theoretischen und 

empirischen Forschungen der kultur-geisteswissenschaftlichen sowie der natur-

kognitionswissenschaftlichen Disziplinen zum Themenkomplex der Verkörperung und Materialität 

des menschlichen Erlebens, Handelns und Denkens aufeinander beziehen – und zwar nicht so, dass 

das eine im anderen reduktionistisch aufgeht, sondern mit der Absicht Synergieeffekte zu erzielen, 

während zugleich der jeweils eigenständige Charakter der jeweiligen Ansätze bewahrt wird? Die 

Absicht dieser zweiten Fragestellung ist somit zunächst weniger phänomenzentriert und stärker 

an der Zusammenbringung verschiedener Theorie- und Forschungsansätze interessiert.  

Im nun folgenden Abschnitt (1.1) sollen neben einer weiteren Verortung der Arbeit innerhalb der 

entsprechenden Diskurse einige erste Annäherungen an die gerade genannten Forschungs- und 

Phänomenfelder sowie an zentrale Begriffe wie Verkörperung, materielle Kultur und Musikkultur 

erfolgen. Dabei geht es nicht um ein Festlegen oder Fixieren von Definitionen, sondern um eine 

erste Einführung von Gedanken, welche im Laufe der Arbeit nach und nach weiterentwickelt und 

geklärt werden sollen. Dieses Vorgehen scheint mir aufgrund der (in Kapitel 2 noch 

darzulegenden) holistischen Anthropologie, die dieser Arbeit zugrunde liegt, nötig zu sein, da alle 

diese Aspekte, Phänomene und Begriffe im Rahmen des hier zu Erarbeitenden zusammenhängen 

und miteinander verwoben sind. Dementsprechend haben die Untersuchungen und begrifflichen 

Explikationen dieser Arbeit im Gesamten einen eher iterativen Charakter. Aus diesem Grund sind 

die nun unmittelbar anschließenden Erläuterungen eben als ‚begriffliche Annäherungen‘ zu 

bezeichnen, da hier zentrale Themen und Begriffe eingeführt werden, die aber nicht mit einem 

Mal definiert oder befriedigend dargestellt werden können. Stattdessen sollen diese wie in einer 

Spiralbewegung von Kapitel zu Kapitel mit immer weiteren Inhalten und begrifflich-theoretischen 

Spezifizierungen gefüttert werden. Abgeschlossen wird dieses einleitende Kapitel mit einer 

Übersicht über die genauere Struktur der Untersuchung in Kapitel 1.2. Konkretere theoretisch-

methodische Erläuterungen, die klarmachen sollen, wie die beiden zuvor vorgestellten 

Fragestellungen im Laufe der Arbeit verfolgt werden sollen, werden in Kapitel 2 ausgeführt. 
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1.1 Erste begriffliche Annäherungen an die Verkörperung des Geistes und 

die materielle Kultur der Musik 

 

In all den zu Beginn genannten Beispielen agieren nun Menschen auf verschiedene Art und Weise 

mit Objekten, Gegenständen, Dingen aus dem Bereich der Musikkultur. Doch sie tun dies nicht als 

körperlose oder primär geistige Subjekte, sondern als leibliche Personen, als verkörperte Symbol- 

und Dingverwender. Besonders offensichtlich zu beobachten ist dies natürlich beim eingangs 

erwähnten Spiel des Cellos. Aber es gilt selbst für die durch die CD-Sammlung gestützte 

Erinnerung, auch wenn es vielleicht zunächst so erscheinen mag, als könnte dies am ehesten noch 

als ein entweder rein geistiger Prozess verstanden werden oder als könne man dies allein durch 

ein computerähnlich arbeitendes Gehirn erklären – wodurch der Leiblichkeit und Materialität eine 

wenn überhaupt nur marginale Rolle zugestanden würde. Nun würde natürlich niemand leugnen, 

dass Menschen einen Körper haben sowie dass sie mit materiellen Objekten interagieren – dies 

scheinen unbestrittene und triviale Fakten zu sein. Die Frage ist vielmehr, welche Rolle spielt die 

Körperlichkeit des menschlichen Daseins und die Materialität der menschlichen Kultur für das 

Denken und Fühlen, für Kognition, Erleben und Handeln des Menschen? Haben die beschriebenen 

Gegenstände der Musikkultur nur eine rein instrumentelle Funktion, um vorher im Kopf erdachte 

Ziele zu verwirklichen? Steckt mein Ich im Gehirn fest und sendet aus seiner Blackbox Befehle aus, 

um die richtigen Arm- und Handbewegungen beim Musizieren zu vollführen, während der 

Cellobogen wie ein von meinem körperlichen Handeln Separates mitgezogen wird? Ist die 

jeweilige materielle Beschaffenheit der Gegenstände für ihre Bedeutung und ihre Einbettung in 

Handlungen vernachlässigbar und wird solcherlei nur durch Repräsentationen kodierte 

Konventionen bestimmt? Oder ist die Beziehung vielleicht doch viel inniger? 

In den klassischen Kognitions- und Neurowissenschaften sind Positionen weit verbreitet, die – 

teils implizit, oftmals explizit – der Ansicht sind, dass wir weniger in der Welt leben, als die Welt in 

uns erzeugt wird und zwar allein in unserem Gehirn. Der Philosoph und Psychiater Thomas Fuchs 

nennt dies auch das idealistische Erbe der Hirnforschung (vgl. Fuchs 2021, 27 ff.)2. Solch eine 

Konzeption des menschlichen Weltbezugs als eine der Projektion und zerebralen Konstruktion 

führen auch zu bildhaften Entwürfen, wie denen eines Ego-Tunnels, in dem wir gewissermaßen 

gefangen seien (vgl. die gleichnamige Monographie des Neurophilosophen Thomas Metzinger, 

2009). Hinzu kommt, dass die klassische Kognitionswissenschaft nicht nur von einem 

Hirnzentrismus geprägt ist, sondern auch noch heute stark von der KI-Forschung und der damit 

                                                           
2 Dies steht im Kontext seiner ausführlichen Kritik des neurobiologischen Reduktionismus (Fuchs 2021, 25-

91). 



6 

 

zusammenhängenden Vorstellung von Kognition als einer algorithmischen Datenverarbeitung 

durchdrungen ist. Dies führt dazu, dass das Gehirn gewissermaßen als eine rechnende 

‚Fleischmaschine‘3 konzeptualisiert wird, die ganz ähnlich einem Computer funktioniere. Doch 

selbst der in der oben genannten Metapher genannte organische Aspekt, das ‚Fleisch‘ der 

‚Fleischmaschine‘, wird in seiner Relevanz oftmals weitestgehend getilgt, sind doch die Ansätze 

der klassischen Kognitionswissenschaft von einem Funktionalismus geprägt: „In diesem Modell 

werden die formalen, die strukturellen und endlich auch die kausalen Rollen, die gewisse 

Elemente in der Informationsverarbeitung und Symbolmanipulation spielen, hervorgehoben. 

Solche Rollen müssen zwar materiell realisiert sein, es scheint aber keine entscheidende Rolle zu 

spielen, wie genau sie materiell realisiert sind.“ (Fingerhut et. al. 2017, 47) Wenn der Körper dann 

doch nicht gänzlich wegreduziert wird, so erhält er meist nur eine instrumentelle Rolle. Er ist es, 

welcher die Anweisungen vom Gehirn ausführt, welches vorher empfangene Reize in 

Repräsentationen kodierte, diese verarbeitete und dann allein alle notwendigen kognitiven 

Prozesse durchführt.4 Im Rahmen dieses linearen Modells findet sowohl eine Trennung von 

Organismus und Umwelt als auch von Gehirn und restlichem Organismus statt: Der alte Dualismus 

von Körper und Geist wird in einen Dualismus von Körper und Gehirn transformiert (vgl. auch die 

Darstellung in Fuchs 2021, 157-158). 

Diese Art von Vorstellung, dass der Körper mehr ein funktionales, austauschbares Instrument des 

Denkens oder des Geistes ist und dass das Geistige oder Ideelle nicht selbst bereits etwas leiblich-

verkörpertes ist, findet sich nun nicht nur in den klassischen Kognitionswissenschaften. Auch in 

den Musikwissenschaften sowie dem akademischen Diskurs um die Aufführungs- und Lehrpraxis 

der Musik findet sich ein solcher Körper-Geist-Dualismus. Zur dieser tendenziellen 

Körpervergessenheit und zum Fokus auf das Intellektuell-Geistige der Musik schreibt Martin 

Zenck:  

„In der Musikwissenschaft sind zwar Neuansätze zum Thema ‚Körper und Musik‘ erkennbar, wobei 

diese noch weitgehend in der Folge der ‚cultural studies‘ und der Theaterwissenschaften stehen, 

aber eine grundsätzliche Befassung mit dieser Thematik ist in einer Disziplin, die immer noch 

weitgehend die ‚Geistfähigkeit des Materials‘ im Sinne von Eduard Hanslick und Theodor W. 

Adorno fordert und damit die intellektuelle Nobilitierung der Musik in der Musikwissenschaft 

betreibt, mehr als dringend erforderlich.“ (Zenck 2014, 119)  

                                                           
3 Diese Wortschöpfung (im Original ‚meat machine‘) wurde vom einflussreichen KI-Forscher Marvin Minsky 

geprägt (vgl. Fingerhut et. al. 2017, 44). 
4 Siehe kritisch zu einem solchen Verständnis vom Verstand als Anweisungen oder Anordnungen an den 

Körper sendend auch die Ausführungen von John Haugeland (vgl. Haugeland 1995/2017, 127-129). 



7 

 

Und mit ‚Material‘ ist hier eben nichts Körperliches oder Materielles gemeint, sondern vielmehr 

die musikalisch-kompositorischen Ideen, auch wenn diese natürlich, um eigentlich gehört zu 

werden, auch materiell-körperlich umgesetzt werden müssten. Dem Dualismus von Körper und 

Geist entspricht in dieser Tradition außerdem der Gegensatz von Technik und Musik. Der Körper 

etwa des Schülers muss die Spieltechniken mechanisch erlernen, sodass er dann später in den 

Genuss kommen darf sich auch am eigentlichen, der Musik, der geistigen Tonkunst zu betätigen. 

So schreibt etwa Wolfgang Lessing in Bezug auf seine Untersuchungen der Lehrpraktiken des 19. 

Jahrhunderts:  

„Technik repräsentiert ein Vormusikalisches, rein Körperlich-Manuelles, dem antithetisch die Welt 

der ‚musikalischen Grammatik‘ entgegengesetzt wird. Dahinter steht eine Sichtweise, die, noch 

ganz im Geiste des cartesianischen Dualismus, den menschlichen Körper zunächst einmal als ein 

durch und durch geistloses und damit auch präkulturelles Terrain begreift, das erst in einem 

zweiten Schritt durch die ‚Wissenschaft der Tonkunst‘ überformt wird. Der ‚reine‘ Körper hat erst 

einmal gar nichts mit Musik zu tun.“ (Lessing 2014, 22)  

Es ist unter anderem das Genie-Denken des 19. Jahrhunderts, das dafür sorgt, dass „die Sphäre 

der Musik plötzlich eine der materiellen Welt enthobene Dimension darstellt, die ‚für sich‘ steht“ 

(ebd. 25). Akeo Okada beschreibt die musikpädagogischen und entsprechenden theoretischen 

Vorstellungen dieser Zeit ähnlich, wenn er schreibt, dass man davon ausging, „dass man erst dann 

Musik machen könne und solle, wenn man sich bereits alle technischen Fertigkeiten angeeignet 

hat. Die Dimension der Musik ist zu diesem Zeitpunkt vollständig von dem Aspekt des Körpers 

getrennt“ (Okada 2014, 110). Der Körper wurde als etwas verstanden, das diszipliniert, 

unterworfen und mechanisiert werden muss, sodass er ein höriger Diener des Geistes ist. Dies 

geschah unter anderem durch musikferne Fingerübungen und einer abstrahierenden Zerlegung 

der bedeutungsvollen Körperbewegungen in Einzelelemente, die im Nachhinein wieder addiert 

werden müssen. Der Körper und seine Anatomie sind zwar wichtig, um die Anweisungen der 

Komposition auszuführen und somit letztlich zu Musizieren, doch ist er zumindest im Rahmen 

dieser Pädagogik und dieses Aufführungsverständnisses zunächst funktional-mechanisch zu 

verstehen, bevor er als lebendig-affektiver Organismus mit erlebter Leiblichkeit gesehen wird: Erst 

wird die Körpertechnik mechanisch erlernt, dann widmet man sich dem Geistigen, also der Musik 

(vgl. ebd. 113-115).  

Dieses mechanistisch-dualistische Verständnis des Verhältnisses von Körper/Technik einerseits 

und Geist/Musik andererseits ist allerdings nicht etwas rein Historisches – auch wenn sich die 

extremeren Tendenzen des 19. Jahrhunderts sicherlich abgeschwächt haben. So schreibt Sara 

Hubrich in ihrer „Kritik einer entkörperlichten instrumentalen Aufführungspraxis“, dass hier „der 
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Körper tendenziell eine passiv-funktionale Rolle übernimmt“ (Hubrich 2017, 246-247) und dass es 

zu den immer noch aktuellen Idealen der Tradition der abendländischen Kunstmusik gehört, sich 

selbst und den eigenen Körper weitestgehend unsichtbar werden zu lassen, die individuelle 

Leiblichkeit mehr oder weniger zu negieren (vgl. ebd.). Dies ist vermutlich einer „Überbewertung 

des Werkbegriffs [geschuldet], demzufolge sich musikalische Bedeutung überwiegend aus 

‚Notenreproduktion‘ und ohne nennenswerte Berücksichtigung ihrer körperlichen Realisation im 

Moment der Aufführung formiert“ (ebd., 246). Die musikalische Bedeutung sitzt dieser klassischen 

Auffassung nach einfach in den musikalischen Objekten, etwa den Partituren oder dem abstrakten 

Objekt namens ‚Werk‘, und muss eben durch die verkörperte Performance der leiblich aktiven 

Musiker gehen, um das eigentliche Ziel, nämlich die Ohren und vor allem den Geist der Hörer, zu 

erreichen. Die Materialität der Dinge, die Körperlichkeit der Musizierenden oder Zuhörenden 

sowie die konkrete Situation, in welche all dies eingebettet ist, spielt dabei kaum bis keine Rolle 

(vgl. ebd.). 

Eine solche dualistische oder auch bloß den Körper vernachlässigenden Perspektive – sowohl was 

die klassischen Kognitionswissenschaften als auch was Teile der akademischen 

Auseinandersetzung mit dem Gestalten, Erleben und Aufführen von Musik betrifft – scheint 

weder ein realistisches Bild vom menschlichen Dasein als Ganzem zu präsentieren, noch wäre sie 

für das hier durchzuführende Projekt tragbar. Denn hier soll es ja eben darum gehen, wie die 

konkrete Verkörperung, das leibliche Empfinden und die Materialität der umgebenden und 

verwendeten Dinge zusammenwirken und das Denken, Fühlen und Handeln des Menschen 

allgemein sowie speziell in musikkulturellen Kontexten konstituieren. In den letzten Jahrzehnten, 

vor allem seit den 1990ern, hat sich nun allerdings in verschiedenen wissenschaftlichen 

Disziplinen ein generelles Interesse an der Leiblichkeit des Menschen, an dem kreativen Umgang 

mit materiellen Dingen und Kulturprodukten sowie an der Verkörperung des Geistes bzw. der 

Kognition entwickelt – und zwar sowohl in den Natur- als auch Geisteswissenschaften.  

Eine speziellere Position aus dem Feld der eher naturwissenschaftlich orientierten 

Kognitionsphilosophie und -wissenschaften, welche durch ihren aktiven Bezug auf die uns 

umgebenden Dinge für die hier verfolgten Fragestellungen zunächst besonders fruchtbar 

erscheint, ist die sogenannte ‚extended mind‘-Hypothese, prominent vertreten vor allem durch 

Andy Clark5 (Clark/Chalmers 1998/2017, Clark 2008). Doch während diese zwar die Dinge in die 

Prozesse der Kognition einbindet, so tut sie dies doch noch auf eine sehr funktionalistische Weise. 

                                                           
5 Zwar wurde der Aufsatz ‚The Extended Mind‘, welcher die Debatte um die Frage nach der Ausdehnung des 
Geistes entscheidend prägte, durch David Chalmers mitverfasst, doch ist er nicht ohne Grund entgegen der 

üblichen alphabetischen Listung als letztes genannt, denn die „Autoren sind in der Reihenfolge des Grades 
genannt, in dem sie von der zentralen These überzeugt sind“ (Clark/Chalmers 1998/2017, 205). 
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Das heißt, wie weiter oben beschrieben, dass die Rolle, welche die Dinge spielen, primär durch 

ihre Funktionalität im kognitiven Prozess bestimmt ist; ihre Materialität, aber auch die 

Körperlichkeit der interagierenden Akteure scheint austauschbar. Somit steht dieser Ansatz den 

oben beschriebenen Positionen der klassischen Kognitionswissenschaften noch relativ nahe, auch 

wenn der Fokus hier schon auf die Gegenstände die uns umgeben und wie wir sie verwenden 

erweitert wird. Hierzu bildet der Enaktivismus, vertreten etwa durch Autoren wie Shaun Gallagher 

und Alva Noë (Noë 2004; Noë 2009; Gallagher 2005; Gallagher 2017), einen direkten Kontrast. Der 

Enaktivismus, verstanden als eine in den 1990er-Jahren von dem Buch ‚The Embodied Mind. 

Cognitive Science and Human Experience‘ (Varela/Thompson/Rosch 1991/2017) maßgeblich 

initiierte Strömung der Kognitionswissenschaften, ist zunächst mit der auch in der 

Kulturanthropologie bzw. Ethnologie weit verbreiteten philosophischen Strömung der 

Phänomenologie verwandt und betont die konstitutiv leiblichen Aspekte des Handelns und der 

Kognition. Zunehmend wurde allerdings im Rahmen der enaktivistischen Forschung auch die 

entscheidende Rolle des Pragmatismus herausgearbeitet, der – aus historisch-systematischer 

Perspektive – ähnliche Ansätze bereits vor der Phänomenologie verfolgte und entwickelte und 

somit auch in den Komplex enaktivistischer Forschung einbezogen werden muss.6 Bevor aber nun 

im nächsten Kapitel die Debatte innerhalb der (verkörperten) Kognitionswissenschaften und die 

Grundannahmen des für diese Arbeit besonders wichtigen Enaktivismus tiefergehend dargestellt 

werden, soll noch einmal genauer auf einen anderen Aspekt des zu untersuchenden 

Phänomenfeldes, nämlich die materielle und verkörperte Kultur der Musik, eingegangen werden. 

Hierzu möchte ich in zwei Schritten vorgehen, indem ich zunächst die Entwicklungen der bereits 

erwähnten ‚material culture studies‘ sowie den Begriff ‚materielle Kultur‘ thematisiere und mich 

danach dem Untersuchungsgegenstand der Musik bzw. Musikkultur annähere. 

In der Kulturanthropologie untersuchte zum Beispiel Tim Ingold den Zusammenhang von 

Leiblichkeit und materiellen Herstellungsprozessen (Ingold 2013) während Daniel Miller sich in 

seiner ethnographischen Arbeit beispielsweise mit den affektiv-biographischen Bezügen zu 

materieller Kultur empirisch auseinandersetzte (Miller 2008/2010). Im Bereich der Archäologie 

sind wiederum etwa Ian Hodder (2012) und Lambros Malafouris (2013) zu nennen, welche beide 

Theorien zur Verstrickung (‚entanglement‘) des Menschen mit seiner geschaffenen und 

vorgefundenen materiellen Kultur entworfen haben. Solche und ähnliche Positionen werden 

oftmals unter dem Begriff der ‚material culture studies‘ versammelt, die allerdings – was ihre 

                                                           
6 Siehe hierzu beispielsweise den Sammelband ‚Pragmatism and Embodied Cognitive Science. From Bodily 

Intersubjectivity to Symbolic Articulation‘, der 2016 im Rahmen der Reihe Humanprojekt erschienen ist 
(Jung / Madzia 2016) sowie den Aufsatz ‚Pragmatic interventions into enactive and extended conceptions of 

cognition‘ von Shaun Gallagher (2014). 
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theoretischen Überzeugungen angeht – zumeist stärker verstreut sind als etwa der Enaktivismus: 

Es lässt sich nicht unbedingt von der Position der ‚material culture studies‘ sprechen. Der Begriff 

bezeichnet eher ein Forschungsfeld mit teils sehr unterschiedlichen Zugängen und wurde zu 

einem „core term for a more interdisciplinary area of research, […] which is still centered on 

anthropology and archaeology but also includes sociology, geography, design studies, history of 

technology, and the like“ (Preston 2013, 5-6). Historische Vorläufer finden sich vor allem in der 

Geschichte der Ethnologie und Archäologie – beides Disziplinen, die sich schon früh, teils wegen 

ihrer besonderen Methoden und Quellenlage, auf die Gegenstände der Kultur und ihre 

Beziehungen zum Menschen konzentrierten (vgl. Hahn et al 2014, 4). Im Gegensatz zu einem 

Verständnis von Kultur im Sinne der ‚Kultur als Text‘-Metapher (vgl. Geertz 1987, 253ff.) oder 

einer texthermeneutischen Fokussierung auf die Texte einer Kultur ermöglicht der Blick auf die 

Gegenstände in ihrer Benutzung und ihren sozialen Kontexten, aber auch in ihrer konkreten, 

leiblich erlebbaren Materialität neue Perspektiven: „Über das Materielle lässt sich Kultur auch 

jenseits von Schrift- und Sprachzeugnissen erfassen und erforschen […]“ (Hahn et al 2014, 4). So 

lässt sich außerdem „mehr über die Bedingungen von Kultur, Gesellschaft und sozialer Sphäre zu 

erfahren, als es allein durch die Interpretation von Text und Sprache möglich wäre“ (ebd., 7-8). 

Was nun üblicherweise unter dem Begriff ‚materielle Kultur‘ im Kontext der ‚material culture 

studies‘ verstanden wird, sei durch folgendes Zitat aus dem Metzler-Handbuch ‚Materielle Kultur‘ 

exemplifiziert: 

„Materielle Kultur umfasst alle in menschlichen Gesellschaften verwendeten oder 

bedeutungsvollen Dinge, gleichviel, ob sie in der betreffenden Gesellschaft hergestellt, lediglich in 

Gebrauch genommen oder konsumiert werden bzw. worden sind […]. Auch die Unterscheidung, ob 

diese Dinge das Ergebnis einer intentionellen Bearbeitung sind […], oder ob es sich lediglich um aus 

der Natur entnommene Gegenstände handelt, ist von nachgeordneter Bedeutung: Es handelt sich 

immer dann um Materielle Kultur, wenn es Anzeichen gibt, dass sie im sozialen Kontext eine Rolle 

spielen […]. Wesentlich ist, dass alles, was unter dem Begriff ›Materielle Kultur‹ zusammengefasst 

werden kann, eine Verbindung von Geistigem und Materiellem darstellt.“ (Hahn et al 2014, 4) 

Die Philosophin Beth Preston zitiert zustimmend eine ähnlich umfassende Definition aus dem bei 

Sage Publications erschienen englischsprachigen Handbuch ‚Handbook of Material Culture‘, in der 

unter anderem auch folgende Aspekte enthalten sind:  

„[…] material culture studies may take the human subject or the social as their starting point: the 

manner in which people think through themselves, and their lives and identities through the 

medium of different kinds of things. Material culture studies in various ways inevitably have to 

emphasize the dialectical and recursive relationship between persons and things: that persons 



11 

 

make and use things and that the things make persons“ (Tilley et al. 2006, 4, zitiert nach Preston 

2013, 6) 

Diese Definitionen sind offensichtlich sehr umfangreich sowie auch sehr offen angelegt, so offen 

sogar, dass es weiter heißt: „the terms ‚materiality‘ and ‚material culture‘ defy any strict 

definitions“ (ebd.). Wie aber Beth Preston selbst hervorhebt (vgl. ebd., 7), ist das, was der Begriff 

von ‚material culture‘ bereitstellt, eben nicht eine strikte Definition, sondern ein besonderer 

Fokus, eine heuristische Linse, durch welche Phänomene neu erfasst werden können und die auch 

dieser Arbeit dienen soll. 

Trotz aller Weitläufigkeit der Definitionen und Vielfältigkeit der disziplinären Perspektiven lässt 

sich doch auch einiges versammeln, worin sich Gemeinsamkeiten und Einigkeit in den Positionen 

und Zugängen abzeichnen. So etwa (vgl. Hahn et al 2014, 6-11) eine kritische Haltung gegenüber 

dem Subjekt-Objekt-Dualismus, ein Interesse am alltäglichen Umgang mit Gegenständen und 

damit zusammenhängenden Konsumpraktiken, die Überzeugung, dass Dinge eine bisher 

unterschätzte Rolle für die Konstitutionsprozesse von Personen und Gesellschaften spielen und 

vor allem auch wie Gegenstände unser Handeln, Denken und Wahrnehmen formen. Auch die 

persönliche Bedeutung von Dingen für Menschen und ihr Zusammenhang mit historischen wie 

auch (auto-)biographischen Narrativen spielen in diesen Forschungen eine wichtige Rolle. 

Interessant ist allerdings, dass trotz dieser Gemeinsamkeiten innerhalb der Ansätze der 

‚Materielle Kultur‘-Forschung eine gewisse Ambivalenz existiert, was die Rolle von Semiotik und 

Zeichenprozessen betrifft. Während in manchen Ausführungen, vor allem in Bezug auf die 

Anfänge der ‚material culture studies‘ eher eine wohlwollende bis affirmative Einstellung 

gegenüber der Semiotik vorherrscht (vgl. ebd., 6, wo beispielsweise Roland Barthes positiv als 

Mitbegründer der frühen Zugänge herangezogen wird), so lässt sich auch oft eine sehr kritische 

bis stark ablehnende Haltung gegenüber semiotischen Ansätzen beobachten. Beispielsweise 

schreibt der Archäologe und Materielle-Kultur-Theoretiker Ian Hodder: „my attempt in this book 

is […] to get away from the one-sidedness of the utilitarian or semiotic approaches to things“ 

(Hodder 2012, 10). Und über die klassischen Ansätze zum Verstehen von Kultur und Artefakten 

kritisch reflektierend, schreibt Daniel Miller „material things were a neglected adjunct to the 

study of language“ (Miller 2009, 12) und positioniert seine Monographie dagegen 

folgendermaßen: „[it] aims to repudiate a semiotic approach to things in general and to clothing 

in particular“ (ebd., 12-13). Daniel Millers Kritik (vgl. auch Miller 2008/2010, 12 ff.) an einem 

bartheschen Verständnis von Mode und materieller Kultur allgemein als eines sprach-ähnlichen 

Codes, dessen abstrakte, repräsentative Bedeutungsrelationen entscheidender gewertet werden 

als die konkrete Materialität und die sich hierum gestaltenden Praktiken in ihrer Leiblichkeit, ist 
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somit zu einem gewissen Grade nachvollziehbar und zu unterstützen: Sprache mag eines der den 

Menschen auszeichnenden Merkmale darstellen, ist aber weder die einzige Form kultureller 

Welterschließung, noch kann sie für sich alleinstehen. Trotzdem scheint es, dass die gänzliche 

Zurückweisung semiotischer Ansätze (vgl. Miller 2008/2010, 12-13; vgl. Hodder 2012, 10) das Kind 

mit dem Bade ausschüttet. Die erwähnten theoretisch-begrifflichen Probleme – die Tendenz alle 

Zeichen- und Bedeutungsformen als sprachanalog und materialneutral zu konzeptualisieren – 

scheint nämlich eine Eigenart der strukturalistischen Semiotik zu sein, welche diese Neigung wohl 

aus der Tatsache mit sich bringt, dass sie selbst der strukturalistischen Linguistik entstammt. 

Inwiefern semiotische Ansätze, vor allem solche pragmatistischer Art, nicht nur verträglich sind 

mit Ansätzen, welche die Verkörperung des Geistes und die Materialität der Kultur betonen, 

sondern eine notwendige Ergänzung sein können, soll noch einmal im nächsten Kapitel (genauer: 

Kapitel 2.3) angesprochen werden. 

Wie bereits in dieser Einleitung erläutert wäre es nun gewinnbringend für die Untersuchung des 

Phänomenbereichs Musikkultur in Hinsicht auf dessen Verkörperung und seine materielle Kultur 

(Fragestellung 1) die Frage zu stellen, wie die beiden beschriebenen Forschungsströmungen – 

‚embodied cognitive science‘ und ‚material culture studies‘ – zusammengedacht werden können 

(Fragestellung 2). Doch bevor es zu genaueren theoretisch-methodischen Überlegungen hierzu 

kommen kann, muss klargestellt werden, dass es nun nicht der Fall ist, dass noch überhaupt keine 

Versuche unternommen wurden, Untersuchungen zur materiellen Kultur mit solchen zur 

menschlichen Kognition zu verbinden. Zu erwähnen sind hier vor allem zwei Monographien, 

nämlich Lambros Malafouris‘ „How Things Shape The Mind. A Theory Of Material Engagement“ 

(2013) und Beth Prestons „A Philosophy of Material Culture. Action, Function and Mind“ (2013).  

Der bereits weiter oben erwähnte Lambros Malafouris (2013) versucht sich mit seiner ‚Material 

Engagement Theory‘ daran, einen interdisziplinären theoretischen Rahmen bereitzustellen, um 

die Weisen, in denen materielle Kultur Teil unseres Daseins geworden ist, zu untersuchen. 

Zentrale Punkte des Buches kristallisieren sich in folgenden Hypothesen heraus: der ‚hypothesis of 

extended mind‘, welche nach den Verflechtungen von Kognition und materieller Kultur fragt, der 

‚hypothesis of enactive signification‘, welche die Natur des materiellen Zeichens nicht als einen 

repräsentationalen Mechanismus, sondern als ein Mittel semiotischer, aktiver 

Welthervorbringung betrachtet, und der ‚hypothesis of material agency‘, welche 

Handlungsfähigkeit als ein emergentes Produkt situierter Aktivität untersucht (vgl. Malafouris 

2013, 50-51). Während Malafouris der angestrebten Verbindung der Paradigmen von ‚embodied 

cognition‘ und ‚material culture‘ bereits sehr nahekommt, so betreibt er diese doch vor allem, um 

sein Feld der ‚cognitive archeology‘ methodologisch und theoretisch zu transformieren. In vielerlei 
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Hinsicht wird die verfasste Arbeit zu ähnlichen Ergebnissen kommen, versucht diese aber auf 

anderen, unabhängigen theoretischen Wegen zu erreichen, was vielleicht auch die 

Unabhängigkeit dieser Gedanken von einem speziellen Ansatz zeigen kann. 

Beth Preston (2013), wiederum aus dem Bereich der analytischen Philosophie des Geistes 

stammend, argumentiert in ihrem Buch dafür, dass die Philosophie sich zwar in manchen 

Subdisziplinen wie der ‚philosophy of art‘ und ‚philosophy of technology‘ mit bestimmten Ding-

Bereichen beschäftigt, aber eine allgemeine philosophische Auseinandersetzung mit den 

verschiedenen den Menschen umgebenden und vom Menschen hergestellten und genutzten 

Dingen noch aussteht. Hierzu wendet sie sich verschiedenen in der analytischen Philosophie 

etablierten Theorien des Handelns zu und versucht anhand einer internen Kritik den 

Zusammenhang der Begriffe der Handlung, der Funktion und des Geistes (‚mind‘) im Rahmen 

einer Philosophie der materiellen Kultur herzustellen. Auch wenn es sich hierbei bereits um einen 

Versuch handelt, Kognition (zumindest im Sinne von ‚mind‘) mit materieller Kultur 

zusammenzudenken, so werden hier leider die Beiträge der ‚embodied cognition‘ weitestgehend 

ausgeblendet. Gewinnbringend für die hier geplante Arbeit mit Fokus auf den Phänomenbereich 

Musikkultur ist allerdings Beth Prestons Einbezug von Songwritern via Interviews und die von ihr 

hierbei herausgearbeiteten Strategien bei der Koordination des gemeinsamen musikalischen 

Herstellungshandeln. 

Ebenfalls handelt es sich bei der hier verfassten Arbeit natürlich auch nicht um den ersten 

Versuch, die aktuellen Forschungsinteressen bezüglich materieller Kultur mit dem Phänomenfeld 

der Musik zusammenzubringen. Erwähnenswert ist hier z.B. Rolf Grossmanns Aufsatz ‚Die 

Materialität des Klangs und die Medienpraxis der Musikkultur. Ein verspäteter Gegenstand der 

Musikwissenschaft?‘ (Grossmann 2013) dessen Titel auch direkt die dort vorhandene Ambivalenz 

zum Ausdruck bringt: Einerseits ein Text, welcher sich mit der klanglichen Materialität und 

materiellen Kultur der Musikmedien, wie etwa Partituren und Tonträgern auseinandersetzt, 

andererseits aber auch das Zugeständnis, dass diese Auseinandersetzung ein wenig verspätet 

geschieht. Diese lange Vernachlässigung des Materiellen in der Musikwissenschaft ist wohl auch 

der zuvor (siehe Seite 6-8) schon behandelten Tendenz zum Dualismus und zur Priorisierung des 

Ideellen geschuldet. Denn die akademische Beschäftigung mit Musik verstand diese für die 

längste Zeit als ‚Tonkunst‘ – und ‚Ton‘ ist eben nicht gleich ‚Klang‘ und dieser wiederum nicht 

dasselbe wie ‚Schall‘. Während letzterer Begriff „die akustischen Ereignisse vor jeder Bedeutung 

und zeichenhafter Wirklichkeit der menschlichen Sphäre“ (ebd., 63) bezeichnet, verweist ‚Klang‘ 

eben auf ‚das Klingende‘, wie etwas für jemanden klingt – ist also bereits mit einem Bezug auf ein 

wahrnehmendes Lebewesen ausgestattet. Dieser Unterscheidung von ‚Schall‘ und ‚Klang‘ 



14 

 

entspricht wiederum das Begriffspaar ‚akustisch‘ und ‚auditiv‘ (vgl. ebd.). Allerdings verweist der 

‚Ton‘ der ‚Tonkunst‘, so wie er in der Tradition abendländischer Musik zur Gestaltung genutzt 

wird, „nicht auf den Klang, sondern […] bezieht sich auf [...] seine Periodizität, seine Frequenz 

oder musikalisch gesagt, seine Tonhöhe. Der Ton wird damit vor allen anderen wahrnehmbaren 

Parametern des Schalls zum ersten rationalisierbaren Material musikalischer Gestaltung“ (ebd. 

65). Im weiteren Verlauf des Aufsatzes stellt er dann heraus wie Tonträger, wie etwa 

Schallplatten, Kassetten, CDs, aber auch digitale Mittel den Bezug zum bearbeitbaren Schall und 

Klang verändert hatten. Dieser wurde sodann nicht mehr primär unter dem Gesichtspunkt des 

Begriffs ‚Tons‘ gesehen, da nun eben auch andere musikalische Parameter festgehalten und 

bearbeitet werden konnten. Zusätzlich unterschied und unterscheidet sich dies von spezieller 

Musikkultur zu Musikkultur – Grossmann stellt etwa den Jazz als Medienhybrid heraus, der sich 

sowohl auf Notation als auch auf phonographische Aufnahmen bezieht (vgl. ebd. 66-69). Eine 

weitere hervorzuhebende Publikation ist die 2019 erschienene Ausgabe der Fachzeitschrift 

‚MusikTheorie. Zeitschrift für Musikwissenschaft‘ mit dem Themenschwerpunkt ‚Materialität – 

Musik und ihre Objekte‘. In der von Franz Körndle und Rebecca Wolf verfassten Einleitung wird 

herausgestellt, dass hier besonders Musikinstrumente im Vordergrund stehen sollen und dass 

diese „vielfach in ein besonderes umfangreiches Netzwerk aus Komposition, dem Medium der 

Notenschrift, der Aufführungssituation und den Künstler*innen eingebunden“ (Körndle und Wolf 

2019, 2) sind. Der Großteil der dortigen Beiträge beschäftigt sich dann aber aus eher historischen 

und objektgeschichtlichen Perspektiven mit dem Thema und ist weniger mit dem Bestreben 

verbunden, grundlegendere theoretische Fragen bezüglich der leiblich-interaktionistischen 

Verfasstheit der Erfahrung eben dieser materiellen Kultur zu behandeln. Dies ist nicht 

notwendigerweise kritisch zu sehen, sondern soll hier bloß erwähnt werden, um den Unterschied 

zu der in dieser Arbeit durchgeführten Untersuchung noch einmal herauszustellen.  

Das hier vorzustellende Promotionsprojekt unterscheidet sich nun also von den beiden 

vorgestellten theoretischen Ansätzen (Malafouris 2013 sowie Preston 2013) sowie den erwähnten 

musikwissenschaftlichen Forschungen insofern, dass es sich der Problemstellung vor allem aus der 

Perspektive einer durch die Philosophie des verkörperten Geistes gestützten 

kulturphilosophischen Anthropologie widmen möchte und somit einen anderen Blick einnimmt – 

nämlich ein solcher, bei dem vor allem die alltägliche Praxis des verkörperten Umgangs mit der 

materiellen Kultur der Musik im Vordergrund stehen soll: zum Beispiel kulturelle Praktiken des 

alltäglichen Musizierens und Musikhörens oder etwa der Instrumentenpflege und 

Tonträgernutzung. Der Fokus auf die musikkulturelle Alltagspraxis bietet einerseits den Vorteil, 

sich nicht zu sehr auf entweder die materiellen Gegenstände oder den agierenden Körper zu 

konzentrieren, da für musikkulturelle Praktiken in der Regel beides, Dinge in ihrer Materialität und 
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Personen in ihrer lebendigen Verkörperung nötig sind. Andererseits soll so auch die Einbettung 

sowohl der musikkulturellen Dinge als auch der Akteure und der Handlungen in einen größeren 

Alltags-, Lebens- und Kulturkontext betont werden: Das Agieren mit und durch Instrumente, 

Tonträger wie Schallplatten, Kassetten und CDs, Abspielgeräte, Partituren, Mikrofone, Saiten und 

Bögen sind keine isolierten Handlungsepisoden, sondern Situationen, die dynamisch mit anderen 

Kontexten, Handlungen und Erlebnissen gekoppelt sind. Um die weiter oben angesprochenen 

Dualismen oder einseitigen Gewichtungen zu vermeiden, scheint es nur sinnvoll, sich auf konkrete 

Interaktionssituationen sowie die hierzu gehörigen kulturellen Praktiken zu fokussieren. Die 

methodische Konsequenz, die sich daraus ergibt – und die im Rahmen dieser Arbeit als tatsächlich 

fruchtbar zu erweisen ist – ist die Folgende: Nämlich, dass die philosophische Beschäftigung mit 

Musik ihren Ausgangspunkt eher bei der Musiksoziologie/-ethnologie und der Musikpsychologie 

bzw. den Kognitionswissenschaften der Musik nehmen sollte und sich weniger an isolierten 

ästhetischen Erfahrungen oder für sich genommenen Werken orientieren sollte. Musik scheint 

mir primär als Praxis zu verstehen zu sein – eine Herangehensweise, die einen methodischen 

Ausgangspunkt bieten soll und für die diese Arbeit als Ganzes als Argument stehen soll. 

Übereinstimmend schreibt auch der Musikphilosoph Joel W. Kruger, dass „philosophers of music, 

I suggest, ought to take their lead from music sociologists and psychologists and pay more 

attention to the situated nature of our everyday musical practices – the fact that music is 

something we regularly do things with“ (Krueger 2019, 65). Musik ist somit etwas, das wir nicht 

nur passiv für einen rein geistigen ästhetischen Genuss rezipieren, sondern womit wir Dinge tun, 

wie etwa unsere Emotionen regulieren oder Erinnerungen evozieren, und dieses Tun ist 

wiederum in größere Kontexte kultureller Praktiken eingewoben. Hieraus ergibt sich für die 

Musikforschung im Allgemeinen, aber auch die Musikphilosophie im Speziellen eine Erweiterung 

der möglichen Untersuchungsgebiete, nämlich „to include not just experiences such as attending 

a symphony orchestra but also musical practices embedded in everyday contexts of work, play, 

learning, and rest“ (ebd.). 

Hiermit sollte nun vielleicht auch schon klargeworden sein, warum bisher immer wieder der 

Begriff ‚Musikkultur‘ bzw. ‚musikkulturell‘ verwendet wurde. Diese Terminologie wird in dieser 

Arbeit verwendet, um einerseits stets darauf hinzuweisen, dass die Musik nie als isoliertes Werk 

betrachtet werden darf, sondern als etwas, das sowohl in kulturelle Praktiken eingebettet ist als 

auch Resultat von solchen ist. Andererseits soll damit auch darauf verwiesen werden, dass es nicht 

nur um explizit musikalische Praktiken gehen soll, sondern auch um solche verkörperten 

Handlungszusammenhänge, in welchen keine Musik erklingt oder gespielt wird, welche aber 

trotzdem deutlich um das Phänomen der Musik herum strukturiert sind: Man denke hier etwa an 

das Aufziehen neuer Saiten, das Lesen einer Musikerinnen-Biographie oder das in Erinnerung 
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schwelgende Durchblättern von Schallplatten. Dies sind alles Praktiken, welche nicht im engeren 

Sinne musikalisch sind, die aber erstens in ihrer Bedingung der Möglichkeit durch das 

Kulturphänomen der Musik konstituiert sind, die zweitens von den sich um die Musik herum 

gruppierenden kulturellen Institutionen und Szenen geprägt sind und die drittens in ihrer 

Bedeutung stets – zumindest implizit – auch auf Musik bezogen sind.  

Zu Beginn dieser Einleitung wurden mit Rostropovich und du Pré zunächst zwei Beispiele aus dem 

Bereich der Tradition europäischer Kunstmusik gewählt – alltagssprachlich auch oft vereinfacht als 

‚klassische Musik‘ oder ‚Klassik‘ bezeichnet – aber mit dem Fall der CD-Sammlung von Dave auch 

Bezüge zu anderen, populären Musiktraditionen hergestellt. In die dortige Überschneidung von 

produktionsästhetischer und rezeptionsästhetischer Perspektive zu den beiden Musikbereichen 

sollte nichts hineingelesen werden, dies war rein kontingent. Ähnliches gilt für die Zuordnung von 

ästhetischem Wert: Trotz Bezeichnungen wie ‚Tradition europäischer Kunstmusik‘ für Stile wie 

etwa Barock, Romantik oder Zwölf-Ton-Musik darf nicht gedacht werden, dass hier nun eine der 

beiden Traditionen als Kunst bzw. ästhetisch wertvoll gilt, also als ‚ernste‘ Musik zu werten ist, 

während die andere als bloße Unterhaltung einzuschätzen ist. Dementsprechend sollen beide 

musikkulturelle Tendenzen als gleichermaßen wichtige, wenn auch unterschiedliche 

Ausprägungen der menschlichen Kulturpraxis Musik behandelt und entsprechend herangezogen 

werden. Auch darf allerdings der Unterschied nicht falsch gezogen werden und dies so verstanden 

werden, als handele es sich etwa bei der ‚popular music‘ um eine musikalische Tradition, die eher 

individuell leiblich verkörpert ist, und bei der sogenannten ‚klassischen Musik‘ oder Neuen Musik 

um etwas, das vor allem geistig ist und allein der allgemeinen künstlerischen Idee gewidmet sei. 

Denn auch wenn etwa manche der im 20. Jahrhundert entwickelten Formen aus dem 

akademischen Umfeld stammender Kunstmusik zunehmend abstrakt wirken mögen, so ist die 

leibliche Verkörperung selbst bei der „scheinbar antikörperlichen Musik des Serialismus“ (Zenck 

2014, 127) gegeben. So „sind selbst die höchst komplexen und intrikaten rhythmischen 

Proportionen 13:12 in den frühen Klavierstücken Karlheinz Stockhausens (No. 2 Klavierstücke I, T. 

6) als Zeichen von Corporalität zu lesen und vor allem zu spielen“ (ebd., 128). Somit sind auch die 

Werke europäischer Kunstmusik stets als verkörpert zu sehen, aber auch als Ausdruck eines 

lebendigen, individuellen Leibes zu verstehen. Michael Heinemann hat dies in seinem Aufsatz 

‚Chopins Fragilität‘ exemplarisch herausgearbeitet: Hier zeigt er im Detail, „dass sich der Körper 

des Komponisten in sein Werk eingeschrieben hat“ (Heinemann 2014, 93), bzw. wie sich die 

leibliche Fragilität des Komponisten auch im Werk ausdrückt, gestützt durch semiotische Ansätze 

sowie Zeitzeugenberichte seines Spiels (vgl. ebd. 96 ff.). Verkörperung, Geistiges, Werke und 

Symbolisches finden sich in beiden umfassenderen Musiktraditionen. Und um ein letztes 

potentielles Missverständnis zu vermeiden: Wenn die Rede von ‚populärer Musik‘ oder 
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‚Popmusik‘ ist, so ist dies nicht im engeren Sinne des Pop als einem distinkten Genre oder etwa 

der Chart-Musik zu verstehen, sondern im weiten Sinne der Popular Music Studies (vgl. etwa 

Scotto et al. 2019 oder Diederichsen 2014); also etwa – um zunächst eine eher extensionale 

Definition zu geben – so verschiedene Genres mit unterschiedlich populärem Status wie 

Psychedelic Rock, Reggae, Ambient Music, Metal, Techno, Jazz, Folk und weitere umfassend. Trotz 

dieser sehr weiten Begriffsausdehnung, welche musikkulturelle Traditionen mit teils sehr 

unterschiedlichen ästhetischen Idealen und sehr unterschiedlicher musikalischer Komplexität und 

Popularität umfasst, sind diese doch zumindest durch zwei Aspekte miteinander verbunden: 

Nämlich erstens durch den Bezug auf etwas, das man ein Interesse an Sound nennen könnte und 

zweitens durch die Bindung an die (nicht-dokumentarische) Aufnahme (vgl. Feige 2017, 52ff.) – 

und somit an eine Klasse von Objekten materieller Kultur, den Tonträger, mit all seinen 

multimedialen und multimodalen Eigenschaften.7 

Beide früher genannten Kernfragestellungen – jene nach der adäquaten theoretisch-begrifflichen 

Beschreibung des Phänomenbereichs sowie jene nach den möglichen theoretischen 

Vermittlungen zwischen den verschiedenen Forschungsdisziplinen – sollen in dieser Arbeit als sich 

einander durchdringend behandelt werden: Es soll nicht beispielsweise zunächst oder parallel die 

Antwort zur zweiten, eher theoretischen Fragestellung entwickelt werden, um diese dann auf die 

erste, den musikkulturellen Phänomenkomplex betreffend, anzuwenden. Vielmehr dienen die 

jeweiligen Schritte zur Beantwortung der Fragestellungen je beiden Problemstellungen. Auch 

sollen wie gesagt sowohl die eher naturwissenschaftlichen als auch die stärker 

geisteswissenschaftlichen Perspektiven in einer nicht-reduktionistischen Weise behandelt 

werden. Um dies sowie den erwähnten Fokus auf Praktiken zu gewährleisten und diese Theorie- 

und Phänomenfelder angemessen aufeinander bezogen zu behandeln, sind entsprechende 

theoretisch-methodische Vorüberlegungen notwendig, die in Kapitel 2 folgen werden. Vorher 

wird allerdings im nun anschließenden Kapitel 1.2 der genauere Aufbau der Arbeit vorgestellt. 

                                                           
7 Zum Begriff des Sounds siehe etwa den Aufsatz von Binas-Preisendörfer ‚Rau, süßlich, transparent oder 
dumpf – Sound als eine ästhetische Kategorie populärer Musikformen‘ (Binas-Preisendörfer 2008). Siehe 

außerdem Serge Lacasses Arbeiten zum Begriff des Paraphonographischen, worunter er die multimedialen 

und multimodalen Aspekte von Tonträgern und deren Beziehung zur Musik fasst (Lacasse 2018). 
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1.2 Aufbau und Struktur der Arbeit 

 

Die Stoßrichtung des Vorgehens der Arbeit wird nun insgesamt eher eine Annäherung an die 

Forschungen zur bzw. an das Phänomen der materiell und leiblich verkörperten Kultur der Musik 

aus der Perspektive einer kulturphilosophischen Anthropologie sowie aus der Philosophie der 

verkörperten Kognition sein. Trotzdem soll es nicht um ein Oktroyieren fremder theoretischer 

Gedanken auf das Feld der materiellen Kultur gehen. Um dies zu gewährleisten wurden bei der 

Konzeption der Struktur der Arbeit einige Anregungen für thematische Ankerpunkte für die 

Behandlung des Inhaltlichen von Hans Peter Hahn (Hahn 2014) übernommen, einer der zentralen 

deutschsprachigen Autoren im Bereich der materiellen Kultur. Er konstatiert, dass sich die Inhalte 

und thematischen Schwerpunkte des Feldes am besten um die Kategorien ‚Wahrnehmung‘, 

‚Umgang‘ und ‚Bedeutung‘ strukturieren lassen und dementsprechend sollen sich zentrale Kapitel 

mit der Wahrnehmung der materiellen Kultur der Musik sowie mit ihrem Umgang beschäftigen. 

Mit dem Thema der musikkulturellen Wahrnehmungserfahrungen werde ich mich besonders 

umfangreich auseinandersetzen, da die durch das interagierende Wahrnehmungshandeln 

gestifteten Erfahrungen und die hiermit verbundenen Strukturen die Basis sind für weitere 

Überlegungen und Phänomene, wie etwa den erwähnten Umgang mit den musikalisch-

thematisch relevanten Dingen. Letzteres soll vor allem aus der Perspektive der ‚extended 

cognition‘ untersucht werden. Dieser geht es allerdings nicht nur darum, wie wir mit der 

materiellen Kultur umgehen, sondern wie dieser Umgang auch unser Denken und Handeln formt. 

Der Aspekt der Bedeutung wird dagegen etwas sein, das – auch im Sinne von gespürter 

Bedeutsamkeit – die gesamte Arbeit durchzieht, wenn auch des Öfteren eher implizit. 

Hieraus ergibt sich der folgende Aufbau dieser Arbeit: Zunächst werden im Rahmen von 

methodischen Vorüberlegungen einige Charakteristika der klassischen Kognitionswissenschaft 

sowie der sogenannten ‚4e-cognition‘ vorgestellt (Kapitel 2.1). Hierauf folgt eine detailliertere 

Darstellung des vierten ‚e’s, nämlich des Enaktivismus, sowie der hiermit verbundenen und hier 

relevanten Ideen der Phänomenologie. Dies schließt auch den methodisch besonders 

bedeutsamen Gedanken des Doppelaspekts von ‚Leib‘ und ‚Körper‘ ein, und zwar so, wie er von 

Thomas Fuchs entwickelt wurde (Kapitel 2.2). Abgeschlossen wird dieses methodologische Kapitel 

mit der Erläuterung einiger grundlegender Aspekte des Pragmatismus, der sich wie bereits 

erläutert als ebenfalls relevant für das Projekt einer enaktivistischen Philosophie gezeigt hat. 

Verbunden wird dies mit einem weiteren methodisch wichtigen Ansatz, nämlich dem Gedanken 

der Artikulation bzw. der doppelten Gliederung, speziell in der Form, wie er in der pragmatistisch 

fundierten Anthropologie der Artikulation von Matthias Jung herausgearbeitet wurde (Kapiel 2.3).  
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Hieran schließt sich ein umfangreiches Kapitel zur Vielfalt musikkultureller 

Wahrnehmungserfahrungen an. Dies beginnt mit Erläuterungen zum verkörperten Verständnis 

von Wahrnehmung, wie es zunächst – mit starkem Fokus auf die Visualität – im Rahmen des 

sensomotorischen Enaktivismus von Alva Noë und Kevin O’Regan entwickelt wurde und wie sich 

dies in vielfältiger Weise auch auf die auditive Wahrnehmung sowie speziell musikalische 

Hörerfahrungen übertragen lässt (Kapitel 3.1). In den drei anschließenden Unterkapiteln folgen 

kritische Ergänzen zu diesem Ansatz. Zunächst zur vom sensomotorischen Enaktivismus 

vernachlässigten Affektivität der Wahrnehmung, welche vor allem für musikalische, aber auch im 

weiteren Sinne musikkulturelle Wahrnehmungserfahrungen eine wichtige Rolle spielen (Kapitel 

3.2). Diese Auseinandersetzung mit den qualitativen Aspekten der Wahrnehmung leitet über zu 

einer Untersuchung der metaphorischen und imaginativen Momente, welche musikalische 

Wahrnehmungserfahrungen oftmals begleiten und den lebendigen Nachvollzug von Musik 

entsprechend formen können (Kapitel 3.3). Abgeschlossen wird die Beschäftigung mit dem Thema 

der Wahrnehmung, indem die Intersubjektivität und soziokulturelle Imprägnierung solcher 

Erfahrungen in den Blick genommen wird (Kapitel 3.4). Es geht hier somit sowohl um die 

inhaltliche Vielfalt unserer musikkulturellen Wahrnehmungsformen als auch um die vielfältigen 

Strukturen und Aspekte, die zu ihrer Konstitution beitragen. Der Wahrnehmung wird sich im 

Rahmen dieser Arbeit deswegen am umfangreichsten gewidmet, da diese (das Handeln 

einschließende) Interaktionsform hier als die Basis für alle weiteren Kognitionsformen verstanden 

wird: Zuerst müssen wir uns durch unser Wahrnehmungshandeln in der Welt zurechtfinden bzw. 

auf theoretischer Ebene diese Prozesse verstehen bevor komplexere Formen hierauf aufbauen 

können. Auch ist das interaktionale Erschließen der Welt der Kern, an denen sich Erweiterungen 

aller Art anschließen können. 

In Kapitel 4 folgen dann Erläuterungen dazu, wie wir in die uns von Geburt an umgebende 

materielle Kultur der Musik eingebettet sind, aber vor allem darum, wie unser Umgang mit 

derselben unser Denken, Handeln und Fühlen formen kann. Hierzu wird in Kapitel 4.1 

umfangreich auf die Debatte der sogenannten ‚extended cognition‘ eingegangen und ihre drei 

‚Wellen‘ vorgestellt: Vom klassischen, funktionalistisch-paritätischen Ansatz der ersten Welle, 

über die zweite Welle und ihre Betonung von Integration und Komplementarität, bis hin zur 

dritten Welle, welche wechselseitige Transformation sowie soziale Formen der kognitiven 

Ausdehnung betont. All dies wird dabei anhand von musikkulturellen Artefakten (Beethovens 

Skizzen-Buch) und Praktiken (Songwriting) erläutert sowie durch den Versuch einer stärker 

enaktivistischen Grundierung der ‚extended cognition‘ ergänzt, vor allem was qualitativ-affektive 

Formen der ‚extended cognition‘ betrifft (unter anderem erläutert anhand dem Phänomen der 

Affektregulation durch Musik). In Kapitel 4.2 wird es dann anhand der Konzepte von 
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(erweitertem) Körperschema und Körperbild um die Ausdehnung des gespürten Leibes gehen, 

sodass dieser dann auch Gegenstände der materiellen Kultur der Musik umfasst. Exemplarisch 

wird sich hier auf die Inkorporation von Musikinstrumenten fokussiert, auch wenn dies ebenso an 

musikkulturellen Artefakten wie dem Dirigentenstab untersucht werden könnte. Die Arbeit 

schließt in Kapitel 5 mit einigen abschließenden Reflexionen über die gewonnenen Ergebnisse 

bezüglich sowohl der phänomenorientierten wie auch der methodischen Fragestellung, erwägt 

aber auch – kurz – das zukünftige theoretische Potential der hier (weiter-)entwickelten Gedanken 

und Ansätze. Nun soll es aber erst einmal um die angekündigten methodisch-theoretischen 

Überlegungen gehen. 

  



21 

 

2. Theoretische und methodische Grundlagen zu Verkörperung, 

Leiblichkeit und Artikulation 

 

Bevor die Band die Bühne betreten und die Musik performen kann, muss erst der entsprechende 

Kontext geschaffen werden. So muss etwa die Technik aufgebaut werden, die Instrumente auf die 

Bühne gebracht und gestimmt werden, es muss ein Soundcheck stattfinden und auch sonst muss 

geschaut werden, ob alles in der Umgebung für einen optimalen Auftritt stimmt. Mit anderen 

Worten: Es muss alles im Hintergrund vorbereitet und abgestimmt sein, damit sich die 

musikkulturelle Situation wie erhofft entwickeln kann. Dasselbe gilt auch für diese Arbeit: 

Deswegen werden nun, nachdem im vorherigen Kapitel der Untersuchungsgegenstand der 

materiellen Kultur der Musik in seinen Grundzügen vorgestellt wurde, im Folgenden die bereits 

angekündigten Überlegungen zu theoretischen Grundannahmen und Hintergründen sowie 

methodischen Weichenstellungen in Bezug auf den verkörperten Geist vorgenommen. Dies soll in 

einem Dreischritt passieren. Zunächst möchte ich im Unterkapitel 2.1 den zu Beginn von 1.1 

aufgenommenen Faden erneut aufgreifen und die Debatte innerhalb der 

Kognitionswissenschaften vertiefter darstellen, sowohl was die klassischen, neurozentrisch bis 

computationalistischen Positionen betrifft als auch die sich hieran anschließenden Entwicklungen 

der sogenannten ‚4e-cognition‘: Der Diskurs um den Geist als ‚extended‘, ‚embedded‘, ‚embodied‘ 

und ‚enactive‘. Das letzte dieser vier ‚e’s, den Enaktivismus, werde ich allerdings erst im Anschluss 

hieran behandeln, nämlich in Abschnitt 2.2.  

In diesem Zusammenhang lassen sich auch basale Grundzüge der Phänomenologie erläutern, 

wobei sie hier nur in der Form herangezogen werden soll, wie sie vom Enaktivismus rezipiert 

wurde und ihm als philosophische Inspiration diente. Diese Erläuterungen werden also beschränkt 

auf solche Themen und Konzepte, welche einerseits das Verständnis der enaktivistischen 

Kognitionsphilosophie erhellen können und andererseits für die hier zu bearbeitende Thematik 

von Relevanz sind, da eine erschöpfende Explikation dieser philosophischen Tradition aus 

Umfangsgründen in diesem Kontext nicht möglich wäre und außerdem einen der Untersuchung 

nicht zuträglichen Exkurs darstellen würde. So werden etwa transzendentalphilosophische oder 

ethische Aspekte der Phänomenologie an dieser Stelle ausgeblendet. Besonderes Augenmerk 

wird dagegen auf den Begriffen ‚Leib‘ und ‚Körper‘ liegen und zwar so, wie diese im Rahmen von 

Thomas Fuchs‘ phänomenologisch-ökologischer Konzeption und seinem Gedanken des 

Doppelaspekts zusammengedacht werden können – und in diesem Sinne auch für diese 

Untersuchung weiter genutzt werden können.  
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Abgeschlossen wird dieses Methodenkapitel in Abschnitt 2.3 mit den Grundzügen einer zweiten 

klassischen philosophischen Strömung, die in dieser Arbeit herangezogen werden soll, nämlich die 

des Pragmatismus. Neben einigen zentralen Gedanken klassischer Autoren soll an dieser Stelle 

auch in die von Matthias Jung entwickelte Anthropologie der Artikulation eingeführt werden. 

Diese integriert zwar auch Denker aus der Hermeneutik und der expressivistischen 

Sprachphilosophie, kann aber im Grunde als ein pragmatistisches Projekt gesehen werden. Diese 

Anthropologie soll dann auch für den Rest dieser Ausarbeitung gedanklich leitend sein und diese 

somit als bestimmenden theoretischen Hintergrund begleiten, um die weiter oben bereits 

angesprochene holistische sowie nicht-reduktionistisch und anti-dualistische methodische 

Stoßrichtung zu verfolgen.  

 

2.1 Der klassische Kognitivismus und die ‚4e-cognition‘ 

Wenn man die nun bereits angesprochenen neueren Forschungstendenzen verkörperter und 

erweiterter Kognition verstehen möchte, so muss man zunächst den größeren Kontext dieser 

Debatte in den Blick nehmen. Die Standarderzählung (vgl. Gallagher & Zahavi 2023, 19 ff.) lautet 

in etwa so, dass im späten 19. sowie frühen 20. Jahrhundert die Experimentalpsychologie sich vor 

allem auf die Introspektion als Methode stützte, um das Bewusstsein sowie verschiedene 

kognitive Prozesse zu erforschen. Mit der Zeit verschob sich allerdings der Fokus der Psychologie 

auf das Verhalten als das zentrale Explanandum. Hiermit verbunden erfuhr die Theorie des 

Behaviorismus (vgl. z.B. Watson 1913) einen zunächst nicht aufzuhaltenden Aufschwung. Dies 

unter anderem auch deswegen, weil er alles, was sich als bloß innerlich bezeichnen ließ, aus 

seinem Vokabular und somit seinen Erklärungsbemühungen streichen wollte, da es sich hierbei 

einerseits um bloß Subjektives handele und andererseits, da es nicht beobachtbar sei, also nicht 

allgemein und intersubjektiv zugänglich. So sollte die Psychologie nun eine wirklich 

wissenschaftliche Disziplin werden, die auf harte Fakten setzt und das vage Innenleben sowie die 

Methode der Introspektion hinter sich lässt.  

Trotzdem schien hierbei durchaus etwas Wichtiges verloren gegangen zu sein, da das menschliche 

Denken, Fühlen und Handeln doch nicht nur aus der Dritte-Person-Perspektive beobachtbare 

Elemente aufweist. Dies führte dazu, dass sich im Anschluss an den Behaviorismus neue Theorien 

der Kognition entwickelten, welche begannen das Innenleben des Menschen wieder zu 

konzeptualisieren, ohne auf die verpönte Introspektion der alten Psychologie zu setzen. Für diese 

Modellierung des Denkens wurden damals aktuelle rechnerische und informationstechnische 

Konzepte genutzt, wodurch man das als problematisch eingeschätzte Ausschließen innerer 
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Vorgänge hinter sich lassen konnte, während als fruchtbar eingeschätzte Teile des Behaviorismus 

übernommen wurden. Doch für diese, nun unter dem Namen ‚Kognitionswissenschaft‘ 

auftretenden Forschungen, „bedeuteten innere Prozesse jedoch entweder subpersonale 

(neuronale) Mechanismen oder funktionale und repräsentationale Zustände“ (Gallagher & Zahavi 

2023, 20). Für den lebendigen, verkörperten Organismus war in diesen Diskussionen wenig Platz: 

„In den späten 1980er Jahren und während der gesamten 1990er Jahre konzentrierten sich 

Forscher:innen dann wieder auf Versuche, das Bewusstsein zu verstehen und zu erklären, mit 

dem Hauptziel, seine neuronalen Korrelate zu identifizieren.“ (ebd.; vgl. auch Fingerhut et al. 

2017, 57ff.) Auch wenn mit diesem vermehrten Einbezug der Neurowissenschaften das 

Biologische wieder stärker in den Blick kam, so doch nur als Neurobiologisches: Das kognitive 

Subjekt in seiner ganzen Verkörperung, so wie es in seine Umwelt eingebettet ist, blieb nach wie 

vor ausgeblendet.  

Entscheidend ist weniger die historische Genauigkeit dieser Standarderzählung, sondern vielmehr, 

dass die hierin enthaltene Charakterisierung der frühen Psychologie und des Behaviorismus als 

Kontrastfolie diente, von der sich die damals neue, etwa ab den 1950ern entstehende Konzeption 

der Kognitionswissenschaften8 abheben konnte – eine Entwicklung, die auch gerne mit dem 

Begriff ‚kognitive Revolution‘ betitelt wird. In Wirklichkeit war es allerdings so, dass es zwischen 

diesen scheinbar so distinkten Lagern und historischen Abschnitten viele inhaltliche 

Überlappungen gab; dass sich von den Behavioristen als Introspektionsanhänger identifizierte 

Wissenschaftler in Wirklichkeit als Kritiker der Introspektionsmethode verstanden (etwa Wilhelm 

Wundt); und dass sich dem Behaviorismus ähnelnde Ansätze bereits im 19. Jahrhundert finden 

lassen (vgl. Gallagher & Zahavi 2023, 20-21). Und letztlich verhielt es sich so, dass auch wenn die 

hier entwickelnde Kognitionspsychologie sich als revolutionäre Alternative zum Behaviorismus 

präsentierte, sie dennoch mehr eine Fortführung statt tatsächlicher Revolution war: „yet there 

are blatant continuities between modern cognitivism and the mechanistic kind of behaviourism 

that cognitivists have in mind“ (Costall 2014, 179).  

Wie lässt sich nun dieses mittlerweile klassische und selbst zur dominieren Position gewordene 

Verständnis von Kognition9 am besten erfassen? Fünf Merkmale scheinen mir hier besonders 

                                                           
8 Dies war von Beginn an eine interdisziplinäre Bemühung, worin sich Psychologie, 

Computerwissenschaften, analytische Philosophie des Geistes und später verstärkt auch 

Neurowissenschaften miteinander verbanden. 
9 ‚Kognition‘ wird in dieser Debatte als weitgefasster Oberbegriff verstanden, der sowohl Begriffe wie 
‚Bewusstsein‘, ‚Erfahrung‘ oder auch ‚Wahrnehmung‘, etc. umfasst, aber auch teils Emotionales und 

Willensimpulse miteinbezieht. Dies ist eine Abweichung von der etymologischen Bedeutung des Begriffs, 

der eigentlich vom Lateinischen ‚cognitio‘ kommt, was ‚Erkennen‘ bedeutet. Wenn im Laufe dieser 
Ausarbeitung dann doch mit ‚Kognition‘ bzw. dem ‚Kognitiven‘ Bezug auf diese letztere Bedeutung 
genommen werden soll, um so das Intellektuelle und Erkennende menschlicher Erfahrung herauszugreifen, 
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prägnant, die zwar in Teilen schon erwähnt wurden, die ich aber im Folgenden noch einmal 

genauer erläutern und systematisieren möchte, um die so verstandene, klassische 

Kognitionswissenschaft10 darzustellen. Es handelt sich hierbei um folgende fünf: 

‚Neurozentrismus‘ / ‚Neuroreduktionismus‘, ‚Computationalismus‘, ‚Repräsentationalismus‘, 

‚Funktionalismus‘ und ‚Cartesianismus‘. Nicht alle Vertreter des klassischen Kognitivismus teilen 

alle diese hier darzustellenden Merkmale, doch sind sie typisch für diese Art von 

Kognitionstheorie. 

Zunächst ist hier der Neurozentrismus oder auch Neuroreduktionismus zu nennen, welcher sich 

sehr unterschiedlich manifestieren kann. Wenn etwa die Frage danach gestellt wird, wo denn das 

Denken bzw. die Kognition sei oder wenn überlegt wird, was man vom Menschen abziehen kann, 

ohne dass das Bewusstsein verschwindet, so scheint das Gehirn oft das zu sein, worauf es 

ankommt. Entweder wird es als Zentrum, als Befehlszentrale gesehen, von welchem alle nötigen 

Signale gesendet werden, die dann vom Körper nur noch ausgeführt werden müssen, damit wir 

(indirekten) Kontakt zur Welt erhalten, oder es lässt sich vielleicht sogar alles Notwendige des 

Erlebens auf dieses Organ reduzieren, das dann in einem Tank mit Nährlösung schwimmt (vgl. 

Gallagher & Zahavi 2023, 233 ff.). Wir sind dann nicht mehr in der Welt oder im Kontakt mit 

dieser, sondern unsere Welt ist in uns: Die Formulierung ‚Kosmos im Kopf‘, wie eine 2000 

ausgerichtete Ausstellung des Deutschen Hygiene-Museums zum Thema Gehirn und Denken hieß, 

bringt diese Vorstellung gut auf den Punkt. Neun Jahre später heißt es dann – dieses Mal speziell 

in Bezug auf soziale Kognition und weniger bildlich ausgedrückt – bei Alvin Goldman und 

Frederique de Vignemont: „[t]he brain is the seat of most, if not all, mental events“ (Goldman & 

de Vignemont 2009, 154). In dieser Perspektive sind wir eigentlich nichts weiter als unser Gehirn 

und es ist das zentrale oder sogar oft einzige Element des Denkens, Fühlens und Handelns – alles 

andere ist peripher. 

Oft wird dann das Denken als etwas verstanden, das einem Algorithmus oder einem Programm 

ähnelt während das Gehirn der entsprechenden Hardware gleicht. Dies wird auch 

Computationalismus bezeichnet oder als Computermodell des Geistes. So ist beispielsweise in 

einem Text von Wolf Singer in Bezug auf das Gehirn die Rede von „Informationsquelle[n] für die 

Programmierung von Hirnfunktion[en]“ (Singer 2000, 135), von „Informationsverarbeitung“ (ebd., 

140) und von „Kodierungsräume[n]“ sowie „der Topologie seiner Verschaltung“ (ebd., 141). Man 

                                                                                                                                                                                
wird dies durch entsprechende Formulierungen wie etwa ‚Kognition bzw. das Kognitive im engeren Sinne‘ 
kenntlich gemacht. 
10 Im Rest der Arbeit wird diese Konzeption von Kognition, wie sie in den klassischen 

Kognitionswissenschaften vertreten wird, sowie die damit verbundenen Merkmale und Positionen der 

Lesbarkeit halber auch einfach als ‚klassischer Kognitivismus‘ oder bloß ‚Kognitivismus‘ bezeichnet werden. 
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erkennt diese Position auch an Formulierungen wie: ‚Denken ist nichts weiter als 

Rechnen/Algorithmen/Symbolverarbeitung‘, die sich in der Forschungsliteratur immer wieder 

finden. Dies sei nicht unbedingt wörtlich zu nehmen, es handele doch nur noch um ein Modell, 

betont Manuela Lenzen: „Niemand, der ein wenig von Aufbau und Funktion des Gehirns gehört 

hat, wird behaupten, ein analoger Vorgang [zum gängigen seriellen Rechner] spiele sich im Gehirn 

ab.“ (Lenzen 2002, 24) Beschwichtigend schreibt sie: „Das Computermodell des Geistes hebt 

lediglich darauf ab, dass es im Gehirn Daten gibt und dass dort Prozesse ablaufen, in denen diese 

Daten transformiert werden“ (ebd., 24) und demzufolge „sind kognitive Prozesse […] als Prozesse 

der Datenverarbeitung zu verstehen. Die Daten, auf die sie zugreifen, sind mentale 

Repräsentationen, die für dasjenige stehen, über das jemand nachdenkt oder das er wahrnimmt“ 

(ebd., 25). Doch gerade auf die Analogien und Modelle, die wir verwenden, gilt es zu achten und 

diese kritisch zu hinterfragen, da sie unser Denken formen und uns bestimmte Konzeptionen 

nahelegen; wie eben, dass es im Gehirn Informationen, Daten oder Repräsentationen gibt, die 

algorithmisch verarbeitet werden. Und dies scheint in Bezug auf unser Fühlen, Handeln und 

Denken eine verzerrende Darstellung zu sein – vor allem, wenn wir es auf das leibliche Erleben 

und Verstehen von ästhetischen Erfahrungen, wie jene, die wir mit Musik machen können, 

beziehen. 

Dies bringt uns zum dritten Merkmal des klassischen Kognitivismus, dem Repräsentationalismus. 

Dieser besagt, dass unser Verhältnis zur Welt durch zwischengeschaltete Entitäten namens 

Repräsentationen vermittelt ist oder zumindest, dass das Denken ein Verarbeiten eben dieser ist. 

Diese werden mal als mentale Repräsentationen verstanden oder mal als neuronale Muster, die 

für etwas stehen und somit zeichenartig Bedeutung tragen, also neuronale Repräsentationen. Als 

Beispiel für die Dominanz des Konzepts der Repräsentation in der Mainstream-

Kognitionswissenschaft sei etwa auf diese Textstelle aus der Einführung von Kolak et al. 

verwiesen: „One of the organizing principles of the book, and the theme behind the arrangement 

of the chapters, is the idea of the representational theory of mind.“ (Kolak et al. 2006, 2) Es seien 

noch zwei weitere Zitate angeführt, welche die Omnipräsenz des Repräsentationsbegriffs und die 

ihm im klassischen Kognitivismus zugeschriebene Bedeutung verdeutlichen. So schreibt 

Muhammad Khalidi zu der Frage, was das Kognitive vom Nicht-Kognitiven abgrenzt, „[that] it 

seems adequate to specify that cognitive states, structures, and capacities are mental entities 

with representational content“ (Khalidi 2007, 93). O’Brien und Opie formulieren es in dem Paper 

‚The role of representation in computation‘, dessen Titel die enge Verbindung von beiden 

Aspekten deutlich macht, sogar noch drastischer: „Without representation cognitive science is 

utterly bereft of tools for explaining natural intelligence. We would go further: without 

representation there is no cognitive […] science in the first place.“ (O’Brien & Opie 2009, 54) 
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Warum dies so ist, liegt an dem, was oben schon bei Lenzen zu lesen war und was Kolak et al. 

noch einmal bestätigen: „researchers in cognitive science seek to understand brain processes as 

computational systems which manipulate representations“ (Kolak et al. 2006, 2) – und dies ist 

keine neue Entwicklung, sondern bildet schon seit Beginn den Hintergrund des Kognitivismus. So 

fassen etwa Allen Newell und Herbert Simon im Jahr 1976 ihre seit den späten 1950ern verfolgten 

Forschungen in der „Physical Symbol System Hypothesis“ zusammen: „A physical symbol system 

has the necessary and sufficient means for general intelligent action“ (Newell & Simon 1976, 116) 

– allgemeine Intelligenz setzt dann nichts weiter voraus als ein physikalisches Symbolsystem, wie 

es eben auch in Computern gefunden werden kann. 

Seine scheinbare Plausibilität erhält all dies durch einen weiteren zentralen Baustein des 

klassischen Kognitivismus, dem Funktionalismus. Ursprünglich von Hilary Putnam 1967 in seinem 

Aufsatz ‚Psychological predicates‘ entwickelt, welcher später unter dem Titel ‚The Nature of 

Mental States‘ mehrfach wiederveröffentlicht wurde, geht es hier zunächst um das klassische 

Leib-Seele-Problem bzw. um die Frage, ob das Erleben von psychologischen Zuständen mit 

Hirnzuständen gleichzusetzen ist. Putnam schlägt eine Alternative vor, nämlich die „identification 

of psychological states with functional states“ (Putnam 1967/2003, 440). Was ein mentales 

Ereignis oder einen kognitiven Prozess ausmacht ist somit „seine Funktion, die kausale Rolle, die 

er in einem Organismus spielt, seine charakteristischen Ursachen und Wirkungen“ (Lenzen 2002, 

28). Welche Konsequenzen hat dies nun für die Rolle der Verkörperung und der Materialität des 

Organismus und der von ihm genutzten Dinge in Bezug auf Kognition und Erfahrung? Sie werden 

rein kontingent, spielen nicht in die Konstitution des Fühlens, Denkens und Handelns mit hinein – 

Kognition, Erleben und Bedeutung sind im Funktionalismus völlig körperneutral. „Solche 

[kausalen] Rollen müssen zwar materialisiert sein, es scheint aber keine entscheidende Rolle zu 

spielen, wie genau sie materialisiert sind“ (Fingerhut et al. 2017, 47), was man auch als multiple 

Realisierbarkeit bezeichnet. Nicht nur geht somit der Bezug zum eigenen Körper als eigener, 

erlebter Leib verloren, sondern auch das phänomenale Bewusstsein wird dadurch 

ausgeklammert, also der Fakt, dass sich mentale Zustände neben ihrer kausalen Rolle auch in 

einer bestimmten Art und Weise anfühlen. Wenn ich etwa entweder ein vertrautes oder ein 

fremdes Musikstück höre habe ich jeweils andere Erlebniszustände, welche sich nicht nur in ihren 

Ursachen, Wirkungen und Funktionen unterscheiden, sondern auch darin, dass sich das hörende 

Erleben jeweils verschieden anfühlt: Es gibt ein jeweils spezifisches phänomenales Gefühl von 

Wie-es-ist-dieses-Musikstück-zu-hören11. Es ist allerdings gerade diese funktionalistische Theorie, 

welche „als philosophische Grundlegung des Computermodells des Geistes“ (Lenzen 2002, 29) 
                                                           
11 Diese Formulierung bezieht sich natürlich auf Thomas Nagels berühmten Aufsatz ‚What is it like to be a 
bat?‘ (1974/1979). 
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gilt. Wenn mentale Zustände bloß funktional zu bestimmen sind, dann kann man Kognition eben 

problemlos als das physikalische Manipulieren von Symbolen verstehen, die ihre Bedeutung nicht 

durch einen sinnlichen oder leiblichen Bezug, sondern durch ihre Rolle innerhalb der 

algorithmisch konzeptualisierten neuronalen Kausalprozesse erhalten – und dann ist es egal, ob 

dies in einem Gehirn oder einem Computer realisiert ist.12 

Bevor ich mich nun aber weiterer Kritik sowie verkörperungstheoretischen Alternativen widme, 

sei noch auf ein letztes Merkmal des klassischen Kognitivismus eingegangen, den Cartesianismus 

(vgl. zu Folgendem: Fingerhut et al. 2017, 21-22, 50-54 sowie Gallagher & Zahavi 2023, 241-245; 

spezifisch zu Musik, Kognition und cartesianischem Internalismus vgl. Antoniadis 2014, 188-189).13 

Damit ist in diesem Kontext zunächst gemeint, dass Körper und Geist als zwei gänzlich 

unterschiedene und somit ontologisch getrennte Substanzen verstanden werden, die 

grundlegend verschiedene Eigenschaften aufweisen: Der Körper als ‚res extensa‘ ist die 

ausgedehnte, teilbare, materielle Substanz, während der Geist als ‚res cogitans‘ eine nicht 

ausgedehnte, unteilbare, rein denkende Substanz ist, die auch ganz anderen Gesetzen unterliegt. 

Der organische Körper wird in dieser Tradition als ein Automat verstanden, der vom Geist 

gesteuert wird. Es werden aber nicht nur Körper und Geist als getrennt gedacht, denn das 

denkende Subjekt ist auch von der Welt getrennt. Es sitzt im Dunkeln, wird doch das Verhältnis 

vom Wahrnehmenden und der Welt verglichen mit einem Menschen, der in einer Camera 

obscura sitzt und nur Lichtbilder von der Außenwelt sieht (vgl. Descartes 1637/1954, 70-92). Der 

Geist erhält Erregungen von außerhalb, die als Repräsentationen der Außenwelt verstanden 

werden, und arbeitet mit diesen, um sich ein Bild von der Welt zu machen, um dann neue 

Anweisungen an den Körper zu senden. Somit handelt es sich letzten Endes um ein eher 

theoretisch-distanziertes, indirekt vermitteltes und oft eher passives Verhältnis von Geist und 

Welt – wir sind nicht in die Welt eingebettet, sondern müssen uns diese erst einmal durch 

Hypothesen erschließen. Und dieses grundlegende Bild, bei welchem 1.) der Zugang zur Welt 

durch Repräsentationen (bzw. Ideen) vermittelt ist; 2.) der Geist das Denken isoliert vom Körper 

übernimmt und somit eine grundsätzlich dualistische Trennung von Körper und Geist (heutzutage: 

                                                           
12 Dies ist auch einer der Gründe, warum ich weiter oben davon sprach, dass nicht immer alle Merkmale des 

klassischen Kognitivismus auf alle Vertreter zutreffen: Viele stärker neurobiologisch ausgerichtete Autoren 

sind zwar etwa als Neurozentristen oder Neuroreduktionisten zu bezeichnen, doch lehnen diese dann nicht 

selten wiederum extremere Formen des Funktionalismus ab, da dieser die essentielle Rolle des Gehirns 

unterminieren würde. Hier gibt es also durchaus Spannungen.  
13 Das, was in den gegenwärtigen Texten der Philosophie des Geistes und der Kognitionsphilosophie als 

Cartesianismus bezeichnet wird, deckt sich nicht notwendigerweise im Detail mit den historischen, 

spezifisch von René Descartes entwickelten Positionen. Demgemäß, da es eben nicht um die Exegese eines 

klassischen rationalistischen Denkers geht, beziehen sich die entsprechenden Literaturverweise explizit – 

mit Ausnahme des Hinweises auf Descartes‘ Vergleich des Wahrnehmungsbewusstseins mit der Camera 

obscura – auf solche Textstellen, die den Begriff so beschreiben, wie er in der aktuellen 

kognitionsphilosophischen Debatte verwendet wird. 
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Körper und Gehirn) herrscht; sowie 3.) das Denken als etwas verstanden wird, das durch rational-

intellektuelles Manipulieren von Repräsentationen geschieht, ohne dabei einen praktischen Bezug 

zur Außenwelt einzunehmen, findet sich eben auch noch immer in den Konzeptionen des 

klassischen Kognitivismus. 

Nun ist also ein Gegenentwurf nötig, der die obigen fünf Merkmale vermeidet, nämlich eine 

Philosophie der Verkörperung, welche die menschliche Existenz in ihrer leiblichen Verkörperung 

und in ihrer Bezogenheit auf ihrer materiell-kulturelle (sowie natürliche) Umwelt ernstnimmt. 

Dieser aktuellen kognitionswissenschaftlichen und -philosophischen Debatte um die Frage nach 

der Verkörperung des Geistes kann man sich über den Begriff der ‚4e-cognition‘ annähern, 

welcher auf die folgenden vier, die Kognition neu charakterisierenden ‚e’s verweist: der Geist als 

‚extended‘ (‚ausgedehnt‘), ‚embedded‘ (‚eingebettet‘), ‚embodied‘ (‚verkörpert‘) und ‚enactive‘ 

(‚aktiv hervorbringend‘). Diese lassen sich teils als unterschiedliche Dimensionen des 

Verkörperungsansatzes sehen oder auch als verschiedene für sich stehende Ansätze. Ich möchte 

nun näher auf die genannten vier ‚e’s eingehen, wobei ihre Anordnung ihrer relativen Nähe zum 

klassischen Kognitivismus entspricht.14  

Das erste hier zu besprechende ‚e‘ wäre in dieser Hinsicht der Ansatz der ‚extended cognition‘ 

bzw. vom ‚extended mind‘. Einerseits ließen sich hierdurch – verstanden als genereller Aspekt des 

Verkörperungsdiskurses – eine Vielzahl von Positionen beschreiben, die den Geist als etwas 

Erweitertes oder Ausgedehntes behandeln. Doch andererseits wird hiermit zumeist eine 

spezifischere Formulierung dieses Gedankens verbunden: Die aktuelle Debatte um den 

ausgedehnten Geist wurde vor allem von dem 1998 erschienen Aufsatz ‚The Extended Mind‘ von 

Andy Clark und David Chalmers geprägt (Clark/Chalmers 1998/2017), wobei sich im Folgenden vor 

allem Clark als prominenter Vertreter etablierte. Der hier erarbeitete Ansatz ist für die Frage 

danach, inwiefern die materielle Kultur der Musik – Dinge wie Notationen, Tonträger oder 

Musikinstrumente – unser Fühlen, Denken und Handeln prägen, auf den ersten Blick besonders 

interessant. Allerdings sind es in dieser Formulierung vor allem funktionalistische Überlegungen, 

welche diese Positionen motivieren und untermauern: Solange die verwendeten Dinge nur die 

gleiche kognitive Funktion erfüllen, können sie auch als Teil der Kognition oder des Geistes 

gesehen werden. Illustriert wird dies etwa an dem Beispiel des Alzheimer-Patienten Otto, der ein 

Notizbuch nutzt, um Funktionen seines immer mehr versagenden Gedächtnisses zu unterstützen 

und auszugleichen (vgl. ebd., 213ff.). Dies lässt sich letztlich als logische Konsequenz des 

Funktionalismus sehen: Wenn es bei diesem darum geht, dass mentale Zustände und kognitive 

Prozesse sich durch ihre funktional-kausale Rolle definieren, warum sollte dies bei solchen 

                                                           
14 Diesen Ordnungsvorschlag übernehme ich von Fingerhut et al. (vgl. ebd., 65). 
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Elementen stoppen, die sich im Gehirn befinden? Wenn es nicht die materielle Realisierung ist, 

warum sollte es relevant sein, ob die in das kognitive System eingebundenen Faktoren neuronal 

oder anderweitig beschaffen sind? Dementsprechend lassen Clark und ihm folgende Autoren zwar 

den Neurozentrismus/Neuroreduktionismus hinter sich, sind aber einer funktionalistischen 

Materialitäts- und Körperneutralität verbunden. Generell lässt sich die clarksche Position als eine 

Mittelposition beschreiben, da sie durchaus die (instrumentelle) Rolle des Körpers betont und 

hervorgehoben wird, dass „[p]ossessing a contentful mental state is most plausibly a property of a 

whole active system, perhaps in some historical and/or environmental context“ (Clark 2008, 76). 

Dies und die Bezeichnung ‚Aktiver Externalismus‘ (vgl. Clark/Chalmers 1998/2017, 208 ff.) deuten 

eben darauf hin, dass sich hier in manchen Hinsichten schon einmal in die gesuchte Richtung 

bewegt wird, da hier der Fokus auf das Gehirn sowie die passiv-distanzierten Teile der 

cartesianischen Epistemologie überwunden werden. Doch neben dem bereits beschrieben 

funktionalistischen Hintergrund bleibt Clark dem Computationalismus und Repräsentationalismus 

verpflichtet. Dies wird deutlich, wenn er etwa schreibt, dass die Kognitionswissenschaften zwar 

einerseits stärker die Aspekte dynamischer körperlicher Aktivität einbeziehen müssten, doch 

andererseits solches Denken nicht zwingend „an outright rejection of the 

computational/representational vision but rather the addition of a potent and irreducibly 

dynamical dimension“ (Clark 2008, 28) erfordere. Die von Robert Wilson geprägte Formulierung 

eines „wide computationalism“ (vgl. Wilson 1994), der schon früher für eine ebensolche Position 

argumentierte, wird von Clark dementsprechend zustimmend aufgenommen (vgl. Clark 2008, 68-

70). Sein Ziel sei es letztlich „to reveal computational, representational, information-theoretic, and 

dynamical approaches as deeply complementary elements in a mature science of the mind“ (ebd., 

24). So weist der Gedanke einer erweiterten und ausgedehnten Kognition für das Verstehen und 

Konzeptualisieren der Rolle materieller Kultur für das Fühlen, Denken und Handeln des 

musikkulturellen Subjekts durchaus fruchtbare Aspekte auf, doch kann er in dieser Form aufgrund 

seiner zu großen Nähe zum klassischen Kognitivismus nicht ohne weiteres übernommen werden. 

Stattdessen müssen weitere Überlegungen vorgenommen werden, um den ‚extended mind‘ 

stärker verkörpert zu denken – eine Aufgabe, der sich in Kapitel 4 dieser Untersuchung gewidmet 

wird. 

Nun möchte ich zum zweiten ‚e‘ übergehen, nämlich der Rede vom ‚embedded mind‘ oder 

‚embedded cognition‘.15 Hiermit ist zunächst gemeint, dass die Umgebung, in welcher wir situiert 

sind, auf unser Denken, Fühlen und Handeln einschränkend, unterstützend oder auch gar erst 

                                                           
15 Anders als bei der ‚extended cognition‘ der clarkschen Variante lässt sich dieses ‚e’ weniger als eine klare 
Position, sondern mehr als ein genereller Aspekt der Debatte einschätzen, weswegen hier nicht individuell 

auf die Nähe oder Distanz zu den fünf Merkmalen des klassischen Kognitivismus eingegangen wird. 



30 

 

ermöglichend einwirken kann (vgl. Gallagher 2023, 15). So macht es einmal einen Unterschied ob 

ein Musikzimmer voller Gerümpel steht oder aufgeräumt ist sowie von welcher Architektur und 

Konstruktion der Raum ist, in dem wir uns befinden – etwa ein kleiner Musikclub im Vergleich zu 

einer großen Konzerthalle. Die Anordnung von Gegenständen, welche uns umgeben, egal ob diese 

nun zu direkter körperlicher Interaktion verleiten, wie etwa ein Barhocker, oder eher von 

verweisender Natur sind, wie die Schilder, Preislisten und Konzertplakate in einer Musikbar – 

unsere Umwelt ist so für unsere Kognition formend, ohne schon direkt Teil unseres individuellen, 

eventuell partiell ausgedehnten Geistes zu sein. Im Rahmen der von Mark Johnson 

vorgeschlagenen fünf Dimensionen des embodiment16 finden sich mindestens drei Arten und 

Weisen, wie wir in Hinsicht auf unsere Verkörperung in unsere Umwelt eingebettet sind (vgl. zu 

Folgendem: Johnson 2008, 164-166). Als Menschen sind wir sowohl soziale Körper als auch 

kulturelle Körper. Dabei verweist erstere Formulierung auf die Art und Weise, wie wir in zahlreiche 

intersubjektive Beziehungen verwoben sind und dies wiederum unsere Körperlichkeit sowie 

unseren Geist prägt: Wir sind in vielfältige soziale Welten eingebettet und unsere Körper und 

kognitiven Prozesse entwickeln sich im Kontext sozialer Interaktionen. Der kulturelle Aspekt weist 

wiederum darauf hin, dass unsere Körper zusätzlich ko-konstituiert werden durch „cultural 

artifacts, practices, institutions, rituals and modes of interaction that transcend and shape any 

particular body and any particular bodily action“ (ebd., 165). Des Weiteren, und in gewissem 

Sinne vielleicht sogar noch grundlegender, ist unser Organismus nach Johnson auch als 

ökologischer Körper zu verstehen: Denn der als Lebewesen verstandene Körper kann nicht isoliert 

existieren, sondern ist immer in eine Umwelt eingebettet, mit der er in ständigem Austausch steht 

um zu überleben und mit der er ein Kontinuum bildet.  

Warum genau ist diese innige, mit fließenden Übergängen ausgestattete Verbindung von Körper 

und Umwelt nun nötig? Hierfür ist es hilfreich direkt das dritte ‚e‘ hinzuzunehmen, nämlich 

‚embodiment‘ und somit ‚Verkörperung‘ im engeren Sinne. Dies bezieht sich einmal auf den 

Körper als biologischen Organismus, welcher aus Fleisch und Blut besteht, das Gehirn und das 

Nervensystem einschließt, aber eben auch mit Muskeln, Sinnesorganen und mehr ausgestattet ist. 

Er ist aber auch von Bedürfnissen nach etwa Nahrung und Sauerstoff geprägt, denen er in seiner 

Umwelt nachgehen muss, um zu überleben. Diese Umwelt lässt sich als ökologische Nische17 

begreifen, die wiederum als Resultat wechselseitiger Anpassung von Organismus und Umwelt 

gedacht werden muss, sowohl evolutionsbiologisch als auch (beim Menschen) kulturgeschichtlich 

                                                           
16 Die fünf von Mark Johnson (2008, 164-166) vorgeschlagenen Dimensionen sind „1. The Body as Biological 

Organism“, „2. The Ecological Body“, „3. The Phenomenological Body“, „4. The Social Body“ und „5. The 
Cultural Body“, die ich hier in leicht anderer Reihenfolge anführe. 
17 Siehe zum Thema Nischenkonstruktion sowie der hiermit zusammenhängenden wechselseitigen Prägung 

von Lebewesen und Umwelt die Arbeiten von Richard Lewontin 1983 sowie Kim Sterelny 2010.  
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verstanden. Der so von seiner Umgebung mitgeformte Körper hat des Weiteren auch ein 

reichhaltiges Innenleben; sowohl als inneres Milieu, in welchem die viszeralen Prozesse alles 

Nötige tun, um das Leben zu erhalten und Signale senden, falls das oft fragile Gleichgewicht aus 

den Fugen zu geraten droht, als auch in dem Sinne, dass wir in Form einer Innerlichkeit eine uns 

eigene Perspektive auf die Welt haben, aber auch auf das, was in, mit und durch unseren Körper 

passiert. Der phänomenologische Körper ist somit der Körper, wie er subjektiv aus der Erste-

Person-Perspektive erlebt wird, leiblich gespürt, emotional und kinästhetisch erfahren. Die 

objektiven Anteile der körperlichen Beschaffenheit, wie etwa Anatomie und Physiologie, wirken 

dabei formend auf die gerade genannten subjektiven Aspekte ein (vgl. ebd., 164-165).  

Dies lässt sich beispielsweise verdeutlichen anhand des von James Gibson entwickelten Konzepts 

der ‚affordances‘ (vgl. Gibson 1979/2015, Kapitel 8): Dieses verweist darauf, wie die Dinge unserer 

Umwelt in unserer Erfahrung auftauchen, was uns in welcher Weise relevant wirkt, welche 

Angebote sich hier für uns auftun. Zentral ist hierbei, dass diese ‚affordances‘ nicht rein objektiv 

sind, sondern die Konzeption die Unterscheidung von Subjekt und Objekt unterläuft, da der 

aufrechtgehende und mit zwei Händen ausgestattete Mensch in Bezug auf eine Gitarre andere 

Handlungs- und Deutungsangebote wahrnimmt, als etwa ein Hund. Die Anatomie spielt auch 

etwa eine Rolle bei der Vorverarbeitung (pre-processing) bestimmter Signale – bevor sie das 

Gehirn überhaupt erreichen. So etwa beim Hören, wo die spezifische Positionierung der Ohren 

mit zur Bestimmung des Klangs und seiner Herkunft beiträgt (vgl. Gallagher 2012, 324). 

Umgekehrt sind es auch nicht die vom Gehirn gesendeten Signale allein, die bestimmen, wie wir 

unsere Bewegungen etwa beim Musizieren ausführen. Wieder sind es anatomische Strukturen, 

die hier mitwirken, und zwar dieses Mal im Sinne der Nachbearbeitung (post-processing). Dies ist 

zum Beispiel der Fall, wenn die genauen Bewegungen von Fingern und Armen beim Cello-Spiel 

durch die Beschaffenheit unserer Muskeln, Gelenke und Sehnen sowie deren Relationen 

untereinander mitgeformt werden (vgl. Zajac 1993) – eine Beschaffenheit, die natürlich auch von 

einer gewissen Körpergeschichte geprägt ist. Auch Faktoren wie Herzschlag, hormonelle oder 

sonstige biochemische Prozesse sowie die An- oder Entspannung Muskeln können zu unserem 

Erleben, Denken und Fühlen beitragen (vgl. Gallagher 2012, 324-325). Viele der eben genannten 

körperlichen Prozesse könnten aber von Anhängern des klassischen Kognitivismus auch so 

gedeutet werden, dass sie nur von sekundärer Art sind und „dass die Vorverarbeitung lediglich 

der zentralen Verarbeitung [im Gehirn] zuarbeitet, die mit Sicherheit bedeutender für die 

Kognition ist, so wie die Nachverarbeitung zu einem gewissen Grade durch Anweisungen aus dem 

Gehirn als zentraler Instanz gesteuert wird“ (ebd., 325). Auch gibt es Ansätze, die sich zwar in 

Teilen der ‚embodied cognition‘ zurechnen, unter Verkörperung allerdings nichts weiter als 

‚körper-formatierte‘ (‚body-formatted‘ oder ‚b-formatted‘) Repräsentationen im Gehirn 
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verstehen. Diese minimale und eigentlich kaum noch als solche einzuordnende Form von 

Verkörperung wird auch als ‚Weak E[mbodied] C[ognition]‘ bzw. schwache Verkörperungsthese 

bezeichnet (vgl. Goldman 2012, 71-85; kritisch hierzu: vgl. Gallagher 2023, 5;). Und in Bezug auf 

die Eingebettetheit und das Konzept der Nischenkonstruktion gibt es auch Auslegungen, die eine 

große Nähe zum funktionalistisch und repräsentationalistisch agierenden ‚extended mind‘-Ansatz 

aufweisen (vgl. Clark 2008, 61-68). Es kommt also für eine verkörperungsphilosophische 

Konzeption auf eine entsprechende Deutung der Details und den richtigen theoretischen Rahmen 

an. Hierzu soll nun im nächsten Kapitel der Enaktivismus, das noch fehlende vierte ‚e‘, und die in 

diesem Zusammenhang relevanten Aspekte der Phänomenologie vorgestellt werden. In diesem 

Kontext sollen außerdem die Begriffe ‚Leib‘ und ‚Körper‘ noch einmal aufgegriffen werden, um sie 

im Rahmen von Thomas Fuchs‘ Gedankens des Doppelaspekts einerseits differenzierter 

darzustellen sowie andererseits ihre wechselseitige Beziehung genauer zu erläutern. 

 

2.2 Enaktivismus, Phänomenologie und der Doppelaspekt von Leib und Körper 

Fingerhut et al. bringen die Konzeption des enaktiven Geistes auf den Punkt, wenn sie schreiben, 

dass es hierbei darum gehe, „dass der menschliche Organismus seine Welt aktiv gestaltend 

hervorbringt [enacts] und sie nicht nur passiv wahrnimmt oder auf sie als etwas von ihm 

Getrenntes einwirkt. Ein Organismus repräsentiert nicht, er interagiert“ (Fingerhut et al. 2017, 83). 

Der Enaktivismus, so wie er anfangs von Francisco Varela, Evan Thompson und Eleanor Rosch 

(1993/2017) entwickelt wurde, hat seine Wurzeln zunächst in der Ökologie, (Neuro-)Biologie, 

Theorie dynamischer Systeme, (Gestalt-)Psychologie sowie Phänomenologie18 und versteht sich 

als ein „[…] Gegenentwurf zu repräsentationalistischen Theorien des Geistes […], die sich in 

einigen ihrer Ausprägungen auf die metaphysische Position verpflichten, dass die Welt objektiv 

gegeben sei und im Geist lediglich widergespiegelt wird“ (Fingerhut et al. 2017, 83). Generell 

grenzen sich Varela et al. von solchen Theorien ab, die Kognition für ein Lösen vorgegebener 

Probleme halten und bei denen die Welt bereits in klar unterschiedene Elemente aufgeteilt ist. 

Solche Aufgaben- und Problemstrukturen sind auch von Computern leicht zu bewältigen, doch ist 

unsere Welt so nicht beschaffen. Vielmehr sind wir und die Praktiken, in die wir eingebettet sind, 

daran beteiligt zu bestimmen, was „überhaupt als Objekt zählt“ (Varela et al. 1993/2017, 294). 

                                                           
18 Der Pragmatismus, welcher historisch schon Ende des 19. und Anfang des 20. Jahrhunderts ähnliche 

interaktional-verkörperte Perspektiven entwickelte, wurde hier wohl zunächst schlicht und einfach 

übersehen. Dies hat sich aber in den letzten Jahren geändert, wie ich in einer früheren Fußnote bereits 

erwähnte. Der Übersichtlichkeit halber wird der Enaktivismus hier zunächst im Kontext der Phänomenologie 

dargestellt. Grundlegende Ideen des Pragmatismus und seine dem Enaktivismus nahestehenden Gedanken 

zu Erfahrung, Geist und Kognition werden dann im nächsten Kapitel dargestellt, nämlich in direktem 

Zusammenhang mit der als pragmatistisch zu charakterisierenden Anthropologie der Artikulation. 
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Unter Bezug auf die philosophische Hermeneutik von Martin Heidegger und Hans-Georg Gadamer 

verweisen sie darauf, dass es letztlich um das „Gesamtphänomen der Interpretation [geht], und 

zwar verstanden als das Hervorbringen [enactment] von Bedeutung [meaning] vor einem 

Hintergrund des Verstehens“ (ebd., 296), wobei dieser Hintergrund als sozial, sprachlich und 

körperlich charakterisiert wird. Dies ist aber kein Konstruktivismus, die verkörperten und in 

Sprache und Sozialität eingebetteten Individuen entwerfen nicht eine beliebige Realität. 

Stattdessen beschreiben sie ihren Ansatz als einen Mittelweg, der die beiden Extreme von 

einerseits „Kognition als dem Auffinden einer vorgegebenen äußeren Welt“ und andererseits 

„Kognition als Projektion einer vorgegebenen inneren Welt“ (ebd., 318) zu vermeiden sucht. 

Kognition ist etwas, das auf das interagierende Handeln eines Organismus ausgerichtet ist, wobei 

dieser stets dynamisch mit seiner Umwelt gekoppelt ist. Nicht fixierte Aufteilungen von Modulen 

im Gehirn, von Subjekt und Objekt, von Gehirn und Körper sind es, die als Ausgangspunkt dienen 

sollen, sondern „dynamical systems that cut across the brain-body-world divisions“ (Gallagher 

2017, 40). Zentral ist hier also die Betonung der dynamischen, strukturellen Kopplung des 

Lebewesens mit seiner von Bedeutsamkeiten durchdrungenen Umwelt, bei der beide sich ko-

konstitutiv hervorbringen und zwar durch wechselseitige Anpassung durch Interaktion und 

Autopoiesis.  

Der Begriff der strukturellen Kopplung ist zunächst als ein Gegenentwurf zu der klassischen 

„Auffassung des Geistes als einer informationsverarbeitenden Input-Output-Maschine“ (Varela et 

al. 1993/2017, 298) zu verstehen. Statt eines Systems, das nur kontingent mit seiner Umwelt 

verbunden ist und auch als von dieser isoliert betrachtet werden könnte, geht es in einem von 

Varela et al. entworfenen Beispiel um einen simplen, aus binären Zellen konstituierten 

Automaten, welcher in einer chaotischen, aus Nullen und Einsen bestehenden Umwelt existiert. 

Er wird nun so beschrieben, dass er dazu bestrebt ist, sich selbst zu erhalten. Um dies zu 

bewerkstelligen, muss er bestimmte Bewegungsmuster entwickeln, und immer dann, wenn sich 

die Umwelt verändert, muss er ebenfalls entsprechend zurückwirken und zwar nicht willkürlich, 

sondern so, dass die relevanten Bedingungen seiner Aufrechterhaltung erfüllt bleiben. Dies tut er, 

ohne dass ihm von vorherein feste Anweisungen gegeben wurden. Vielmehr basiert diese 

Entwicklung auf der Dynamik des Austauschs mit seiner Umwelt und so kann davon gesprochen 

werden, dass hier ein Netzwerk von Relevanzen bzw. von Bedeutsamkeiten entstehen (vgl. ebd., 

299-300). Solche Verhaltensweisen können für ein Lebewesen etwa Nahrungsaufnahme und 

Ausscheidungen, Erholung durch Schlaf oder Sauerstoffaustausch durch Atmung sein – Prozesse, 

durch welche sich das lebendige kognitive System andauernd selbst erschafft, sich von seiner 

Umwelt abgrenzt und sich so selbst bestimmt. Genau dies ist eben wiederum mit dem Begriff 

Autopoiesis gemeint. Ein autopoietisches System ist organisiert  
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„as a network of processes of production (transformation and destruction) of components that 

produces the components which: (i) through their interactions and transformations continuously 

regenerate and realize the network of processes (relations) that produce them; and (ii) constitute it 

[das lebendige kognitive System] as a concrete unity in the space in which they (the components) 

exist by specifying the topological domain of its realization as such a network.“ (Maturana & Varela 

1972/1980, 78-79) 

Als ein autopoietisches System ist jedes Lebewesen stets damit beschäftigt sich 

aufrechtzuerhalten, was mal mehr, mal weniger explizite Aufmerksamkeit erfordert. Zugleich ist 

die Art und Weise dieser Selbstherstellungsprozesse – also welche Komponenten durch 

Interaktion und Transformation wie reproduziert werden müssen, um sich aufrechtzuerhalten 

und sich als eine konkrete Einheit zu konstituieren – grundlegend davon bestimmt, um was für ein 

Lebewesen mit was für einer Physiologie es sich handelt. Ein Fisch hat andere Relevanzen sowie 

Bedürfnisse als ein Eichhörnchen und ein Pavian andere soziale Bedürfnisse als ein 

Orchestermusiker. Denn für den Menschen sind auch solche höheren, sozialen und kulturellen 

Bedürfnisse zur Autopoiesis zu zählen, da seine Lebensform und somit auch die Aufrechterhaltung 

seiner selbst als Kulturwesen von dem Medium der Kultur abhängt.  

In diesem dauerhaften, offenen Austausch mit der Umwelt besteht letztlich einfach keine 

Notwendigkeit für vermittelnde Repräsentationen, zumindest solche, die man als mentale oder 

neuronale Repräsentationen bezeichnen kann. Wenn von mentalen Repräsentationen die Rede 

ist, so meint dies klassischerweise, dass es ein zwischengeschaltetes, vermittelndes mentales 

Objekt gibt, auf welches Bezug genommen wird, statt sich direkt auf den Weltausschnitt zu 

beziehen. Jedoch „verwenden heute viele Forscher:innen den Begriff schlicht, um einen geistigen 

Zustand zu bezeichnen, der Intentionalität aufweist“ (Gallagher & Zahavi 2023, 162), also 

Bedeutung trägt und sich inhaltsvoll auf etwas bezieht (vgl. zum Folgenden auch ebd., ff.). 

Wodurch kann eine solche Relation zwischen einem geistigen Zustand und einem Weltausschnitt 

nun begründet sein? Eine erste Option wäre die Ähnlichkeit. Doch hier tun sich direkt Probleme 

auf, denn allerlei Dinge können in Ähnlichkeitsrelationen gesetzt werden, da sich nahezu alles in 

irgendeiner Hinsicht ähneln kann, auch wenn diese Hinsichten sehr abstrakt sein können, wie z.B., 

dass sich zwei Dinge bloß aufgrund der Tatsache, dass sie beide materielle Objekte sind, ähnlich 

sind. Denn in den Dingen selbst gibt es keine objektive Begründung, warum nun diese oder jene 

Ähnlichkeit mehr zählen sollte. Auch können wir uns intentional-gedanklich durch etwas auf 

etwas beziehen, das keinerlei Ähnlichkeit mit dem Auslöser hat, wie etwa bei repräsentationalen 

Bezügen durch Worte. Es ist letztlich auch schwer zu sagen, inwiefern es eine Ähnlichkeit 

zwischen meinem Bewusstseinszustand und dem Ding, dessen ich bewusst bin, geben kann oder 

wie dies zu überprüfen wäre: Denn ich kann schließlich nie einfach zurücktreten und das Objekt, 
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wie es mir in meinem Bewusstsein als ‚mentale Repräsentation‘ erscheint, und das Objekt, wie es 

an sich ist, miteinander vergleichen. Des Weiteren ist zu ergänzen, dass „die Ähnlichkeit eine 

wechselseitige Beziehung ist, die Repräsentation jedoch nicht. Das heißt, die dänische Königin 

mag zwar ihrem Porträt ähneln, aber sie ist keine Repräsentation desselben“ (ebd., 163).  

Die zweite Möglichkeit, die Natur des intentionalen Bewusstseins und der Kognition als 

repräsentationalistisch zu charakterisieren, wäre über Kausalität. Doch erstens kann ich mich 

geistig auch auf solche Dinge beziehen, bei denen sich keinerlei Kausalbeziehung zwischen 

meinem kognitiven Zustand und den anvisierten Objekten feststellen lassen, nämlich bei 

„abwesenden, unmöglichen, fiktiven, zukünftigen oder idealen Objekte[n]“ (ebd., 164). Und 

zweitens sind die Kausaleinwirkungen etwa beim Wahrnehmen so zahlreich, dass nicht klar wäre, 

welche nun zur repräsentationalen Relation hinzuzuzählen sind und welche nicht. Auch tauchen 

nicht alle dieser kausal auf mich einwirkenden Elemente in gleicher Weise in meinem Erleben auf: 

So hat die Musik, welche durch Schallwellen kausal in einer Verbindung mit mir steht, eine 

gänzlich andere Präsenz für mich, als etwa die Elektromechanik meines Plattenspielers oder das 

auditive System in meinem Gehirn. Letzteres ist mir mental überhaupt nicht präsent und die dort 

stattfindenden kausalen neuronalen Prozesse lassen sich somit vielleicht höchstens als neuronale 

Repräsentationen bezeichnen – allerdings nur für den sie mit bildgebenden Verfahren 

betrachtenden Neurowissenschaftler! Woran liegt das? Weil der Begriff der Repräsentation 

letztlich ein semiotischer ist, ein Begriff der Zeichen, wo etwas für etwas steht (vgl. Fuchs 2021, 

64). Doch, wenn wir dies nur als eine zweistellige Relation von Repräsentierendem und 

Repräsentiertem denken, dann führt dies zu einer nahezu haltlosen Flut von Repräsentationen, 

sowohl was durch Ähnlichkeit als auch durch Kausalität etablierte Repräsentationen betrifft: Im 

Wald stehen zahlreiche Bäume, die untereinander Ähnlichkeit aufweisen und somit an sich schon 

Repräsentationen voneinander sein müssten – ein gänzlich unplausibler Gedanke (vgl. Gallagher & 

Zahavi 2021, 163). Auch wirken ununterbrochen Dinge in der Natur kausal aufeinander ein: „Die 

Wärme des Erdbodens in der Nacht ‚repräsentiert‘ [dann] die Sonneneinstrahlung bei Tag, Ebbe 

und Flut ‚repräsentieren‘ die Mondanziehung, usw.“ (Fuchs 2021, 64).  

Repräsentationen sind letztlich Zeichen, die ihren verweisenden Charakter nur dadurch erhalten, 

weil sie Zeichen für jemanden sind. Es handelt sich hierbei somit stets um eine triadische 

Beziehung, die neben dem verweisenden Element und dem, auf das verwiesen wird, auch eine 

erlebende Subjektivität braucht, für die das Erlebte als Zeichen von oder für etwas aufgenommen 
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wird.19 Dementsprechend können neuronale Prozesse wie gesagt nur Zeichen für die sie 

betrachtenden Neurowissenschaftler sein und können im Rahmen gewöhnlicher kognitiver 

Prozesse nicht als neuronale Repräsentationen verstanden werden, da sie eben nicht als Zeichen 

für etwas wahrgenommen werden. Dasselbe gilt auch für den Begriff der ‚mentalen 

Repräsentation‘, da wir unsere eigenen mentalen Zustände in der Regel nicht als Zeichen für 

etwas Anderes oder als etwas bedeutungstragendes wahrnehmen20 – wir nehmen einfach die 

Musik mit ihren für uns erfahrenen Bedeutungen wahr. Genau genommen heißt somit dem 

Repräsentationalismus kritisch ablehnend gegenüberzustehen nicht notwendigerweise, gegen das 

Denken mit oder anhand von Repräsentationen im Sinne von Zeichen zu sein. Erst recht kein 

Problem sind natürlich externe Repräsentationen, also (materielle) Zeichen wie etwa Sprache, 

Bilder, Musik, Hinweisschilder, Rauch von Feuer, Spuren aller Art, etc., mit denen wir verkörpert-

leiblich umgehen – wichtig für die Entstehung von Repräsentationen ist eben ein 

interpretierendes Subjekt (siehe hierzu etwa Malafouris‘ Konzeption des enaktiven Zeichens: 

Malafouris 2013, 89ff.). Dies schließt aber nicht aus, dass wir nicht auch Zeichen bzw. 

Repräsentationen geistig präsent haben können oder mit diesen in der Vorstellung kognitiv 

arbeiten können. So etwa, wenn wir unter Verwendung von Sprache Überlegungen anstellen oder 

wenn ein Designer eines Konzertposters an eine zu Hause liegende Grafik denkt und diese mental 

in bildlicher Vorstellung bearbeitet. Doch auch dies darf nicht falsch verstanden werden: Nicht die 

visuelle Vorstellung an sich selbst ist eine Repräsentation, sondern bloß das vorgestellte, als etwas 

repräsentierend aufgefasste und zu gestaltende grafische Konzertposter. Dieses geistige 

Umgehen mit Repräsentationen ist aber Teil spezieller verkörperter und aktiver kognitiver 

Prozesse. Wogegen sich der Enaktivismus wendet ist die nahezu universelle Charakterisierung des 

Seins der Kognition als repräsentational, und zwar im Sinne der zweistelligen subjektlosen 

Vorstellung des klassischen Kognitivismus, die dann als mentale oder neuronale Repräsentation 

verstanden werden. 

Warum sind diese Versuche, mentale oder neuronale Repräsentationen dieser Art als das 

Verhältnis von Subjekt und Welt zu etablieren nun so wichtig für den klassischen Kognitivismus? 

Es geht vor allem darum, dass Kognition auf natürliche Prozesse ohne intentional gerichtete, 

erlebende und fühlende Subjektivität reduziert werden sollen und „[d]er Begriff der 

Repräsentation soll diese erlebte Bedeutsamkeit ausklammern“ (Fuchs 2021, 64). „Das Bestreben 
                                                           
19 Im Rahmen dieser Betonung des triadischen Charakters von Repräsentationen bzw. Zeichen bildet die 

Semiotik des Pragmatisten Charles S. Peirce den Hintergrund für Thomas Fuchs‘ Darstellung. Auf jene wird 

im nächsten Unterkapitel noch einmal ein wenig mehr eingegangen. 
20 Ausnahmen gibt es natürlich: So kann mein mentaler Zustand ein solcher sein, der durch mangelnde 

Konzentration gezeichnet ist, was als ein Zeichen für Erschöpfung oder Krankheit gedeutet werden kann. 

Aber dies wäre eben eine andere Art von ‚mentaler Repräsentation‘, als was sonst mit dieser Formulierung 
gemeint ist. 
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ist dabei, Intentionalität mit Hilfe von nicht-intentionalen Mechanismen zu erklären und geistige 

Zustände auf komplexe Informationsverarbeitungsprozesse im Gehirn zu reduzieren.“ (Gallagher 

& Zahavi 2023, 162) Der Computationalismus hängt somit letzten Endes auch vom 

Repräsentationalismus ab, da die Computer-Analogie nur insoweit überhaupt Sinn ergeben kann, 

wenn es symbolisch enkodierte Informationselemente im Geist oder Gehirn gibt, die dann – vom 

Bewusstsein und phänomenalen Erleben unabhängig – algorithmisch verarbeitet werden können.  

Der Enaktivismus lässt also den Repräsentationalismus und somit auch gleichzeitig den 

Informationsverarbeitung betonenden Computationalismus hinter sich. Außerdem insistiert das 

enaktivistische Denken gegenüber neurozentrischen oder neuroreduktionistischen Ansätzen auf 

der untrennbaren Verbindung von Gehirn, Körper und Umwelt sowie auf der einem Computer 

fehlenden Lebendigkeit des kognitiven Subjekts: Dies bringt erst wirklich Bedürfnisse, 

Bedeutsamkeiten und auch leiblich gespürte Affekte mit sich – alles Aspekte, die von der 

konkreten Verkörperung abhängen. Somit kann auch anders als beim Funktionalismus des 

klassischen Kognitivismus oder des clarkschen Extended-Ansatzes nicht die Rede davon sein, dass 

die materielle oder körperliche Realisierung für die Kognition irrelevant ist, solange eine 

funktionale Äquivalenz gegeben ist. Vielmehr bestimmen Varela, Thompson und Rosch den Begriff 

der Kognition als ‚verkörperte Tätigkeit‘, womit zweierlei gemeint ist:  

„Erstens hängt die Kognition von den Erfahrungsarten ab, die ein Körper mit bestimmten 

sensomotorischen Fähigkeiten ermöglicht, und zweitens sind diese individuellen sensomotorischen 

Fähigkeiten ihrerseits eingebettet in einen umfassenderen biologischen Kontext. […] Kurz gesagt, 

stet der enaktive Ansatz auf zwei Beinen: (1) Wahrnehmung ist wahrnehmungsgesteuerte 

Tätigkeit, und (2) kognitive Strukturen entstehen auf der Grundlage wiederkehrender 

sensomotorischer Muster, die es Tätigkeiten erst erlauben, wahrnehmungsgeleitet zu sein.“ 

(Varela et al. 1993/2017, 318) 

Kognition ist somit etwas Verkörpertes, das sowohl in seinen basalen Formen wie auch in Bezug 

auf komplexe und höherstufige kognitive Prozesse als in verkörperten Interaktionsmustern 

grundiert verstanden werden muss. Hierbei spielen aber gerade für den autopoietischen 

Enaktivismus nicht nur sensomotorische, sondern auch affektive und autonomische Aspekte des 

ganzen Körpers eine wichtige Rolle (vgl. Gallagher 2017, 41). Hier ist eben der Unterschied von 

‚vitaler Materialität‘ statt ‚implementationaler Materialität‘ (vgl. Wheeler 2010, passim) wichtig. 

So lässt sich die Position des funktionalistisch ausgerichteten erweiterten Kognitivismus mit 

letzterem Begriff bezeichnen, da die Kognition dort als etwas gedacht wird, das einerseits zwar in 

einer Art von Materialität implementiert sein muss, wo aber andererseits bei der Frage der 

Implementierung die konkrete Art der Materialität vernachlässigbar ist, so lange funktionale 
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Äquivalenz gegeben ist. Hier scheint immer noch ein impliziter Dualismus vorhanden zu sein, 

wenn man Kognition/Geist als etwas versteht, das einfach nur in einer relativ beliebigen 

Materialität implementiert werden muss. Für den Enaktivismus dagegen ist es wichtig, dass es 

sich um vitale Materie handelt. Es geht also um den Körper eines Lebewesens, das sich selbst 

erhalten und aus diesem Grund mit seiner Umwelt interagieren muss, wie es schon bei den 

Ausführungen zur Autopoiesis betont wurde. Man denke nun an die am Ende des letzten Kapitels 

gestellte Frage, wie die dort dargestellten Aspekte der Verkörperung gedeutet werden sollen und 

dass es dabei durchaus auch Deutungen im Sinne einer schwachen (‚weak EC‘) oder nur 

reduktionistisch-instrumentellen Verkörperung gab. Es sollte nun keine Überraschung sein, dass 

der Enaktivismus für eine Interpretation der Verkörperung im Sinne einer „Strong E[mbodied] 

C[ognition]“ (Gallagher 2023, 10-14) plädiert:  

„The fact that we are flesh-and-blood creatures, living bodies equipped with beating hearts, rather 

than brains in vats, explains in part why we have just the sort of affective states perceptual 

experiences that we do. Strong EC thus requires that we acknowledge the role of core bio-systemic 

processes that range across motoric, interoceptive, affective, autonomic, endocrine, and enteric 

functions.“ (ebd., 13)21  

Bewusstsein und Kognition werden somit vor allem als ein Phänomen des Lebens gesehen.22 

Kognition ist nun außerdem etwas Tätiges – etwas, das mit Fähigkeiten [skills] zu tun hat und für 

das tätige und alltägliche Leben entstanden ist. Es gibt somit ein Primat der Praxis in Bezug auf 

Phänomene wie Geist, Kognition und Bewusstsein: „Consciousness isn’t something that happens 

inside us: it is something that we do, actively, in our dynamic interaction with the world around 

us.“ (Noë 2009, 24) Und wie die Erfahrungen sind, die wir durch unsere 

Wahrnehmungstätigkeiten erlangen, hängt eben wiederum von unserer Verkörperung ab: „To see 

as we do, you must have a sensory organ and a body like ours.“ (Noë 2004, 112) 

Der philosophische Hintergrund ist hier nun eindeutig nicht cartesianisch einzuschätzen, sondern 

der Enaktivismus ist wie bereits gesagt zunächst vielmehr durch Bezüge auf die philosophische 

Tradition der Phänomenologie geprägt.23 Diese lässt sich wiederum in einem ersten Schritt als die 

                                                           
21 Vgl. speziell zur Verbindung von ‚Strong EC‘ und Enaktivismus Gallagher 2023, 34. 
22 Pflanzen sind hierbei ausgeschlossen, weil sie – obwohl sie mit der Umwelt interagierende Organismen 

sind – nicht spüren, wie sich eine Interaktion anfühlt (vgl. etwa Damasio 2021, 48ff.), unter anderem weil 

sie kein Nervensystem haben (welches bei höheren Lebewesen das Gehirn einschließt). 
23 Die phänomenologische Tradition ist ein wenig ambivalent in ihrem Verhältnis zu René Descartes, hat 

doch Edmund Husserl auch „Cartesianische Meditationen“ verfasst (Husserl 1931/2012), während 
Descartes bei Martin Heidegger und Maurice Merleau-Ponty vor allem kritisch in den Blick genommen wird 

(vgl. etwa Heidegger 1927/1979, 89-101 sowie Merleau-Ponty 1945/1966, 427ff.). Im Folgenden wird sich 
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Untersuchung des Bewusstseins aus der Erste-Person-Perspektive beschreiben. Dadurch 

unterscheidet sie sich von vornherein grundlegend von der empirischen Kognitionswissenschaft, 

welche dasselbe Phänomen aus der Dritte-Person-Perspektive untersucht und in manchen Fällen 

eben sogar die Tendenz hat, das erstpersonale subjektive Erleben ganz auszuklammern oder gar 

weg zu reduzieren. Was ist nun in diesem Kontext mit einer erstpersonalen Beschreibung des 

Bewusstseins gemeint? Ist dies nicht doch wieder die verpönte Introspektion sowie ein Blick nach 

innen statt auf die Interaktion vom kognitiven Subjekt und seiner Welt? Und welchen Beitrag 

leistet die Phänomenologie vor allem zum besseren Verständnis von Leiblichkeit und 

Verkörperung bzw. dem Verhältnis der Begriffe ‚Leib‘ und ‚Körper‘? 

Als erstes ist es nun wichtig zu betonen, dass die Phänomenologie, welche von Beginn an als 

philosophische Stütze der enaktivistischen Kognitionswissenschaft einen prägenden Einfluss auf 

dieselbe hatte, sich nicht auf Introspektion stützt. Zunächst geht es der Phänomenologie nicht um 

das individuelle Erleben von etwa sinnlichen Erscheinungen oder um „private Gedanken, sondern 

vielmehr intersubjektiv zugängliche Erscheinungsweisen“ (Zahavi 2003/2009, 56-57). Es wird 

somit versucht allgemeine, intersubjektiv geteilte Strukturen beschreibend zu erarbeiten, 

weswegen Ferdinand Fellmann die Phänomenologie auch als eine Strukturwissenschaft 

bezeichnet (vgl. Fellmann 2006, 37-39). Ein solches Projekt von Beschreibungen und Analysen 

allgemeiner, intersubjektiver Strukturen des Bewusstseins ist nun auch in der Praxis selbst als 

intersubjektiv zu bezeichnen, da es hier nicht um den Austausch über ausschließlich subjektiv 

Gefühltes geht, sondern im Laufe der Zeit argumentativ die Analysen durch gegenseitige Kritik 

überarbeitet und intersubjektiv überprüft sowie plausibilisiert wurden – was gelegentliche 

Uneinigkeiten innerhalb der Tradition natürlich nicht ausschließt, aber das ist schließlich nichts 

ungewöhnliches für die Philosophie. Ein zweiter und sachlogisch noch entscheidenderer Grund, 

warum die phänomenologische Beschreibung der Erscheinungsweisen der Dinge nicht als 

introspektiv gedeutet werden sollte, ist eben das Verständnis des Begriffs ‚Phänomen‘. Derselbe 

verweist zwar auf Erscheinungen, doch wäre es ein Missverständnis die Phänomene oder 

Erscheinungen im Geiste bzw. in einer solchen Innenwelt zu verorten, denn es handelt sich hierbei 

eben um die Erscheinungsweisen der Dinge – und die Dinge, selbst wenn sie so betrachtet 

werden, wie sie mir in einer bestimmten Art und Weise erscheinen, sind nun mal nicht in meinem 

Kopf. Zentral ist hier die von Husserl immer wieder betonte untrennbare Korrelation von – z.B. in 

Bezug auf das Wahrnehmungsbewusstsein – Wahrnehmungsakt und Wahrgenommenem, 

nämlich die Intentionalität. Es ist die zentrale Einsicht, dass Bewusstsein immer intentional ist, 

also immer Bewusstsein von etwas ist, somit stets schon bedeutsam und innig mit der Welt 

                                                                                                                                                                                
auf die leibesphänomenologischen Tendenzen innerhalb dieser Tradition fokussiert, die trotz Husserls 

gelegentlicher Nähe zum cartesianischen Denken auch bei diesem schon zu finden sind. 
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verbunden ist (vgl. etwa Husserl 1926/1966, 3ff.).24 Der Fokus liegt also nicht auf dem psychischen 

Innenleben, sondern auf der stets vorhandenen Verbindung vom Subjekt mit seiner Welt. Das 

bringt auch mit sich, dass es die Phänomenologie ablehnt sich den Geist oder das Bewusstsein als 

ein Innen, etwa im Kopf, und die Welt als ein Außen vorzustellen, denn Bewusstsein ist ja gerade 

dieses mit der Welt verbundene und auf diese Gerichtet-Sein (vgl. Gallagher & Zahavi 2023, 49-

50). 

Die Phänomenologie wurde im Enaktivismus nun für verschiedene Aspekte rezipiert, von denen 

im Folgenden einige wenige vorgestellt werden sollen. Die Wichtigkeit der erstpersonalen 

Erlebensperspektive wurde bereits hervorgehoben sowie, dass Bewusstsein stets intentional ist, 

also Bewusstsein von etwas ist – und zwar in einer bestimmten Hinsicht. So ist meine 

Wahrnehmung meiner Gitarre nicht so beschaffen, dass ich zuerst bestimmte Formen, Material 

und Farben wahrnehme und diese dann als eine Gitarre bestimme, welche meine ist, sondern 

mein intentionales Bezogen-Sein ist bereits mit diesen Bedeutungen gesättigt und zwar, weil hier 

immer bereits bedeutsame Bezüge zur Welt und meiner Einbettung in die Welt vorhanden sind. 

Dieser phänomenologische Gedanke wird auch oft mit der von Martin Heidegger geprägten 

Formulierung des In-der-Welt-Seins (vgl. Heidegger 1927/1979, 52 ff.) zum Ausdruck gebracht, 

womit nicht nur hervorgehoben werden soll, dass wir wie ein Ding unter Dingen in der Welt sind, 

sondern in diese durch zahlreiche praktische wie auch affektive Bezüge in die Welt eingewoben 

sind. Dadurch erscheint mir meine Gitarre nicht zunächst als etwas, das zu erkennen ist, sondern 

als etwas, mit dem ich musizieren kann und das mir dementsprechend in einer speziellen Art und 

Weise ‚zuhanden‘ ist (vgl. ebd., 68ff.). Dementsprechend sind wir also auch mit einem 

umfangreichen Hintergrund praktischen Wissens ausgestattet, einem nicht-propositionalen 

‚Wissen-wie‘ – eine Tatsache, die im Enaktivismus auch unter dem Begriff des ‚Common Sense‘ 

bzw. dessen theoretischer Wiederentdeckung behandelt wird (vgl. Varela et al. 1993/2017, 293 

ff.). Des Weiteren sind wir auch in einer zeitlichen Dimension eingebettet und so weist unser 

Bewusstsein auch eine intrinsische Zeitlichkeit und Dynamik auf. Es folgt nicht einfach 

Bewusstseinszustand auf Bewusstseinszustand, sondern diese sind zeitlich durch 

Strukturmomente wie ‚Retention‘ (dem Erhalten-bleiben des vorherigen Sinnmoments), 

‚Urimpression‘ (dem gegenwärtigen Moment) und ‚Protention‘ (den impliziten, sich erfüllenden 

                                                           
24 Der Begriff der Intentionalität bei Husserl ist ein viel diskutierter und hieran könnten sich noch zahlreiche 

weitere Erläuterungen anschließen, doch muss dies für die Zwecke dieser Arbeit ausreichen. Für eine 

aktuelle Übersicht hierzu sind die Ausführungen von Dan Zahavi in seiner Monographie über Husserl (vgl. 

vor allem Zahavi 2003/2009, 12-28) sowie das Kapitel „Intentionalität“ in Shaun Gallaghers und Dan Zahavis 
„Bewusstsein und Welt. Phänomenologie und Kognitionswissenschaften“ (vgl. Gallagher & Zahavi 2023, 

155-191) zu empfehlen. 
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oder auch nicht erfüllenden Erwartungen) ineinander verwoben.25 Dies wurde so vor allem von 

Husserl analysiert (am ausführlichsten in Husserls ‚Vorlesungen zur Phänomenologie des inneren 

Zeitbewusstseins‘; vgl. Husserl 1969), terminologisch so auch von Merleau-Ponty aufgegriffen (vgl. 

bspw. Merleau-Ponty 1945/1966, 93ff.) und in enaktivistischen Kontexten etwa von Shaun 

Gallagher weiter diskutiert (vgl. bspw. Gallagher 2005, 192 ff. sowie Gallagher 2023, 27-29). Diese 

Gedanken zur Zeitlichkeit des bewussten Erlebens sind für eine so von ihrer zeitlichen Entfaltung 

geprägten Ausdrucksform wie der Musik zentral und werden entsprechend in späteren Kapiteln 

noch vertieft werden. 

Genauso entscheidend und vom Enaktivismus ebenfalls stark rezipiert sind die in der Tradition der 

Phänomenologie entwickelten Beschreibungen und Analysen zur Verkörperung des Denkens, 

Wahrnehmens und des Bewusstseins bzw. die generelle Rolle des Leibes. Dies findet sich so schon 

bei Husserl, wenn er etwa den Leib als Wahrnehmungsorgan beschreibt: „Würde ich die Augen 

nach der und der Richtung bewegen, so würden demgemäß in bestimmter Ordnung die und die 

visuellen Erscheinungen ablaufen“ (Husserl 1926/1966, 14) und bei anderen Bewegungen 

ergäben sich eben andere Erscheinungen. So bringt „jede Wahrnehmung implicite ein ganzes 

Wahrnehmungssystem mit sich […], ein ganzes Erscheinungssystem“ (ebd., 11), dem wiederum 

ein „System der Leibesbewegungen“ (ebd., 14) entspricht, wie eben beispielsweise „Nähertreten, 

Herumgehen, Augenbewegungen“ (ebd., 11). Unser wahrnehmender Bezug zur Welt ist somit ein 

verkörperter und lässt sich charakterisieren durch ein implizites ‚Ich kann‘ (ebd., 213). Dies wurde 

später noch ausführlicher verfolgt in Merleau-Pontys ‚Phänomenologie der Wahrnehmung‘ 

(1945/1966) und im Kontext des Enaktivismus wurden ähnliche Gedanken von Alva Noë und Kevin 

O’Regan entwickelt (Noë & O’Regan 2001/2017) sowie später von Noë mit explizitem Bezug auf 

Merleau-Ponty weitergeführt (Noë 2004).26 Ähnliche Gedanken zur Verkörperung der 

Wahrnehmung, wenn auch nicht aufs Sensomotorische beschränkt, mit einer Vielzahl von 

verstreuten Bezügen auf Merleau-Ponty finden sich ebenfalls bei Shaun Gallagher (vgl. etwa 

Gallagher 2005, passim) sowie Thompson, Varela und Rosch (vgl. Thompson, Varela & Rosch 

1993/2017, 319-320). Was bei Merleau-Ponty auch bereits besprochen wird, ist die Ausdehnung 

kognitiver Prozesse und somit des verkörperten Geistes durch die Dinge mit denen wir umgehen, 

vor allem im Sinne der Inkorporierung von Dingen, dass sie also Teil unseres gespürten Leibes 

werden (vgl. Merleau-Ponty 1945/1966, 182-183) – also eine ‚extended cognition‘ auf leiblicher 

Basis. Dies ist nun als eine Ausdehnung des Leibes, nicht des Körpers zu verstehen. Wie ist das 

                                                           
25 Da dies in Kapitel 3 ausführlicher behandelt werden wird, soll es an dieser Stelle bei dieser Kurzdefinition 

bleiben. 
26 Diese von Kevin O’Regan und Alva Noë entwickelte Theorie sensomotorischer Wahrnehmung wird in 

Kapitel 3.1 im Detail dargestellt. 
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gemeint? Wie ist das Verhältnis von ‚Leib‘ und ‚Körper‘ zu verstehen? Und was ist die Rolle des 

Gehirns, von dem bisher nur gesagt wurde, was es nicht ist, nämlich kein alleiniger und 

computerähnlich zu verstehender Sitz des Denkens und Welterlebens? 

Hierzu möchte ich nun zu den Überlegungen von Thomas Fuchs übergehen, einem aktuellen 

Vertreter der Phänomenologie, dessen phänomenologisch-ökologische Konzeption(en) von 

Gehirn, Verkörperung und Subjektivität dem Enaktivismus sehr nahestehen. So greift er etwa in 

seinen Erläuterungen zum Zusammenhang von Subjektivität und Leben auf die schon erwähnten 

enaktivistischen Überlegungen zur Autopoiesis zurück (vgl. Fuchs 2021, 113-115). Ebenfalls betont 

er, dass das Lebewesen innig in einen durch seine Bedürfnisse bestimmten Funktionskreis mit 

seiner Umwelt eingebettet ist und dass die Umwelt, also das, was für den Organismus als relevant 

gilt und von diesem als solches wahrgenommen und erlebt wird, „durch den Funktions- oder 

Gestaltkreis erst konstituiert wird und nicht nur unter physikalischem Aspekt beschreibbar ist“ 

(ebd. 119, vgl. außerdem ebd., 115-119). Und im Anschluss hieran schreibt er mit explizitem 

Bezug auf den enaktiven Ansatz: „Lebendige Systeme erzeugen handelnd (‚enact‘) ihre Welt.“ 

(ebd., 119) An dieser Stelle findet sich auch bereits ein Hinweis auf die Rolle des Gehirns:  

„Sowohl in evolutionärer Sicht als auch im Hinblick auf den einzelnen Organismus können wir also 

feststellen, dass das Gehirn die Organismus-Umwelt-Interaktionen vermittelt, auswählt und 

erleichtert. Es ist ein sekundäres Organ, das in vorbestehende Funktionskreise eingreift, sie 

modifiziert und verfeinert, sie jedoch als solche nicht neu erzeugt.“ (ebd., 117)  

Das Gehirn wird weniger als eine Kommandozentrale verstanden, welche Befehle versendet, 

sondern eher – so die von Fuchs genannte Metapher – als eine Art Hauptbahnhof, in dem zwar 

alle Gleise zusammenlaufen und der für die Koordination des Verkehrs entscheidend ist, wo aber 

doch der lebendige Austausch der Züge (die Kognition, das Bewusstsein, der Geist) an das 

Gesamtsystem gebunden bleibt (vgl. ebd., 167). Dies lässt sich noch besser verstehen, wenn wir 

einen weiteren Begriff von Fuchs‘ hinzunehmen, nämlich die zirkuläre Kausalität, bzw. die 

horizontale zirkuläre Kausalität und die vertikale zirkuläre Kausalität. Ein zirkulär-dynamisches 

Verständnis kontrastiert mit der Vorstellung des klassischen Kognitivismus, der überwiegend ein 

lineares Input-Output-Bild vertritt, welches von Susan Hurley auch als Sandwich-Modell 

beschrieben wird: „Der Geist ist eine Art Sandwich und Kognition ist der Belag,“ (Hurley 

2001/2017, 379) während Wahrnehmung und Handeln als periphere und getrennte Elemente 

verstanden werden (vgl. ebd., 379-381). Die bereits beschriebenen Interaktionen und 

strukturellen Kopplungen des Organismus mit seiner Umwelt dürfen also nicht bloß linear 

verstanden werden, sondern als durch Feedbackschleifen bestimmte, zirkuläre und dynamische 

Kausalitätszusammenhänge. Diese zirkulären, als horizontal-kausale Rückkopplungen 
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beschreibbaren Abläufe finden aber auch auf der Ebene der Organe und ihrer körperlichen 

Umwelt statt sowie auf der Zellebene. Sie werden dadurch zusammengehalten, dass sie eben 

Teilprozesse eines Lebewesens sind und durch vertikale zirkuläre Kausalität miteinander 

verbunden sind (vgl. Fuchs 2021, 129 sowie dort Abb. 6, 126). Vertikal-zirkuläre Kausalität meint 

hier, dass es nicht nur ein Wirkverhältnis der Einzelteile untereinander und auf das Ganze 

bezogen gibt, also von physikalischen Einzelelementen oder Nervenzellen auf den 

Gesamtorganismus, sondern, „dass das Milieu und die Struktur des Gesamtorganismus bestimmte 

Abläufe von Elementarprozessen wahrscheinlicher machen oder begünstigen, insbesondere bei 

grundsätzlich chaotischen Prozessen, wie sie etwa […] das neuronale System charakterisieren 

(Fuchs 2021, 125-126). Die Makro-Strukturen des Lebewesens können nun durch Prozesse des 

Inhibierens oder Förderns auf die Strukturen der Einzelelemente ordnend einwirken und eben 

diese rekrutieren, um komplexere Zustände und Dynamiken zu realisieren. Hierbei können 

gegenüber den Mikroelementen als höherstufig zu verstehende Eigenschaften und Qualitäten 

entstehen, wie etwa, dass der in anorganischer Umgebung kaum auffindbare Sachverhalt eintritt, 

dass Sauerstoff an organisches Eisen reversibel gebunden wird. Die Form des Organischen trägt 

strukturierend zur Entstehung bestimmter molekularer Prozesse bei (vgl. ebd., 126-127 sowie 

114). 

„Analog dazu können nun auch geistige Prozesse als verkörperte Lebensäußerungen im 

physischen Verhalten wirksam sein. Geistiges wirkt freilich nicht als externe Kraft auf 

physiologische Prozesse ein, sondern es wirkt als Form in ihnen und durch sie.“ (ebd., 127) Das ist 

letztlich auch mit Verkörperung des Geistes gemeint: Nicht, dass der Geist sich bloß stets in einem 

Körper befindet, also in diesem einfach implementiert ist, sondern verstanden als die Form von 

Aktivitäten vitaler Körperprozesse, welche Subjektivität und Kognition erst ermöglichen. Wie die 

Hauptbahnhofmetapher schon andeutet spielt das Gehirn bei diesen formenden und ordnenden 

Abläufen zwar eine wichtige, aber nicht isolierte oder gar ausschließliche Rolle. Diese 

Wechselwirkung, dieser „strukturierende Einfluss, den ein lebendiges System auf seine Teile 

ausübt, lässt sich als formierende oder auch ‚abwärts‘-Kausalität (top-down-Kausalität) 

bezeichnen. Umgekehrt wird das System durch die Prozesse der jeweils untergeordneten Ebene 

erst realisiert (‚aufwärts‘- oder ‚bottom-up-Kausalität‘)“ (ebd., 126) – also eben eine 

rückgekoppelte, vertikale zirkuläre Kausalität. Die Rolle des Gehirns ist dabei vor allem eine der 

Vermittlung und der Herstellung von Kopplungen bzw. dem Transformieren von Einzelelementen 

zu Ganzheiten, sowohl auf der neuronalen wie auch der Erlebensebene. Und immer dann, wenn 

es zu einer Übereinstimmung von aktuellen Reizmustern und bereits erlebten, in neuronalen 

Erregungen sich niedergeschlagenen Mustern kommt, führt dies zu einem Gefühl von Resonanz, 

das auch wieder auf den gesamtorganischen Zustand zurückwirkt (vgl. ebd., 177-188): „Die 
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zentrale Funktion des Gehirns für das erlebende und handelnde Lebewesen besteht demzufolge 

darin, Konfigurationen von Einzelelementen in resonante Muster zu transformieren, die den 

integralen Lebensäußerungen zugrunde liegen.“ (ebd., 203)27  

Nachdem nun die Rolle des Gehirns im Rahmen dieser phänomenologisch-ökologischen sowie als 

enaktivistisch charakterisierbaren Konzeption erläutert wurde, kann nun das Verhältnis von ‚Leib‘ 

und ‚Körper‘28 behandelt werden.29 Das Wesen und Wirken des als verkörpert verstandenen 

Geistes wurde weiter oben bereits ein wenig beschrieben. Was hat dies nun für Konsequenzen für 

das Körper-Geist-Problem? Zunächst einmal, dass dieses laut Fuchs als „Leib-Körper-Problem“ 

(ebd., 112) rekonzeptualisiert werden muss, da es nicht um die Frage geht, wie ein dem Körper 

gegenüberstehendes Psychisches mit diesem zusammenzubringen ist. Wir sind, wie aus den 

bisherigen Erläuterungen hervorgeht, immer schon etwas leiblich Spürendes und Erlebendes, 

bevor wir etwas Geistig-Intellektuelles sind und diese Leiblichkeit steht in Relation zum biologisch 

verstandenen Körper. Wie sind nun diese Subjektivität des Leibes und die ökologisch-biologische 

objektivierte Körperlichkeit zusammenzudenken? Sie sind zunächst einmal beides Aspekte ein- 

und desselben Lebewesens, genau genommen ein Doppelaspekt. Die Begriffe vom ‚Leib‘ (als 

Subjekt) und vom ‚Körper‘ (als Objekt) bezeichnen eben extensional dasselbe Wesen, beziehen 

sich aber intensional auf dieses in unterschiedlicher Hinsicht. Das Lebewesen ist gekennzeichnet 

durch den Begriff der verkörperten Subjektivität, welcher wiederum bezeichnet, dass alle Formen 

des Erlebens und Handelns als integrale Lebensvollzüge zu verstehen sind, also „als Tätigkeiten 

eines Lebewesens in Beziehung zu seiner Umwelt“ (Fuchs 2021, 247). Der Organismus, welcher 

stets als ganzer interagiert, ist also immer ‚Leib‘ und ‚Körper‘. Der Gedanke des Doppelaspekts 

und die damit verbundene Aspektdualität unterscheidet sich vom klassischen Dualismus dadurch, 

dass sie eben keine ontologische, sondern bloß methodische Dualität ist, nämlich zwei 

verschiedene Beschreibungsweisen, methodische Zugänge oder Einstellungen, die wir in Bezug 

                                                           
27 Fuchs betont an dieser Stelle auch noch einmal, dass die erzeugten Muster nicht falsch als interne 

Modelle verstanden werden dürfen, sondern direkt im tätigen Agieren des Lebewesens münden: „Die dazu 
geeigneten Prozesse (etwa Licht-, Schallwellen, Tastreize etc.) werden in den Sinnesorganen und im Gehirn 

in Eigenaktivität des Organismus transformiert, die aber damit nicht in interne Modelle übergeht, sondern 

in fortlaufender Resonanz mit den Mustern der Umgebung bleibt.“ (Fuchs 2021, 203) 
28 Der Begriff des Leibes wurde wie weiter oben dargestellt natürlich auch schon von anderen, klassischen 

Autoren der Phänomenologie, wie Husserl und Merleau-Ponty, sowohl analysiert als auch genutzt, aber 

auch im Rahmen der Philosophischen Anthropologie von Helmut Plessner besprochen. Dieser betont auch 

den Unterschied davon, dass wir einerseits einen Körper haben, dagegen aber ein Leib sind: „Ein Mensch ist 

immer zugleich Leib […] und hat diesen Leib als Körper.“ (Plessner 1941/1971, 43) Das Körperverhältnis ist 
also gewissermaßen immer ein sekundäres Verhältnis, da es sich auf den Leib, der wir bereits sind, bezieht. 
29 Der Gedanke des Doppelaspekts wird in Thomas Fuchs‘ Monographie ‚Das Gehirn – ein Beziehungsorgan. 

Eine phänomenologisch-ökologische Konzeption‘ sowohl in einigen zentralen Kapiteln (vor allem 3.1 sowie 

das Kapitel 6) erläutert, allerdings finden sich auch verteilt im gesamten Buch immer wieder vergleichende 

und gegenüberstellende Erörterungen zwischen dem Aspekt des Leibes und dem des Körpers. Meine 

Darstellung bezieht sich vor allem auf folgende Passagen: vgl. Fuchs 2021, 102-106, 106-113, 109, 113, 169, 

247-248, 249-250, 269-270, 288-291. 
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auf Lebewesen einnehmen können. Vom Aspektdualismus, der in manchen Formen der 

Identitätstheorien gefunden werden kann, unterscheidet er sich wiederum dadurch, dass sein 

extensionaler Referent nicht bloß neuronale Zustände sind, sondern der lebendige Organismus in 

Interaktion mit seiner Umwelt, und dass es sich hierbei nicht um eine reduzierende Identität 

handelt: Aufgrund des gemeinsamen Referenten von ‚Leib‘ und ‚Körper‘ gibt es zwar 

Korrelationen, Strukturähnlichkeiten und Übereinstimmungen.30 So korreliert etwa die subjektiv-

leibliche Räumlichkeit mit der objektiv-körperlichen Räumlichkeit. Auch finden die (gestalt-

)psychologisch verstandenen impliziten Kopplungen ihre Entsprechung in physiologischen 

Prozessen neuronaler Kopplungen: Es gibt so etwa strukturelle Homologien von 

sensomotorischen Gestaltmustern und neuronalen Muster; von Vorgestalten in der 

Wahrnehmung und potenziellen neuronalen Erregungsmuster; sowie vom Leibgedächtnis samt 

der in ihm gründenden Vermögen und der Inkorporation von Erfahrung auf Grundlage von 

Neuroplastizität. Aber trotz dieser Korrelationen sind die beiden Aspekte nicht identisch, gehen 

sie nicht ineinander über, da sie zwei gänzlich unterschiedliche Perspektiven sind. Und doch weist 

die phänomenologisch-hermeneutische Lebenswelt alltäglicher Erfahrung und integraler 

Lebensäußerungen, also die leibliche Natur, die wir sind, Übereinstimmungen auf mit der 

verobjektivierten Welt (neuro-)physiologischer sowie biochemischer Prozesse, also mit der 

körperlichen Natur, die wir haben: Auf der einen Seite eine Phänomenologie leiblichen Zur-Welt-

Seins, auf der anderen eine Ökologie des Körpers-in-seiner-Umwelt. 

Diese beiden Aspekte verhalten sich zueinander als sowohl ausschließend, aber auch 

komplementär: Ausschließend, da es sich um zwei methodische Einstellungen oder Perspektiven 

handelt, die wir grundsätzlich immer in Bezug auf Menschen einnehmen können. Dies ist zunächst 

einerseits die lebensweltliche oder personalistische Einstellung, in welchem der Mensch mit 

seinem Leib in seiner vollen Subjektivität mit Intentionen erscheint, und andererseits die 

naturalistisch-naturwissenschaftliche Einstellung, in welcher der Mensch sich als ein Körper mit 

physiologischen, mechanischen und biologischen Prozessen darstellt. Komplementär, da beide 

nötig sind, um den Menschen in seiner Ganzheit zu verstehen. Keiner der beiden Aspekte lässt 

sich im anderen auflösen oder in den anderen überführen. Beide sind irreduzibel und doch 

ontologisch untrennbar miteinander verbunden. Sie verhalten sich zueinander wie eine Kippfigur, 

können auf theoretischer Ebene nie aufeinander zurückgeführt oder reduziert werden – wenn 

auch die personalistische Einstellung ein lebensweltliches Primat hat. Denn es ist nun einmal so, 

dass wir unsere Mitmenschen stets primär erst einmal als lebendiges Gegenüber wahrnehmen, 

                                                           
30 Die nun folgende Beschreibung von Korrelationen und Strukturähnlichkeiten zwischen dem Aspekt des 

‚Leibes‘ und dem Aspekt des ‚Körpers‘, die so immer wieder verstreut in Fuchs‘ Monographie auftauchen, 
finden sich noch einmal zur besseren Übersicht in einer Tabelle im Anhang gegenübergestellt (Anhang 1). 



46 

 

bevor sie uns – wenn überhaupt – als physiologisch-biologischer Organismus erscheinen. Den 

Menschen zeichnet letztlich auch sein Person-Sein aus, seine humanspezifische Eingebundenheit 

in soziale und kulturelle Praktiken, weswegen auch von einem personalen Doppelaspekt zu 

sprechen ist. Dies ist aber nun nicht etwas, das wie ein zusätzliches Stockwerk aufgesetzt ist, 

sondern eine Transformation des biologischen Doppelaspekts von ‚Leib‘ und ‚Körper‘, der auch bei 

anderen bewussten Lebewesen zu finden ist.  

Der Gedanke des Doppelaspekts lässt sich auch bis zu einem gewissen Grad auf kulturelle Objekte 

übertragen, die einerseits stets eine Sinn- und Handlungskomponente haben, in unsere eigenen 

biographischen Narrative eingebettet sind und in denen sich oft auch etwas auszudrücken 

scheint, die aber andererseits auch distanziert als rein physikalisch-chemisch konstituierte Objekte 

mit bestimmten natürlichen Wirkungen betrachtet werden können. Hierdurch soll auch noch 

einmal betont werden, dass es bei dieser Arbeit ja um eine methodologische Vermittlung geht, 

welche die Perspektiven verschiedener Disziplinen aufeinanderbeziehen möchte, sie aber nicht 

synthetisiert, also ineinander aufgehen lässt. Dies soll durch den Gedanken des Doppelaspekts 

weiter unterstützt werden. Generell lässt sich hierdurch auch der Ansatz einer 

nichtreduktionistischen Interdisziplinarität stützen, da das Gehirn hier als ein „sozial, kulturell und 

geschichtlich geprägtes Organ“ (Fuchs 2021, 208) verstanden wird und dementsprechend „bedarf 

es entwicklungspsychologischer und kulturwissenschaftlicher Ansätze, um das Gehirn zu 

erforschen“ (ebd.; Hervorhebung M.E.) – und natürlich auch für das Erklären und Verstehen des 

verkörperten kognitiven Subjekts. Es wird also hilfreich sein bei der interdisziplinären Betrachtung 

der jeweiligen Teilphänomene der Interaktionseinheit von musikkulturellem Subjekt und 

zugehöriger Welt den Gedanken des Doppelaspekts auch als Vermittler der Disziplinen zu sehen: 

Die stärker naturwissenschaftlich ausgerichteten Forschungen und Erörterungen der 

Kognitionswissenschaften werden somit herangezogen, um den ‚Körper‘-Aspekt zu erläutern, 

während kultur- bzw. sozialwissenschaftliche Disziplinen wie etwa die Musikwissenschaften oder 

Musikethnologie bzw. -soziologie zum Verstehen des ‚Leib‘-Aspekts beitragen. Dies darf jedoch 

nicht im Sinne einer falschen Ausschließlichkeit missverstanden werden: Beide Disziplingruppen 

beziehen sich, wenn vielleicht auch nicht immer explizit oder bewusst, oft auch auf den anderen 

Aspekt – der Fokus ist hier bloß jeweils schlicht ein anderer. Dementsprechend soll die fuchssche 

Konzeption des Doppelaspekts auch ein methodischer Leitgedanke sein, der diese Arbeit 

durchzieht und der vor allem für die Vermittlung der verschiedenen disziplinären Ansätze den 

theoretisch-methodischen Hintergrund bildet, weswegen eine detaillierte Darstellung desselben 

hier nötig war. 
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Nun möchte ich aber an dieser Stelle noch einmal abschließend begründen, warum diese 

Untersuchung primär eine enaktivistisch-verkörperungsphilosophische ist, die den Blick auf die 

materiell-leiblich verkörperte Musikkultur legt; und nicht etwa eine Arbeit, die den umgekehrten 

Weg wählt, also aus der Perspektive der Theorien der ‚material culture studies‘ auf die 

Verkörperung und Leiblichkeit der Musik schaut.31 Ich möchte hierzu vor allem drei Gründe 

anführen. 

1.) Eine primäre Auseinandersetzung mit den zuvor beschriebenen verkörpert-enaktivistischen 

Entwicklungen in den Kognitionswissenschaften ist nicht nur deshalb für die Bearbeitung des 

Themas musikkultureller Erfahrungen interessant, weil es grundlegende theoretische 

Überlegungen zur Verkörperung und Materialität der Erfahrung und Kognition im Allgemeinen 

bietet, sondern weil die begrifflichen und theoretischen Ergebnisse sogar bereits erste Ergebnisse 

in der Musikforschung selbst zeigen. Exemplarisch lässt sich hier etwa Pavlos Antoniadis (2014) 

Modell der körperlichen Navigation von Partituren nennen, welches neuere körperinteressierte 

Tendenzen der Musikwissenschaft mit der ‚4e-cognition‘ zusammenbringt. Im Rahmen der 

Entwicklung seines Modells arbeitet er heraus, dass die klassische Vorstellung von Interpretation 

aus der Tradition abendländischer Kunstmusik – nämlich die weiter oben schon einmal 

vorgestellte Abfolge vom vorangehenden Verstehen und Erlernen des Spieltechnischen und der 

anschließenden musikalischen Interpretation – im Grunde dem entspricht, was in der Philosophie 

des Geistes oftmals als cartesischer Internalismus und Dualismus bezeichnet wird. Die Ausführung 

des zunächst mental Repräsentierten, etwa der musikalischen Ideen, ist dann linear von innen 

nach außen zu verstehen bzw. vom Verstehen zur Technik zur Interpretation, also ein bloßes 

Durchführen des geistig Imaginierten durch das Körperinstrument (vgl. Antoniadis 2014, 188-189). 

Als Alternative hierfür schlägt er ein „verkörperte[s] und nichtlineare[s] Modell“ des Verstehens 

(und Aufführens) von Partituren vor, nämlich jenes „der körperlichen Navigation“ (ebd., 187). 

Dessen Hintergrund wiederum bilden „die neuesten Richtungen der Kognitionswissenschaft“, 

zusammengefasst von ihm mit „dem Oberbegriff einer ‚verkörperten und erweiterten 

Kognitionswissenschaft‘ (VEKW)“ (ebd.), welche im Anschluss auch anhand der genannten 4 ‚e’s 

weiter erläutert werden (vgl. ebd., 190ff.). Auch Joel W. Krueger betont, dass für so einen 

erweiterten Blick auf die Musik, welcher sie als Ganzes in all ihren Inkarnationen betrachten 

möchte und nicht nur als ästhetisches Objekt, die soeben dargestellten Ansätze besonders 

hilfreich sein können:  

                                                           
31 Die hier gewählte primäre Ausrichtung des Blickwinkels schließt allerdings natürlich nicht aus, dass sich 

gelegentlich auch mit Theorieansätzen und empirischen Forschungen aus den ‚material culture studies‘ 
beschäftigt wird. 
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„Broadening the scope of inquiry to include not just experiences such as attending a symphony 

orchestra but also musical practices embedded in everyday contexts of work, play, learning, and 

rest will benefit from further engagement with 4e cognition, which is committed to understanding 

how the dynamics of cognition and emotion arise within these contexts“ (Krueger 2019, 65)  

– um die zuvor schon einmal angeführte Passage dieses Mal in Gänze zu zitieren. 

2.) Der Enaktivismus ist nun des Weiteren einerseits, wie ich versucht habe darzustellen und wie 

im Laufe der Arbeit noch weiter belegt werden soll, in der Lage alle Aspekte der verschiedenen 

‚e’s in sich zu integrieren und andererseits erscheint er mir als eine einheitlichere Theorie als die 

verschiedenen, unter dem Begriff ‚material culture studies‘ versammelten Ansätze. Dies ist vor 

allem in methodischer Hinsicht hilfreich, da dies zu einer – zumindest vergleichsweisen – 

einfacheren und klareren Umsetzung der angedachten Methodik führen sollte. 

3.) Die verkörpert-eingebettete sowie letztlich enaktivistische Natur des Menschen erscheint mir 

außerdem grundlegender als die materielle Kultur. Warum fragen wir denn überhaupt nach 

materieller Kultur? Weil der Mensch ein verkörpertes Wesen ist, das mit dem Materiellen 

interagiert und nicht nur dessen geistig-symbolischen, sondern auch seinen haptisch-sinnlich-

physischen Charakter zu schätzen sowie zu nutzen weiß. Dem geht aber eben seine Bestimmung 

als verkörpertes sowie mit und in seiner Umwelt interagierendes Wesen voraus – wenn auch 

dieses Vorausgehen eher von logischer als von strikt chronologischer Art ist. Denn mit der 

Menschwerdung entstand auch sogleich die materielle Kultur: In dem Zeitraum, in welchem die 

letzten Schritte der Phylogenese des Menschen sich abspielten und sich die kollektive 

Intentionalität (vgl. Tomasello 2019, 18-19) entwickelte, wurde der als Instrument zum 

Aufbrechen von Nüssen genutzte Stein zum kulturell überlieferbaren Faustkeil. Dies ist natürlich 

eine vereinfachte Darstellung, mit der bloß verdeutlicht werden soll, dass die materielle Kultur 

des Menschen etwas ist, das weder aus dem Nichts kam, noch additiv zum Mensch-Sein 

hinzuzudenken ist. Vielmehr fand mit der Entstehung des kulturellen Bewusstseins des Menschen 

eine qualitative Transformation statt, welche die vorherigen verkörperten Praktiken der Nutzung 

von Materialität und Dingen mit neuen Bedeutungen versah und in einen neuen symbolisch-

sozialen Kontext stellte. Voraussetzung ist hierfür aber nach wie vor die organische Verkörperung 

des Menschen und seine Einbettung in eine vielseitig gestaltete Umwelt. Wären wir rein geistige 

Wesen oder solche, für welche die eigene leiblich-sinnliche Verkörperung keine Rolle fürs Leben 

und Überleben spielt, so wären auch die uns umgebenden Dinge und generelleren materiellen 

Aspekte nie wichtig geworden – sie wären nicht für uns zu materieller Kultur geworden. 
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2.3 Pragmatismus und die Anthropologie der Artikulation 

 

Es wurde nun bereits mehrfach erwähnt, dass sich diese Arbeit den genannten Phänomenen und 

Fragestellungen aus der Perspektive der philosophischen Anthropologie widmet. Der Begriff der 

‚philosophischen Anthropologie‘ kann nun auf zweierlei verweisen: Einerseits auf eine spezifische 

Strömung innerhalb der Philosophiegeschichte, die vor allem mit Namen wie Max Scheler, 

Helmuth Plessner und Arnold Gehlen assoziiert wird, andererseits aber auch allgemeiner auf die 

philosophische Auseinandersetzung mit der Frage nach dem Menschen. Das hier verfolgte Projekt 

verortet sich dabei in letzterem Kontext und lässt sich genauer gesagt auch als eine 

kulturphilosophische Anthropologie charakterisieren. Denn es sollen die beschriebenen 

Forschungsfragen ja nicht nur im Hinblick auf die Frage bearbeitet werden, was der Mensch bzw. 

menschliche Erfahrung ist, sondern auch was der Mensch gerade als (musik-)kulturelles Wesen ist 

und welche Rolle die (materielle) Kultur, inklusive der Musik, für den Menschen spielt. Hat die 

philosophische Anthropologie sich durchaus auch darum bemüht, den Menschen sowohl als 

Kulturwesen wie auch als organisches Lebewesen zu betrachten – man denke hier etwa an den 

Titel von Plessners einflussreicher Monographie ‚Die Stufen des Organischen und der Mensch. 

Einleitung in die philosophische Anthropologie‘ –, so war diese Anerkennung des Biologischen und 

Natürlichen des Menschen doch oftmals ohne eine systematische Einbeziehung konkreter 

Forschungsergebnisse der sich mit dem Menschen beschäftigenden Naturwissenschaften und 

verblieb überwiegend auf dem Gebiet einer klassisch geisteswissenschaftlich ausgerichteten 

Philosophie. Die Zeiten haben sich aber durchaus geändert: So schreibt etwa Gerald Hartung in 

seiner historisch-systematischen Übersicht über die Denktraditionen und das Forschungsfeld der 

philosophischen Anthropologie, gegenwärtig scheine sich ein „Paradigma einer ‚interdisziplinären 

Anthropologie‘, gemeint als Synthese empirischer Forschung und philosophischer Reflexionsarbeit 

[…] zu etablieren“ (Hartung 2018, 8). Auch konstatiert er, es habe „sich ein Perspektivenwechsel 

[…] von der Frage nach dem Sein des Menschen zu seinem Tätigsein und zur Analyse seiner 

Artikulationen und Handlungen vollzogen“ (ebd., 130).  

Einen solchen integrativen Ansatz, der sich für die theoretisch-methodologische Ausrichtung der 

hier verfolgten Fragen dementsprechend eignet, findet sich in der artikulatorischen Anthropologie 

von Matthias Jung (Jung 2009; Jung 2014; Jung 2017; Jung 2023). Die dort entwickelten Gedanken 

zum Thema der Artikulation des Denkens und des Handelns sollen nun neben dem Doppelaspekt 

von ‚Leib‘ und ‚Körper‘ die zweite zentrale methodische Ausrichtung darstellen, durch welche die 

angestrebte interdisziplinäre Vermittlung erreicht werden soll.  
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Zunächst einmal handelt es sich um eine philosophische Anthropologie, die sowohl den 

organischen Körper als auch den humanspezifischen Aspekt semiotischer Transzendenz durch 

kulturelle Ausdrucksphänomene in den Blick nimmt. Beide verweisen dabei auf den Aspekt der 

artikulatorischen Gliederung, die konkrete physiologische und motorische Gliederung des Körpers 

sowie die Gliederung der Ausdrucksgestalten und Bedeutungsgehalte. Der Mensch wird hier 

zunächst als in einer evolutionären Kontinuität und in einem Naturzusammenhang stehend 

gedacht und somit als ein Organismus, der in einem ständigen Interaktionsfluss mit seiner Umwelt 

steht. Zugleich wird er als ein verkörperter Symbolverwender verstanden, der durch seine 

spezifischen kulturellen Fähigkeiten auch in einem gewissen Maße aus dieser Kontinuität 

hervorsticht. Diese besonderen kognitiven und symbolischen Fertigkeiten werden aber nicht wie 

ein weiteres, oben aufgesetztes Stockwerk gedacht, sondern als den ganzen natürlichen 

Organismus durchdringend. Denn das Geistige, Symbolische und Kulturelle des Menschen ist 

nichts, was dem Natürlichen als ein zweites, als ein dualistisch entgegengesetztes hinzukommt, 

sondern ihn auch in seinem leiblich-organischen Dasein umformt, also auch seine verkörperte 

Existenz bestimmt: Es ist somit ein Unterschied ums Ganze, weswegen Jung auch in den zitierten 

Werken immer wieder von einem Differenzholismus spricht.  

Der Körper ist somit auch nicht bloß etwas instrumentelles, welches dem Ausführen vorher 

separat symbolisch oder geistig geformter Ziele dient, denn von Verkörperung ist nur dann zu 

sprechen „wenn a) die Tatsache, dass sich x in y verkörpert, nicht nur y, sondern auch x verändert 

und b) das Verhältnis der beiden Relate so gedacht werden muss, dass sie unabhängig von ihrer 

Relation gar nicht konzeptualisiert werden können: ohne Körper kein Geist, aber auch umgekehrt 

ohne Geist kein – menschlicher – Körper“ (Jung 2009, 265). ‚embodiment‘ darf also nicht rein 

instrumentell gedacht werden, wie dies etwa bei dem ‚extended cognition‘-Ansatz speziell von 

Andy Clark passieren kann.32 An diesem kritisiert Jung eine fehlende „Sensibilität für den intimen 

Zusammenhang von physischen grundierten Erfahrungen und Sinngestalten, insbesondere auch 

Werthaltungen“ (Jung 2009, 288). Im Gegensatz zu Clark werden dagegen die Arbeiten von 

anderen, enaktivistisch ausgerichteten Kognitionsphilosophen – wie etwa Alva Noë und Shaun 

Gallagher – positiv rezipiert (vgl. Jung 2009, 73 und 289 ff., vgl. Jung 2023, Kapitel 4). Es findet hier 

also bereits die gesuchte Integration von naturwissenschaftlichen Forschungen in die 

philosophische Anthropologie statt, was den Ansatz von Matthias Jung für das hier verfolgte 

Projekt besonders fruchtbar macht. 

                                                           
32 Hierauf wird noch genauer in Kapitel 4 einzugehen sein, vor allem in Kapitel 4.1. Denn es sollen durchaus 

die fruchtbaren Ansätze der ‚extended cognition‘-Debatte aufgenommen werden, allerdings ohne die 

instrumentell-funktionalistischen Annahmen zu übernehmen. Stattdessen soll der ausgedehnte Geist als 

von Grund auf enaktivistisch, lebendig verkörpert gedacht werden. 
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Allerdings stellt dieser nicht nur einen Rahmen bereit, in welchem die evolutionär konstituierten 

Naturaspekte und die geistig-kulturellen Aspekte des Menschen in einer sich gegenseitig 

durchdringenden und somit nicht-dualistischen Kontinuität stehen, sondern die artikulatorische 

Anthropologie ist auch darauf bedacht den Wert der gewöhnlichen Erfahrung sowie ein damit 

zusammenhängendes Primat der Praxis zu betonen. Ersteres wird besonders in der entsprechend 

betitelten Monographie ‚Gewöhnliche Erfahrung‘ (Jung 2014) untersucht, während Letzteres alle 

Schriften von Jung zur Anthropologie durchzieht, da sein philosophisches Projekt auch im Zeichen 

des Pragmatismus steht. All dies bietet auch zugleich einen weiteren passenden theoretischen 

Rahmen für die in dieser Arbeit durchzuführenden philosophischen Reflexionen, da ein Fokus auf 

gewöhnliche Erfahrungen, ein Primat der Praxis und der Blick auf konkrete Handlungssituationen 

sich ergänzt mit dem Bestreben dieser Arbeit, musikkulturelle Alltagspraktiken in den Blick zu 

nehmen, um die Verhältnisse der Verkörperung von Kognition und der Materialität der Kultur zu 

untersuchen. Auch sollten im Folgenden – wie bereits früher angedeutet – die inhaltlichen Bezüge 

und Übereinstimmungen zur ‚4e-cognition‘ bzw. zum Enaktivismus in ersten Zügen klarwerden. 

Dementsprechend sollen einerseits verschiedene pragmatistische Gedanken im Laufe der Arbeit 

immer wieder herangezogen werden und andererseits soll der in dieser Arbeit vertretene 

Enaktivismus so verstanden werden, dass er nicht nur wie klassischerweise von der vorher 

vorgestellten (Leibes-)Phänomenologie Anregungen erhält, sondern sich vor allem auch als stark 

durch pragmatistisches Denken geprägt versteht. Drei Aspekte des Pragmatismus sollen hier kurz 

vorgestellt werden: Der Begriff des Zeichens bzw. der Semiotik; das Verständnis von Erfahrung als 

Interaktion; und wie all dies von einem Denken in Kontinuitäten geprägt ist. 

Verstanden als eine Philosophie, die den Menschen vor allem als handelndes und in Situationen 

eingebettetes Wesen sieht und Bedeutungen als von den Konsequenzen von Handlungen und 

Ereignissen bestimmt sieht, bildet der klassische Pragmatismus, vertreten durch Charles Sanders 

Peirce, William James, John Dewey und George Herbert Mead, den Hintergrund dieser 

philosophischen Anthropologie. Bereits in der von Peirce verfassten und der Strömung ihren 

Namen gebenden pragmatischen Maxime zeigt sich die enge Verbindung von praktischem 

Handeln und Kognition, im Sinne der Konzepte, die wir von den Dingen haben: „Consider what 

effects, which might conceivably have practical bearings, we conceive the object of our 

conception to have. Then, our conception of these effects is the whole of our conception of the 

object.“ (Peirce 1878/1992, 132) Und eine Seite zuvor betont er, „there is no distinction of 

meaning so fine as to consist in anything but a possible difference of practice“ (ebd., 131). Dies 

hängt unmittelbar mit der von ihm konzipierten Semiotik zusammen. Wichtig ist hier, dass diese 

triadisch zu verstehen ist. Hiermit es gemeint, dass ein jeder Zeichenprozess sich auszeichnet 

durch ein Objekt, auf das verwiesen wird, durch das Zeichen im engeren Sinne, das auf das Objekt 
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verweist, sowie durch den Interpretanten, womit der interpretierende Aspekt des 

Zeichenprozesses bezeichnet wird, welcher sich realisiert in „Wirkungen, Gefühlen, Handlungen“ 

(Nagl 1992, 40). Vor allem Letzterer ist für eine leiblich-verkörperte Konzeption des Denkens und 

der Zeichen wichtig, da es somit nicht nur logische und sprachlich explizierte 

Kommunikationshandlungen (der logische Interpretant) sind, die als deutend gelten. Auch bereits 

die Wirkung als Gefühle (der unmittelbare Interpretant), welche etwa beim Hören von Musik 

geweckt werden, und auch körperliche Reaktionen – wie das sich noch so minimale Bewegen zur 

Musik, wodurch man sich etwa deren Rhythmus erschließt (der dynamisch-energetische 

Interpretant) –, können hier als bedeutungsstiftend verstanden werden (vgl. ebd., 39-41). Auch 

den Objektbezug müssen wir uns in diesem Rahmen als dreifach aufgegliedert vorstellen:  

„1st. Those whose relation to their objects is a mere community in some quality, and these 

representations may be termed Likeness [oder Ikon; M.E.]. 

2d. Those whose relation to their objects consists in a correspondence in fact, and these may be 

termed Indices […]. 

3d. Those whose relation to their objects is an imputed character, which are the same as general 

signs and these may be termed Symbols.“ (Peirce 1867/1992, 7; vgl. auch Peirce 1894/1998, 5-10) 

Dabei lässt sich in Peirce Semiotik auch eine Entwicklung feststellen von Zeichen, die zunächst 

ihren Ausgang bei unmittelbar leiblich gespürten Qualitäten nehmen (‚Ikons‘); zu solchen, die eine 

in irgendeiner Form vorhandene materielle oder faktische Verbindung aufweisen und die als 

solche auch verkörpert erlebt werden muss (‚Indice‘/‚Index‘); und letztlich solchen, die sich durch 

ihre Allgemeinheit auszeichnen und deren Bedeutungszuschreibung in einer allgemeinen 

Gewohnheit der Deutung (vgl. Nöth 2010) gründen (‚Symbole‘) – also eine Bewegung von solchen 

Zeichen, die stark ans körperliche Erleben im Hier und Jetzt gebunden sind (‚Ikons‘ und ‚Indices‘), 

zu solchen, die sich stärker von diesem loslösen. Wichtig ist dabei, dass selbst symbolische 

Zeichen nie ganz die Verbindung zur Verkörperung verlieren, da „diese drei unterschiedlichen 

Modi der Objektreferenz nicht total separierbar sind“ (Nagl 1992, 45) – sie stützen sich in ihren 

Bedeutungen gegenseitig und hängen im Bestimmungsprozess voneinander ab. Hier sehen wir 

insgesamt wichtige Unterschiede zu einem strukturalistischen Zeichenverständnis, welches von 

der ‚material culture‘-Forschung abgelehnt wurde: Denn im Pragmatismus ist das sprachliche 

Zeichen erstens eine Zeichenform unter mehreren und nicht die Zeichenform schlechthin; und 

zweitens muss die Sprache als symbolisches Zeichen immer zurückgebunden sein an verschiedene 

Weisen von Verkörperung und Materialität: Semiotisch in Form von Ikons und Indices, aber auch 

durch entsprechende verkörperte Praktiken. Die Semiose ist Teil des Erfahrungsprozesses und des 

Umgangs mit materieller Kultur, hängt von ihrer verkörperten Realität ab und so erliegt die 

pragmatistische Semiotik eben nicht den Kritiken, die von den Theoretikern der ‚materiellen 



53 

 

Kultur‘ gegenüber der strukturalistischen Semiotik vorgetragen wurden. Durch verkörperte 

Interaktionsprozesse mit der materiellen Kultur der Musik generieren sich direkt erlebbare 

Bedeutsamkeiten und durch zunehmende Artikulationsprozesse auch klarere Bedeutungen, die 

entweder ikonisch (ein Musikstück wird als einem anderen ähnlich verstanden), indexikalisch (ich 

verstehe mit der Zeit, dass ein bestimmter Klang auf eine bestimmte Spielweise verweist und 

somit diese bedeutet) oder symbolisch sind (ich spreche über Musik oder halte diese in 

konventionellen Zeichen fest).  

Es sind somit aber – wie bereits angedeutet – nicht nur die Zeichen, die primär als Prozess 

verstanden werden müssen, sondern auch unser Bezug zur Umwelt lässt sich als 

ununterbrochener Interaktionsprozess charakterisieren. Das bringt uns zum zweiten wichtigen 

Begriff des Pragmatismus, der Erfahrung. Aber bei diesem Begriff bedarf es direkt einer 

Erläuterung, da hier aufgrund seiner historischen Belastung Missverständnisse vorprogrammiert 

sind. Dewey weist darauf hin,  

„daß es Erfahrung sowohl von der Natur wie in der Natur gibt. […] Dinge, die auf bestimmte Weise 

miteinander agieren, sind Erfahrung; sie sind das, was erfahren wird. Auf bestimmte andere Weise 

mit anderen natürlichen Objekten verknüpft […] sind sie ebenso die Art, wie Dinge erfahren 

werden“ (Dewey 1925/1995, 18; Hervorhebung M.E.).  

Auch warnt Dewey vor einer Fundamentalsetzung einer Subjekt-Objekt-Trennung. Denn 

„Erfahrung ist ‚doppelläufig‘ in dem Sinne, daß sie in ihrer primären Ganzheit keine Trennung 

zwischen Akt und Material, zwischen Subjekt und Objekt kennt, sondern sie beide in einer 

unanalysierten Totalität enthält“ (ebd., 25). Erfahrungen sind also für Dewey nicht – wie etwa 

beim klassischen Empirismus – als ein bloß subjektseitiges, geistig-innerliches Aufnehmen zu 

beschreiben. Erfahrungen sind Erfahrungssituationen, genauer gesagt: zunächst nicht weiter 

aufzulösende Interaktionszusammenhänge, deren Ausgangspunkt eine einheitlich-ganzheitliche 

gegebene Qualität ist: „Diese Einheit [der Situation] ist weder emotional, noch praktisch, noch 

intellektuell, denn diese Begriffe benennen Unterschiede, die die Reflexion [im Nachhinein] 

innerhalb der Einheit machen kann“ (1934/2021, 49). Doch an dieser Redeweise des 

Gegebenseins, sieht er auch direkt Probleme: „der Einwand dagegen, sie [die Qualität] ‚gegeben‘ 

zu nennen, besteht darin, dass das Wort etwas nahelegt, dem es gegeben ist – dem Geist oder 

dem Denken oder dem Bewusstsein oder was auch immer [oder dem Subjekt], und auch 

möglicherweise etwas, das gibt [etwa ein Objekt]“ (Dewey 1930/2024, 45-47). Denn Subjekt und 

Objekt, das Geistige und das Materielle kristallisieren sich erst durch den Prozess der Interaktion 

heraus. Sie dürfen hier aber nicht als Substanzen, sondern bloß als Momente, als Aspekte oder 

Funktionen des Interaktionsprozesses verstanden werden, denn „[d]ie Idee, daß Materie, Leben 
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und Geist verschiedene Arten des Seins darstellen, ist eine Lehre, die [...] aus einer Verdinglichung 

bedingter Funktionen entspringt“ (Dewey 1925/1995, 252). Letztlich ist der Geist im Sinne von 

‚mind‘, eine „Handlungsweise“33 (Dewey 1934/2021, 309) – siehe auch Noës Formulierung: 

„Consciousness […] is something that we do“ (Noë 2009, 24) –, die intellektuelle, aber auch 

affektive und „willensmäßig[e], praxisbezogen[e]“ (Dewey 1934/2021, 309) Aspekte enthält. 

Erfahrung, Bewusstsein und Geist sind für ihn immer verkörpert und praktisch (vgl. ebd., 308). 

Dewey weist auch darauf hin, wie wir auf innigliche Art und Weise mit unserer materiellen-

natürlichen Umwelt verbunden sind. So betont er etwa die Tatsache, dass diese 

Wechselbeziehungen auf engste Art und Weise stattfinden, dass sie wortwörtlich unter die Haut 

gehen, Körpergrenzen überschreiten, und so zu einer steten wechselseitigen Anpassung und 

einem gegenseitig transformierenden Austausch führen (vgl. ebd., 21). Oder, um es mit Clara 

Fischer zu sagen, es handelt sich hierbei um eine Theorie „that centrally assume[s] organic beings 

to be in the world, indeed, to be simultaneously productive of and produced by their worlds“ 

(Fischer 2018, 89) – hier zeigen sich auch wieder Bezüge zum autopoietischen Enaktivismus. Diese 

Konzeption von Interaktion ist also etwas, das nicht das Zusammenkommen von zwei vorher 

getrennt existierenden Dingen ist, sondern ein Prozess, der seinen Ausgang zunächst bei einer 

qualitativ und ereignishaften Totalität nimmt, aus der sich durch Austauschs-, Anpassungs- und 

Differenzierungsprozesse erst einzelne Relata herausbilden. So spricht Dewey etwa vom 

„Organismus“ als „eine[r] charakteristische[n] Art von Interaktivität“ (Dewey 1925/1995, 278). 

Und von Materie sagt er, dass diese ein Charakteristikum „von Ereignissen [ist], die auf einer 

gewissen Ebene der Interaktion stattfinden“ (ebd., 252) bzw. „eine charakteristische Eigenschaft 

im Prozeß, keine Wesenheit“ (ebd., 84). Die Materie, verstanden sowohl als unsere eigene 

Körperlichkeit aber auch als das Materielle und die Materialität unserer Umgebung und der Dinge 

(materielle Kultur), ist also etwas, das sich in einem Interaktionsprozess erst herauskristallisiert. 

In sich hieran anschließenden Interaktionssituationen wird dieses Verhältnis auch immer wieder 

neu ausgehandelt, artikuliert und rekonstruiert: Denn wir hören nie auf zu interagieren, sind in 

einem ständigen Fluss von wechselseitiger Anpassung, Austausch und Transformation, in 

welchem die Übergänge zwischen den Subjekten und Objekten, dem Geistigen und Materiellem 

sowie dem Denken und Handeln nicht fließend sind, da beides jeweils nur Aspekte ein und 

derselben Interaktionseinheit sind. Materiellen Dingen kann im Handeln dementsprechend auch 

ein kognitiver Charakter zugeschrieben werden: „Hands and feet, apparatus and appliances of all 

kinds are as much a part of it [thinking] as changes in the brain.“ (Dewey 1916, 8–9) Man sieht 

hier schon eine Ähnlichkeit zur Hypothese der ausgedehnten Kognition. Wenn wir somit darüber 

                                                           
33 Dewey legt nahe, dass wir ‚mind‘ auch mehr als Verb, also im Sinne von ‚to mind‘, verstehen sollten und 
zeigt dies an einer Vielfalt von Bedeutungsfacetten auf (vgl. Dewey 1934/2021, 308-310). 
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nachdenken, was es bedeutet zu handeln, zu denken oder zu fühlen, so dürfen wir nicht ins Innere 

eines Subjekts schauen. Denn Kognition ist nichts Innerliches, sondern ist etwas Distribuiertes, 

über die Interaktionssituation Verteiltes, das die begrifflichen Kategorien von Subjekt und Objekt, 

Geist und Materie nicht hypostasiert, sondern als Ausdifferenzierung eines 

Interaktionszusammenhangs versteht. All dies verweist auf den ebenfalls zentralen Gedanken der 

Kontinuität bzw. des Kontinuums. Einerseits sind wir im Sinne des Pragmatismus in die Prozesse 

der Natur und das Kontinuum der Evolution eingebettet (vgl. etwa Dewey 1910/2021, 31ff.). 

Zugleich gibt es aber auch ein Erfahrungs- und Ausdruckskontinuum (vgl. Jung 2009, 197-198). 

Denn, wie bereits gesagt, bezieht sich der Terminus ‚Artikulation‘ natürlich nicht nur auf die 

Gliederung in physiologischer Hinsicht, sondern auch auf die Gliederung der Bedeutungen, des 

Ausdrucks, des Denkens und der Zeichen, und wie diese in einer Kontinuität stehen. Das 

Artikulieren von Bedeutungen ist dabei stets an die konkreten körperlichen und materiellen 

Ausdrucksmittel gebunden, was heißt, dass hier – in Anlehnung an die expressivistische 

Sprachphilosophie von Wilhelm von Humboldt – eine doppelte Gliederung vorhanden ist: Die 

sinnlich erfahrbare Gliederung verhält sich analog zur sinnhaften Gliederung der Bedeutungen 

(vgl. ebd., 89ff.). Es gibt somit letztlich auch auf der abstraktesten Ebene noch eine Kontinuität 

zum verkörperten Dasein, eine „Interdependenz von physischen Sequenzierungsmustern und 

Sinnstrukturen“ (ebd., 90) – ohne dass dies so falsch verstanden darf, dass es eine Eins-zu-Eins-

Entsprechung von materieller Realisierung und ihrer Bedeutung gäbe. Vielmehr ist dies ähnlich 

dem fuchsschen Doppelaspekt zu verstehen: Denn zwar ist die „strukturelle Analogie zwischen 

dem gliedernden, d.h. trennenden und verbindenden Verfahren des Denkens und der 

stimmlichen Gliederung der Phoneme [bzw. generell des Ausdrucks; M.E.] [...] der springende 

Punkt“ (ebd., 89), zugleich werden aber engführende, reduktionistische Interpretationen 

identitätstheoretischer oder abbildtheoretischer Art abgelehnt (vgl. ebd., 89-90). Wie bei Fuchs 

kann man also davon sprechen, dass es zwar „Korrelationen, Isomorphien und 

Strukturähnlichkeiten“ (Fuchs 2021, 249) gibt, aber keine absolute Deckung oder Reduktion auf 

entweder die materielle oder sinnhafte Seite des gegliederten Ausdrucks.  

Das expressive Kontinuum gilt allerdings nicht nur für das artikulatorische Verhältnis von Sinn und 

Sinnlichkeit, sondern auch für den Semioseprozess selbst. Dabei beginnen diese Ausdrucks- und 

Artikulationsprozesse stets mit einer gespürten Qualität, also einer qualitativen Erfahrung der 

Situation oder auch ‚underlying pervasive quality‘ (Dewey 1930/2024), um einen Begriff von John 

Dewey zu verwenden, der ebenfalls zentral in Jungs philosophischer Anthropologie integriert ist. 

Die so leiblich erspürte „bedeutungshafte Situation“ wird in den jeweiligen 

Interaktionssituationen durch das „Wechselspiel von Impuls und Widerstand (Dilthey/Peirce) 

modifiziert“ und zwar so, dass diese Feedbackschleifen zu einem „qualitativen Erleben von 
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Möglichkeiten des Handelns und der Semantisierung (James‘ ‚Living Options‘) [führen], die das 

Selbst durch Aufmerksamkeit bereits im Sinne einer Prägnanzbildung beeinflussen kann. So 

entstehen innere, ans motorische Körperschema gebundene Bilder (Dilthey), von denen 

intersubjektive Prozesse der Bedeutungsbestimmung ausgehen“ (Jung 2009, 220). Ausdruck ist 

somit nicht eine materiell-semiotische Realisierung von schon vorher existierenden Gehalten, 

sondern diese ergeben sich in ihrem konkreten Inhalt erst durch die Ausdrucks- und 

Artikulationsprozesse. Es gibt somit auch einen Überschuss von zunächst qualitativ Gespürtem 

und Gemeintem gegenüber den Ausdrucksmedien. Dieser Überschuss gilt allerdings für beide 

Richtungen, da die intersubjektiven Sinnstrukturen der Semiosen auf mehr verweisen, als 

eigentlich in der konkreten Qualität der Erfahrung bzw. der Situation, die man ja zum Ausdruck 

bringen möchte, enthalten ist (vgl. Jung 2009, 445). Diese als Ausgangspunkt dienenden 

Situationen und die im Anschluss artikulierten Bedeutungen sind aber natürlich auch nicht isoliert 

zu verstehen, denn wir sind in unserem Lebenszusammenhang schon immer „eingehüllt in die 

Bedeutungen, die dieses In-der-Welt-Sein für uns hat, lange bevor wir etwas von der Welt wissen“ 

(Jung 2014, 99). 

Die Rede von einem expressiven Kontinuum gilt außerdem auch für die verschiedenen 

Ausdrucksarten. Der in dieser philosophischen Anthropologie integrierte pragmatistische 

semiotische Ansatz ist wie bereits erläutert nicht primär an der Struktur der Sprache orientiert 

und vor allem auch nicht (primär) propositional gedacht. Denn erstens gibt es auch andere 

Ausdrucksformen, wie Musik oder Tanz, in denen das Sprachliche keine primäre Rolle hat, oder 

aber auch Körperhaltungen, Gestik und Mimik (vgl. Jung 2014, 78). Vor allem in Bezug auf Musik 

ist diese Theorie der Artikulation interessant, da sich etwa bei den obigen Zitaten zur doppelten 

Gliederung ‚Denken‘ durch ‚Ausdruck‘ und ‚stimmliche Phoneme‘ durch ‚Töne‘ oder ‚Akkorde‘ 

ersetzen lassen und es sich immer noch um eine stimmige und wahre Aussage handelt: Die 

„strukturelle Analogie zwischen dem gliedernden, d.h. trennenden und verbindenden Verfahren 

des [musikalischen Ausdrucks] und der […] Gliederung der [Töne/Akkorde] ist der springende 

Punkt“ (Jung 2009, 89; abgeändert durch M.E). Alles bisher Gesagte lässt sich somit auch 

fruchtbar auf die nichtsprachlichen, musikalischen Ausdrucksformen und ihr Verstehen 

übertragen. 

Die artikulatorische Anthropologie von Jung betont somit, wie für die Fragestellungen dieser 

Arbeit nötig, stets die Kontinuitäten menschlicher Erfahrung: Sowohl in dem Sinne, dass der 

Mensch in Kontinuität steht mit anderen evolutionär entstandenen Lebewesen, die ein 

verkörpertes Wohl und Wehe haben, aber auch in dem Sinne, dass es eine expressive Kontinuität 

gibt, in welcher die abstraktesten sprachlichen Artikulationen in einem Kontinuum stehen mit den 
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Ausdrucksformen der materiellen Kultur der Musik. Es ergibt sich also eine Kontinuität von 

Körpern, Zeichen, Materialität und kulturellem Sinn, ohne dass die qualitativen Unterschiede 

dabei vernachlässigt werden. Diese und weitere Aspekte dieser artikulatorischen Anthropologie 

der symbolischen Verkörperung sind nun in der Lage, in der theoretischen Behandlung des 

Menschen und seines kulturell-gestaltenden Ausdruckshandelns sowohl kulturell-symbolische wie 

auch naturalistisch-biologische Perspektiven einzubinden.  

Eine letzte methodische, durch den spezifisch deweyschen Pragmatismus angeregte Entscheidung 

möchte ich hier noch kurz erwähnen: Ich werde gelegentlich die zu besprechenden Phänomene 

und Konzepte anhand von leicht narrativen Situationsbeschreibungen darstellen. Dies ist 

einerseits durch John Deweys ‚Kunst als Erfahrung‘ (1934) inspiriert, wo man genau eine solche 

Vorgehensweise des Öfteren findet, indem er nämlich konkrete Situationen ästhetischer oder 

anderweitiger Erfahrungen beschreibt, um so die entscheidenden philosophischen Gedanken 

entweder zu erläutern oder auch erst zu entwickeln.34 Der methodologische Hintergrund hierfür 

ist andererseits Deweys Verständnis davon, was die Aufgabe der Philosophie und aller 

intellektueller Reflexion ist: Nämlich, dass „der Stoff der Primärerfahrung“ (Dewey 1925/1995, 22) 

oder auch der „gewöhnlichen Erfahrung […] [eine] Erweiterung und Bereicherung der Bedeutung“ 

(ebd., 23) erhält. Denn er mahnt uns auch, dass „wir sie [die philosophische Forschung], als 

sekundäre reflexive Produkte, an die Erfahrung zurückbinden müssen“ (ebd., 35) – die Begriffe 

müssen sich also an den Erfahrungssituationen als wertvoll erweisen und hierfür scheinen mir 

gelegentliche, kurze narrative Situationsbeschreibungen ein adäquates Mittel zu sein. 

Werfen wir nun noch einmal einen Blick auf die zweite Forschungsfrage: ‚Wie lassen sich die 

theoretischen und empirischen Forschungen der kultur-geisteswissenschaftlichen sowie der natur-

kognitionswissenschaftlichen Disziplinen zum Themenkomplex der Verkörperung und Materialität 

des menschlichen Erlebens, Handelns und Denkens aufeinander beziehen – und zwar nicht so, dass 

das eine im anderen reduktionistisch aufgeht, sondern mit der Absicht Synergieeffekte zu erzielen, 

während zugleich der jeweils eigenständige Charakter der jeweiligen Ansätze bewahrt wird?‘ Wir 

können hierauf nun eine vorläufige Antwort geben: nämlich durch eine enaktivistische 

Philosophie der Erfahrung, die Anregungen sowohl aus der Leibesphänomenologie und dem 

Pragmatismus aufnimmt als auch durch die methodischen Gedanken des Doppelaspekts von ‚Leib‘ 

                                                           
34 Siehe etwa Deweys narrative Beschreibungen verschiedener Weisen des Museumsbesuchs und 

entsprechender Auseinandersetzung mit Gemälden (vgl. Dewey 1934/2021, 131-132) oder der Ankunft 

einer Gruppe von Personen in New York mit einem Fährschiff, bei welcher verschiedene Menschen die 

Landschaft inklusive Skyline entweder mit einem eher ökonomischen oder malerischen Blick wahrnehmen 

(ebd., 157-158). 
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und ‚Körper‘ sowie der philosophischen Anthropologie der Artikulation samt dem Konzept der 

doppelten Gliederung. Dies muss sich nun – ganz pragmatistisch gedacht – in der Praxis erweisen. 

Der begrifflich-theoretische Werkzeugkasten ist nun gepackt und mit enaktivistischen, (leibes-

)phänomenologischen und pragmatistischen Konzepten gefüllt. Auch wenn viele dieser Ansätze 

ohne genaueren Bezug auf das Phänomengebiet Musik dargestellt wurden, wird sich das nun 

grundlegend ändern. Auch darf die vorgeschobene Theorieexplikation nicht so verstanden 

werden, dass die Kategorien und Ideen nun den Phänomenen aufoktroyiert werden sollen: 

Vielmehr soll die Exploration der musikkulturellen Praktiken durch die Theorie auch diese selbst 

wiederum bereichern, ergänzen sowie gegebenenfalls modifizieren – eine Wechselwirkung wird 

also angestrebt. Nun soll es im folgenden Kapitel aber zunächst einmal um musikkulturelle 

Wahrnehmungserfahrungen gehen sowie deren sensomotorischer, affektiver und sozialer 

Verkörperung und den Zusammenhang dieser Aspekte mit der materiellen Kultur der Musik. 
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3. Die Vielfalt musikkultureller Wahrnehmungserfahrungen 

 

Musik erleben wir in vielerlei Situationen, ob sie nun im Zentrum steht oder eine eher die 

Erfahrung begleitende Funktion hat; oder wir setzen uns mit Dingen auseinander, die zu der um 

die Musik herum gewachsenen Kultur gehören, z.B. mit Tonträgern, Büchern, Memorabilien von 

Konzerten oder mit Abspielgeräten – was nicht primär musikkulturelle Geräte einschließt, wie 

etwa unsere Smartphones oder Computer. Wir selbst sind nun aber nicht solche Computer und 

auch unsere kognitiven Prozesse laufen nicht in solcher Art ab, wie ich im vorherigen Kapitel 

beschrieben habe. Ein funktionalistisch-computationalistischer Ansatz verzerrt die Darstellung 

insofern, als er den Aspekt des qualitativen Erlebens und die verkörperte Lebendigkeit des 

kognitiven Subjekts, das als körperlich-leibliches Lebewesen verstanden werden muss, völlig 

ausblendet, während der Neuroreduktionismus die Rolle des restlichen Körpers ignoriert oder 

ausschließlich als kausale Einwirkung behandelt. Der Begriff der ‚Repräsentation‘ wiederum muss 

auf spezifische semiotische Prozesse beschränkt bleiben und kann nicht die Funktion eines nahezu 

universell nutzbaren Erklärungsansatzes einnehmen, wie dies oft passiert, wenn subpersonale 

kognitive Vorgänge als ‚mentale Repräsentationen‘ oder ‚neuronale Repräsentationen‘ 

beschrieben werden. Stattdessen habe ich dafür argumentiert, dass Kognition als enaktivistisch 

verkörpert zu verstehen ist, wobei hierzu unterstützend auch klassische Konzeptionen aus der 

Phänomenologie und des Pragmatismus angeführt wurden. Entscheidend ist letztlich die 

Betonung eines leiblich erlebenden, mit seiner Umwelt sich aktiv auseinandersetzenden und 

somit stets interagierenden Organismus. Pragmatistisch gesehen sind in der Erfahrung außerdem 

immer sowohl aktive als auch passive, wahrnehmende und handelnde Aspekte verbunden.  

Dass Wahrnehmung und Handlung nicht als isolierbare Prozess zu beschreiben sind, hat John 

Dewey vor allem in seinem 1896 erschienenen Aufsatz zum psychologischen Konzept des 

Reflexbogens erläutert. Bei diesem erfolgt auf einen wahrgenommenen Reiz eine Reaktion und so 

findet „der ältere Dualismus von Leib und Seele […] ein entferntes Echo in dem aktuellen 

Dualismus von Reiz und Reaktion“ (Dewey 1896/2003, 230). Vielmehr müssen, wie Dewey über 

den Aufsatz hinweg argumentiert, die verschiedenen Prozesse des Wahrnehmens, Handelns und 

Denkens als Teile eines einzigen der Koordination dienenden Kreislaufs verstanden werden. Somit 

sollten wir etwa beim Beispiel des Kindes, das seine Hand nach der Kerze ausstreckt und diese 

aufgrund der Hitze kurze Zeit darauf wieder zurückzieht, „nicht mit einem sensorischen Reiz, 

sondern mit einer sensorisch-motorischen Koordination, der optisch-okularen, anfangen“ – „der 

wirkliche Anfang ist der Akt des Sehens“ (ebd., 231). Die Wahrnehmung ist also nicht eine bloße 

Reizaufnahme, auf welche dann ein Handeln folgt, der Reiz wird vielmehr erst durch die 
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sensomotorische Koordination bestimmt, durch Feedbackschleifen, welche 

Sinneswahrnehmungen genauso gleichwertig enthalten wie körperliche Bewegungen. Eine 

besonders prominente Theorie der Wahrnehmung im gegenwärtigen Verkörperungsdiskurs, die 

an Dewey zumindest von der Sache her anschließt, ist die des sensomotorischen Enaktivismus, 

entwickelt zunächst von O’Regan und Noë, sowohl in gemeinsam wie auch einzeln verfassten 

Publikationen (O’Regan & Noë 2001/2017; O’Regan, Myin & Noë 2005; Noë 2004, 2008, 2009, 

2012). Dieser Ansatz betont ebenfalls, dass Wahrnehmung selbst eine Art von verkörpertem 

Handeln ist.  

Um diese Konzeption von Wahrnehmung als einer dynamischen, situierten und verkörperten 

Aktivität besser zu verdeutlichen, stelle man sich etwa folgendes Szenario vor: Ein Jazztrio spielt in 

einem Restaurant, auf einer kleinen Tribüne, nicht direkt an den Essbereich anschließend, aber 

doch nah genug, sodass auch diverse musikalische Feinheiten von den interessierten Gästen 

aufgenommen werden können. Die drei Musiker müssen während ihrem Auftritt fokussiert sein, 

dürfen sich nicht ablenken lassen. An einem ersten Abend, an dem die speisenden Besucher 

vielleicht höchst musikalisch interessiert sind, sich somit auf die Musik einlassen und aus diesem 

Grunde auch versuchen nicht zu laut zu sein, mag es ein Leichtes sein die Aufmerksamkeit auf das 

eigene Spiel und vor allem auf die Performance der Mitmusiker zu lenken, um so genau 

wahrzunehmen, was sich an ästhetischen Chancen bietet und auszublenden, was nicht in den 

musikalischen Kosmos gehört – wie etwa Geräusche von bewegtem Geschirr oder Gespräche der 

Restaurantbesucher. An einem zweiten Abend, an welchem das Restaurant vielleicht übervoll ist, 

die Gäste sich nicht als zuhörendes Publikum verstehen, sondern selbst die Musik zu übertönen 

versuchen scheinen, laute Kinder den Raum klanglich erfüllen und die esskulturelle 

Geräuschkulisse somit der musikalischen Konkurrenz macht – da fällt es dem Saxophonisten 

schwerer die Akkorde des Pianisten genau zu hören, um so in dessem Spiel die nächsten Schritte 

für eine gelungene Improvisation wahrzunehmen. Auch wenn im zweiten Falle der perzeptuelle 

Aufwand wohl eindeutiger ist, so ist es in beiden Szenarien der Fall, dass die Wahrnehmung der 

Handelnden besser verstanden wird, wenn sie als ein aktiver Prozess charakterisiert wird, der 

situativ verankert ist, der sich in bestimmten kulturellen Kontexten entfaltet und der von uns – 

mit mal mehr, mal weniger Aufwand – erreicht wird, uns also nicht einfach nur passiv zufällt:  

„When you perceive an event unfolding, it is not as if you occupy a dimensionless point of 

observation. You live through an event by coupling with it. What you experience is the event, as it 

plays out in time. You experience the singer’s song […] and the dancer’s dance, by tracking what 

they do over time. The very experience is a world-involving achievement [!] of control and 

attention.“ (Noë 2012, 81; Hervorhebung M.E.) 
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Es handelt sich bei erfolgreicher, gelungener Wahrnehmung also um eine sich in der Zeit 

entfaltende dynamische Kopplung von uns mit unserer Umwelt, wir sind an dieser lebendig 

gestaltend beteiligt. Die Erfahrungen selbst sind etwas, das wir durch bewusste Kontrolle und 

Aufmerksamkeitssteuerung erreichen (‚to achieve‘ / ‚achievement‘), indem wir etwa wie in den 

obigen Beispielen Störendes ausblenden und uns auf das für uns Bedeutsame konzentrieren. 

Dieser Handlungscharakter gilt natürlich auch für das Bewusstsein im Allgemeinen: 

„Consciousness is not something that happens inside us. It is something we do or make. Better: it 

is something we achieve. Consciousness is more like dancing than it is like digestion“ (Noë 2009, 

xii; Hervorhebung M.E.).  

Das bedeutet nun aber auch, dass das Bewusstsein nicht etwa wie ein neutraler Container ist: 

Wenn wir stets in einer lebendig-dynamischen, von persönlichen wie allgemein-kulturellen 

Bedeutsamkeiten erfüllten Wahrnehmungsbeziehung zur Welt stehen, dann sind unsere 

Wahrnehmungsinhalte natürlich mehr als bloße Abbildungen von dem, was uns in der Welt 

begegnet. In unseren Interaktionen mit unserer Umwelt ist unsere Wahrnehmung immerzu von 

unseren Interessen, aktuellen Projekten, Bedürfnissen, affektiven Zuständen, früheren 

Erfahrungen und mehr imprägniert. Das gilt natürlich auch für Musik: „On the ‚microlevel‘, 

musical structure and affective content are constituted in the practice of perception. As a kind of 

practice, this musical perception is both deeply informed by the practitioner’s situated and 

broader social contexts and actively achieved by the subject“ (Berger 1999a, 11), wie der an der 

phänomenologischen Tradition orientierte Musikethnologe Harris M. Berger schreibt. Für eine 

vollständige Beschreibung von Wahrnehmungsprozessen reicht es also nicht aus, sich auf den 

Input von Sinnesdaten und deren Wirkung auf etwa Sehzellen und das visuelle System im Gehirn 

zu konzentrieren. Es kommt stets auch auf den Hintergrund bereits gemachter Erfahrungen, auf 

angeborene und erworbene Fertigkeiten, auf die konkrete Verkörperung des wahrnehmenden 

Organismus sowie auf den situativen Kontext an. All dies sind Aspekte, welche bei der 

Wahrnehmung der materiellen Kultur der Musik und ihren Handlungs- und 

Deutungsmöglichkeiten eine Rolle spielen: „For mere sensory stimulation to rise to the level of 

experience of something happening, you must understand the significance of that stimulation. 

Your perceptual achievement depends on background knowledge.“ (Noë 2012, 78)  

Doch leider beschränkt sich das von Noë erwähnte ‚background knowledge‘ in den theoretischen 

Erläuterungen, die er sowohl zusammen mit Kevin O’Regan als auch alleine verfasst hat, auf das 

praktische Wissen sensomotorischer Kompetenzen – die von Berger erwähnten Aspekte von 

‚affective content‘ und einer zutiefst von sozialen Kontexten geprägten Wahrnehmung spielen 

kaum bis keine Rolle. Auch fokussieren sich die Erläuterungen dieses sensomotorischen 
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Enaktivismus überwiegend auf die visuelle Wahrnehmung, sodass das Auditorische 

vergleichsweise vernachlässigt wird. Hier muss allerdings zugestanden werden, dass dies etwas 

ist, was den Großteil der empirischen wie philosophischen Wahrnehmungsforschung betrifft: Es 

ist wesentlich leichter zu verschiedenen theoretischen Fragen der Wahrnehmung Ergebnisse zu 

finden, die sich auf das Sehen als auf das Hören fokussieren. Auch in den gängigen Einführungen 

oder Sammelbänden zu Kognition generell oder Wahrnehmung speziell findet man einen Fokus 

auf das Visuelle gegenüber dem Auditorischen oder anderen Sinnen (vgl. etwa Kolak et al. 2005, 

Wiesing 2020 oder Lindner / Vosgerau 2021). Auch Joel W. Krueger hebt kritisch hervor, dass es 

eine Erweiterung der „enactive accounts of perception beyond the realm of vision and touch“ 

(Krueger 2011, 63) geben muss, denn „[m]ost discussions of perception within enactive literature 

take vision as the paradigm case of perceiving“ (ebd.).  

Das bisher Erläuterte hat nun entsprechende Konsequenzen für das weitere Vorgehen: Im 

folgenden Unterkapitel (3.1) werde ich erst einmal die sensomotorische Verkörperung 

musikkultureller Wahrnehmung verfolgen, indem zunächst grundlegende Begriffe enaktivistischer 

Wahrnehmungstheorie eingeführt werden, nämlich das Begriffspaar ‚Körperbild‘ und 

‚Körperschema‘ sowie der Begriff der ‚affordance‘, worauf dann eine Darstellung der klassischen, 

sensomotorisch-enaktivistischen Wahrnehmungstheorie erfolgt. Neben dem Visuellen – das trotz 

allem eine Rolle spielt, da es schließlich auch um die Wahrnehmung musikkultureller Artefakte 

geht – soll hier zunehmend verstärkt das Auditorische berücksichtigt werden. Daran schließen sich 

Erwägungen an zum zeitlich-räumlichen Charakter der musikalischen Wahrnehmungsinhalte 

sowie ihres sensomotorischen Erschließens. Dieser Teil des Wahrnehmungskapitels wird 

deswegen der umfangreichste sein, da dieser Bereich bisher am ausführlichsten erforscht wurde 

und eine entsprechende Analyse und Kommentierung verlangt. Anschließend wird es in 

Unterkapitel 3.2 dann um das Affektive der musikkulturellen Wahrnehmung gehen, sowohl in 

Hinsicht auf umfassendere Situationsgefühle wie auch in Bezug auf spezifischere, gerichtete 

Emotionen. In 3.3 wird die Beschäftigung mit diesen affektiv-qualitativen Aspekten insofern 

fortgesetzt, als hier nun die metaphorischen und imaginativen Momente des lebendigen 

Nachvollzugs musikalischen Erlebens untersucht werden. Abgeschlossen wird dieses Kapitel in 3.4 

mit Reflexionen zu den intersubjektiven und sozialen Faktoren musikkultureller Wahrnehmung. 
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3.1. Die sensomotorisch-enaktivistische Verkörperung der Wahrnehmung 

 

Wenn ich mich nun in einem Plattenladen durch die Regalreihen bewege und mit meinen Fingern 

durch die zum Verkauf ausgestellten Platten blättere, wenn ich mich während einem Konzert zur 

Musik bewege und die Band betrachte, wenn ich während einem Auftritt auf der Bühne stehe und 

Gitarre spiele – nutze ich dann meinen Seh- und Tastsinn, um zu sehen, ob meine Füße mich 

tatsächlich richtig durch den Raum bewegen? Nutze ich meine perzeptuellen Kräfte, um zu 

überprüfen, ob ich für all die genannten Tätigkeiten die richtige Körperhaltung bewahre und alle 

meine Körperteile das Richtige tun, damit ich meine verfolgten musikästhetischen Ziele 

erfolgreich erreiche? Die Antwort scheint hier eindeutig ‚Nein‘ zu sein. In Ausnahmefällen mögen 

wir uns und unsere Tätigkeiten derart wahrnehmend überwachen, etwa, wenn wir unsicher sind 

oder ein Vorgang neu für uns ist. Aber im Regelfall scheint dies nicht der Fall zu sein. Dies liegt 

daran, dass es zahlreiche pränoetische Faktoren und Prozesse gibt, welche unsere 

Wahrnehmungstätigkeiten formen: „They do not normally enter into the phenomenal content of 

experience in an explicit way, and are often inaccessible to reflective consciousness“ (Gallagher 

2005, 2). Die Frage nach dem Pränoetischen der Wahrnehmung lässt sich somit folgendermaßen 

verstehen: „To what extent, and in what ways, are consciousness and cognitive (noetic or mental) 

processes, […] [inklusive Wahrnehmung; M.E.] […] shaped or structured prenoetically by the fact 

that they are embodied?“ (ebd.) 

Wenn wir uns nun etwa die Theorie des Pioniers der verkörpert-ökologischen Psychologie, James 

J. Gibson, anschauen, so finden wir dort aber eben genau die Behauptung, „that exteroception is 

accompanied by proprioception – that to perceive the world is to coperceive oneself“ (Gibson 

1979/2015, 133). Einerseits bringt uns dies der verkörperten Perspektive näher, da hier eine jede 

Wahrnehmung begleitende Rolle des Körpers hervorgehoben wird, andererseits führt der 

Gedanke so, wie er hier formuliert wird, nämlich, dass jede Außenwahrnehmung durch eine 

Wahrnehmung des eigenen Körpers (‚Propriozeption‘) begleitet wird, zu einem infiniten Regress – 

denn auch diese Wahrnehmung müsste ja wieder von einer Eigenwahrnehmung begleitet werden 

und so fort. Stattdessen ist es hier ratsam sich mit dem Begriffspaar von ‚body image‘, also 

Körperbild, und ‚body schema‘, also Körperschema zu beschäftigen. Auch wenn die beiden 

Begriffe teils schon länger existieren, so stammt die präziseste begriffliche Ausdifferenzierung von 

Shaun Gallagher, mit der ausführlichsten Darstellung in seiner 2005 erschienenen Monographie 

namens ‚How The Body Shapes The Mind‘35. Das Körperbild/‚body image‘ besteht nun aus einem 

Set von mal bewussten, mal unbewussten Wahrnehmungserfahrungen, Einstellungen und 

                                                           
35 Vgl. zu dem nun Folgenden vor allem Gallagher 2005, 24, 26ff., 37-38, 45ff. 
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Überzeugungen, die auf den eigenen Körper bezogen sind sowie das begriffliche (wissenschaftlich 

wie religiös-mythologische) Verständnis vom Körper im Allgemeinen (vgl. Gallagher & Cole 

1995/2017, 177). Das ‚body schema‘/Körperschema dagegen ist ein System sensomotorischer 

Funktionen, ein funktionales System vorbewusster, subpersonaler Prozesse, die eine dynamische 

Rolle darin spielen die Körperhaltung oder körperliche Bewegungen zu regulieren und zu 

ermöglichen. Dies funktioniert dabei nahezu automatisch. Allerdings nicht ‚automatisch‘ im Sinne 

eines Reflexes, sondern eben so, dass sie dem erstpersonalen Bewusstsein in der Reflexion nicht 

direkt zugänglich sind. Sie sind allerdings nicht von diesem abgetrennt – im Gegenteil, da sie 

einerseits durch Intentionalität strukturiert werden und andererseits diese wiederum stützen, 

sind sie eng mit dem Bewusstsein in seinen verschiedenen Formen verbunden. Durch diese quasi-

automatische Unterstützung unserer Handlungen durch das Körperschema werden viele basale 

Aspekte der körperlich-motorischen Prozesse für uns transparent: Das heißt, wir schauen 

gewissermaßen durch sie hindurch, um uns in unserer Wahrnehmung intentional direkt auf die 

Ziele und Projekte, die wir in der Welt verfolgen, richten zu können. Gerade dadurch, dass der 

Körper ausgeblendet wird können uns diese körperlichen Prozesse am besten unterstützen: „Oft 

arbeitet es [das Körperschema] sogar am besten, wenn das intentionale Objekt der 

Wahrnehmung etwas anderes als der eigene Körper ist.“ (Gallagher & Cole 1995/2017, 178)  

Dies bestätigt sich auch in den Forschungen des Musikethnologen Harris M. Berger, veröffentlicht 

in ‚Metal, Rock, and Jazz. Perception and the Phenomenology of Musical Experience‘. Der Körper 

wird beschrieben als ein „receding background“ (Berger 1999a, 130) und „only enters into 

experience when it is problematic“ (ebd.). Zwar gesteht einer der Jazz-Musiker zu, „[that] he does 

attend to his body as he practices“ (ebd., 140) und dass, da die Musik oft sehr fordernd sei, er 

„constantly [has to] assess his body’s capacity to enact his musical intentions“ (ebd.), doch dies sei 

„[l]ess a central focus than a backgrounded limit on capabilities“ (ebd.). Insgesamt sagen alle in 

den zwei von Berger untersuchten Jazz-Szenen und an der Studie beteiligten Musiker, dass „the 

body should be transparent“ (ebd., 145). Der Körper kann also durchaus in den Fokus rücken und 

so im Sinne des Körperbildes zum intentionalen Objekt werden, doch eigentlich wird die Rolle des 

Körpers als Hintergrund (im Sinne des Körperschemas) angestrebt, was meist auch der 

Normalzustand ist. Dasselbe findet sich bestätigt in den von Berger untersuchten Rock- und 

Metalszenen, welche ebenfalls eine Abneigung gegenüber Reflexion während dem Musizieren 

attestieren und von denen er sagt, dass „body awareness was largely insignificant for these 

players (ebd., 153) bzw. „the body […] is largely absent from these players‘ experiences“ (ebd.). 

Anderes körperliches Erleben, das sich eben nicht als aufmerksames Wahrnehmen des Körpers 

charakterisieren lässt, kann aber durchaus in die Erfahrung reinspielen. So konstatiert Timmy, der 

Sänger einer ‚Judas Priest‘-Coverband, seine „main experience of embodiment is an overall feeling 
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of vitality and strength. Pragmatically, he knows that that vitality determines when he needes to 

brathe and how high he will be able to sing“ (ebd., 168). In den praktischen Erfahrungen und 

Wahrnehmungen der Musiker spielt der Körper als wahrgenommenes Objekt (‚body image‘) nur 

eine sehr geringe Rolle – nur zum Beispiel dann, wenn sie sich etwa an ihre Grenzen bringen oder 

beim Üben auf das eigene körperliche Handeln achten müssen, um dieses zu verbessern. Eher 

agiert er als strukturierender Hintergrund (‚body schema‘) oder als generelles Gefühl von 

Lebendigkeit oder Könnensmöglichkeiten. Das Körperschema nimmt es den Musikern ab, sich 

stets aktiv wahrnehmend auf den eigenen Körper zu konzentrieren und unterstützt sie „[as] a 

prenoetic performance of the body“ (Gallagher 2005, 32). 

Wie wird das Körperschema nun realisiert? Einer der zentralen Faktoren, der von Gallagher 

genannt wird, ist die Propriozeption. Doch geraten wir an dieser Stelle nicht in genau dieselbe, 

weiter oben genannte Problematik des infiniten Regresses, wie es bei Gibson der Fall war? Nein, 

denn Gallagher unterscheidet hier zwischen einerseits propriozeptivem Gewahrsein, welches die 

Eigenkörperwahrnehmung bezeichnet – also die Fähigkeit, dass ich die Stellung und Position 

meiner Gliedmaßen oder meine generelle Körperhaltung wahrnehmen kann, ohne den Seh- oder 

Tastsinn zu involvieren – und andererseits propriozeptiven Informationen36. Bei Letzteren handelt 

es sich um nichtbewusste, physiologische Inputs, welche dem motorischen System stets 

aktualisierende Anpassungen in Bezug auf Körperhaltung und körperliche Bewegungen 

ermöglichen. Diese sind nun die Basis für eventuelles, explizit wahrnehmendes, propriozeptives 

Gewahrsein, welches selbst wiederum nicht benötigt wird, um die unterstützenden, 

körperschematischen Regulationsprozesse durchzuführen (vgl. Gallagher 2005, 46-47, 73). Neben 

diesen propriozeptiven Inputs, die gespeist werden aus kinetischen, muskulären sowie in Haut 

und Muskeln sitzenden Quellen, besteht das Körperschema maßgeblich aus so genannten 

sensomotorischen Gewohnheiten: Wahrnehmungs- und Bewegungsmuster, die entweder 

angeboren oder erlernt sind. Dementsprechend sei auch darauf hingewiesen, dass es sich trotz 

des Namens ‚Körperschema‘ nicht um ein einzelnes Schema, sondern um viele einzelne Schemata 

körperlicher Automatismen handelt, sowie, dass es zwar in rudimentärer Form angeboren, aber 

offen für Modifizierungen ist, etwa durch das Erlernen neuer Fähigkeiten, wie dem Spielen eines 

Instrumentes. Während der Laie am Anfang noch unbeholfen jeden Schritt des eigenen Körpers 

achtsam wahrnehmen muss (im Sinne des Körperbildes), etwa wo er die Finger auf dem Griffbrett 

hinsetzt, ändert sich dies mit zunehmender Übung: „Der erfolgreiche Erwerb einer neuen 

Fähigkeit führt dann jedoch zu einer Ausführung ohne explizite Kontrolle der körperlichen 

                                                           
36 Besser wäre es hier vielleicht von ‚propriozeptivem Input‘ zu sprechen, da Informationen immer ein 
Informieren und jemanden, der informiert wird, implizieren. Es kommt bei dem Begriff der ‚Information‘ 
letztlich zu denselben Problemen wie beim Begriff der ‚Repräsentation‘ (vgl. hierzu auch Fuchs 2021, 189ff.) 
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Bewegung; die Fähigkeit wird vollständig verkörpert und als Modulation des Körperschemas 

eingebettet in einen geeigneten Kontext.“ (Gallagher/Zahavi 2023, 251) So sind etwa die 

körperschematisch regulierten automatischen Routinen professioneller Musiker gänzlich andere, 

als die eines gerade beginnenden Laien, und so kann der Leib wie weiter oben beschrieben 

transparent werden und die Wahrnehmung sich auf die zu spielende Musik richten.  

Dementsprechend ist das Körperschema auch stets auf die Umwelt ausgerichtet, auf das was 

etwa sensomotorisch manipuliert werden soll und welche motorischen Details, was etwa 

Intensität der Bewegung oder Formierung der Gliedmaßen angeht, nötig sind, um das intentional 

angestrebte zu erreichen – wie etwa, wenn man sich nach vorne beugt und vorsichtig mit den 

Fingern die Nadel auf eine Schallplatte legt. Hierbei ist es hilfreich, dass das Körperschema 

sogenannte krossmodale Kommunikation ermöglicht, also die sich gegenseitig stützende 

Verbindung der verschiedenen Sinnesmodalitäten, wie etwa von propriozeptiven Aspekten mit 

visueller Wahrnehmung. Wenn wir normalerweise nach einem Glas Wasser greifen wollen, so 

reicht es vollkommen aus nach einem Gefühl von Durst den Gegenstand kurz in den Blick zu 

nehmen oder auch nur aus der Peripherie zu erahnen und dann nach diesem zu greifen, um einen 

Schluck zu nehmen: Die Details – etwa wie weit ich meinen Arm ausstrecken muss, in welchem 

Winkel und wie ich die Finger um das Glas legen muss – übernehmen die sensomotorischen 

Gewohnheiten, bei denen Propriozeption, Motorik und Sehsinn ineinandergreifen (vgl. Gallagher 

2005, 24, 26ff., 37-38, 45ff.). Fehlt nun das Körperschema, wie bei dem Patienten Ian Waterman, 

so muss dies alles explizit bewusst reguliert werden: 

„A normal subject needs only to think 'I'll take a drink from this glass', and as this is being acted 

upon, she can anticipate her next activity. Not only must Ian think 'I'll take a drink from this glass' 

he must think 'I'll reach this hand, and as I reach I'll lean this way to keep balance, and shape my 

hand in this precise way and make a final adjustment as I grasp the glass'.“ (ebd., 52-53) 

Diese Art von krossmodaler Verschränkung findet sich aber auch bei der Verbindung von haptisch-

motorischen Aspekten mit auditorischen Prozessen: Nachdem auf dem Klavier (oder einem 

beliebigen anderen Instrument) eine Melodie eingeübt wurde, genügt es „die Melodie zu hören, 

um im Gehirn auch die entsprechenden Bewegungsmuster der Finger aufzurufen“ (Fuchs 2021, 

163). Zugleich ist es so, dass bei professionellen Pianisten „durch jahrelange Übung die 

Kortexareale für Musikhören konstant mit denen für Musikspielen verknüpft sind, so dass ihnen 

beim bloßen Hören einer Melodie schon die entsprechenden Finger ‚zucken‘“ (ebd.). Dies basiert 

natürlich auf der zuvor beschriebenen Tatsache, dass das Körperschema durch Übung moduliert 

werden kann, also durch musikkulturelle Praktiken um neue Zusammenhänge und 

Regulationsprozesse erweitert werden kann. Somit kann man sagen, dass körperlich-pränoetische 



67 

 

Faktoren unsere leiblich-intentionalen Erfahrungen und Aktivitäten unterstützen und affizieren; 

dass sie die ökologische Verbindung von wahrnehmendem Subjekt und Umwelt durch das 

Ineinandergreifen von diversen krossmodal verarbeiteten Inputs und motorischen Outputs 

entscheidend mitgestalten; und dass sie somit die Wahrnehmungsaktivitäten zugleich 

ermöglichen wie produktiv einschränken. Dementsprechend dürfen wir das Körperschema also 

nicht als eine bloße neuronale Repräsentation im Gehirn verstehen, sondern müssen es im Sinne 

der horizontalen und vertikalen – also das Gehirn miteinschließenden – zirkulären Kausalität als 

einen komplexen Regulations- und Vermittlungsprozess sehen, der die verschiedenen 

sensorischen und motorischen Systeme sowie verschiedene Sinnesmodalitäten, aber auch 

Organismus und Umwelt miteinander vermittelt. 

Somit sind Wahrnehmen und Handeln auch schon auf einer vorbewussten (pränoetischen) Ebene 

intrinsisch miteinander verschränkt. Dies ist entscheidend, denn „[e]nactivist versions of EC 

[embodied cognition] emphasize the idea that perception is for action, and that action-orientation 

shapes most cognitive processes“ (Gallagher 2017, 5). Den Gedanken, dass das Wahrnehmen und 

die Möglichkeiten des Einwirkens eng verbunden sind, finden wir schon bei Johann von Uexküll. 

Hier sind vor allem zwei von ihm geprägte Begriffe zentral, nämlich die ‚Merkwelt‘, also die Welt, 

die vom Lebewesen wahrnehmend bemerkt wird, und die ‚Wirkwelt‘, die Welt, wie sie durch die 

Möglichkeiten seines Einwirkens bestimmt ist. Beide zusammen „bilden gemeinsam eine 

geschlossene Einheit, die Umwelt“ (Uexküll 1934/2023, 18). Damit wirkt Uexküll wie ein Enaktivist 

avant la lettre und so schreibt auch Gallagher, inhaltlich direkt an Uexküll anknüpfend: „The 

perceived world is contoured by the capacities of my perceiving body, a body that is human and 

able to see relatively far, but can only touch or grasp somethig that is relatively close.“ (Gallagher 

2005, 140) Doch strukturiert meine Verkörperung nicht nur, was mein Körper tun kann, um 

bestimmte Wahrnehmungen zu erreichen, sondern auch, was ich mit den Dingen tun kann bzw. 

wie diese als mit bestimmten Handlungsmöglichkeiten und entsprechenden Bedeutsamkeiten 

ausgestattet in meiner Wahrnehmung auftauchen.  

Um diese relationale Konstitution handlungsrelevanter und entsprechend bedeutsamer 

Wahrnehmungsinhalte zu erläutern, prägte James J. Gibson in seinem 1979 erstmals erschienen 

Buch ‚The Ecological Approach to Visual Perception‘ den Begriff der ‚affordances‘:  

„The affordances of the environment are what it offers the animal, what it provides or furnishes, 

either for good or ill. […] I mean by it something that refers to both the environment and the 

animal in a way that no existing term does. It implies the complementarity of the animal and the 

environment.“ (Gibson 1979/2015, 119)  
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‚affordances‘37 sind somit Handlungs- und Deutungsmöglichkeiten, die ich in meiner Umgebung 

wahrnehme bzw. noch genauer sind sie die Art und Weise, wie ich die Dinge selbst als 

Möglichkeiten wahrnehme. Es ist dabei ein relationaler Begriff, der nichts meint, was rein im 

Gegenstand selbst liegt, denn Affordances sind „defined as such for intentional consciousness 

only on the basis of possibilities projected by body schemas“ (Gallagher 2005, 141) wie Gallagher 

unter Bezug auf Gibson schreibt – sie hängen also von meiner Verkörperung im Allgemeinen und 

speziell auch von meinem Körperschema ab. Sie sind aber auch nichts rein Subjektives, da sie 

zugleich von der Beschaffenheit des Gegenstandes mitbestimmt sind. Wenn ich mich an meinem 

Arbeitsplatz umwende und hinter mich blicke, dann sehe ich einen Klavierhocker, der neben 

meinem E-Cello steht. Dieser weist bestimmte Eigenschaften auf, wie eine spezifische Form, 

Festigkeit, Stabilität und erreicht in Bezug auf einen durchschnittlichen erwachsenen Menschen in 

etwa Kniehöhe – er ist also kniehoch in Relation zum wahrnehmendem Organismus – und 

dementsprechend werden die meisten Menschen dieses Objekt als etwas wahrnehmen, dass die 

Affordance des Darauf-Sitzens aufweist. Dies ist aber eben von der körperlichen Beschaffenheit 

des handelnden Subjekts und dem situativen Kontext abhängig. Menschen, die etwa durch einen 

Unfall körperlich eingeschränkt sind, werden den gleichen Gegenstand wiederum anders 

wahrnehmen. Links neben mir befindet sich sowohl ein IKEA-Regal mit Schallplatten, die sich mir 

in der Wahrnehmung als greifbar, wendbar und auflegbar präsentieren, als auch das bereits 

erwähnte Cello, an dem ich aufgrund eines erworbenen, körperschematisch verankerten Sets von 

sensomotorischen Fähigkeiten die Affordance des Musizierens wahrnehme: Andere Menschen 

mit anderen Interessen und Fähigkeiten würden dies wiederum anders wahrnehmen, mit 

abweichenden oder vielleicht gar keinen Affordances, da die Objekte diesen Personen gar nicht 

wirklich ins Auge springen. Dabei ist zu beachten, dass das Wahrnehmen dieser wechselseitig 

bestimmten Angebote keine zusätzliche Interpretation ist, sondern das diese direkt 

wahrgenommen werden (vgl. Gibson 1979/2015, 119-120). Das bisher Erläuterte dürfte auch 

klarwerden lassen, dass unsere Wahrnehmung nicht primär von auf Erkenntnis gerichteten 

Bestrebungen geleitet wird. Hierzu passend betont James J. Gibson mit besonderem Bezug auf 

Affordances, dass „to perceive an affordance is not to classify an object“ (Gibson 1979/2015, 126). 

Dies ist nicht so zu verstehen, dass die wahrgenommenen Möglichkeiten eben einer alternativen, 

speziell praxisgesteuerten Klassifizierungsweise dienen sollen. Vielmehr geht es in unserer 

Wahrnehmung schlicht und einfach nicht primär ums Erkennen und Klassifizieren, sondern um 

den handelnden Umgang mit unserer Umwelt.   

                                                           
37 Im Folgenden als quasi-eingedeutschter Fachbegriff einfach als ‚Affordance‘ geschrieben. 
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Wahrnehmung ist also in dem Sinne perspektivisch, dass verschiedene Akteure in verschiedenen 

Praxiskontexten diverse Perspektiven auf die gleichen Dinge haben können, was etwa die 

Handlungsbedeutsamkeiten des Wahrgenommenen formt und was dementsprechend zur 

unterschiedlichen perzeptiven Präsenz verschiedener Möglichkeiten (Affordances) führt. 

Allerdings ist Wahrnehmung auch noch einmal in einem grundlegenderen, wortwörtlichen Sinne 

perspektivisch, da wir mit unserem Körper stets in einem bestimmten räumlichen Verhältnis zu 

den Dingen stehen. Dieses perspektivische Verhältnis ist des Weiteren auch geprägt von den 

Bewegungen der leiblich im Raum agierenden Akteure sowie der wahrzunehmenden 

Umgebungselemente, ein In-Bewegung-Sein, das dem erwähnten Primat der Praxis der 

menschlichen Existenz geschuldet ist: Im Rahmen gewöhnlicher Wahrnehmungserfahrungen 

verharre ich nicht still in starrer Beobachterpose, sondern bewege mich meinen Absichten und 

Zielen entsprechend. Selbst im Falle einer durch eine spezifische kulturelle Praxis begründeten 

Beobachtersituation werde ich, um die zu beobachtenden Objekte oder Prozesse besser 

wahrnehmen zu können, in steter (subtiler) Bewegung bleiben – und seien es nur leichte 

Bewegungen des Kopfes und des Oberkörpers oder auch nur der Augen, um besser sehen zu 

können, was bei einem Konzert auf der Bühne passiert. Denn, auch wenn wir das Gefühl haben, 

alles auf einmal wahrzunehmen, so ist Sehen – und Wahrnehmung generell – weniger in Analogie 

zur Fotografie zu verstehen, bei welcher mit einem Mal eine visuelle Kopie von dem erstellt wird, 

was sich vor mir befindet. All dies und weitere hiermit zusammenhängende Aspekte lassen sich 

durch die von Alva Noë (und Kevin O’Regan) vertretene Wahrnehmungstheorie des 

sensomotorischen Enaktivismus erklären. Hier ist Wahrnehmung vielmehr etwas, das wir nicht 

„all at once, but through time, by skillful probing and movement“ (Noë 2004, 1) erreichen. 

Außerdem ist es „not something that happens to us, or in us. It is something we do“ (ebd.). Wenn 

überhaupt eine Sinnesmodalität paradigmatisch für die Struktur von Wahrnehmungsprozessen 

stehen sollte, dann sollte es laut Alva Noë wohl der Tastsinn sein (vgl. ebd.), weil dieser die beiden 

in den Zitaten genannten Aspekte besser verdeutlicht, als der eher distanziert und 

vergleichsweise kontemplativ wirkende Sehsinn: So wie ein Blinder sich mit seinem Stab tastend 

in seiner Umgebung orientiert, so sollten auch alle anderen Sinne als sich über einen bestimmten 

Zeitraum entfaltende Prozesse verstanden werden, in denen wir unsere Umwelt als tätige 

Lebewesen erkundend abtasten. Hierbei nehmen wir dann – wie in der Diskussion von 

Affordances gesehen wurde – verschiedene, unseren bisherigen Erfahrungen und Fertigkeiten 

entsprechende, sensomotorisch begründete Handlungsmöglichkeiten wahr. Genauso tastend und 

aktiv muss beispielsweise auch der Sehsinn verstanden werden:  

„Seeing is active. When you go to the theater or a baseball game, you sit up and look around and 

move your eyes and your head; in this way you engage with the event in front of you. (Indeed, 
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even when you try to be still, your eyes move on their own, making saccades three or four times a 

second.) Seeing is a kind of coupling with the environment, one that requires attention, energy, 

and, most of the time, movement.“ (Noë 2009, 145) 

Es ist also ein entscheidender Bestandteil der enaktivistischen Theorie der Wahrnehmung, dass 

die Idee verworfen wird, „that perception is a process in the brain whereby the perceptual system 

constructs an internal representation of the world“ (Noë 2004, 2). Wenn das wahrnehmende 

Subjekt ein lebendiges Wesen ist, das in seinem aktiven Handeln stets auf holistisch verkörperte 

Weise dynamisch mit seiner Umwelt  gekoppelt ist, dabei die Affordances wahrnehmend, die 

seinem Organismus und Fertigkeiten entsprechen, dann ist es nicht ein als 

informationsverarbeitender Prozessor verstandenes Gehirn, welches wahrnimmt, sondern das 

ganze Lebewesen, die ganze Person: „[…] according to the enactive view, perception isn’t 

something that unfolds in the brain however characterized, whether in information-processing 

terms, or those of neurophysiology. It is not the brain, it is the animal (or person), who sees. It’s 

the person, not the brain, that has semantic powers“ (Noë 2004, 29). Wenn nun Sehen nicht als 

eine im Gehirn stattfindende computationale Verarbeitung von Sinnesdaten, die durch die Retina 

bereitgestellt wurden, charakterisiert werden kann, was ist Sehen dann? „Vision is a mode of 

exploration of the environment drawing on implicit understanding of sensorimotor regularities.“ 

(Noë 2004, 29-30; Hervorhebung M.E.)  

Dies liefert uns zwei weitere wichtige Stichworte zum Verständnis des sensomotorisch-

enaktivistischen Ansatzes, nämlich ‚Exploration‘ bzw. ‚explorativ‘ und ‚sensomotorische 

Regularitäten‘. Zunächst zum Aspekt des Explorativen: Wahrnehmen ist ein aktives, von unseren 

Praktiken und Zielen bestimmtes Erkunden, ein Wahrnehmungs-Explorieren, bei welchem wir uns 

auch an die Welt und ihre Anforderungen praktisch anpassen müssen. Dies bedeutet auch, dass in 

der Konstitution unseres Wahrnehmungsbewusstseins die Grenzen zwischen den Anteilen der 

Welt und uns verschwimmen können, wenn wir bestimmen wollen, was zu den konstitutiven 

Bestandteilen des Bewusstseins gehört:  

„the world itself can be described as belonging to the very machinery of our own consciousness. 

This isn't poetry; this is a well-supported empirical hypothesis. Perceptual consciousness, at least, 

is a kind of skillful adjustment to objects (and the environment). Seeing is a style of skillful 

interaction with the things we see [Hervorhebung M.E.]. We couldn't do that if we had no brain, 

but we couldn't do it if there were no objects, either.“ (Noë 2009, 65) 

Dasselbe kann natürlich auch vom Körper des Wahrnehmenden gesagt werden, denn dieser 

strukturiert und formt jene Relationen, die wir zur Welt einnehmen können und die Welt zeigt 

sich uns in der Wahrnehmung eben dank unserer körperlichen Fertigkeiten, mit denen wir unsere 
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Relation zu ihr koordinieren: „[…] perception is […] a kind of skillful activity on the part of the 

animal as a whole“ (Noë 2004, 2). Das Gehirn spielt hier natürlich auch eine Rolle und hat zwar 

eine notwendige, aber keinesfalls eine hinreichende Funktion. Es allein reicht nicht aus, um ein 

Wahrnehmungsbewusstsein entstehen zu lassen (vgl. ebd. sowie Noë 2009, 65). Diese enge 

Kopplung und wechselseitige Vernetzung erklärt auch wieder, warum mentale Repräsentationen 

in der Wahrnehmungstheorie des Enaktivismus keine Rolle spielen. Wenn wir (sowie unser 

Bewusstsein) mitsamt unserer Wahrnehmung durch unsere innige dynamische Kopplung mit der 

Umwelt konstituiert sind, wenn wir stets in einer bestimmten Art und Weise Zugriff auf diese 

haben, dann ist es nicht nötig mentale Entitäten namens Repräsentationen zu postulieren, welche 

wie ein Modell eine Vermittlung zwischen uns und der Welt herstellen: „The world is its own 

model“ (Noë 2009, 140; vgl. auch ebd. 140-142).38 Für eine philosophische Anthropologie ist auch 

interessant, dass so zwei unterschiedliche Bilder vom Menschen und seinem Verhältnis zur Welt 

entstehen: Während der Repräsentationalismus einen Graben postuliert, der anhand von durch 

Repräsentationen gestützten Erkenntnisprozessen überwunden werden muss, ergibt sich beim 

Enaktivismus ein ganz anderes Bild: „[…] we find that we are at home in the world, that we are of 

it. Perceptual consciousness arises from our entanglement with it“ (Noë 2009, 146).  

Sehen ist nun wie gesagt „a style of skillful interaction with the things we see” (Noë 2009, 65), 

denn in dem hier vorgestellten Ansatz werden die verschiedenen Sinnesmodalitäten, wie etwa 

Sehen, Tasten und Hören, als unterschiedliche Stile zur wohlkoordinierten Erkundung der Welt 

verstanden, wie es Alva Noë schön in einer musikkulturellen Metapher zum Ausdruck bringt: 

„they differ from each other the way that musicians can differ from each other in their styles—

that is, in the battery of movements and expectations and skills that they deploy when playing 

their instruments“ (ebd. 61). Oder, um es noch einmal begrifflich präziser auszudrücken: „Other 

sensory modalities, such as hearing and touching, are no less ways of exploring the environment, 

but the way the world shows up for auditory or tactile experience depends on entirely different 

patterns of sensorimotor interdependence“ (ebd.). Dies bringt uns zu einem weiteren 

entscheidenden Begriff, nämlich den bereits genannten sensomotorischen Regularitäten oder 

Interdependenzen. Es wurde bereits eingeführt, dass beispielsweise Sehen ein Modus (oder Stil) 

der Erkundung der Umwelt ist: Dieser wird in seinen Eigenschaften durch einen spezifischen 

Bezug auf unser implizites Verständnis sensomotorischer Regelmäßigkeiten konstituiert und die 

                                                           
38 Diese Formulierung übernimmt er vom Robotiker Rodney Brooks, dessen aktiv mit der Umwelt 

interagierenden Roboter sich ‚intelligent‘ zurechtfinden, aber ohne Repräsentationen auskommen. 
Stattdessen wird der permanente Zugriff auf die Umwelt ausgenutzt, um die Verhaltensweisen aktuell und 

funktionierend am Laufen zu halten (vgl. Brooks 1991/2017, 158). Die Bezeichnung dieser Roboter als 

‚intelligent‘ ist natürlich nur eine Zuschreibung von außen, da wie zuvor dargestellt Kognition und somit 

auch Intelligenz Phänomene des Lebendigen sind. 
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diversen Sinnesmodalitäten unterscheiden sich eben dadurch, dass sich ihre Muster 

sensomotorischer Interdependenzen unterscheiden. Diese sensomotorischen Regularitäten 

bestehen aus dem regelhaften Vorkommen von sensomotorischen Kontingenzen, also der Art und 

Weise „wie die Veränderungen in den Sinnesreizungen durch die verschiedenen 

Bewegungsaktivitäten ausgelöst werden“ (O’Regan & Noë 2001/2017, 333), wodurch letztlich die 

Struktur der Wahrnehmung bestimmt wird (bzw. die „Struktur des Sehens“ wie es in der ersten 

Iteration der Theorie noch hieß (vgl. ebd., 332ff.)).39 So versuchen O’Regan und Noë (sowie in 

diesem Falle dieses Zitats auch Erik Myin) dementsprechend zu erklären, wie das spezifische 

Gefühl40 der jeweiligen Wahrnehmung zustande kommt:  

„We suggested that ‚feel‘ should be construed, not as a brain activity, but as a skill that the 

organism exercises. The skill we refer to involved having mastery of what we called the 

sensorimotor contingencies – that is, the laws of co-variation between actions of the organism and 

resulting changes in sensory input.“ (O’Regan et al. 2005, 384) 

Sensomotorische Kontingenzen zeigen sich dementsprechend in den verschiedensten Momenten 

unserer aktiven Exploration unserer Umwelt: So ist es etwa so, dass wenn ich eine auf einem 

Plattenteller liegende Schallplatte von oben betrachte sie eine kreisrunde Form hat. Wenn ich sie 

allerdings nun ergreife, in beide Hände nehme und sie leicht schräg halte, etwa um zu schauen, ob 

sich vielleicht Staub angesammelt hat oder ob sie gewellt ist, dann zeigt sich dieser Tonträger in 

meinem Sichtfeld auf einmal in einer eher elliptischen Form. Auch verändert sich natürlich die 

perspektivische Größe eines Objekts, je nachdem ob ich diesem näherkomme oder mich von ihm 

entferne und auch ein Klang verändert sich in seiner Lautstärke, stets meinen sich nähernden 

oder entfernenden Bewegungen entsprechend. Dies gilt für alle Gegenstände der materiellen 

Kultur der Musik, nicht nur für solche mit einer solch simplen Form, wie die genannten 

Schallplatte: Bewege ich meine Hand über die Oberfläche meine Gitarre, etwa vom Kopf bis zum 

Steg, so habe ich ein sich ständig wandelndes Gefühl, während ich entlang der Saiten über die 

einzelnen Bünde streiche – und wenn ich nicht aufpasse ins Schallloch rutsche. Auch wenn ich 

                                                           
39 Bei der Bestimmung dieser Struktur wurde früher noch der Versuch einer klar aufteilenden 

Unterscheidung von einmal solchen sensomotorischen Kontingenzen, die durch den sensorischen Apparat 

bedingt sind und solchen, die durch die wahrnehmbaren Attribute der Dinge bestimmt sind. Im Laufe der 

Zeit wurde die Terminologie aber zunehmend auf Formulierungen wie ‚sensorimotor dependencies‘ 
fokussiert, welche die Untrennbarkeit beider Aspekte stärker hervorheben. (So weist etwa der Index der 

2004 erschienen Monographie ‚Action in Perception‘ unter dem Stichwort ‚sensorimotor contingencies‘ 
keine Einträge auf und verweist stattdessen direkt weiter auf ‚sensorimotor dependencies‘ (vgl. Noë 2004, 

275). Auch erscheint mir die Formulierung von ‚sensomotorische (Inter-)Dependenzen‘ sachlogisch 
angemessener, da dies stärker die interaktionale Natur der Wahrnehmung betont. 
40 Ob diese sensomotorischen Aspekte ausreichen, um das qualitative Gefühl der Wahrnehmungserfahrung 

zu bestimmen, soll wie bereits gesagt in den Kapiteln 3.2 bis 3.4 in Frage gestellt bzw. durch affektive, 

qualitative und soziale Aspekte ergänzt werden. 
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mich während einem Konzert zwischen zwei Auftritten durch die Menschenmenge bewege, um 

etwa die Toiletten zu erreichen, muss ich mit unzähligen sensomotorischen Kontingenzen 

umgehen: die Menschen, die sich bewegen und in einer Vielzahl von Seiten zeigen, das sich 

verändernde Licht, während ich mich durch den Raum bewege, sowie die Architektur des Raumes 

selbst, die mir während der Bewegung ständig neue Facetten präsentiert, die ich entsprechend 

einordnen muss.  

Bewegung und Wahrnehmung greifen also stetig ineinander, denn wir sind – wie bereits zu 

Genüge erläutert – im Normalfall regelmäßig in Bewegung, um im Rahmen unserer verschiedenen 

kulturellen Praktiken unsere Ziele zu erreichen und natürlich können auch die wahrzunehmenden 

Elemente unserer Umgebung in Bewegung sein. Allerdings ist dieser aktive Charakter der 

Wahrnehmung nun nichts, was uns stets bewusst ist: Vielmehr scheinen wir dies im Rahmen 

unserer alltäglichen Wahrnehmung kaum zu merken, denn all dies ist Teil unseres Körperschemas 

geworden, da wir diese Prozesse und Muster bereits vollständig gemeistert haben: „As perceivers 

we are masters of this sort of pattern of sensorimotor dependence. This mastery shows itself in 

the thoughtless automaticity with which we move our eyes, head and body in taking in what is 

around us“ (Noë 2004, 1). Dementsprechend ist es eine der zentralen Behauptungen des 

enaktiven Ansatzes, dass „our ability to perceive not only depends on, but is constituted by, our 

possession of this sort of sensorimotor knowledge“ (ebd., 2; Hervorhebung M.E.). Es geht somit 

letztlich auch darum, dass die erworbenen sensomotorischen Kompetenzen, das heißt das 

implizite praktische Wissen über den gekonnten Umgang mit sensomotorischen Kontingenzen – 

erworben durch praktisches, verkörpertes sensomotorisches Wahrnehmungshandeln – nicht bloß 

kausal auf die Wahrnehmung einwirkt, sondern konstitutiv für dieselbe ist. Dies lässt sich am 

Phänomen der Erfahrungsblindheit (‚experiential blindness‘; vgl. hierzu: Noë 2004, 4-7) weiter 

plausibilisieren: Patienten denen Katarakte entfernt wurden waren danach zwar in der Lage 

visuelle Reize ungehindert aufzunehmen, aber konnten unmittelbar danach trotzdem zunächst 

noch nicht wirklich sehen:  

„Their visual sensitivity is restored, to be sure. […] But none of them, in having these sensations, 

has acquired the ability to see, at least not in anything like the normal sense. The visual 

impressions they now receive remain confusing and uninformative to them, like utterances in a 

foreign language. They have sensations, but the sensations don’t add up to experiences [...]. […] It 

demonstrates that merely to be given visual impressions is not yet to be made to see.“ (Noë 2004, 

5-6) 

Dies hängt eben damit zusammen, dass Wahrnehmung immer erst dann als solche bezeichnet 

werden kann, wenn Sinnesreize auch mit Verstehensprozessen zusammenhängen – und das in 
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einer intrinsisch verschränkten Art und Weise. Diese Verstehensprozesse sind aber hier nicht 

explizite symbolische Interpretationsprozesse, sondern setzen bereits viel basaler auf einer Ebene 

sensomotorischer Kompetenzen an: Denn ein Wahrnehmender zu sein bedeutet, ein implizites 

Verständnis davon zu haben, welche Effekte Bewegungen auf die Stimulation unserer Sinne 

haben.41 Und dieses Verständnis müssen wir als Wahrnehmende durch unsere Interaktion mit der 

Umwelt erst einmal erschließen und erlernen, weswegen der Begriff der sensomotorischen 

Kontingenzen hier doch treffend ist: Denn sie lassen sich auch verstehen als das in die 

Wahrnehmungserfahrung kontingent einbrechende – und somit als das ohne vorherige Erfahrung 

von den Wahrnehmenden so nicht antizipierbare –, da sie nicht apriori ableitbar sind, während sie 

aber doch gleichzeitig genug Regelmäßigkeiten aufweisen, um sichere und stabile verkörperte 

Gewohnheiten auszubilden. 

Diese sensomotorischen Kompetenzen sind nun wiederum spezifisch für die verschiedenen 

Sinnesmodalitäten, die als Stile der Erkundung der Umwelt beschrieben wurden, die ihre 

charakteristischen Eigenarten eben dadurch erhalten, wie ihre jeweiligen sensomotorischen 

Interdependenzen, und die dementsprechend korrelierende Art und Weise in der sich die Welt 

uns zeigt, variieren. Dementsprechend gilt das Beschriebene natürlich auch für das Hören und 

damit zusammenhängende auditorische sensomotorische Kontingenzen. Auch diese hängen von 

unserer konkreten Verkörperung sowie von den dadurch ermöglichten körperlichen Aktivitäten 

ab. Dies betrifft etwa die Positionierung unserer Ohren an den Seiten sowie Bewegungen des 

Kopfes: „turning your head immediately affects the phase and amplitude difference between 

signals coming into the two ears; approaching a sound source increases the amplitude“ (O’Regan 

et al. 2005, 374). Wir sind durch den gekonnten Umgang mit sensomotorischen Kontingenzen mit 

unserer perzeptuell erfahrbaren Umwelt gekoppelt, um auch entsprechende Reaktionen auf das 

sich uns wahrnehmend Erschließende direkt erfolgen zu lassen: “A sharp sound makes us turn in 

the direction from which the sound emanates. […] A person speaks to us, we turn to him or her. In 

this sort of way, and in countless ways like this, sensory impressions are immediately coupled 

with spontaneous movement.” (Noë 2004, 6) Und weiter dazu heißt es auch: „We continuously 

adjust our head in order to better take in noises belonging to one happening or another, and the 

fact that we do so shows that we are implicitly familiar with the way changes in our relation to 

events alters our sensory stimulation“ (ebd., 160). Es ist also eine implizite Vertrautheit mit dem, 

wie sich unsere sensorische Stimulation ändern würde, wenn wir bestimmte motorische Akte 

                                                           
41 „To be a perceiver is to understand, implicitly, the effects of movement on sensory stimulation“ (Noë 
2004, 1). In dem Abschnitt „A Note on Sensorimotor Knowledge“ (Noë 2004, 117-122) betont Noe 

außerdem noch einmal mit Nachdruck, dass dieses sensomotorische Verstehen oder Wissen nicht 

propositional zu verstehen ist. 
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vollziehen, die unsere wahrnehmende Verbindung zur Welt bestimmt. Dies ist das bereits 

beschriebene implizite praktische Wissen, das in der Situation zum Tragen kommt bzw. kommen 

muss (vgl. O'Regan & Noë 2001/2017, 343), allerdings – und dies ist eine wichtige Ergänzung – 

nicht notwendigerweise auch immer als tatsächliche, explizite motorische Aktivität. Wichtig ist 

nur, dass wir bereits eine entsprechende vorausgehende Erfahrungsgeschichte haben sowie 

entsprechende Gewohnheiten ausbilden konnten: „[…] perceptual experience is claimed to be 

constituted by the bodily skill of knowing how tactile sensations would change as a result of 

potential overt hand movements, and so it does not require actual change […]“ (Froese & 

González-Grandón 2019, 622). Diese Einschränkung wird von Tom Froese und Ximena González-

Grandón allerdings noch ergänzt durch den Hinweis, dass „effecting actual change by self-

movement has the effect of improving the veracity of perceptual experience by confirming the 

anticipated sensorimotor regularities“ (ebd.). Dies lässt sich weiter stützen mit empirischen 

Forschungen, welche zeigen, dass eine aktive Beteiligung an der Klangerzeugung die auditorische 

Wahrnehmung präzisiert (vgl. Myers et al. 2020). Interessanterweise war dies bei diesen 

Experimenten bereits der Fall, wenn die Subjekte nur durch das Drücken eines Knopfes an der 

Entstehung eines simplen Tons beteiligt waren – im Falle einer Musikerin und ihres Instruments, 

mit dem sie durch viele Stunden des Musizierens eine Vertrautheit erworben hat und darauf 

abgestimmte sensomotorische Fertigkeiten sowie körperschematische Muster entwickelt hat, 

dürfte dies wohl sicherlich noch einmal einiges intensiver sein. 

Nun möchte ich noch auf ein weiteres verwandtes Phänomen eingehen, anhand dessen sich der 

Zusammenhang von implizitem, praktischem, verkörpertem sensomotorischem Wissen, 

Wahrnehmung, Bewegung und Handlungsmöglichkeiten (‚affordances‘) noch weiter erläutern 

lässt. Es wurde bereits beschrieben, wie unsere Wahrnehmung von unseren Bewegungen in dem 

Sinne abhängt, dass sobald wir unsere Stelle im Raum verändern oder die Position des Objekts 

sich verändert – entweder durch unser Zutun oder aus anderen Gründen –, sich dieser 

Gegenstand dann perspektivisch anders zeigt, wir also etwa wortwörtlich eine andere Seite von 

diesem sehen. Wir nehmen im Rahmen aller unserer Sinne nie alle Facetten der Dinge auf einmal 

auf, nie sind uns alle perspektivischen Aspekte auf einmal gegeben: „To be a perspectival being 

also means that things can only present themselves from a particular angle and through a limited 

set of profiles. There will necessarily be aspects of any perceptual object, hidden sides, concealed 

depths, that elude one’s gaze“ (Leder 1990, 12-13). Trotzdem scheint in unserer Wahrnehmung 

mehr präsent zu sein, als einzelne, fragmentarische Seiten. Der phänomenologisch arbeitende 

Musikethnologe Harris M. Berger beschreibt dies anhand der Wahrnehmung einer Gitarre:  
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„I see a guitar across the room. In my experience, the guitar always presents one of its faces to me: 

now the front, now the back, now a side. As mere momentary ‚appearances‘, the surfaces of the 

guitar are different each time I view them. Our full experience of the guitar, however, is not of a 

cubist fragmentation of ‚appearances‘; on the contrary, when we truly return to experience, we 

realize that we apprehend those surfaces as different surfaces of the same guitar.“ (Berger 1999a, 

242) 

Die Gitarre scheint also in unserer Wahrnehmung nicht als ein Kaleidoskop verschiedener 

Ansichten gegeben zu sein, sondern scheint für uns als Wahrnehmende vielmehr in Gänze und als 

ein einheitliches, zusammenhängendes, dreidimensionales Objekt materieller Kultur präsent zu 

sein.  Jede Perspektive scheint in unserer Wahrnehmung dabei weitere Seiten und Aspekte zu 

versprechen, was gerade den Charakter der Gitarre als realen Gegenstand ausmacht: „The 

inexhaustible depth of the perceptual object, ever promising more than I now see, is precisely 

what lends it the texture of reality, distinguishing it from the flat image or hallucination“ (Leder 

1990, 13). Dieses Phänomen, dass obwohl uns aktuell durch unsere Sinnesmodalitäten nur 

bestimmte Aspekte der Gitarre gegeben sind, sie aber trotzdem in unserer Wahrnehmung als in 

Gänze präsent erscheint; dass wir also das Gefühl haben hier eine vollständige Gitarre vor uns zu 

haben und somit die verdeckten Aspekte, obwohl sie durch keine Sinnesmodalität direkt 

wahrgenommen werden, trotzdem in der Wahrnehmungserfahrung präsent sind, lässt sich nun 

erfassen durch den Begriff der amodalen Wahrnehmungspräsenz (vgl. zu Folgendem besonders: 

Noë 2004, 60-62). Wie funktioniert dies nun, welcher Prozess oder Mechanismus könnte dies 

erklären?  

Hier könnte der Repräsentationalismus zwei miteinander verbundene Erklärungsansätze 

anbieten. So könnte man etwa postulieren, dass als Repräsentationen verstandene Konzepte oder 

Modelle im Geiste existieren, welche die Wahrnehmungslücken füllen. Um trotz unvollständiger 

Wahrnehmung via verschiedener Sinnesmodalitäten eine vollständige Präsenz des 

wahrgenommenen Gegenstands zu haben, könnte man also konzeptuell vorgehen: Wir sehen 

eine Seite der Gitarre und da unser Konzept einer Gitarre unter anderem die Informationen 

enthält, dass dieser Gegenstandstyp spezifische weitere wahrnehmbare Aspekte hat und ein 

einheitliches dreidimensionales Objekt ist, so schlussfolgern wir, dass das, was wir sehen, wohl 

auch eine solche Gitarre mit diesen potentiell wahrnehmbaren Eigenschaften ist. Des Weiteren 

wird im Rahmen solcher Positionen auch angenommen, dass wir im Prozess des Wahrnehmens 

ein Modell von den Dingen erstellen, denen wir in unserer Erfahrung begegnen. Somit würde das 

Problem der amodalen Wahrnehmung gelöst, indem wir das im Wahrnehmungsprozess erstellte 

Modell nehmen und dank unserer konzeptuellen Wissensrepräsentationen vervollständigen, 
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somit also angeregt durch die partiellen Wahrnehmungsinformationen den unvollständigen 

Gegenstand vollständig mental repräsentieren.  

Aus enaktivistischer Perspektive scheinen diese, in den genannten Lösungsansätzen involvierten 

Repräsentationen (egal ob in Form von Konzepten oder Modellen), allerdings nicht notwendige 

Zusatzannahmen zu sein. Das Gefühl vollständiger perzeptueller Präsenz in der Erfahrung zu 

erklären verlangt nicht danach, dass wir die Gitarre oder andere Dinge der materiellen Kultur der 

Musik mit einem Male als Ganzes oder überhaupt in unserem Bewusstsein repräsentieren. Was 

nötig ist, ist allein, dass wir Zugriff auf sie haben – was uns zu einem weiteren zentralen Begriff 

der enaktivistischen Wahrnehmungstheorie bringt, nämlich der Charakterisierung von Präsenz im 

(Wahrnehmungs-)Bewusstsein durch Möglichkeiten des Zugriffs (‚access‘), die wiederum auf 

unseren sensomotorischen Fähigkeiten aufbauen: „we visually experience only the world to which 

we have a certain manner of skill-based access. The most fundamental kind of skills enabling 

perceptual access to the world are sensorimotor skills“ (Noë 2008, 662). Dass etwas für mich 

Präsenz hat bzw. mir in meinem Wahrnehmungsbewusstsein als präsent gegeben ist, heißt somit, 

dass ich einen durch sensomotorische Fertigkeiten konstituierten Zugriff (‚access‘) auf diesen 

Aspekt der Welt habe. Dementsprechend charakterisiert Noë seine Wahrnehmungstheorie auch 

als eine „theory of access“ (ebd.). Dies gilt nun eben nicht nur für die aktuell direkt 

wahrnehmbaren Facetten, wie etwa die Vorderseite der Gitarre, sondern auch für all die Aspekte 

von Gegenständen, die wir zwar nicht direkt durch bestimmte Sinnesmodalitäten wahrnehmen, 

die uns aber dennoch in der Wahrnehmung deutlich präsent zu sein scheinen, also amodal 

präsent sind: „[they] all are present perceptually in the sense that they are perceptually accessible 

to us. They are present to perception as accessible. They are, in this sense, virtually42 present“ 

(Noë 2004, 63). Der Grund dieser Wahrnehmungspräsenz durch Zugänglichkeit bzw. durch 

Zugriffsmöglichkeiten liegt gerade in den bereits weiter oben erläuterten Zusammenhängen von 

Wahrnehmung und Bewegung, in den grundlegenden sensomotorischen Fähigkeiten und den 

entsprechenden sensomotorischen Wissensbeständen, die uns als Wahrnehmende auszeichnen 

und die konstitutiv für Wahrnehmung generell sind. Am Beispiel einer Katze, die hinter einem 

Lattenzaun steht und dementsprechend in Teilen verdeckt ist, erläutert Alva Noë dies weiter:  

„My relation to the cat behind the fence is mediated by such facts as that, when I blink, I lose sight 

of it altogether, but when I move a few inches to the right, a part of its side that was previously 

                                                           
42 Man könnte nun dazu neigen ‚virtually‘ bzw. ‚virtual‘ mit dem deutschen Wort ‚virtuell‘ zu übersetzen, 
welches starke informationstechnologische Assoziationen mit sich bringt, was nahelegen würde, dass die in 

diesem Zitat vorgestellten Gedanken als ein computationalistischer Aspekt von Wahrnehmung zu deuten 

wären. In der englischen Sprache hat ‚virtual‘ oder ‚virtually‘ allerdings ein Bedeutungsspektrum, das sich 

auch auf Bedeutungen wie ‚quasi‘, ‚nahezu‘, ‚praktisch‘ oder ‚so gut wie‘ erstreckt, welche dem hier 
vertretenen theoretischen Anliegen wesentlich näherliegen.  
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hidden comes into view. My sense of the perceptual presence, now, of that which is now hidden 

behind a slat in the fence, consists in my expectation that by moving my body I can produce the 

right sort of ‘new cat’ stimulation.“ (ebd.) 

So lässt sich auch das bereits mehrfach beschriebene Gefühl der Präsenz der ganzen vollständigen 

Gitarre erklären: Dadurch, dass ich mit den sensomotorischen Interdependenzen des Sehens 

vertraut bin, weiß ich, dass wenn ich um die am Gitarrenständer hängende Gitarre herumgehe 

oder diese in die Hand nehme und drehe, sich dann neue Aspekte von ihr zeigen werden. Dies gilt 

auch für die abgedeckten Elemente eines Klavierflügels, über den teilweise eine Schutzdecke 

ausgebreitet ist: In diesem Fall ist es nun nicht die durch meine aktuelle Position im Raum 

bedingte räumliche Perspektivität wodurch Facetten verdeckt sind, sondern es ist ein weiterer 

Gegenstand – die Schutzdecke – der den Anblick verdeckt. Allerdings vertraue ich darauf, dass 

wenn ich bestimmte motorische Akte ausführe, nämlich nach der Decke greife und diese beiseite 

ziehe, weitere Aspekte des Klaviers zum Vorschein kommen. Ähnlich ist dies auch – um ein letztes 

Beispiel zu nennen – im Falle eines Albumcovers, das vor Detailfülle nur so strotzt, wie etwa das 

Cover des Albums ‚Sgt. Pepper's Lonely Hearts Club Band‘ von den Beatles. Hierbei nehmen wir 

die meisten Details gar nicht auf einmal wahr, sondern nur nacheinander durch die Bewegung 

unserer Augen, wobei die aktuell nicht wahrgenommenen Details trotzdem (amodal) präsent 

bleiben und zwar aufgrund unseres Vertraut-seins mit den Mustern der sensomotorischen 

Kontingenzen des Sehens.  

Wie ist es nun aber mit dem Hören? Wie gestaltet sich hier amodale Wahrnehmung? Es ist 

zugegebenermaßen etwas schwieriger Beispiele für auditive amodale Wahrnehmung zu finden, 

vor allem in Bezug auf Musik, was wohl auch an dem noch stärker flüchtigen und prozessualen 

Charakter des Klanglichen liegt, da hier die wahrzunehmenden Gegenstände nicht geduldig darauf 

warten, dass man etwa um sie herumgeht oder sie dreht, um weitere Aspekte von ihnen 

wahrzunehmen. Das zugrundeliegende Prinzip ist allerdings dasselbe, wie an den folgenden 

beiden Beispielen gezeigt werden soll. Man stelle sich eine Person vor, welche sich vor einem 

Rock- oder Metal-Konzert in einem an die Konzerthalle angrenzenden Raum befindet, etwa weil 

sie dort an einer Bar arbeitet. Noch ist kein Einlass, aber die Band spielt sich schon einmal ein 

wenig ein. Zwar sind die Wände recht dick, doch trotzdem dringt ein wenig von der momentan 

gespielten Musik herüber. Man kann allerdings nicht alles hören, sondern nur die eher tiefen 

Frequenzen des Basses sowie die lautesten Klänge des Schlagzeuges sind wahrnehmbar. Doch da 

die an der Bar arbeitende Person die gespielte Musik bereits kennt, ist ihr nun trotzdem, obwohl 

ihr aktuell bestimmte Frequenzen verdeckt sind, das ganze Stück amodal präsent, da sie weiß, dass 
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sie nur die Tür zur Konzerthalle öffnen muss oder sich näher zur abtrennenden Wand begeben 

muss, um mehr Aspekte der momentan gespielten Musik direkt wahrnehmen zu können.  

Im zweiten Beispiel kommt nun die Musik mit uns: Nicht selten ist es so, dass wenn man mit 

Kopfhörern auf den Ohren durch die Stadt geht, man mit diversen Geräusch- bzw. Lärmquellen 

konfrontiert wird, die trotz der Kopfhörer den Genuss der Musik stören. Nun nehme man den Fall 

einer Baustelle, auf welcher mit einem Bohrhammer gearbeitet wird. Beim Vorbeigehen an dieser 

erschallt nun in regelmäßigen Abständen das Bohrgeräusch, wodurch – ähnlich einer teilweise 

durch Equipment verdeckten Gitarre oder der hinter dem Lattenzaun stehenden Katze – das 

wahrzunehmende Musikstück in Intervallen verdeckt ist. Trotzdem wird mir, der sowohl mit dem 

Lied als auch natürlich mit den sensomotorischen Interdependenzen auditiver Wahrnehmung in 

solchen Kontexten vertraut ist, die Musik als prinzipiell im Ganzen präsent erscheinen, da sie 

zwischen den Bohrlärmintervallen stets normal weiter erklingt und da ich weiß, wenn ich 

bestimmte Bewegungen ausführe, etwa mich weiter von der Baustelle entferne, dies 

entsprechende Wirkungen auf meine Wahrnehmung hat, nämlich dass sich das Musikstück dann 

wieder als vollständiges, ununterbrochenes Ganzes zeigen wird.  

Das gilt natürlich auch für das gewöhnliche, von externen Hindernissen ungestörte Hören von 

Musik: Immer sind uns Aspekte des Musikstücks bereits präsent, obwohl wir diese noch nicht 

oder nicht mehr wahrnehmen, was natürlich am intrinsisch zeitlichen Charakter der Musik liegt. 

Natürlich ist die als verkörperte Praxis verstandene Wahrnehmung generell von einer solchen 

Zeitlichkeit geprägt, denn schließlich liegt die andere Seite der Gitarre, die ich durch 

sensomotorische Interaktionen in den Blick nehmen könnte, in gewissem Sinne in der Zukunft – es 

sind eben die implizit bekannten Konsequenzen, die mir die Rückseite in der Gegenwart präsent 

werden lässt. Doch ist diese Zeitlichkeit ein essentiellerer Bestandteil des musikalischen Werks, da 

sich die verschiedenen Facetten der Gitarre nicht in der gleichen Art und Weise innerhalb weniger 

Minuten wandeln, wie es etwa beim Musikstück der Fall ist. Dies lässt sich nun am besten durch 

die Begriffe der Phänomenologie des Zeitbewusstseins von Edmund Husserl erläutern, welche 

einen weiteren wichtigen pränoetischen Faktor beschreiben, nämlich die vorbewussten zeitlichen 

Strukturen des Wahrnehmungsbewusstseins (bzw. des Bewusstseins generell).43 Diese „not only 

explain how the perception of temporal objects, such as a melody, is possible, given an enduring 

act of consciousness, they also explain how consciousness unifies itself across time“ (Gallagher 

2005, 191). Wir können uns nun eine Melodie, die im kontinuierlichen Strom unseres 

Bewusstseins wahrgenommen wird, abstrahiert als eine horizontale Linie vorstellen – in der 

                                                           
43 Am ausführlichsten von Husserl dargestellt in seinen ‚Vorlesungen zur Phänomenologie des inneren 

Zeitbewusstseins‘ (Husserl 1969); vgl. zum Folgenden auch Husserls Ausführungen zum Thema Melodie- 

und Tonwahrnehmung (vgl. ebd., 80ff). 
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Abbildung 2 die Linie ABCD –, deren einzelne momentane Phasen als vertikale Linien gedacht 

werden können.44  

 

Abbildung 2: Visuelle Darstellung der Struktur des Zeitbewusstseins (vgl. Gallagher 2020, 28) 

 

Jede dieser Phasen, welche einzelne Noten oder Akkorde, aber auch kurze, eng 

zusammenhängende musikalische Phrasen sein könnten, ist strukturiert durch drei Funktionen, 

die mit ihren Initialen auch auf der Grafik zu sehen sind: Urimpression (I), Retention (R) und 

Protention (P). Erstere bezeichnet, wie wir uns eines Objektes bewusst sind, das zeitgleich mit der 

aktuellen Phase des Bewusstseins auftritt. Retention wiederum benennt das Bewahren des 

intentionalen Gehalts der vorangegangenen Phasen des Bewusstseins, im Sinne ihrer erfahrenen 

Bedeutung, sie ist aber nicht ein explizites, bewusstes Festhalten dieser vergangenen Elemente, 

wie etwa beim Gedächtnis. Der Begriff Protention verweist wiederum auf das lebendige 

Vorausgreifen des Bewusstseins auf das Kommende, also das Strukturelement der Antizipation 

und Erwartung, ohne dass es sich hierbei um ein explizites, bewusstes Erwarten handeln muss. 

Retention und Protention bezeichnen also eher eine Art und Weise der Strukturierung des 

Bewusstseins und nicht explizite bewusste Prozesse. Betrachtet man nun die ‚Jetzt‘-Phase im 

Diagramm, so sieht man, dass es dort ein retentionales Bewahren der vorigen Bewusstseinsphase 

gibt (R3). Da diese vorherige Phase aber ebenfalls eine solche Retention aufweist ergibt sich hier 

ein retentionales Kontinuum – im Falle dieses Diagramms lässt sich dies als R3(R2(R1)Rx) 

darstellen –, das sich durch weitere vorangegangene Phasen des Erlebens hindurchzieht. 

                                                           
44 Die folgenden Erläuterungen beziehen sich vor allem auf Gallagher 2005, 190-193 und Gallagher 2020, 

27-28 sowie die von Gallagher entworfene, instruktive Grafik (vgl. ebd., 28), welche für diese Arbeit 

rekreiert wurde.  



81 

 

Hieran lassen sich zwei Aspekte aufweisen: Das erste Charakteristikum, von Husserl 

Längsintentionalität genannt, bezeichnet die Tatsache, dass diese retentionale Kontinuität zur 

intentionalen Einheit des Bewusstseins beiträgt, da jede Retention ja eine Retention vorheriger 

Phasen und Urimpressionen sowie ein und desselben Bewusstseins ist (vgl. Husserl 1969, 80-81). 

Der zweite Aspekt, als Querintentionalität bezeichnet, verweist darauf, dass wenn ich 

beispielsweise einen einzelnen, aktuell wahrgenommenen Ton hörend in den Fokus nehme, dass 

in dieser aktuellen Urimpression auch die zuvor abgelaufenen und retentional bewahrten Phasen 

des Bewusstseins enthalten sind – und zwar in der wie zuvor erläuterten ineinander 

geschachtelten Art und Weise –, wodurch die Kontinuität des als wahrgenommenen Objekts 

ebenfalls als gesichert erfahren werden kann (vgl. ebd., 82). Oder, um es noch einmal in Husserls 

eigenen Worten darzustellen:  

„Nehme ich die Richtung auf den Ton, lebe ich mich aufmerkend in die ‚Querintentionalität‘ ein (in 

die Urempfindung als Empfindung vom jeweiligen Ton-Jetzt, in die retentionalen Abwandlungen als 

primäre Erinnerungen der Reihe der abgelaufenen Ton-Punkte und im Fluß der retentionalen 

Abwandlungen der Urempfindungen und der schon vorhandenen Retentionen die Einheit 

immerfort erfahrende), so steht der dauernde Ton da, sich in seiner Dauer immerfort erweiternd.“ 

(Husserl 1969, 82).  

Wir haben also eine durch Retention begründete Kontinuität der Wahrnehmung einer Melodie 

oder einzelner Töne sowie eine erfahrene Einheit der aktuell gegebenen Wahrnehmungsobjekte, 

indem die Einzelelemente derselben stets retentional bewahrt werden sowie pränoetisch 

ineinander verbunden sind. Die so erlebten Sinnverweise, dass also dieser vergangene Moment 

ein Vorher dieses jetzigen Momentes ist, sind dabei so sinnhaft präsent und durchdringen das Hier 

und Jetzt der folgenden Urimpression weiterhin, ohne dass eine explizite Erinnerung stattfinden 

muss. All dies ist dabei etwas, was nicht nur für so offensichtlich zeitliche Objekte wie Musik gilt, 

sondern die Wahrnehmung generell charakterisiert, mitsamt ihren zunächst nur aspekthaft über 

einen Zeitabschnitt hinweg erlebten und durch die beschriebenen zeitlichen Strukturen 

vereinheitlichten Objekte – es gilt also auch für die fest im Raum stehende und Seite für Seite, 

Aspekt für Aspekt wahrgenommene Gitarre. Aber die Kontinuität geht auch in die andere 

Richtung, denn dank der Protention bin ich stets auch auf das Kommende gerichtet. Das heißt ich 

habe ein Gefühl der Erwartung, welches mein Bewusstsein mit einem intentionalen Sinn dafür 

ausstattet, dass noch weitere Noten, die im aktuellen Kontext Sinn ergeben werden, folgen 

werden. Dies erlaubt natürlich auch Momente der Überraschung oder Enttäuschung: „If I am 

listening to a favorite melody, there is some sense of what is to come, a primal expectation of the 

notes to follow, and the best indication of this is that if someone hits the wrong note, I am 

surprised or disappointed.“ (Gallagher 2005, 192) 
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Wir haben nun gesehen, dass das Wahrnehmen und das Erreichen von Präsenz in der 

Wahrnehmung selbst eine zeitlich ausgedehnte, dynamische Praxis ist, die auf unseren 

Erfahrungen und auf unserem impliziten sensomotorischen Wissen aufbaut, und dass Musik 

selbst als ein in der Zeit ausgedehntes, aber sinnhaft zusammenhängendes Wahrnehmungsobjekt 

verstanden werden muss. Inwiefern können wir Musik aber auch als räumlich ausgedehnt 

verstehen und welche Rolle spielen sensomotorische Kontingenzen und unser Umgang mit diesen 

hierbei? Diese Beschäftigung mit dem Räumlichen der Musik ist nun – wie Joel W. Krueger 

hervorhebt (vgl. Krueger 2011, 69) – wichtiger als man vielleicht denkt, denn gerade ein 

übermäßiger Fokus auf Temporalität kann dazu führen, dass man die inhärent räumlichen 

Erfahrungsqualitäten der Musik aus dem Blick verliert. Wie wichtig dies für unsere 

Wahrnehmungserfahrungen von Musik ist merken wir direkt daran, dass es nahezu unmöglich 

scheint über Musik zu sprechen, ohne räumliche Begriffe zu verwenden – allem voran natürlich 

Formulierungen wie die Rede von ‚hohen‘ und ‚tiefen‘ Tönen, die zu Melodien führen, die sich 

‚auf‘ und ‚ab‘ bewegen können. Hier unterscheidet Krueger zwei Arten von Räumlichkeit in Bezug 

auf Musik: nämlich einerseits „‚outer‘ musical space“ und andererseits „‚inner‘ musical space“ 

(ebd., 70). Ersterer lässt sich auch als „locational space“ charakterisieren, denn es handelt sich 

hier um „the egocentric spatial character of music as locationally perceived (e.g. music heard as 

coming from the speakers in front of me or the stage to my right), as something inhabiting a 

determinate location relative to my bodily orientation“ (ebd.).  

Interessanterweise kann man an den von ihm gewählten Beispielen noch etwas Weiteres 

feststellen, was er selbst gar nicht kommentiert: Nämlich, wie sich die räumliche Verortung der 

gehörten Musik von einem visuell wahrgenommenen Gegenstand unterscheidet. Denn während 

meine visuelle Erfahrung der Musikanlage selbst so beschrieben werden kann, dass diese vor mir 

ist, ist die auditive Erfahrung der Musik so zu charakterisieren, dass diese nicht vor mir ist, 

sondern ihren Ursprung vor mir hat, also aus der Anlage vor mir kommt: Denn tatsächlich ist sie 

nicht an einem fixierten Ort, sondern breitet sich aus, umgibt mich. Trotzdem können wir aber 

zumindest den jeweiligen Ursprung der Musik und anderer Klänge relativ sicher in ihren 

räumlichen Verortungen lokalisieren, wie Krueger vorher in einer Auseinandersetzung mit unserer 

generellen Erfahrung des „space of hearing“ (vgl. ebd. 64-67) herausstellt. Wir hören Klänge 

„immediatly and non-inferentially, as egocentrically located in our surrounding environment“ 

(ebd., 65) – und zwar mit einer direkten Kopplung zur Motorik und angemessenen 

Verhaltensweisen. All dies baut nämlich auf dem bereits erläuterten sensomotorischen 

Enaktivismus von Alva Noë auf, weswegen Krueger auch die Konzepte der auf Zugriff basierten 

phänomenalen Wahrnehmungspräsenz und der als Exploration charakterisierten 

Wahrnehmungspraxis hervorhebt:  
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„The ability to track and quickly respond to events in the environment rests on having immediate 

phenomenal access to the spatial location carried by sounds.“ (ebd., 66; Hervorhebung M.E.)  

„listening to sounds is an exploration of our world – including spatial and locational aspects of 

things in it. Sounds routinely furnish spatial information about our world, and we use our auditory 

experiences to explore and skillfully respond to things happenings in it“ (ebd., 67; Hervorhebung 

M.E.) 

Aber Musik ist nun für uns nicht bloß ein räumlich lokalisiertes physikalisches Ereignis im Sinne 

des ‚outer musical space‘,45 sondern sie hat selbst in unserer Erfahrung intrinsische räumliche 

Qualitäten. Durch bewusstes ‚hineinhören‘ in ein Stück Musik können wir somit den ‚inner 

musical space‘ erfahren. Dieser lässt sich auch als „structural space“ charakterisieren: „the piece’s 

inner syntactical structure established by the way that constituent components (e.g. tones, 

rhythmic progressions, etc.) hang together, lending the musical piece its sonic coherence as a 

composed object“ (ebd., 70). Neben den als ‚hoch‘ und ‚tief‘, also vertikal, erfahrenen Tönen und 

Melodien, können wir uns auch das durch die bereits beschriebene intrinsische Zeitlichkeit 

gegebene Gefühl von Vorwärtsentwicklung und zurückgelegter musikalischer Strecke als eine 

Horizontale vorstellen. Aber im Hören von Musik stellen wir auch oft fest, dass manche Elemente 

des Stücks eher rechts oder links positioniert zu sein scheinen. In Teilen wird dies im Rahmen von 

Werken der Pop-Musik (im weitgefassten Sinne, wie auf Seite 16-17 beschrieben) aber auch 

bewusst gefördert, indem bestimmte Klangereignisse auf linke und rechte Kanäle aufgeteilt 

werden. Neben diesen genannten Dimensionen gibt es aber auch eine Tiefe, ein ‚vorne‘ und 

‚hinten‘ im musikalischen Raum.  

Hier ist es auch wieder wichtig auf analytischer Ebene zwei Aspekte auseinanderzuhalten: Denn 

einmal gibt es objektseitig in der Musik etwas, das sich eher im Vordergrund bewegt, wie etwa die 

Hauptmelodie, und etwas, das sich eher im Hintergrund befindet, z.B. die Rhythmussektion, was 

etwa durch die Komposition des Stücks oder etwa durch Abmischung im Studio erreicht werden 

kann. Andererseits gibt es subjektseitig auch den grundlegenden gestaltpsychologischen Faktor, 

dass in unserer als perspektivisch zu verstehenden Wahrnehmung bestimmte Aspekte bedeutsam 

hervorstechen, während andere eher abgeschwächt am Rande unserer Aufmerksamkeit 

existieren. Diese  

„relationship between sharply articulated and intense meanings and dimly perceived, marginal 

meanings provides experience with a texture – a depth and quality – that is just as important as 

                                                           
45 Allerdings kann unsere Musikwahrnehmung durchaus von dieser Art von Räumlichkeit dominiert sein, 

wenn wir etwa plötzlich und störend während einer Busfahrt durch die Handy-Lautsprecher eines 

Mitfahrenden mit ungewünschter Musik konfrontiert werden. 
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any individual meaning present. Such ‚textures‘ come about as a peculiar effect of the 

foreground/background structure of experience.“ (Berger 1999a, 123)  

Berger betont an dieser Stelle auch „the subjects role in perception“ bzw. „[t]he subject’s active 

engagement with the world“ nur um zugleich jeden „anything-goes idealism“ abzulehnen, da das 

Wahrnehmungsobjekt stets ein „genuine other and not a creation of fantasy“ (ebd., 124) ist. Das 

wahrnehmende Subjekt wirkt also daran mit, was aktuell als Vordergrund oder Hintergrund 

wahrgenommen wird. So beschreibt Timmy, der Sänger einer ‚Judas Priest‘-Coverband, dass für 

ihn vor allem das Schlagzeug im Vordergrund steht, da es ihn mit den wichtigsten Informationen 

bezüglich Tempo und Form betreffend versorgt (vgl. ebd., 166): „While Timmy does experience 

the guitar and bass with the drums, they are more backgrounded. He largely relies on the guitar 

to supplement the drums in cuing section changes and entrances, while the bass is located in the 

furthest background.“ (ebd. 167) Es sind also unsere aktuellen Handlungen, Projekte und 

Interessen, welche dazu führen, wie wir welche Elemente der Musik als im Vordergrund oder 

Hintergrund wahrnehmen. Dieses Verhältnis ist aber nicht nur bei den synchron sich 

entwickelnden Aspekten der Musik festzustellen. In Bezug auf das Diachrone ist dieses Verhältnis 

so zu verstehen: Auch das gerade Erlebte kann als Retention bewahrt bleiben und den 

Hintergrund für das aktuelle Wahrnehmen bilden, wobei etwa die Noten der vorherigen drei 

Takte die aktuelle Klangerfahrung miteinfärbt und zur Formung von Wahrnehmungserwartungen 

beiträgt:  

„As the notes of the fourth bar are experienced as now, three bars‘ worth of notes lurk in the 

background as past, coloring the notes of the fourth bar and forming a short-lived whole. The past 

background colors the foregrounded notes and imparts an experienced quality of instability, a 

sense that notes are piling up and another section is due.“ (ebd., 163-164) 

Wir hören also verschiedene Elemente als im Vordergrund oder Hintergrund, und unsere eigene 

Aktivität ist hieran mitbeteiligt. Dies schließt allerdings nicht aus, dass es musikalische Aspekte 

gibt, die tendenziell eher die eine oder andere Rollen einnehmen können und auch bewusst so 

gestaltet wurden.  

Trotz mancher Strukturähnlichkeiten gibt es allerdings keine Eins-zu-Eins-Entsprechungen 

bezüglich der empfundenen Beschaffenheit des musikalischen Raums und des physikalischen 

Raums. Vielmehr bestehen die Ähnlichkeiten in der Art und Weise wie wir diese jeweils erlebten 

Formen von Raum sensomotorisch explorieren. Auch ist es so, dass der ‚outer musical space‘ und 

der ‚inner musical space‘ nicht gänzlich getrennt voneinander sind, sondern Krueger legt nahe, 

dass in Momenten intensiven, fokussierten Musikhörens „[we] enact an experiential fusing of 

these two forms of musical spatiality such that neither takes phenomenological precedence over 
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the other“ (Krueger 2011, 70). So nehmen wir etwa während dem Hören die Entwicklung einer 

Melodie so wahr, dass sie sich durch den tonalen Raum bewegt und durch das gelegentliche 

Innehalten und anschließende Weiterentwickeln scheint sich ein narrativer Faden zu entspinnen, 

von hohen tonalen Gefilden zu ebensolchen Tiefen. Zugleich sind wir aber im Raum klanglich 

umhüllt von der Musik mit eben genau diesen so erfahrenen Bewegungen. Hierdurch kann sich 

das Wahrnehmungsgefühl einstellen, dass die im ‚inner musical space‘ sich zutragenden 

Bewegungen der Melodie in gleicher Weise auch den ‚outer musical space‘, etwa das 

Wohnzimmer, bewohnen würden – was sie erfahrungsmäßig oftmals auch tun. Dies wäre die 

zuvor beschriebene Fusion beider Formen musikalischer Räumlichkeit, wodurch letztlich die für 

intensives Musikhören typische Immersion erreicht werden kann. Wir werden uns nach und nach 

verschiedener Aspekte des Stücks bewusst, Dinge die ‚hinter‘ oder ‚vor‘ der Melodie liegen, wir 

nehmen eine gewisse Dichte oder Textur wahr sowie die Relationen der einzelnen musikalischen 

Elemente untereinander (vgl. ebd., 72-73). Schlagzeug/Bass einerseits und die Gitarrenmelodie 

andererseits „do not simply merge into a single temporal continuum but appear to occupy 

different spatial locations, thus maintaining both individuality and a clear mutual relationship“ 

(Morgan 1980, 529).  

Wie können hier die Ansätze der sensomotorisch-enaktivistischen Wahrnehmungstheorie und der 

dort so zentrale Begriff der Exploration durch sensomotorische Kompetenzen angewendet 

werden? Krueger spricht bereits zu Beginn davon, dass die Erfahrung musikalischer Strukturen 

durch unsere auf sensomotorische Kontingenzen bezogenen Fähigkeiten eingeschränkt werden 

(vgl. Krueger 2011, 63) und „[m]usical content is thus brought to phenomenal presence by bodily 

exploring structural features of music“ (ebd.). Wichtig ist hierbei: „how we move shapes what we 

hear“ (Krueger 2009, 119) weswegen wir durch die Verwendung von körperlichen Gesten, die wir 

mit unserem Hören koppeln, bestimmte Aspekte des Stücks hervorheben und auf 

unterschiedliche Weisen präsent werden lassen können. „The animate body becomes a vehicle 

for voluntarily drawing out certain features of the piece (e.g., rhythmic beats or melodic 

progression) and foregrounding them in our attentional field.“ (ebd., 120) Allerdings 

unterscheidet sich die hier beschriebene Motorik von manch anderen alltäglichen Bewegungen, 

die ko-konstitutiv für unsere Wahrnehmung sind, wenn wir uns etwa mit dem Ziel durch den 

Raum bewegen, einen besseren Blick auf etwas zu erlangen. Denn diese Gesten – die von 

Melodiekonturen nachvollziehenden Armbewegungen, kaum bewussten Kopf- oder 

Fußbewegungen bis hin zu ganzkörperlichen Tanzbewegungen reichen können – sind nicht primär 
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zielorientiert, sondern expressiv.46 Unter Bezug auf Joel W. Krueger sowie Erwin Straus beschreibt 

Francesca Forlé diese beiden Weisen von Bewegung als „two different ways in which motor 

elements can be organized. They also pertain to different modes of living and experiencing the 

space around us“ (Forlé 2017, 29). Diese beiden Bewegungsformen lassen sich sogar noch stärker 

kontrastieren, wenn man bedenkt, dass  

„dancing can exploit movements that are avoided in goal-directed movements exactly because the 

background of goals and directions, points of departure and points of arrival does not work in 

dancing. In expressive movements, in fact, movements are selected based on their expressive 

power, not on their usefulness to direct oneself from one point in space to another one.“ (ebd., 37) 

Auch hier gilt wieder, wie bei den Ausführungen zu sensomotorischen Kontingenzen weiter oben: 

Dies müssen nicht notwendigerweise tatsächlich ausgeführte Gesten sein, sondern allein, dass wir 

eine Meisterschaft über diese sensomotorischen Zusammenhänge haben und ein auf leiblichen 

Erfahrungen basierendes implizites praktisches Wissen haben – wie es also wäre diese Geste 

tatsächlich auszuführen und uns so zu sensomotorisch zu koppeln – reicht aus, um die 

Wahrnehmungserfahrungen entsprechend sensomotorisch zu formen. Auch wenn es natürlich 

der Fall ist, dass eine tatsächliche dynamische Kopplung durch expressive Bewegung die 

Wahrnehmungserfahrung stärkt, differenziert und intensiviert.47 Auch scheint es mir plausibel den 

Begriff der sensomotorischen Interdependenzen so zu erweitern bzw. so zu verstehen, dass er 

auch ein rückbezogenes praktisches Wissen einschließt, welche motorischen Prozesse in Bezug 

auf verschiedene Objekte notwendig wären, um bestimmte Klänge, die ja sensorische Ereignisse 

sind, zu produzieren – schließlich spricht ja auch Alva Noë davon, dass wir Objekte auch dadurch 

visuell erschließen, indem wir sie in die Hand nehmen und manipulieren.48 Wenn wir also etwas 

hören, haben wir dabei auch stets ein implizites praktisch-verkörpertes Verständnis dafür, was 

jemand tun müsste, um diesen oder einen ähnlichen Klang zu produzieren.49  

Ein weiterer Beleg dafür, dass wir unsere sensomotorischen Kompetenzen nutzen, um Musik bzw. 

den erfahrungsmäßig präsenten musikalischen Raum zu erschließen, zeigt sich bei einem Blick auf 

neuere Forschungen zu Amusia (auch: Amusie). Hierunter versteht man das Fehlen der Fähigkeit, 

                                                           
46 Diese Betonung des Expressiven für das wahrnehmende Verstehen deckt sich natürlich mit den in Kapitel 

2.3 dargelegten expressivistischen Annahmen der Anthropologie der Artikulation. 
47 Der Gedanke des inhaltlichen Erschließens von Musik durch nachvollziehende, artikulierende 

Bewegungen, wird in Kapitel 3.3 noch einmal aufgegriffen und vertieft. 
48 „Movement-dependent sensorimotor contingencies are patterns of dependence between sensory 

stimulation, on the one hand, and movements of the body, on the other. The way sensory stimulation is 

affected by changes in a perceiver’s geometrical relation to an object is an example of this sort of 

movement-dependent sensorimotor pattern, as is the way stimulation varies as a result of the perceiver’s 
manipulation of an object (e.g., turning it in relation to a light source).“ (Noë 2004, 129; Hervorhebung 

M.E.) 
49 Dies wäre im Sinne der pragmatistischen Semiotik als eine indexikalische Semiose zu verstehen. 
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Musik als ein zusammenhängendes Klang- und Sinngebilde aufzufassen und stattdessen nur eine 

zusammenhanglose Geräuschkulisse zu hören, also eine „inability to hear music as music“ 

(Krueger 2011, 76).50 Entgegen der üblichen Einschätzung, welche Amusia als ein rein auf 

Tonhöhenwahrnehmung bezogenes und somit auf den musikalischen Bereich beschränktes Defizit 

betrachtet, zeigen neuere Forschungen, dass Betroffene zugleich auch diverse auf Räumlichkeit 

bezogene Mängel aufweisen. So schnitten unter Amusia leidende Subjekte deutlich schlechter bei 

Tests ab, bei denen es darum ging durch räumliche Vorstellung zu bestimmen, wie der 

präsentierte visuelle Stimulus aussehen würde, wenn man ihn drehen würde (Douglas & Bilkey 

2007) – also letztlich auf sensomotorischen Kontingenzen aufbauende Imaginationen, auch wenn 

klassische Beschreibungen solcher ‚mental rotation tasks‘ ein stärker repräsentationalistisches 

Vokabular verwenden würden. Außerdem gibt es Hinweise darauf, dass es geteilte Prozesse in 

Bezug auf mentale räumliche Rotation sowie die Wahrnehmung musikalischer Permutationen gibt 

(Cupchik 2001 et al.). So ließen sich etwa Korrelationen feststellen zwischen den Ergebnissen von 

einerseits dreidimensionalen Objekten involvierenden ‚mental rotation tasks‘ sowie andererseits 

Aufgaben, welche die Wahrnehmung inverser und retrograder Permutationen von Melodien 

testeten – also die Fähigkeit zu erkennen, ob es sich bei einer gespielten Melodie etwa um eine 

rückwärtsgespielte Version derselben handelt. Hierbei zeigte sich, „that accuracy at discerning 

retrograde [musical] permutations predicted accuracy at judging spatial rotations. The implication 

is that a higher order ability to discriminate contour underlies both kinds of judgments“ (ebd., 

373), während zugleich Defizite in der Wahrnehmung von etwas Räumlichem mit größeren 

Schwierigkeiten beim Erkennen von Melodien korrelierten. Zusätzlich weisen von Amusia 

betroffene Personen auch Schwierigkeiten darin auf, wenn es darum geht sich körperlich mit den 

rhythmischen Mustern und dem Tempo von Musikstücken zu koppeln. Interessanterweise scheint 

dies aber nur der Fall zu sein bei Musik bzw. Melodien, also variierende Tonhöhen involvierende 

Klangereignisse, da eine Synchronisation mit nicht-musikalischen Geräuschabfolgen sowie mit 

monotonen, gleichbleibenden Trommelschlägen möglich waren (vgl. Krueger 2011, 76-77). Joel 

W. Krueger schlussfolgert hieraus entsprechend, dass 

„lacking the ability to perceive and respond to the inner structural space of the musical piece, the 

amusiacs were accordingly unable to enact a robust sensorimotor response to the music—which in 

turn affected both the experiential character of the music-as-perceived (i.e. as having a 

disagreeable sonic character) as well as the music-as-experiential content (i.e. as an impenetrable 

object lacking a spatially-inviting exploratory profile).“ (ebd., 77) 

                                                           
50 Vgl. zum Folgenden generell Krueger 2011, 76-78. 
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Als ‚normale‘ Musikhörer behandeln wir den musikalischen Raum dagegen letztlich als etwas, mit 

dem wir uns strukturell koppeln können und nehmen ihn implizit ähnlich wahr, wie wir den 

alltäglich erlebten physikalischen Raum behandeln würden – wenn auch mit einer gewissen 

ästhetischen Distanz: Bestimmte klangliche Ereignisse erfordern bestimmte motorische 

Reaktionen, um auf diese angemessen zu reagieren, sei es um diese selbst zu rekreieren oder sich 

mit diesen sensomotorisch zu koppeln, um sie wahrnehmend zu verfolgen. Zwar verfolgen wir 

einen als aufsteigend wahrgenommenen Ton nicht mit denselben motorischen Reaktionen, wie 

wir dies mit aufsteigenden Objekten im verobjektivierten, physikalischen Raum machen würden 

(etwa den Kopf nach oben ausrichten), aber unsere vergangenen sensomotorischen 

Wahrnehmungserfahrungen stellen uns ein Repertoire etablierter motorischer Qualitäten zur 

Verfügung, welche solche sensorischen Erlebnisse normalerweise begleiten würden und deren 

gespürte Qualität auch unser Musikhören begleitet.51 Dementsprechend können wir sagen: „We 

thus hear what the body feels […] And what the body feels are sensorimotor contingencies – 

possibilities for rhythmic interaction and perceptual exploration that determine the character and 

content of musical experience.“ (Krueger 2011, 74) 

Ein mit dem bisher Beschriebenen nah verwandtes Konzept ist das so genannte ‚Entrainment‘ (vgl. 

zu Folgendem Kim 2017, 156 sowie Clayton 2012, 49-52). Genau genommen handelt es sich 

hierbei um eine Abstraktion, welche den Prozess beschreibt, in dem sich zwei unabhängige 

rhythmisch oszillierende Systeme im Laufe einer Interaktion aufeinander abstimmen. Der 

niederländische Physiker Christiaan Huygens entdeckte dies 1665, als er bemerkte, dass sich zwei 

Pendeluhren miteinander synchronisierten, wenn sie auf ein und demselben Untergrund standen, 

auch wenn sie vorher einen voneinander unterschiedenen Rhythmus aufwiesen. Wichtig ist 

hierbei, dass es sich um zwei unabhängige rhythmische Systeme handelt, welche ihre Oszillation 

aufrechterhalten können, auch wenn noch keine durch Entrainment erlangte Kopplung erfolgt ist 

– „thus sympathetic vibration, as when a violin’s soundboard vibrates at the same frequency as 

one of its strings, is not an example of entrainment“ (Clayton 2012, 49). Die Periodizität beider 

rhythmischer Systeme muss dabei nicht exakt dieselbe sein und auch nicht unbedingt in Hinsicht 

auf den Beginn jeder Phase der Oszillation identisch sein, auch wenn eine solche Synchronisation 

die am häufigsten zu beobachtende ist. Wenn beide Systeme jeweils zum gleichen Zeitpunkt einer 

rhythmischen Phase einsetzen, etwa ein Bassdrum-Schlag und ein Fußwippen, nennt man dies ‚in 

Phase‘, wenn eines der beiden Ereignisse genau um die Hälfte der rhythmischen Periode versetzt 

eintritt, dann spricht man davon, dass es sich um ein ‚anti-Phase‘-Verhältnis handelt. Beides ist für 

das Entrainment möglich, inklusiver zahlreicher Abstufungen. Definitorisch entscheidend sind 

                                                           
51 Die Funktion gespürter Qualitäten beim inhaltlichen Nachvollzug wird wie gesagt in Kapitel 3.3 vertieft 

behandelt und sei hier erst einmal nur angedeutet. 
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vielmehr „(a) a stabilisation of the relative phase relationship“ sowie „(b) the reassertion of this 

stability following a perturbation“ (ebd., 50) – die Kopplung der beiden Systeme muss also eine 

solche Stabilität erreicht haben, dass sie sich trotz Störeinflüsse wieder etablieren kann und es 

somit zu einer Resynchronisation kommt. Diese Formen von Synchronisation und Kopplung 

entwickeln sich oft auf automatische und ungeplante Weise, selbst etwa bei sogenannten ‚passive 

listening tasks‘, bei denen immer wieder schwer zu unterbindende Bewegungen festgestellt 

werden. Hierbei handelt es sich um Höraufgaben, welche im Rahmen von Experimenten 

durchgeführt wurden, um zu untersuchen, inwiefern es zu Aktivierungen des Motorsystems bei 

passivem, also bewegungslosem Hören kommt, „[with] explicit instructions to lie as still as 

possible with the eyes closed, and to strictly refrain from any movement“ (Froese & González-

Grandón 2019, 631). Und doch ist es so, dass „in many cases eye movements, such as saccades, 

and head and hand micro-movements“ stattfinden, weil diese eben „difficult to control“ (ebd.) 

sind – unter anderem, weil die zuvor beschriebenen Entrainment-Prozesse in Teilen auf einer 

vorbewussten oder sogar subpersonalen Ebene stattfinden. 

Entrainment kann man somit auch als eine bestimmte Art von rhythmischer sensomotorischer 

Kopplung verstehen, die den Organismus darauf abstimmt, besonders gut auf die sich 

entwickelnden sensomotorischen Kontingenzen zu reagieren und mit diesen umzugehen. Gerade 

weil diese Prozesse zu einem nicht geringen Teil auf ganzkörperlicher und subpersonaler Ebene zu 

verorten sind, liegen sie den weiter oben beschriebenen Wahrnehmungsaktivitäten 

sensomotorischer Kopplungen zugrunde, vor allem in Bezug auf Musik. Entrainment in diesem 

Sinne ist letztlich auch eine Verschränkung mit unseren Biorhythmen, unseren Lebensprozessen, 

wie etwa Atmung und Herzschlagrate (vgl. Koelsch & Fritz 2007, 257-258). Diese subpersonalen 

Aspekte können wir nicht direkt und exakt steuern, aber doch durch das Bestreben uns in die 

Musik hineinzuhören formend mitprägen – also durch die Top-Down-Wirkungen unserer 

bewussten Entscheidungen im Sinne der vertikalen Kausalität (vgl. meine Darstellung des 

fuchsschen Gedankens in Kapitel 2.2).52 Auch auf neuronaler Ebene lassen sich Entrainment-

Phänomene identifizieren, genau genommen von „networks of neuronal oscillators, which appear 

to be responsible for metrical perception“ (Clayton 2012, 51). Wichtig ist auch, dass das kortikale 

Entrainment in Bezug auf Musik durch Expertise moduliert werden kann, wie sich etwa in den 

neurowissenschaftlichen Untersuchungen von Keith B. Doelling und David Poeppel zeigen ließ 

(2015). Im Rahmen der Experimente war es Aufgabe festzustellen, ob einer der Töne in einer 

zuvor kennengelernten und wiederholt gehörten Melodie nach oben, unten oder gar nicht 

                                                           
52 Da es sich hierbei ja um eine zirkuläre vertikale Kausalität handelt, wirken diese als affektiv zu 

charakterisierenden Faktoren natürlich auch auf das In-die-Musik-Hineinhören, also die Wahrnehmung, 

zurück. Hierzu mehr in Kapitel 3.2. 
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verzerrt wurde. Interessant ist dabei, dass „musical expertise affects not only the quality of 

entrainment but also the frequency range [des möglichen kortikalen Entrainments]“ (ebd., 6238). 

Bei „nonmusicians we observed no tracking below 1 Hz“ (ebd.) während bei Subjekten mit 

langjähriger musikalischer Erfahrung die kortikalen Oszillationen sich auch in niederfrequenten 

Bereichen bewegten, nämlich „below the 1-Hz limit, i.e. to slower, longer groupings of events“ 

(ebd.). Somit würde dies auch dazu beitragen, die retentional-protentionale Struktur der 

musikalischen Ereigniswahrnehmung zu stützen und zu erweitern, dass also erfahrene Musiker 

umfangreichere Sinnzusammenhänge bewahren und antizipieren können. Des Weiteren wird in 

der Diskussion herausgestellt, dass sogenannte neuronale Beta-Oszillationen, die normalerweise 

mit sensomotorischer Synchronisation verbunden sind, stark mit guten Leistungen bei den Tests 

korrelierten (vgl. ebd., 6239). Dies sei überraschend, da die übliche zugeschriebene Funktion des 

sensomotorischen Netzwerks in Bezug auf Musik primär die Verarbeitung rhythmischer Signale 

sei, während es hier bei der Aufgabe im Rahmen der Experimente vor allem die Feststellung von 

Tonhöhenveränderung ging. Doelling und Poeppel verweisen auf Forschungen zu dynamischer 

Aufmerksamkeit, die zeigen, dass „rhythmicity (i.e., high temporal predictability) enhances 

detection, confirming a link between temporal and content processing“ (ebd.), die sich mit dem 

zu decken scheinen, was in den hier beschriebenen Experimenten festgestellt wurde. Diesen 

engen Zusammenhang zwischen dem ‚Wann‘ und dem ‚Was‘ der wahrgenommenen 

musikalischen Elemente beschreiben sie auch folgendermaßen:  

„The surprising result then is that this process—the divining of temporal structure within music—

facilitates pitch processing and distortion detection when such detection would seemingly have a 

minimal relationship to the music’s temporal structure. Accurately predicting when the beginning 

of the next note will come actually helps listeners to detect deviations in pitch at any point in the 

stimulus.“ (ebd.) 

Doch ist dies wirklich so überraschend? Dies schiene mir nur der Fall zu sein, falls die Entwicklung 

der Tonhöhen und die rhythmische Strukturierung der Zeit tatsächlich zwei unabhängige 

Komponenten wären sowie wenn wir die Noten einzeln nacheinander erleben würden. Doch wie 

die weiter oben ausgeführten Erläuterungen zur retentional-protentionalen zeitlichen Struktur 

des Bewusstseins zeigen sollten, handelt es sich hierbei vielmehr um ineinander geschachtelte 

Sinnzusammenhänge, wo der aktuelle Ton schon auf den nächsten verweist und zwar in seiner 

jeweils spezifischen Sinnhaftigkeit innerhalb der Melodie als Teil einer größeren, sich in 

bestimmte Richtungen entwickelnden Bewegung. Auch die bereits angeführten Forschungen zu 

Amusie legten ja eine Verbindung von Sensomotorik und dem Wahrnehmen von Tonhöhen und 

Sinnzusammenhängen nahe. Aus einer enaktivistischen Perspektive dagegen wäre ein solch enger 
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Zusammenhang zwischen dem Sensomotorischen, dem Rhythmischen und dem Erfassen von 

Tonhöhen wenig überraschend und somit scheinen diese Forschungen wiederum das bisher 

etablierte, enaktivistische theoretische Framework zu bestätigen.  

Abschließend möchte ich noch einmal einen genaueren Blick auf die bereits erwähnten 

Forschungen zu ‚passive listening tasks‘ werfen. Bei solchen geht es darum das Phänomen zu 

untersuchen, dass bei Hörerfahrungen auch dann motorische Areale des Gehirns aktiviert werden 

und entsprechend involviert sind, wenn diese Erfahrungen keine expliziten motorischen 

Handlungen einschließen, sondern diese vielmehr durch das Hören im bloßen Sitzen oder Liegen 

sogar vermieden werden sollen. Dass es solche Aktivierungen gibt, ist nicht umstritten – die Frage 

ist vielmehr, was die Funktion der Motorsystemaktivierung ist. Hierzu stellen Tom Froese und 

Ximena González-Grandón in ihrem Paper ‚How passive is passive listening? Toward a 

sensorimotor theory of auditory perception‘ (2019) drei verschiedene Erklärungsansätze vor: Das 

Dual-Stream-Modell, die Motorresonanz-Theorie sowie den sensomotorischen Enaktivismus. 

Das Dual-Stream-Modell53 fokussiert sich vor allem auf die auditive Wahrnehmung von Sprache 

und postuliert zwei verschiedene Kanäle: einen für die Wahrnehmung von Sprache und einen für 

das motorische Sprachhandeln. Dieser zweite Kanal wird hier als höchstens unterstützend 

charakterisiert, da er bei der Sprachproduktion efferente Kopien der motorischen Handlung 

mitsendet, um Erwartungen für das sensorische Feedback zu generieren, was wiederum für die 

Sprachwahrnehmung hilfreich sein kann. Es ist also ein theoretisches Modell, dass die neuronale 

Aktivität in motorischen Hirnarealen vor allem als Teil von vorhersagenden Hypothesen sieht, 

Hypothesen die das Gehirn generieren und interpretieren soll. Die Motoraktivierung wird hier als 

unterstützend, aber als nicht essentiell oder konstitutiv gesehen, teilweise sogar als 

epiphänomenal. Da dieses Modell dem bereits ausführlich kritisierten klassischem Kognitivismus 

am nächsten steht sowie selbst vermehrt umfangreiche Kritik erfahren hat (v.a. in Bezug auf eine 

übermäßige Simplifizierung der neuronalen Architektur des Gehirns) werde ich diesen Ansatz hier 

nicht weiterverfolgen (vgl. auch Froese & González-Grandón 2019, 628-629, 636-637).  

Die Motorresonanztheorie54 nimmt ihren Ausgang beim System der sogenannten 

‚Spiegelneuronen‘, also solchen Neuronen, welche sowohl feuern, wenn eine Handlung 

ausgeführt wird, als auch dann, wenn diese nur wahrgenommen wird. Zwar haben sich – wie die 

meisten Forschungen zur Wahrnehmung – die Untersuchungen zu diesen spiegelneuronalen 

                                                           
53 Als wichtige Vertreter sind hier etwa Hickok und Poeppel mit ihrem Paper ‚Dorseal and ventral streams: a 
framework for understanding aspects of the fucntional anatomy of language‘ zu nennen (vgl. Hickok & 
Poeppel 2004). 
54 Vgl. zu Folgendem: Froese & González-Grandón 2019, 629-631. Siehe als wichtige Vertreter der 

Motorresonanztheorie: Rizzolatti et al. 2001. 
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Systemen überwiegend auf die visuelle Sinnesmodalität fokussiert, aber nichtsdestotrotz gibt es 

mittlerweile ausreichend Hinweise, welche die Annahme von einem auditorischen Äquivalent 

plausibel machen. Im Vergleich zum Dual-Stream-Modell schreibt die Motorresonanztheorie der 

Aktivierung der für Motorik und Handlungsplanung zuständigen Hirnareale eine wichtige 

funktionale Rolle zu: „Motor resonance theory proposes that during the perception of actions 

performed by others, the patterns of motor system activity underlying the perceived action are 

mapped onto the perceiver’s own motor system, resulting in congruent neural activity that serves 

as a motor representation of the other’s action goal“ (Froese & González-Grandón 2019, 629). 

Wichtig ist hier also ein Prinzip der Kongruenz, eine Übereinstimmung von einmal dem Muster 

von Motorneuronen, die mit der Wahrnehmung einer Handlung einhergehen, sowie dem 

neuronalen Muster motorischer Aktivität, welches auftreten würde, wenn eine solche Handlung 

ausgeführt würde. Dies setzt natürlich voraus, dass eine gewisse Vertrautheit mit den 

wahrgenommenen Handlungen besteht, dass man zumindest ein implizites Verständnis davon 

hat, wie es wäre diese auszuführen. Des Weiteren ergibt sich hieraus als Vorhersage dieser 

Theorie, dass eigentlich nur von Handlungen herrührende Klänge solche Aktivierungen des 

Motorsystems hervorrufen sollten und auch nur solche, die auf Handlungen bezogen sind, die vom 

hörenden Subjekt selbst ausgeführt werden könnten. 

Beide Ansätze, sowohl das Dual-Stream-Modell als auch die Motorresonanztheorie, deuten die 

Funktion der Motorsystemaktivierung so, dass es sich hierbei um die Repräsentation einer 

Handlung handelt, die den wahrgenommenen Klang erzeugen würde. Dies dient beim Dual-

Stream-Modell der Vorhersage der als nächstes folgenden Klänge, während die 

Motorresonanztheorie eine Übereinstimmung neuronal konstituierter Handlungsmuster und  

-ziele und ein dadurch erreichtes Verstehen der klangerzeugenden Handlung postuliert (vgl. 

Froese & González-Grandón 2019, 641). Solche repräsentationalistischen Ansätze scheinen dem 

enaktivistischen Denken aus den schon erläuterten Gründen nicht plausibel und werden 

dementsprechend zurückgewiesen. Stattdessen legt der sensomotorische Ansatz nahe, dass 

„what is at stake in this motor activation is not a motor representation of a sound-producing 

action, but rather the perceiver’s own activity, namely the perceiver’s skillful sensorimotor 

engagement with the acoustic environment“ (ebd., 641-642). 

Neben der Einschätzung der Rolle von Repräsentationen unterscheiden sich die 

Motorresonanztheorie und der sensomotorische Enaktivismus auch was den hervorsagbaren 

Umfang der Motorsystemaktivierung betrifft und vor allem, inwiefern die Theorien in der Lage 

sind, einen Umfang, der über von Handlungen herrührende Klänge hinausgeht, erklären zu 

können: Lange fokussierte man sich dank der Dominanz der Motorresonanztheorie nämlich auf 



93 

 

den mittlerweile gut etablierten Zusammenhang zwischen Motorsystemaktivierung und auditiver 

Wahrnehmung von Klängen, die mit solchen Handlungen verbunden sind, die von den hörenden 

Subjekten selbst ausgeführt werden könnten, also zu deren Handlungsrepertoire gehören. Neuere 

Studien weisen aber darauf hin, dass sich auch dann bei Hörerfahrungen neuronale Aktivitäten in 

motorischen Hirnarealen feststellen lassen, wenn die gehörten Klänge nicht mit Handlungen 

verbunden sind: So etwa bei einer fMRT-Studie von Langers und Melcher, die Hirnprozesse 

während dem Hören von Breitbandrauschen55 untersuchte. Denn auch hier ließen sich wieder in 

eigentlich für zielgerichtetes Verhalten und motorische Planung zuständigen Bereichen – also 

nichtauditorischen Hirnarealen – modulierte neuronale Aktivitäten erkennen und zwar der Rate 

der auditiven Stimulationen entsprechend. Dies lässt zu dem Schluss kommen, „[that] 

nonauditory centers play a role in sound processing at a very basic level, even when the sound is 

not intertwined with behaviors requiring the well-known functionality of these regions“ (Langers 

& Melcher 2011, 233). Solche Ergebnisse lassen sich schwerlich in das Dual-Stream-Modell oder 

die Motorresonanztheorie integrieren, da beide Ansätze voraussetzen, dass das hörende Subjekt 

die wahrgenommenen Klänge selbst erzeugen könnte, was bei dem abstrakten 

Breitbandrauschen schlicht nicht der Fall ist. Dagegen ist dies für den sensomotorischen 

Enaktivismus kein Problem, denn „[s]ensorimotor theory predicts that the involvement of these 

motor areas partially reflects the listener‘s skill of knowing how the sound sensations would 

change as a result of potential bodily movements“ (Froese & González-Grandón 2019, 635). 

Dementsprechend ist es aus enaktivistischer Perspektive naheliegend, dass sich das Motorsystem 

auch dann in Bereitschaft versetzt, wenn das Wahrgenommene nicht etwas ist, das durch eine 

eigene Handlung selbst erzeugt werden könnte, da es für die Wahrnehmung als einer motorisch-

verkörperten, explorativen Aktivität immer eine Rolle spielt.  

Es lassen sich hier aber auch noch weitere Forschungsergebnisse anführen, die noch größere 

Probleme für die Motorresonanztheorie aufwerfen, sich aber im Gegenzug als starke Evidenz für 

den sensomotorischen Ansatz deuten lassen. Die EEG-Studie ‚The Role of actions in auditory 

object discrimination‘ (De Lucia et al. 2009), untersuchte das passive Hören 

handlungsverbundener Klänge sowie hiermit korrelierende neuronale Aktivitäten des 

Motorsystems. Bemerkenswert war hierbei, dass solche Klänge, die typischerweise eine Reaktion 

oder Anschlusshandlung erfordern (etwa das Klingeln eines Telefons), eine wesentlich stärkere 

Aktivierung der Hirnzentren für Motorik und Handlungsplanung aufwiesen, obwohl bei allen 

‚passive listening tasks‘ des Experiments nur solche Klänge verwendet wurden, die den 

Testsubjekten gleichermaßen vertraut waren sowie in deren Handlungsrepertoire lagen. Dies lässt 

                                                           
55 Ein Rauschen, welches dem bekannten ‚white noise‘ ähnelt, wenn es auch entgegen dem Namen eine 

etwas geringere Energiebandbreite als dieses ‚weiße Rauschen‘ aufweist. 
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sich durch die Motorresonanztheorie und ihrem auf der motorischen Vertrautheit der Handlung 

aufbauenden Prinzip der Kongruenz nicht erklären, während dies für den sensomotorischen 

Enaktivismus ein mehr als naheliegendes Ergebnis ist: Wenn wir Hören als eine explorative 

Aktivität verstehen, welche je schon in pragmatisch orientierte Interaktionsprozesse eingebettet 

ist, dann ist es offensichtlich, dass Klänge, die eine Handlung von uns verlangen eine stärkere 

Aktivierung des neuronalen Motorsystems mit sich bringen. Des Weiteren waren einige der im 

Experiment verwendeten Klänge solche, die im Regelfall durch elektrisch gesteuerte und 

automatisch regulierte Mechanismen ausgelöst werden (Kuckucksuhr und Kirchenglocke) oder 

ebenso gut durch natürliche, nicht-intentionale Ereignisse versursacht werden könnten (der Klang 

einer sich schließenden Tür könnte ebenfalls einen Windstoß zur Ursache haben). Der 

Motorresonanztheorie bereitet dies Probleme, da sie ja generell davon ausgeht, dass die 

Motorsystemaktivierung dem simulierenden Verstehen gehörter Handlungen dient und zwar 

durch eine Kongruenz von (prä-)motorischer neuronaler Aktivität während dem Hören sowie 

während dem tatsächlichen Ausführen der gehörten Handlung. Dies hat nun in Bezug auf die 

oben genannten Beispiele, welche keine menschlichen motorischen Handlungen sind, nur wenig 

explanatorische Kraft (vgl. Froese & González-Grandón 2019, 635-636, 639): „According to motor 

resonance theory we should therefore expect absent or at least significantly decreased motor 

system involvement for this category of environmental sounds […] and yet we find exactly the 

opposite“ (ebd., 636). Dies ist wiederum für den sensomotorischen Enaktivismus ein vollkommen 

plausibles und zu erwartendes Resultat, da sowohl menschengemachte als auch natürliche Klänge 

von uns Reaktionen erwarten und so den gesamten sensomotorischen Zusammenhang 

involvieren. Die Funktion der neuronalen Motorsystemaktivierung ist somit im Sinne des 

sensomotorischen Enaktivismus so zu verstehen, dass sie uns auf das weitere Erkunden und 

Interagieren mit unserer Umwelt vorbereitet, damit wir den uns umgebenden klanglichen Raum 

sinnhaft erschließen können und angemessen auf das Erlebte reagieren können. 

Es ist aber eben nicht nur der Bereich des Neuronalen, in welchem diese motorische 

Verkörperung zu beobachten ist. So ist es mittlerweile „well established that passive listening to 

action-related-sounds tends to modulate muscle activity in the relevant body parts […], a 

phenomenon known as ‚muscle specificity‘ […]“ (Froese & González-Grandón 2019, 633; 

Hervorhebung M.E.) – es handelt sich bei den motorischen Aktivierungen also nicht nur um solche 

im Supplementär-motorischem Hirnareal (SMA), ein für die Motorik wichtiges, im Frontallappen 

verortetes kortikales Areal, sondern eben auch um Aktivierungen der Muskeln selbst. Weitere, 

nicht im Gehirn zu verortende, subpersonale Prozesse, welche das Hören noch weiter als eine 

körperliche Aktivität charakterisieren, finden sich im Ohr selbst. Ich hatte bereits erwähnt, dass 

die körperliche Positionierung der Ohren selbst konstitutiv für unsere auditive Wahrnehmung ist, 
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da so erst das Stereohören ermöglicht wird. Anders als andere Säugetiere können wir unsere 

Ohren selbst kaum bewegen. Allerdings finden sich im Ohr selbst Haarzellen, welche Organellen 

besitzen, die Bewegungen erzeugen können, welche zur Wahrnehmung minutiöser klanglicher 

Stimuli beitragen können. Ebenso befinden sich im Ohr Muskeln, die sich bei lauten Geräuschen 

zusammenziehen können, um den eintreffenden Schall abzudämpfen und somit das Gehör zu 

schützen. Zugleich sind diese aber auch in der Lage zur genaueren Unterscheidung von Klängen 

beizutragen (ebd., 642). Ein auf ähnliche Weise uns normalerweise bewusst nicht zugängliches, 

aber zum Hörerleben körperlich beitragendes Phänomen sind sogenannte otoakustische 

Emissionen. Ein gesundes Ohr erzeugt im Gehörgang selbst – für uns nicht hörbare – Klänge, 

welche z.B. nach entsprechender Verstärkung medizinisch von Ärzten genutzt werden, um 

unmittelbar nach der Geburt festzustellen, ob das Gehör des Kindes eine normale physiologische 

Aktivität aufweist – schließlich kann man Neugeborene nicht fragen, ob sie etwas hören. Welche 

Funktion diese vom Ohr erzeugten Klänge für die auditive Wahrnehmung haben ist noch nicht 

gesichert, allerdings lässt sich sagen, dass otoakustische Emissionen Verbindungen aufweisen zu 

„reduced damping and improved sensitivity“ (ebd., 643). Naheliegende mögliche Funktionen 

wären „active amplification used by the auditory system to detect sounds that carry less energy 

than the background […]. They could also be essential for maintaining stable performance in the 

auditory system in terms of selfregulation of the amount of positive auditory feedback […]“ (ebd.). 

Abschließend weisen Tom Froese und Ximena González-Grandón auch noch einmal auf die innige 

Integration des auditiven und vestibulären Systems hin – unter anderem befindet sich schließlich 

das Gleichgewichtsorgan, eine mit Flüssigkeit gefüllte Blase, im Ohr selbst und ist durch zahlreiche 

Nervenverbindungen mit dem Ohr verbunden. Entsprechend ist es z.B. auch naheliegend, dass 

verstibuläre Aktivität eine entscheidende Rolle dabei spielt, wie genau Kopfbewegungen zur 

Rhythmuswahrnehmung beitragen (vgl. ebd.).  

Somit können wir sehen, dass selbst, wenn wir vollkommen stillsetzen und scheinbar rein passiv 

hören, eine Vielzahl körperlicher und (prä-)motorischer Vorgänge vonstattengehen und zum 

Hören von Klängen generell, aber natürlich auch von Musik beitragen. Hiermit ist erst einmal die 

gedankliche Bewegung zu Ende, welche vom zunächst – im Sinne des Doppelaspekts – eher 

Personalen und ‚Leiblichen‘ bis hin zum stärker Subpersonalen und ‚Körperlichen‘ verschiedene 

Facetten unseres sensomotorischen, klanglich-musikkulturellen ‚embodiments‘ durchschritt. Wir 

sind immerzu schon körperlich und motorisch involviert und bereit mit der Welt, in die wir 

eingebettet sind, zu interagieren. Doch auch wenn diese sensomotorischen Interaktionsprozesse 

bereits vielfältige Aspekte unserer musikkulturellen Wahrnehmungserfahrungen erklären 

konnten, scheint dies noch nicht alles zu sein. Denn was motiviert uns überhaupt auf eher das 

eine als das andere Detail zu achten oder unsere wahrnehmende Aufmerksamkeit überhaupt auf 
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irgendetwas zu richten? Inwiefern fließen qualitativ-affektiv gefärbte metaphorische Prozesse und 

Imaginationen in diese Wahrnehmungen ein? Und welche Rolle spielen für eine so zutiefst 

kulturell verankerte Praxis wie die Musik und ihre Wahrnehmung die verschiedenen 

soziokulturellen Imprägnierungen, die wir im Laufe unseres Lebens erfahren? 

 

 

3.2. Qualitative-affektive Aspekte musikkultureller 

Wahrnehmungserfahrungen 

 

Wenn wir uns zurückerinnern, so hieß es bei Berger: „On the ‚microlevel‘, musical structure and 

affective content are constituted in the practice of perception. As a kind of practice, this musical 

perception is both deeply informed by the practitioner’s situated and broader social contexts and 

actively achieved by the subject“ (Berger 1999a, 11; Hervorhebung M.E.). Doch dieser affektive 

Aspekt sowie der soziale Kontext kam in der Theorie des klassischen, sensomotorischen 

Wahrnehmungsenaktivismus etwas kurz. Dies muss nun noch kritisch ergänzend behandelt 

werden, wobei zunächst das Affektive im Fokus stehen soll, während die Prägung durch den 

sozialen Kontext in Kapitel 3.4 behandelt werden soll. 

Bei Alva Noë ist es oft unklar, ob er davon ausgeht, dass das Sensomotorische tatsächlich alles ist, 

was für die Wahrnehmung nötig ist. Alejandro Arango (2019) kritisiert zurecht, dass immer wenn 

Noë andeutet, dass mehr als nur das Sensomotorische für die Wahrnehmung eine Rolle spielt, die 

entsprechenden Formulierungen recht vage bleiben. Beispielhaft sei hier folgende Passage zitiert: 

„All perceptual experience is a matter of bringing the world into focus by achieving the right kind 

of skillful access to it, the right kind of understanding“ (Noë 2013, 188). Arango weist darauf hin, 

dass es hier und auch an ähnlichen Stellen, die sich nach ‚Action in Perception‘ (2004) speziell der 

Wahrnehmungsphilosophie widmen, oft unklar bleibt, was genau das Zusätzliche ist, was neben 

den sensomotorischen Fertigkeiten zur Wahrnehmung hinzukommen soll (vgl. Arango 2019, 34-

35). Hier bietet es sich an einen Schritt zurück zu gehen und an ein wichtiges Prinzip des weiteren, 

nicht nur sensomotorischen Enaktivismus zu erinnern, nämlich die Autopoiesis. Der 

autopoietische Enaktivismus kann uns hilfreiche Hinweise für das Verstehen von der Rolle und 

dem Wirken von Affekten in der Wahrnehmung geben – etwas das vor allem für Musik zentral ist! 

Die Rolle affektiver Qualitäten ist kaum zu unterschätzen, wenn es darum geht die 

Wahrnehmung, Wirkung und Werthaftigkeit von Musik und damit verbundener Artefakte für uns 

zu erfassen. Während es nun allerdings bei Noë offenbleibt, inwiefern affektive und 
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autopoietische Aspekte sowie die Lebendigkeit des Organismus eine konstitutive Rolle für die 

Wahrnehmung spielen,56 so lehnt dies Kevin O’Regan in seinem zusammen mit Jan Degenaar 

verfassten Aufsatz ‚Sensorimotor Theory and Enactivism‘ eindeutig ab – und zwar zugunsten einer 

Position, laut der es sensomotorische Kompetenzen allein sind, die für ein 

Wahrnehmungsbewusstsein nötig sind, sodass sogar ein künstliches Wesen, z.B. materiell 

realisiert in einem Roboter, dieses erreichen könnte (vgl. Degenaar & O’Regan 2017, 403-406). Im 

Folgenden möchte ich dementgegen erläutern, wie die aus unserer Lebendigkeit entstehenden 

Affekte zu unseren musikkulturellen Wahrnehmungserfahrungen beitragen und sie durchdringen; 

aber auch, wie ein vom Konzept der Homöostase geprägter autopoietischer Enaktivismus ein 

theoretisches Grundgerüst bieten kann, das sowohl das Affektive, Autopoietische, Lebendige als 

auch Sensomotorische problemlos von Grund auf integrieren kann.57  

Bei Shaun Gallagher heißt es zum Zusammenhang von Affekt und Wahrnehmung: „affect does not 

merely color or bias perception in certain ways but is at least partly constitutive of perceptual 

experience and creates a bodily framework within which perception and cognition operate“ 

(Gallagher 2005, 151; Hervorhebung M.E.). Diese Einschätzung des Affektiven als mindestens 

partiell konstitutiv für unsere Wahrnehmung hängt damit zusammen, dass das Affektive in dieser 

Form des Enaktivismus grundlegender verstanden wird. Sie schließt hier nicht bloß das ein, was 

wir gängigerweise als Emotionen, wie Angst oder Freude, verstehen: „Affectivity, taken in the 

broadest sense to include factors such as energy level, fatigue, hunger, pain, emotion, mood, and 

so on, impinges on our sensorimotor capabilities“ (Gallagher 2023, 36). Es geht hier um 

Affektivität als das körperliche Affiziert-Sein, inklusive leiblicher Selbstaffektion, die uns einen 

steten Eindruck davon gibt, wie es uns ergeht und das damit verbundene Regulieren des 

körperlichen inneren Milieus inklusive unseren Interaktionsweisen mit der Umwelt. Denn damit 

das Lebewesen sich im Sinne der autopoietischen Selbstkonstitution aufrechterhalten kann, muss 

es jederzeit spüren können, wie diese Prozesse der Selbsterhaltung verlaufen, ob sie sich im 

                                                           
56 Allerdings finden sich bei Alva Noë – anders als bei seinem ehemaligen Ko-Autor Kevin O’Regan – 

durchaus Textstellen wie die Folgende, die nahelegen, dass er eine wesentlich engere und eher konstitutiv 

verstandene Verbindung zwischen dem Wahrnehmungserleben und der autopoietisch geformten Einheit 

des Lebewesens sieht: „Consciousness and cognition are themselves aspects of the development of life. […] 
Living beings, that is, have just the sort of unity that makes it plausible to think that they might be able, for 

example, to ‚keep track‘ of patterns of sensorimotor covariation. A robot, in contrast, or a bit of ‚mere 
matter‘, seems to lack precisely that sort of unity. […] And in the absence of a given, unified subject, how 
can we hope to have explained consciousness?“ (Noë 2004, 230) 
57 Zwei Einschränkungen muss ich hier allerdings doch vorweg schicken: Erstens, dass auch wenn die 

Themen des Sensomotorischen, Qualitativ-Affektiven und später auch des Sozialen in einzelnen Schritten in 

den Blick genommen werden, sie doch auf der tatsächlichen Phänomenebene immer schon gegenseitig 

durchdringen sind; und zweitens, dass es hier letzten Endes nur um ergänzende Hinweise gehen kann, um 

das Thema der bedeutungsvollen, verkörperten Wahrnehmung der Musik besser erschließen zu können – 

denn zu jedem der hier angesprochenen Aspekte ließen sich zahlreiche Monographien füllen. 
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Guten oder Schlechten entwickeln. Diese Gefühle bezeichnet der Neurowissenschaftler Antonio 

Damasio auch als ‚urtümliche Gefühle‘ (‚primordial‘) oder ‚homöostatische Gefühle‘ (vgl. u.a. 

Damasio 2021, 72-73). Durch diese  

„fühlen wir, wie es unserem Organismus im Ganzen oder in Teilen von Augenblick zu Augenblick 

geht. Funktioniert er reibungslos und ungehindert, oder hat er Mühe? Ich bezeichne solche 

Gefühle als homöostatisch, weil sie uns als unmittelbare Informanten in Kenntnis setzen, ob der 

Organismus entsprechend den Notwendigkeiten der Homöostase arbeitete oder nicht, das heißt, 

ob er auf eine Weise tätig ist, die dem Leben und Überleben dienlich oder nicht dienlich ist.“ (ebd., 

73) 

Mit dem Begriff Homöostase wiederum wird der Prozess bezeichnet „durch den die 

physiologischen Parameter eines Lebewesens (beispielsweise Temperatur, pH, 

Nährstoffkonzentration, Tätigkeit der Eingeweide) in dem Bereich gehalten werden, der einer 

optimalen Funktion und dem Überleben am zuträglichsten ist“ (ebd., 76). Autopoiesis und 

Homöostase sind somit zwei untrennbar miteinander verbundene Phänomene: Homöostase ist 

letztlich das, wodurch die Autopoiesis überwacht, reguliert und so entscheidend unterstützt wird 

– und wie dies verläuft spiegelt sich in der Leib-Perspektive in bestimmten basalen Affekten und 

Lebensgefühlen wider. Damasio spricht zwar in obigem Zitat davon, dass uns die homöostatischen 

Gefühle „als unmittelbare Informanten in Kenntnis setzen“ (ebd., 73) – doch darf dies keinesfalls 

informationstechnisch oder repräsentationalistisch verstanden werden.  

Dies sage ich bewusst im Kontrast zu Antonio Damasio, der des Öfteren ein sehr 

repräsentationalistisches Vokabular verwendet und von ‚Bildern‘, ‚Karten‘ und ähnlichem 

spricht.58 Dies ist auf rein sachlicher Ebene jedoch nur wenig problematisch, wie Thomas Fuchs in 

seiner spezifisch auf Damasio bezogenen Kritik des Repräsentationsbegriffs zeigen kann (Fuchs 

2021, 148-151). Er konnte hier nämlich herausarbeiten, dass Damasios eigene Ausführungen 

sachlogisch eigentlich eine eher nicht-repräsentationalistische Einschätzung der homöostatischen 

Prozesse nahelegen. Denn Damasio selbst betont immer wieder Begriffe wie ‚Interaktion‘ und 

‚funktionaler Verschmelzung‘ in einer Weise, sodass kaum noch eine Trennung von 

Wahrnehmungsvorgängen und innerlichen, affektiven Körperzuständen zu machen ist. Es handelt 

sich hierbei also letztlich um eine funktionale Einheit, die aus einem innigen zirkulären Verhältnis 

von Gehirn, restlichem Körper und Umwelt resultiert. Dementsprechend schlussfolgert Fuchs: „In 

einer solchen Verschmelzung gibt es jedoch weder Ort noch Zeit für eine separate Repräsentation.“ 

(ebd., 150) Shaun Gallagher steht der Einschätzung der homoöstatischen Signale als bildhaften 

                                                           
58 Vgl. bspw. Damasio 2021, generell ‚Kapitel II. Geist und die neue Art der Repräsentation‘ sowie speziell 
dort den Abschnitt ‚Die Entstehung der geistigen Bilderwelt‘. Vgl. außerdem ebd., 43, 45f., 56, 58f., 81, 86, 
88, 136, 166.  
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Repräsentationen ebenfalls kritisch gegenüber und schreibt, „[that] we should understood [sic] 

these as prenoetic factors rather than mental images“ (Gallagher 2005, 151).  

Es handelt sich also bei diesen, den Affekten zugrundeliegenden homöostatischen 

Regulationsprozessen genau wie beim Körperschema um pränoetische Hintergrundfaktoren, 

welche die Wahrnehmungserfahrungen prägen, stützen und leiten. Außerdem – und dies ist 

besonders wichtig – verleihen sie erst dem Wahrnehmungshandeln einen Antrieb sowie eine 

motivationale Dimension.59 Dies ist ein nicht zu unterschätzender Unterschied des affektiv-

autopoietisch informierten Enaktivismus im Vergleich zur rein sensomotorischen Theorie: „the 

body as it factors in Noë’s theory of perception lacks an account of the complex motivational 

dimension that animates the body-world interaction“ (Gallagher & Bower 2013, 110-111). Der 

sensomotorische Enaktivismus gibt uns zwar durch die detaillierten Beschreibungen unseres 

Umgangs mit sensomotorischen Kontingenzen und des dadurch verkörperten, praktischen 

Wissens ein ‚Wie‘ der Wahrnehmung, ohne aber auch ein ‚Warum‘ zu geben: Warum sollte ich 

meine Wahrnehmungsexploration eher in die eine als die andere Richtung fortsetzen, eher dieser 

als jener sensorischen Fährte folgen oder meine Aufmerksamkeit eher hier als dort auf 

verschiedene Facetten des Wahrnehmungsfeldes lenken (vgl. ebd., 111)?  

Eine rein sensomotorische Beschreibung der Wahrnehmung unterschätzt auch die biographische 

Dimension, die über das bloße Erlernen grundlegender sensomotorischer Kompetenzen 

hinausgeht. Auch wenn diese praktischen Wahrnehmungsfähigkeiten, diese sensomotorischen 

Fertigkeiten individuell erworben werden müssen, haben sie doch eine relative Allgemeinheit: Die 

meisten unserer sensomotorischen Erwartungsprofile in Bezug auf alltägliche Gegenstände 

werden relativ ähnlich sein: „To perceive a situation [only] in light of sensory-motor contingencies 

is close to perceiving it impersonally, as one [im Sinne des deutschen ‚man‘; M.E.], that is, anyone 

with the standard perceptual skill set, would perceive it.“ (ebd., 123) Erst dadurch, dass eine 

affektive Biographie früherer Wertungen und emotionaler Interaktionserfahrungen hinzukommt 

erhält die Wahrnehmung auch die individuelle Bedeutsamkeit und Ausrichtung. Diese Aspekte 

fehlen allerdings alle bei einer ausschließlich sensomotorischen Betrachtung der Wahrnehmung 

bzw. sind so kaum zu erklären. O’Regan und Degenaar gehen davon aus, dass Affektives bereits 

automatisch im sensomotorischen Antwortverhalten des Organismus enthalten sei und betonen, 

dass es ihnen nicht plausibel erscheint weitere, nicht direkt der Wahrnehmung zugehörige 

Faktoren als notwendig – und somit konstitutitv – für die affektiven Aspekte des 

Wahrnehmungsbewusstseins zu postulieren (vgl. Degenaar & O’Regan 2017, 401-402). Trotzdem 

                                                           
59 Ähnliche Funktionen können wir genau so auch bei John Deweys Begriff der gefühlten Situationsqualität 

feststellen (vgl. Dewey 1930/2024), der im Laufe dieses Kapitels noch vorgestellt werden wird. 
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verweisen verschiedene von den beiden Autoren verwendete Formulierungen wie „This failure to 

notice an otherwise salient event depends on the subjects‘ present concerns“ (ebd., 402) doch 

sachlogisch auf eine enge Verbindung vom Wahrnehmungshandeln und Phänomenen der Sorge 

ums eigene Wohlergehen, welche direkt mit den beschriebenen homöostatischen und 

autopoietischen Prozessen verwoben sind. Degenaar & O’Regan kommen zu der Einschätzung, 

dass der autopoietische Enaktivismus problematisch sei, weil er „extra-perceptual capacities“ 

(ebd.) als teil-konstitutiv für die Wahrnehmung beschreibt und somit auch Innerkörperlich-

Organisches zu den entscheidenden Faktoren für die Entstehung des 

Wahrnehmungsbewusstseins zählt (vgl. ebd., 405). Die beiden Autoren kommen zu dem Urteil, 

dass „autopoietic enactivism would then defend a conception of perceptual consciousness that 

becomes relatively independent of behavioral expressions of sensing capacities“ (ebd.). Dies 

scheint mir letztlich recht unplausibel zu sein, und zwar aus zwei Gründen: Erstens da die 

verschiedenen körperlichen Systeme, die hier begrifflich einerseits dem Sensomotorischen und 

andererseits dem Affektiven zugeordnet wurden, letztlich nur auf einer analytischen Ebene 

getrennt gedacht werden können. Kinästhetisch und propriozeptiv Gespürtes, Gefühle von 

Muskelspannung oder Erschöpfung sind weder dem einen noch dem anderen isoliert zuzuordnen. 

Und wie mehrfach dargestellt handelt es sich bei all diesen Prozessen um zwar unterscheidbare, 

aber letztlich dynamisch integrierte zirkuläre Systeme, die auf allen Ebenen immer wieder 

ineinandergreifen: Es gibt nicht einmal ein ‚äußerlich‘ agierendes System sensomotorischer 

Kapazitäten sowie dann noch ein ‚innerliches‘, aus der Homöostase gewachsenes System der 

Affekte, die beide voneinander unabhängig sind. Zweitens ist das Bestehen darauf, dass es 

autopoietisch grundierte Prozesse sind, die das Affektive in die Wahrnehmung einfließen lassen, 

kein Risiko, wie es Degenaar und O’Regan formulieren, sondern Voraussetzung dafür, dass wir 

überhaupt irgendwelche Interessen haben und diese durch unser wahrnehmendes 

Explorationsverhalten verfolgen.  

Damit ist nun die Kritik an einem rein sensomotorischen Enaktivismus abgeschlossen sowie die 

begrifflichen Grundlagen zum autopoietisch-enaktivistischen Verständnis des Affektiven 

dargelegt. Nun wird es genauer darum gehen, wie wir von basalen Lebensgefühlen zu 

spezifischeren Situationsgefühlen sowie zu dem, was ich Emotionsgefühle60 oder einfach 

Emotionen nennen möchte, kommen – und natürlich wie dies für die Wahrnehmung von Musik 

                                                           
60 Mit Letzteren meine ich Gefühle, die auf spezifische Objekte oder Elemente der Wahrnehmung bezogen 

sind und uns zu bestimmtem, teils explizitem, teils eher verdecktem Verhalten in Bezug auf diese motiviert. 

Thomas Fuchs‘ verwendet in diesem Kontext auch den Begriff der ‚E-Motion‘, der den Zusammenhang von 
emotionaler imprägnierter Wahrnehmung und Bewegung verdeutlichen soll (vgl. Fuchs 2014, 16; vgl. Fuchs 

2021, 154). Dies wird weiter unten noch genauer erläutert. 
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sowie von musikkulturellen Artefakten konstitutiv ist. Hier werden auch die im letzten Kapitel 

eingeführten Begriffe des Entrainments und der Affordances wieder wichtig.  

Ausgangspunkt ist wie gesagt das Konzept der Autopoiesis, für welche es entscheidend ist, dass 

sowohl das Lebendig-Sein des Organismus als auch die seiner Aufrechterhaltung dienende 

Umwelt-Interaktion, die also auf sein Wohl – und die Vermeidung von Wehe oder Leid – 

ausgerichtet ist, dem Kognitiven vorausgeht. Somit wird „der Körper nicht nur sekundär zu seinem 

Gegenstand [...], sondern [ist] für seine Entstehung selbst konstitutiv“ (Fuchs 2021, 142). Im 

Rahmen dieses Prozesses bildet sich ein ‚Protoselbst‘, wie Fuchs‘ unter Bezug auf Damasio (vgl. 

ebd., 142-143; sowie Damasio 2000; hier speziell vgl. Damasio 2000, 187) erläutert. Grundlage 

hierfür sind zahlreiche, aus dem gesamten Körper stammende Signale, welche sich in Form 

neuronaler Aktivität im Gehirn niederschlagen:  

„Dazu gehören propriozeptive, viszerale, endokrine und andere Afferenzen aus dem inneren 

Körper (z.B. Herzrate, Blutdruck, Blutsauerstoff, Hormonwerte, Glukose, pH-Wert, Temperatur, 

Darmbewegungen, vestibuläre Sensationen, Vasomotorik, Muskelspannungen, u.a.), die über 

Rückenmark, Hirnnerven und Area postrema übermittelt werden“ (Fuchs 2021, 143)  

– Faktoren, welche aus der Leibes-Perspektive zu homöostatischen Gefühlen oder in den Worten 

von Thomas Fuchs zu „leibliche[r] Selbstaffektion“ (ebd.) führen. Man kann diese grundlegenden, 

mit dem Verlauf der Lebensprozesse verbundenen Gefühle auch als Lebensgefühl bezeichnen. Mir 

scheint es nun sinnvoll, hier noch einmal zu unterscheiden zwischen der prinzipiellen Tatsache, 

dass unser Lebendig-Sein von ständigen Empfindungen unserer Lebendigkeit begleitet wird und 

den spezielleren, von Situation zu Situation sich wandelnden Gefühlen, welche uns vermittelt 

durch die homöostatischen Regulationsprozesse spüren lassen, wie unsere aktuelle Interaktion 

mit der Welt verläuft. Während ich für erstere gerne weiterhin den Begriff des Lebensgefühls 

verwenden möchte, will ich letztere mit dem Begriff der Situationsgefühle erfassen. So verstanden 

ist das Lebensgefühl im allgemeinen Sinne immer nur indirekt spürbar, da es uns nur in der jeweils 

aktuellen Form des Situationsgefühls zugänglich ist. Diese Situationsgefühle sind wiederum 

natürlich Resultat ständiger Anpassungsprozesse des Lebewesens an seine Umwelt. Unter Bezug 

auf Buytendjik61 schreibt Shaun Gallagher passend hierzu „that each environment calls forth 

appropriately specified heart, kidney, stomach (and so forth) processes and appropriately 

specified bodily regulations, adaptations, and emotional reactions“ (Gallagher 2005, 149-150). 

                                                           
61 „In the working-body the ‚technique‘ of heart action, for instance, is changed with respect to the 
automatic self-regulation of circulation and respiration. This can be ascertained and analyzed. These 

changes, however, are mutually connected with a pathic tuning of the body to the lived interior and 

exterior sensations and with the characteristic of availability which is brought forth in work from its ground 

in the completely unconscious impersonal and prepersonal level.“ (Buytendjik 1974, 46-47; zitiert nach 

Gallagher 2005, 150) 
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Entsprechend sind in diesen zwar situationsspezifischen, aber doch noch nicht konkret 

gerichteten Gefühlen durchaus Tendenzen enthalten, die natürlich auch auf früheren Erfahrungen 

aufbauen: Durch unsere Interaktionen mit der Umwelt entwickeln wir somit auch speziellere, an 

Objekte (oder zumindest Objekttypen) gebundene Gefühle, da wir gelernt haben, wie sie zu 

unserem Wohl und Wehe beitragen können. Thomas Fuchs schreibt hierzu zusammenfassend: 

„[U]nter dem Einfluss dieser Interaktionen [wandelt sich] die ungerichtete Affektivität nach und 

nach in spezifische intentionale Emotionen. Durch sie ist der Organismus auf künftige, zu 

erreichende oder auch zu vermeidende Zustände oder Objekte motivational gerichtet. Vor allem 

Interesse und Aufmerksamkeit sind Ausdruck der konativen Energie, vermittels deren sich das 

Bewusstsein auf die Welt richtet.“ (Fuchs 2021, 147) 

Dies deckt sich auch mit Bower und Gallaghers Einschätzung, dass Affektivität eine notwendige 

Bedingung ist, um überhaupt so etwas wie Wahrnehmungsinteressen (‚perceptual interests‘; vgl. 

Gallagher & Bower 2013, 121-124) zu haben. In seiner Besprechung der affektiven 

Intentionaltität, also des emotionalen Gerichtetseins auf die Welt, betont Thomas Fuchs den 

engen Zusammenhang von Wahrnehmung und Gefühlen: „In gewissem Sinn sind Gefühle Formen 

der Wahrnehmung, nämlich der Beachtung qualitativer Merkmale einer Situation, die ihnen eine 

Bedeutsamkeit und Wichtigkeit gibt, die sie ohne die Emotion nicht hätten.“ (Fuchs 2014, 14) Die 

in unsere Wahrnehmung einfließende bzw. mit ihr auf verschiedenen Ebenen untrennbar 

verwobene Affektivität bringt in unser wahrnehmendes Explorationsverhalten also gewisse 

Tendenzen, Interessen und Bedeutsamkeiten. An diese affektgesättigten Wahrnehmungen 

schließen sich wiederum entsprechende Handlungstendenzen an.  

Thomas Fuchs erfasst dies in einem Kreismodell (vgl. Fuchs 2014, 16-17; vgl. Fuchs 2021, 153-

155), bei dem es einmal eine zentripetale Komponente gibt, welche bezeichnet, wie wir auf 

verschiedene Weisen im Verlaufe einer Situation von dieser affiziert werden, sowie eine 

zentrifugale Komponente, die sich eben darauf bezieht, wie die wahrgenommenen affektiven 

Valenzen uns in eine bestimmte Richtung ziehen bzw. wie sie „die emotionale Wahrnehmung der 

Situation beeinflusst und eine entsprechende Handlungsbereitschaft einschließt (‚E-Motion‘)“ 

(Fuchs 2021, 154). Die Wortwahl ‚Emotion‘ (vor allem in der Schreibweise ‚E-Motion‘) soll auch 

auf den Zusammenhang affektiv imprägnierter Wahrnehmung und motorischer Bewegung bzw. 

Handlung hinweisen. Auch wenn Thomas Fuchs hierfür beide Worte (‚Affektion‘ für die 

zentrifugale Komponente und ‚E-Motion‘ für die zentripetale Tendenz) verwendet, möchte ich 

diese spezifischeren, auf bestimmte Aspekte und Objekte der Situation gerichteten Gefühle als 

Emotionsgefühle bezeichnen. Dies hat erstens einen terminologischen Grund, denn ich möchte 

den Begriff des Affektiven – wie bereits zu Beginn dieser Diskussion gesagt – in einem sehr weiten 
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Sinne verwenden, welcher auch grundlegende, teils subpersonale, teils vorbewusste sowie 

homöostatisch-autopoietische Formen des Fühlens und Gefühls bezeichnet, während Emotionen 

für bewusste, gerichtete und relativ individuierte Gefühle stehen soll. Zweitens sei noch ein eher 

sachlogischer Grund genannt, nämlich da es sich mir bei diesen Gefühlen um solche zu handeln 

scheint, die eine bestimmende Bewegung von der allgemeineren Affektivität des Situationsgefühls 

weg hin zu einer konkreteren, emotionalen Objektbestimmung beschreiben – welche natürlich 

wieder in das Situationsgefühl der nächsten Situation einfließen kann –, weswegen ich den 

Bewegungsaspekt hier hervorheben möchte. Wichtig ist hierbei, dass es sich – obwohl bisher viel 

von sehr biologisch-basalen Faktoren und Prozessen gesprochen wurde – bei den so geweckten 

und von der Wahrnehmungssituation nahegelegten Tendenzen nicht um ‚bloß tierische‘ 

Neigungen wie Nahrungsaufnahme und ähnlichem handelt. Sondern gerade bei einem so sozial 

und kulturell verankerten Wesen wie dem Menschen kommt hier noch mehr ins Spiel: „Sie 

[Gefühle] liefern den Drang und den Anreiz, sich entsprechend der von ihnen transportierten 

Information zu verhalten und zu tun, was in der jeweiligen Situation am angemessensten ist, sei 

es das Laufen in eine Deckung oder die Umarmung der Person, die wir vermisst haben.“ (Damasio 

2021, 81) Es sind also auch Emotionen, Gefühle und Anschlusstendenzen, die eventuell nur noch 

sehr indirekt einen Bezug zum nackten Überleben haben, sondern einfach mit unserem generell 

Wohl- oder Unwohlbefinden verbunden sind.  

Die von mir zur Beschreibung der Situationsgefühle genutzte Konzeption der körperlichen 

Homöostase von Antonio Damasio und die damit verbundenen Gedanken zu Affektivität und 

ihren regulierenden sowie evaluativen Funktionen findet ihre leibliche Entsprechung in John 

Deweys Begriff der Qualität.62 Hier darf man allerdings im Sinne des Doppelaspekts nicht zwei 

Ebenen miteinander vermischen: Auch, wenn Damasio oft so von den Gefühlen spricht, wie sie 

eben erlebt werden, liegt sein Fokus als Neurobiologe doch auf dem Aspekt des organischen 

Körpers und einer entsprechend naturwissenschaftlichen Perspektive. John Dewey wiederum hat 

zwar als pragmatistischer Philosoph stets auch die naturalistische Perspektive mit im Blick und 

betont so auch das Organische der Interaktionszusammenhänge – doch „approaching ‚quality‘ 

scientifically is different than ontologically simply because of the nature of scientific inquiry. 

Scientific inquiry has the important function of studying the conditions for having qualitative 

experiences. One key condition is the [organic] body“ (Pappas 2016, 443). Doch bei John Deweys 

Begriff der Qualität geht es eben darum zu beschreiben, was die Qualität einer 

Erfahrungssituation in der Weise ist, wie sie uns im Erleben zunächst gegeben ist, während wir sie 

durchleben und bevor wir auf diese oder ihre Bedingungen reflektieren: Die Qualität einer 

                                                           
62 Für weitere inhaltliche Übereinstimmungen und Verbindungen von John Dewey und Antonio Damasio 

siehe Mark Johnsons Aufsatz ‚Mind incarnate: from Dewey to Damasio‘ (Johnson 2006). 
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Erfahrung als unmittelbar gehabtes (diese Differenzierung von neurobiologischer und deweyscher 

Perspektive wird so auch von Pappas vertreten: vgl. ebd.; vgl. auch Dewey 1930/2024, 26 und 38; 

vgl. außerdem Dewey 1925/1995, 22-40). 

Jede Situation hat nun ihre eigene Qualität, sie ist das, was die Situation zu dieser Situation macht. 

Dies ist eine der Funktionen der Qualität, dass sie Erfahrungen individuiert, ihre Einheit stiftet, sie 

zu einer Erfahrung – im Unterschied zum Erfahrungsstrom – macht, weil sich diese aktuelle 

Situation auf eine bestimmte Art und Weise anfühlt (vgl. Dewey 1934/2021, 47-49). Dewey weist 

uns aber auch darauf hin, dass obwohl die Situationsqualität etwas ist, das eher gefühlt als 

gedacht ist, wir uns trotzdem davor hüten sollten, sie als ein Gefühl zu hypostasieren. Denn von 

konkreten Gefühlen können wir immer erst im Nachhinein sprechen (vgl. Dewey 1930/2024, 25). 

Und doch ist sie eben etwas zunächst Gefühltes, nicht im Sinne konkreter Emotionen, sondern 

eben etwas leiblich Gespürtes, das sich im Nachhinein in verschiedene Facetten ausdifferenzieren 

kann: „Diese [durch die Qualität gestiftete] Einheit [der Erfahrungssituation] ist weder emotional, 

noch praktisch, noch intellektuell, denn diese Begriffe benennen Unterschiede, die die Reflexion 

[im Nachhinein] innerhalb der Einheit machen kann“ (Dewey 1934/2021, 49; Ergänzungen M.E.).63 

Gleiches gilt auch für die Konstitution von Objekten und ihren Bedeutsamkeiten, denn in der 

präreflexiv erfahrenen Situation sind die Objekte zunächst Teil der gesamtheitlich erlebten 

Qualität: Die Situation ist den individuierten, erkannten und mit Valenzen versehen Objekten 

vorgängig (vgl. Dewey 1930/2024, 17ff.). Abschließend seien noch drei weitere Funktionen der 

Qualität genannt, nämlich, dass die „unmittelbare Existenz von Qualität, und zwar von 

dominierender und durchgängiger Qualität, der Hintergrund, Ausgangspunkt und das regulative 

Prinzip allen Denkens ist“ (ebd., 73; Hervorhebungen M.E.). Es handelt sich hierbei also um eine 

die Situation im Hintergrund durchziehende und zugleich leitende Qualität, die eher leiblich 

gespürt als erkannt wird, die uns einen Ausgangspunkt gibt, von dem aus wir uns orientieren 

können und die uns anleitet, während wir versuchen uns die Situation nach und nach zu 

erschließen. Dabei wird Dewey auch nicht müde darauf hinzuweisen, dass selbst die höchsten 

kulturellen Qualitäten, wie jene, die wir im Umgang mit Kunst erfahren, ihren Ursprung darin 

haben, dass hier ein lebendiges Geschöpf mit seiner Umwelt interagiert, und diese Interaktionen 

seinem Wohl entweder in irgendeinem Sinne zuträglich oder abträglich sind.64 Entsprechend 

enthält die gespürte Qualität auch eine demgemäße evaluative Komponente, ähnlich dem 

Bauchgefühl, dass uns manchmal einen ersten Eindruck der Situation vermittelt, bevor wir diese 

                                                           
63 Siehe auch weiter oben, Kapitel 2.3, wo ich diesen Ausdifferenzierungsprozess, der seinen Ausgangspunkt 

bei einer qualitativ-einheitlichen Erfahrung nimmt, bereits einmal im größeren Kontext der pragmatistisch 

verstandenen Anthropologie der Artikulation beschrieben habe. 
64 Vgl. etwa die ersten beiden Kapitel in ‚Kunst als Erfahrung‘ (Dewey 1934/2021): ‚Kapitel I: Das lebendige 
Geschöpf‘ und ‚Kapitel II: Das lebendige Geschöpft und die ‚ätherischen‘ Dinge‘.  



105 

 

in ihren Details erfassen. Im Ganzen bietet Deweys Begriff der Situationsqualität das ideale, auf 

Aspektseite der leiblichen Subjektivität verortbare Gegenstück zu dem, was vorher in Bezug auf 

den ‚Körper‘-Aspekt beschrieben wurde – auch wenn sich natürlich beides, ‚Leib‘ und ‚Körper‘, 

extensional immer auf dieselbe Entität beziehen, nämlich das sich in Interaktion mit seiner 

Umwelt befindende Lebewesen. 

Unter Bezugnahme auf Deweys Konzept der Situationsqualitäten schreibt Matthias Vogel 

spezifisch im Hinblick auf Wahrnehmungen und Musik: „Auch wenn Menschen dieses oder jenes 

erfahren, leben sie nicht in einem Kontext unstrukturiert auftretender und verschwindender 

Wahrnehmungen. Sie leben vielmehr im Kontext von Situationen, in denen Wahrnehmungen eine 

Rolle für diejenigen Belange spielen, die die Situation strukturieren […]“ (Vogel 2007, 331). Man 

stelle sich nun folgende Situation vor: Jemand ist von Freunden auf eine Party in einem Club 

geschleppt worden, auf der Musik läuft, mit der er eigentlich nichts anfangen kann, ja, die auf ihn 

befremdlich wirkt: Die Leute, wie diese gekleidet sind und wie sie tanzen, die Dekorationen der 

Location inklusive Beleuchtungsstil, die gespielte Musik selbst; ein musikalischer Kulturschock. 

(Man denke vielleicht an jemanden, der üblicherweise in der Hiphop-Szene verkehrt und nun auf 

einer Party der Darkwave/Gothic-Szene gelandet ist.) Und zu allem Überfluss hat er in der Menge 

auch noch den Anschluss zu der Freundesgruppe verloren, mit der er diesen Club ursprünglich 

betreten hatte:  

„In solchen Erfahrungen [und für Dewey sind Erfahrungen sich entfaltende Situationen; M.E.] 

verbinden sich Wahrnehmungen […], Gefühle […], Impulse […] und Überzeugungen […] zu einer 

Erfahrung, die diese Elemente integriert und in das Licht eines Gesichtspunktes (Hilflosigkeit) stellt, 

das der Erfahrung ihren Namen gibt.“ (ebd.)  

Nun ist es aber eben nicht so, dass wir der Qualität, die eine Situation auszeichnet, nur passiv 

gewahr sind oder diese bloß neutral aufnehmen, sondern sie weist bereits eine gewisse Richtung 

vor, legt uns auf einer affektiv-qualitativ gespürten Ebene mögliche Anschlusshandlungen nahe: 

„Das bedeutet, dass die Qualität, obwohl sie dumpf ist, als einen Teil ihrer komplexen Qualität 

eine Bewegung oder einen Übergang in eine bestimmte Richtung enthält.“ (Dewey 1930/2024, 

47) Auch wenn die gespürte Situationsqualität in gallagherscher Terminologie ein eher 

pränoetischer Faktor ist und sich somit als ein somatisches Hintergrunderleben charakterisieren 

lässt, ist sie doch ein solcher Hintergrund, der uns im Wahrnehmen erste Schritte erkennen lässt, 

die verfolgt werden können, um die Situation in einer uns zuträglichen Weise zu formen65 – etwa 

                                                           
65 Sie ist, wie gesagt, ein „regulative[s] Prinzip allen Denkens“ (Dewey 1930/2024, 73.), auch solchen 

Denkens, dass tiefer, auf einer verkörperten Ebene liegt. Man beachte auch hier wieder die innerliche 
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ein weiteres Explorationshandeln, um am Ende festzustellen, dass der Club noch einen weiteren 

Dancefloor beinhaltet, auf welchem Musik gespielt wird, an die man Anschluss finden kann und 

sich sensomotorisch und affektiv mit dieser interagierend koppeln kann.  

Die unterschiedlichen, jeweils die Situation durchdringenden Qualitäten und ihre sich 

herausdifferenzierenden emotionalen Aspekte führen natürlich auch zu einer Vielzahl von 

verschiedenen möglichen emotionalen Einstellungen, die wiederum – im Sinne des fuchsschen 

Emotionskreisgeschehens – zu unterschiedlich geformten Wahrnehmungen der Dinge führen 

können. Dies eben im Sinne einer ‚affektiven Intentionalität‘ (vgl. Fuchs 2014, 14), einem 

affektiven auf die Welt Gerichtet-Sein. Des Weiteren ist dies ist auch zu verstehen als eine von der 

eigenen Biographie geprägte und situationsspezifische „Sinngebung, [welche] eine evaluative 

oder bewertende Komponente ein[schließt], die man allerdings nicht im Sinne propositionaler 

Überzeugungen auffassen darf“ (ebd.), da sie wie bereits gesagt auf einer teils intuitiven, 

leiblichverkörperten Ebene liegt – auch wenn dieses implizit Gespürte natürlich auch sprachlich 

explizit gemacht werden könnte.66 Auch hier sei wieder eine zwar fiktive, aber konkrete Situation 

angeführt: Eine Musikstudentin kommt gerade vom Fitnessstudio nach Hause. Erschöpft, 

verschwitzt, hungrig und mit verspannten Muskeln betritt sie ihre Wohnung, als ihr Blick auf den 

Notenständer samt (geschlossener) Partitur fällt sowie das danebenstehende Cello. Auf dem 

angrenzenden Tisch liegt ein Stapel Bücher, welche sie für eine theoretische Prüfung, die bald 

ansteht, durcharbeiten müsste, während sie die erwähnte Partitur für eine ebenfalls zeitlich 

naheliegende praktische Prüfung zu studieren hätte. Doch beides fällt ihr schwer, hat sie doch 

schon zu lange prokrastiniert und ist überdies in diesem Moment zutiefst ermüdet. Es ist somit 

nicht nur ein aus verschiedenen Komponenten bestehender affektiver Zustand offensichtlich 

physiologischer Erschöpfung, sondern auch Gefühle von Scham und Angst, die ihre Wahrnehmung 

hier prägen und formen. Denn „[t]ypically, however, one’s embodied condition does not reflect a 

simple, isolated affect – rather, there is a cocktail, a mélange of aspects that make up one’s 

affective state“ (Gallagher 2017, 152)67. Dies kann zum Beispiel einmal dazu führen, dass sie den 

                                                                                                                                                                                
Verschränkung von Situationswahrnehmung und Handeln, was typisch für sowohl den Pragmatismus, aber 

eben auch den Enaktivismus ist. 
66 So spricht auch Dewey davon, dass die gespürte Qualität symbolisch expliziert werden kann, aber eben 

nur, weil das entsprechend Bedeutsame vorher als Gespürtes sich aufgedrängt hat (vgl. Dewey 1930/2024, 

47). Die Rede vom ‚implizit Gespürtem‘ heißt hier allerdings nicht, dass auf einer impliziten Ebene schon 
klar ist, worum es geht. Dewey macht hierfür extra den Unterschied zwischen dem Impliziten und dem 

Implizierten klar: Das Implizierte steht terminologisch für die schon fertige Bedeutung, die gewissermaßen 

zwischen den Zeilen steht und nur noch hervorgeholt werden muss. Das Implizite der wahrgenommenen 

Situation dagegen ist das nur vage Gespürte, das in verschiedene Richtungen expliziert werden kann (vgl. 

ebd., 21; vgl. zu dieser Deutung auch Jung 2009, 217ff.). 
67 Das erwähnte Fitness-Studio und die damit verbundene Erschöpfung wurde ebenfalls von dieser Passage 

beeinflusst, die ich deswegen noch einmal in Gänze hier zitieren möchte: „Typically, however, one’s 
embodied condition does not reflect a simple, isolated affect – rather, there is a cocktail, a mélange of 
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Rest des Abends damit verbringt sich zwar im Wohnzimmer aufzuhalten, aber – teils bewusst, 

teils unterbewusst – es vermeiden wird in die Richtung der genannten Gegenstände zu schauen – 

etwa den Blick linksherum statt rechtsherum schweifen lässt, wenn sie sich aus dem Zimmer in 

Richtung Küche bewegen möchte. Die Wahrnehmung mitsamt ihrer Motorik wird so von affektiv-

emotionalen Faktoren gehemmt, da die Kosten, die involviert sind, um sich die Gegenstände und 

ihre Präsenz wahrnehmend zu erschließen (samt der durch Aufschlagen der Bücher und der 

Partitur weiter rezipierbaren Inhalte), nicht nur solche von sensomotorischer Art sind: „Delicately 

interwoven with that perceptual sense of presence is a sense of the affective stakes of making 

something available or present.“ (Gallagher & Bower 2013, 122; Hervorhebung M.E.) Es kann 

einfach der Fall sein, „[that] one might still not feel ‚up to the task‘, or feel inclined to do the 

thing“ (ebd.) und solche oder ähnliche affektiv-emotionale Faktoren sind es, die unser 

Wahrnehmungsinteresse konstitutiv mitbestimmen: „Perceptual interest denotes the affective 

sense of the stakes or costs involved in exchanges with one’s environment.“ (ebd., 121)  

Dies gilt letztlich auch für die so oft in enaktivistischen Wahrnehmungstheorien angeführten 

Affordances, also die in der Wahrnehmung enthaltenen Bedeutsamkeiten, die als direkt 

wahrgenommene Angebote der Umwelt die Wahrnehmungserfahrung prägen. Auch wenn diese 

meist in hauptsächlich sensomotorischem Vokabular dargestellt werden, spricht schon Gibson 

selbst von positiven und negativen Affordances (vgl. Gibson 1979/2015, 128-129) und spezifisch 

davon, „[that] we can now observe that some offerings of the environment are beneficial and 

some are injurious“ (ebd., 129) – also entweder zum Wohl oder Wehe des Lebewesens beitragen. 

Dabei sind auch dies keine rein objektiven oder rein subjektiven Eigenschaften, sondern 

Charakteristika der Interaktionssituation. Diese so wahrgenommenen Affordances sind 

dementsprechend ebenfalls von solchen affektiven Kosten imprägniert: „One’s environment 

affords many possibilities for action, but each has its affective price tag, and they are not all 

equally affordable“ (Gallagher & Bower 2013, 122). Wenn ich etwa zwei Konzerttickets auf 

meinem Küchentisch liegen habe, so kann es sein, dass meine Wahrnehmung von diesen mit 

Freude erfüllt ist, da es sich um ein Konzert einer Band handelt, welche mir viel bedeutet – ich 

nehme den Gegenstand als von einer meinem Wohl zuträglichen Affordance imprägniert wahr. 

Ebenso kann es der Fall sein, dass in der Wahrnehmung des Tickets das Handlungsangebot 

enthalten ist ein Konzert einer zwar befreundeten Band zu besuchen, deren Sängerin aber meine 

Ex-Freundin ist, von der ich mich kürzlich getrennt habe – dann nehme ich denselben Gegenstand 

                                                                                                                                                                                
aspects that make up one’s affective state. After a day of trekking up a mountain, one’s perception may be 
informed by a combination of hunger, pain, fatigue, troubled respiration, feelings of dirtiness, and the 

kinaesthetic difficulty involved in climbing. It’s likely the mountain path looks more challenging at that point 

than after a good night’s sleep, not because of certain objective qualities that belong to the path, but 
because of one’s affective state.” (Gallagher 2017, 152-153) 
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auf einmal als von einer Affordance imprägniert wahr, die meinem Wohl vielleicht doch weniger 

zuträglich ist. Außerdem ist es so – und dies wird sicherlich jeder leicht nachvollziehen können –, 

dass unterschiedliche Situationen mit ihren verschiedenen affektiven Charakteristika uns zu 

unterschiedlichen Musiken hinziehen, da wir hier jeweils situationsspezifisch passende 

Affordances des Ausdrucks und der Emotionsregulation wahrnehmen können.68 

 

 

3.3 Affektive, metaphorische und imaginative Momente im erlebenden 

Nachvollzug von Musik  

 

Wir haben nun gesehen, wie die Situationen (und die sie auszeichnende Qualität) unsere 

Wahrnehmung von musikkulturellen Umgebungen, Artefakten und Möglichkeiten auf affektiv-

emotionalen Ebenen prägen kann. Aber ich möchte in Bezug auf den Zusammenhang von Musik, 

Affekt und Situationen noch einen Schritt weitergehen: Die Musik selbst lässt sich als eine Art von 

Situation verstehen. Ich habe bereits im vorherigen Kapitel dafür argumentiert, dass Musik eine 

Art von erlebter Räumlichkeit innewohnt sowie, dass es sich hierbei um einen in der Zeit 

entfaltenden Sinnzusammenhang handelt, der verschiedene sinndurchwebte Elemente enthält. 

Hinzu kommt nun, dass das Erleben von Musik und den so räumlich und zeitlich beschriebenen 

Facetten inhärent affektiv ist. Hierfür ist der von Daniel Stern entwickelte Begriff der 

‚Vitalitätsaffektkonturen‘ hilfreich, den Mark Johnson mit dem bedeutungsvollen Wahrnehmen 

von Musik verbindet (Johnson 1997-98, 96-98). Es geht hierbei wiederum um sehr basale Affekte, 

um die „vital processes of life, such as breathing, getting hungry, [...] falling asleep and emerging 

out of sleep, or feeling the coming and going of emotions and thoughts“ (Stern 1985, 54). Diese  

„[v]itality affects occur both in the presence of and in the absence of categorical affects (like anger 

or fear). For example, a ‚rush‘ of anger or of joy, a perceived flooding of light, an accelerating 

sequene of thought, an unmeasurable wave of feeling evoked by music, and a shot of narcotics can 

all feel like ‚rushes‘. They all share similar envelopes of neural firings, although in different parts of 

the nervous system.“ (ebd., 55; Hervorhebung M.E.) 

All diese unterschiedlichen affektiven Phänomene teilen somit gewisse ähnliche Strukturen, 

ähnliche Konturen, sowohl auf der subpersonal-körperlichen Ebene als auch aus der Perspektive 

des leiblichen Erlebens, nämlich als ein Anschwellen oder Ansturm. Mark Johnson erläutert hierzu 

                                                           
68 Mehr zur Emotionsregulation durch Musik im Sinne eines durch Musik ausgedehnten affektiven Geistes in 

Kapitel 4.1. 
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auch: „Vitality affects are not individual emotions like joy and surprise; rather, they are the 

structure and quality of the process and flow of our emotional experience.“ (Johnson 1997-98, 97) 

Somit präsentiert uns Musik eine Vielzahl von Aspekten, die eine Situation ausmachen, nämlich 

eine erlebbare raumzeitliche Struktur, unmittelbar als affektiv spürbare Konturen möglicher 

emotionaler Verläufe, ein Involvieren von uns selbst (denn im deweyschen Situationsbegriff sind 

wir Teil der Situation, sie ist uns nichts objektiv Äußerliches) sowie verschiedene sich im Verlaufe 

der Wahrnehmungsinteraktion herausdifferenzierende Elemente, die als unterschiedlich 

bedeutsam wahrgenommen werden können. Und natürlich ist die Wahrnehmung der von der 

Musik zum Ausdruck gebrachten Situation wiederum davon abhängig, in welchem Kontext das 

Musikhören situiert ist – ob wir das Stück auf Vinyl im Wohnzimmer hören, uns auf einem Konzert 

befinden oder es per Smartphone und Kopfhörern im Park spazierengehend genießen. Als Ganzes 

ist diese Situation natürlich auch wieder von einer ihr ihre Einheit gebenden Qualität 

durchdrungen – und spätestens nach mehrmaligem Hören wird sich dann auch für das 

Musikstück, für das Werk eine charakteristische Qualität herauskristallisieren, auch wenn diese 

natürlich situativ immer noch variieren kann. Da all dies Strukturen (oder Konturen) sowie 

Qualitäten sind, die wir so oder ähnlich auch in anderen, bereits früher gemachten Erfahrungen 

wiederfinden können, führt dies dazu, dass unser Musikhören immer auch von scheinbar 

nichtmusikalischen Erfahrungselementen durchdrungen ist. Wir neigen also letztlich dazu, dass 

wir Erfahrungen aus einer Domäne, die stärker verkörpert grundiert ist und auf direkten 

verkörperten Interaktionen fußt, nutzen, um Erfahrungen aus einer anderen Domäne, die weniger 

direkt greifbar ist und von einem abstrakteren Charakter ist, wie etwa musikalische Strukturen, zu 

verstehen und nachzuvollziehen.69 

Der Philosoph Alexander Becker macht einen ähnlichen Punkt in seiner Auseinandersetzung mit 

Mozarts Streichquartett C-Dur KV 465 (zum Folgenden: vgl. Becker 2007, 271-275). Im ersten Satz 

des Stücks wird in Takt 23 ein zentrales Thema des Quartetts eingeführt, wobei hier auffällig ist, 

dass in den einführenden Takten 23 bis 30 das Cello, also die Bassstimme, fehlt. Um über eine 

Beschreibung hinauszukommen, die nicht nur im Rahmen der inneren Kompositionslogik verweilt, 

sondern auf einen weiteren Sinn der Musik verweist, müssen eben auch außermusikalische 

Wahrnehmungserfahrungen herangezogen werde: „Einem Sinn der fehlenden Cellostimme 

kommt man näher, wenn man die tiefe Stimmlage als Fundament und diese erste 

Themenexposition somit als fundamentlos erfährt.“ (ebd., 274) Hierfür müssen wir natürlich ein 

Wesen sein, dass einen Körper hat, der weiß wie es ist auf einem Fundament zu wandeln und was 

die (vorläufige) Abwesenheit eines Bodens für ein verkörpertes Subjekt bedeutet. Aber wir 

                                                           
69 Dies ist im Grunde einer der Kerngedanken der Theorie der konzeptuellen Metapher von Mark Johnson 

und George Lakoff, die im Anschluss noch genauer dargestellt werden wird. 
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müssen eben auch wissen, dass ein Streichquartett üblicherweise aus zwei Geigen, einer Viola 

und einem Cello besteht, damit wir dies als eine aus vier Schichten bestehende Struktur 

wahrnehmen können. Wichtig ist hier also „die Vertrautheit mit stilistischen Konventionen“ 

(ebd.). Im weiteren Verlauf des Aufsatzes entwickelt Becker nun ein Nachvollzugsmodell 

musikalischer Wahrnehmung, bei welchem es im Kern darum geht, dass wir um die 

Wahrnehmung eines Musikstücks sinnhaft zu verstehen auch andere, bereits gemachte 

Wahrnehmungen oder ausgeführte Tätigkeiten nutzen, um die musikalischen Wahrnehmungen 

im Akt eines Nachvollzugs zu individuieren und so zu erfassen. Die Tätigkeiten können 

musikalische sein (wie beispielsweise Nachsingen) oder auch nichtmusikalische, wie etwa eine 

Handbewegung, die eine der Melodie als ähnlich empfundene Bewegung beschreiben (vgl. ebd. 

285-295).  

Die aus dem Nachvollzug resultierende Erfahrung, welche eben darin besteht, das frühere oder 

zeitgleich gemachte Tätigkeits- oder Wahrnehmungserfahrungen herangezogen werden, um das 

Erlebte zu individuieren, ist „dann angemessen, wenn sie Einheit und Zusammenhang 

nachvollziehbar macht“ (Becker 2007, 302). Dies ist verbunden mit dem Gedanken einer 

schrittweisen Annäherung: „Verschiedene Erfahrungen lassen sich nach dem Grad des 

Zusammenhangs, den sie herstellen, ordnen, und man kann sich durch den Zuwachs an 

Zusammenhang dem Gegenstand in der Erfahrung allmählich annähern.“ (ebd.)70 Matthias Vogel 

schreibt – in seinem im gleichen Sammelband veröffentlichten Aufsatz, der auf den Gedanken von 

Becker aufbaut – hierzu ähnlich: „Der Sinn eines Musikstücks ist eine Erfahrung, die die 

Wahrnehmung seiner medialen […] Eigenschaften durch ein Nachvollzugsmodell integriert, das 

seinerseits diese Eigenschaften als konstitutive Aspekte nach ihrem Beitrag zum Gelingen einer 

erfüllten Erfahrung selegiert.“ (Vogel 2007, 332-333) Woraus letztlich gefolgert wird: 

„Nachvoll[züge], müssen sich dabei darum bemühen, die medialen Eigenschaften der […] 

musikalischen Äußerung möglichst umfassend zu integrieren.“ (ebd., 334) Doch erstens scheint 

mir im Rahmen dieses Nachvollzugsmodells nicht klar zu werden, warum uns manche 

Nachvollzugsweisen eher angemessen erscheinen als andere.71 Und zweitens: Auch wenn diese 

                                                           
70 Becker weist allerdings auch daraufhin, dass diese Herstellung von Einheit und Zusammenhang nicht 

immer gegeben sein wird und bei mancher avantgardistischen Musik geradezu verweigert werden kann. 

Unser sinnstiftendes Hören von Musik ist somit immer auch von einem potentiellen Scheitern geprägt (vgl. 

Becker 2007, 304ff.), weswegen „die Musikerfahrung von einer unauflösbaren Spannung geprägt ist“ (ebd., 
311). 
71 Vogel geht zwar auch auf Deweys Begriff der Qualität ein, doch nutzt er diesen nur, um zu erläutern, wie 

die Einheit einer Situation oder Erfahrung gestiftet wird (vgl. Vogel 2007, 331f.) – eine Funktion der 

Situationsqualität, die ich weiter oben ebenfalls beschrieben habe. Worauf er hier nicht eingeht, ist die 

logische Funktion, welche Deweys Qualitätsbegriff zusätzlich zuzuschreiben ist und die für meine 

Argumentation weiter unten noch wichtig sein wird. Für eine Kritik der Dewey-Forschung und dem auch 

dortigen Übersehen der logischen Funktion von Deweys Qualitätsbegriff vgl. Pappas 2016, 437ff.. 
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Nachvollzugstheorie durchaus auch auf unsere Verkörperung eingeht, scheint mir die Rede davon, 

dass es sich hier um Nachvollzugmodelle handelt entweder zu implizieren, dass wir die 

nachvollziehenden Wahrnehmungen oder Tätigkeiten bewusst durchführen oder vorstellen 

müssten, damit unsere Wahrnehmungen von Musik auf diese Weise bedeutsam erfüllt seien; 

oder, dass es sich hierbei um kognitive Repräsentation handelt.72 Beides halte ich für falsch bzw. 

setzt ersteres aus meiner Perspektive zumindest zu spät an: Denn damit wir bewusst bestimmte 

Tätigkeiten oder Wahrnehmungen wählen können, die wir im Rahmen unserer 

Musikwahrnehmung zum Nachvollzug nutzen wollen, müssen uns diese bereits als ähnlich oder 

sonst wie passend erscheinen. Und dies findet eben früher, auf der Ebene des leiblich-qualitativen 

Spürens statt, während wir verkörpert mit der Musik interagieren und sei es auch nur im Rahmen 

eines ‚passive listening‘ – welches wie wir gesehen haben selbst nie ganz passiv ist, da wir unser 

sensomotorisches sowie affektives Koppeln mit der Musik nie ganz unterbinden können, also 

immer Aktivitäten von unserer Seite involviert sind. 

Auch wenn es sich hierbei trotz allem um einen vielversprechenderen Ansatz handelt, scheint es 

mir aus den eben genannten Gründen nötig diesen durch eine stärker verkörperungstheoretische 

Ausrichtung zu ergänzen. Hierzu möchte ich auf einige Kernideen der verkörperten, kognitiven 

Metapherntheorie des bereits erwähnten Philosophen Mark Johnson sowie des kognitiven 

Linguisten George Lakoff aufbauen, welche zuerst in der Monographie ‚Metaphors we live by‘ 

(1980/2003) entwickelt wurde. Die Theorie der konzeptionellen Metaphern von Johnson und 

Lakoff ist zu komplex, um sie hier in ihrem vollen Umfang darzustellen – und hat zahlreiche 

theoretische wie empirische Forschungen in diversen Disziplinen nach sich gezogen73 –, 

weswegen ich mich nur auf ihre Grundzüge konzentrieren werde. Der Ausgangspunkt hier ist, 

„[that the] peculiar nature of our bodies shapes our very possibilities for conceptualization and 

categorization“ (Lakoff & Johnson 1999, 19). Es ist die Beschaffenheit und Form unseres Körpers – 

man könnte auch sagen: seine Gliederung/Artikulation – sowie die sich aus regelmäßigen 

                                                           
72 Dies geht außerdem einher mit einem scheinbar eher analytischen Bedeutungsverständnis, wenn es etwa 

in der zusammen mit Matthias Vogel verfassten Einleitung des Sammelbandes heißt, dass man schwerlich 

davon sprechen kann, dass Musik etwas bedeutet, da sie etwa keine denotative Relation zu etwas 

Außermusikalischem haben kann. Auch werden potentiell bedeutungsstiftende Ähnlichkeitsrelationen rein 

dyadisch beschrieben und nicht – wie etwa im Pragmatismus – triadisch. Außerdem finden sich in den dort 

gelisteten acht Möglichkeiten der Bedeutungsstiftung keinerlei expressivistischen Ansätze, wie sie etwa in 

der Anthropologie der Artikulation eine Rolle spielen. Da nach diesem Verständnis Musik eigentlich keine 

Bedeutung haben kann, bevorzugen es die Autoren alternativ die Terminologie von einem ‚musikalischem 

Sinn‘ zu verwenden, um zu signalisieren, dass es sich hier um etwas Anderes als Bedeutung handelt. (vgl. 
Becker & Vogel 2007, 17-20). Da ich diese bedeutungstheoretischen Annahmen nicht teile, übernehme ich 

auch die entsprechende terminologische Differenzierung nicht. 
73 Für eine Übersicht über die allein im Zeitraum von 1980 bis 2003 entstandenen Forschungen, die auf 

dieser Metapherntheorie aufbauen sei auf das Nachwort verwiesen, welches Johnson und Lakoff 2003 für 

eine Neuauflage verfassten (vgl. Johnson & Lakoff 1980/2003, 267-272). 
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Interaktionen mit der Umwelt als relativ gleichbleibend erweisenden Interaktionsstrukturen, 

welche die Basis für die Entstehung unserer Kategorien bilden. Diese sich heraus entwickelnden 

sogenannten Bildschemata (‚image-schemas‘) sind von sehr grundlegender Art und führen zu 

basalen Konzepten wie etwa ‚vorne‘ und ‚hinten‘, ‚innen‘ und ‚außen‘, ‚oben‘ und ‚unten‘ sowie 

‚Balance‘ oder ‚Stabilität‘. Wäre unser Organismus leiblich-körperlich anders beschaffen, so 

würde unsere Konzeptualisierung der Welt ihren Ausgang von grundlegend anderen Strukturen 

nehmen (vgl. ebd., 34-36).  

Trotz des Namens ‚Bildschema‘ sind diese allerdings nicht von einer bloß visuellen Natur, sondern 

allgemeine, multimodale, verkörperte und sensomotorisch sowie affektiv-qualitativ74 

konstituierte Interaktionsschemata. Diese Schemata können nun die Basis bilden für die 

metaphorische Formung komplexerer und abstrakterer Konzepte und Kategorien, auch von 

solchen, die in den Naturwissenschaften und der Philosophie genutzt werden – wie etwa unsere 

Vorstellungen von Gerechtigkeit zumindest in Teilen auf der metaphorischen Ausdehnung 

körperlich erlebter Balance basieren (vgl. Johnson 1987, 80-90).75 Dies ist aber in keiner Weise 

entlarvend gemeint, etwa mit der Absicht zu zeigen, dass diese Begriffe nicht wahr oder fundiert 

sind. Metaphern werden hier nicht einmal als etwas rein Sprachliches verstanden, sondern als 

Ausdruck grundlegender kognitiver Strukturen – auch wenn linguistische Metaphernphänomene 

durchaus als Evidenz für diese tieferliegenden metaphorischen Strukturen gewertet werden 

können. Die eigentliche „essence of metaphor is understanding and experiencing one kind of thing 

in terms of another“ (Lakoff & Johnson 1980/2003, 5) – und dabei dient unser verkörpertes 

Erfahrungswissen als Basis für die metaphorisch erweiterten Bedeutungen sowie als Fundament 

für abstraktere Konzepte. Diese Verbindungen entstehen nun durch in unserem Erleben direkt 

präsente (also nicht intellektuell ermittelte) Korrelationen zwischen einerseits Erfahrungen aus 

einem Bereich (der ‚source-domain‘), welche von direkt verkörperter Natur sind, wie etwa 

körperlicher Balance, und andererseits Erfahrungsinhalten aus einem anderen Bereich (der 

‚target-domain‘), die vergleichsweise abstrakt sind, wie etwa Gerechtigkeit (vgl. etwa Johnson 

                                                           
74 Die Betonung des Affektiven und Qualitativen in diesem Kontext ist eine im Vergleich zu den Anfängen 

dieser Metapherntheorie relativ neue Entwicklung, da die körperliche Basis der Interaktionsschemata zuvor 

hauptsächlich sensomotorisch verstanden wurde. Ein Fehler, wie Mark Johnson selbst zugesteht: „I began 
to realize that, beneath and within all of this sensorimotor structure, there were vast, relatively uncharted 

dimensions of meaning that involved the very things philosophers seemed to have little or no resources to 

talk about – qualities, feelings, emotions, and other visceral aspects of experience.“ (Johnson 2008, 162) Er 
verweist an dieser Stelle auf Maurice Merleau-Ponty und vor allem John Dewey als Quellen dafür, sich tiefer 

mit dem Affektiven und Qualitativen auseinanderzusetzen: Auch hier also wieder eine Verbindung von 

Leibesphänomenologie und Pragmatismus. 
75 Vgl. Johnson 2018, 59-79 für weitere Ausführungen dazu, wie grundlegende Begriffe der Philosophie, wie 

etwa ‚Kausalität‘, in großen Teilen durch komplexe, ineinandergeschachtelte Metaphersystemen 
konstituiert sind, die letzten Endes – wenn auch teilweise nur noch recht indirekt – ihren Ausgangspunkt in 

verkörperten, erfahrungsbasieren Interaktionsschemata haben. 
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1987, 61-63 sowie 188-192).76 Dementsprechend sind diese Konzepte eben nichts, was nur in 

unserem bewussten, sprachlich realisierten Denken eine Rolle spielt, sondern „human thought 

processes are largely metaphorical“ bzw. „the human conceptual system is metaphorically 

structured and defined“ (Johnson & Lakoff 1980/2003, 6). Und diese metaphorisch konstituierten, 

innigen Verknüpfungen verschiedener Erfahrungsbereiche strukturieren so unsere Aktivitäten, 

unser Verstehen und letztlich auch unsere Wahrnehmung verschiedenster Situationen.  

Dies gilt natürlich auch für Musik. Eine Kunst- oder Ausdrucksform wie Musik „presents or enacts 

the very patterning of our waxing and waning feelings as they change in quality, force, 

directedness, or manner of movement“ (Johnson 2018, 23). Dies erreicht sie, „because musical 

experience is a form of metaphorical motion“ (ebd.). Diese metaphorische Konzeptualisierung hat 

ihre Wurzel in dem Bildschema ‚Source-Path-Goal‘ (vgl. hierzu Johnson 1997-98, 98-99): Wir 

wissen – als ein verkörpert-praktisches, nichtpropositionales Wissen – wie es ist von einem 

Ausgangspunkt einen Weg zu verfolgen und an einem Ziel anzukommen. Nun bedenke man, dass 

unser Verständnis von Zeit stark durch räumliche Metaphern konzeptualisiert wird, wenn wir 

etwa davon sprechen, dass manche Ereignisse noch ‚vor‘ uns liegen oder wir etwas ‚hinter‘ uns 

gebracht haben. Dementsprechend ist es dann auch nicht überraschend, dass das zutiefst 

zeitliche Phänomen der Musik – welche als ‚Anfang‘, ‚Entwicklung‘ und ‚Ende‘ erfahrene Elemente 

enthält –, oftmals anhand der körperlichen Erfahrung des Durchschreitens eines Raumes und des 

Verfolgens eines Pfades verstanden wird. Und so zeigt sich, dass „image-schematic affect 

contours are also present in events and art experiences where there is no literal movement in 

space, but only temporal ‚motion‘“ (Johnson 2018, 219), wie etwa im Falle von „musical ‚motion‘ 

through musical ‚space‘“ (ebd.). Wichtig ist hierbei, dass wir „automatically and unconsciously 

experience music as goal-directed movement“ (Johnson 1997-98, 97), dass es sich hier also um 

eine direkte Wahrnehmung der Musik als zielorientierte Bewegung handelt, nicht um eine 

nachträgliche, intellektuelle Interpretation. Sobald durch dieses Schema eine solche 

metaphorische Verknüpfung etabliert ist, kann die Musik nun erfahren werden „as going fast or 

slow, meeting obstacles, seeking goals, overcoming blockages, faltering, recovering, and surging 

ahead“ (ebd., 98). Ich habe nun, vor allem in Kapitel 3.1, mehrfach die räumliche Struktur der 

Musik betont und spreche nun davon, dass die musikalische Bewegung, ein ja nicht unwichtiger 

Faktor der musikalischen Räumlichkeit, mindestens in Teilen metaphorisch konstituiert ist. Ist dies 

                                                           
76 Oder, um es noch einmal in Johnsons eigenen Worten zusammenzufassen: „A conceptual metaphor is a 
cross-domain conceptual mapping of entities and structures from a source domain onto a target domain. 

Via mappings of this sort, we can use our understanding of the bodily source domain (such as motion 

through space) to reason about some abstract target domain (such as abstract reasoning [oder musikalische 

Bewegung in hiesigem Fall; M.E.]). We appropriate our knowledge of the source domain to construct 

parallel knowledge claims about the target domain.“ (Johnson 1997-98, 98) 
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nicht ein Widerspruch? Nein, denn nur, weil etwas metaphorisch ist, heißt dies eben nicht, dass es 

nicht real oder gar ein Irrtum ist. Man erinnere sich daran, dass Metaphern im Rahmen dieser 

Theorie weder rein sprachlich, noch bloß nachträgliche rhetorische Mittel sind, sondern Resultat 

unserer kognitiven, die Erfahrung bestimmenden Strukturen und diese bis zu einem gewissen 

Grade auch widerspiegeln. Wenn wir davon sprechen, dass sich die Melodie durch einen Raum 

bewegt, dann ist dies nicht eine sprachliche Konstruktion ex-post, sondern wir erleben die Töne 

tatsächlich als hoch oder tief, was unter anderem auf physischen Verbindungen verschiedener 

neuronaler Gruppen basiert (vgl. Johnson & Lakoff 2003, 254-259). Denn „[c]onceptual metaphors 

[bspw. ‚hohe‘ und ‚tiefe‘ Töne], at the neural level, link source domain parameterizations 

[verkörpertes Erleben von ‚hoch‘ und ‚tief‘] to target domain parameterizations [den gehörten 

Tönen]“ (ebd., 258).77 

All dies gilt nun nicht nur für (musikalische) Bewegung, sondern auch für grundlegende Kategorien 

unseres musikalischen Verstehens, wie etwa ‚Balance‘. Von dieser haben wir ein zutiefst 

körperliches Verständnis, einerseits in dem Sinne, was es heißt Balance zu bewahren oder zu 

verlieren und was dies für unser Wohlergehen bedeutet, und andererseits wie Balance mit dem 

Ausbalancieren von körperlich erlebten Kräften verbunden ist. Und auch von solchen 

physikalischen Kräften haben wir ein prätheoretisches, leibliches Verständnis, nämlich, dass sie 

etwa eine gewisse Ausrichtung, Ursache-Wirkung-Struktur und Intensität aufweisen. Dies ist die 

leiblich-körperliche Basis dafür, dass sich für uns manche musikalischen Passagen chaotisch, 

instabil oder schlicht außer Balance anhören und anfühlen (vgl. Johnson 1997-98, 98-99), was in 

uns den Wunsch erwecken kann, dass sich das Stück in eine Richtung entwickelt, die sich wieder 

wie sicherer Boden anfühlt, ein sicheres Fundament aufweist: Diese Prozesse sind es also, welche 

die von Becker beschriebenen Nachvollzüge motivieren und warum die Passage im 

Streichquartett als ‚bodenlos‘ empfunden und wahrgenommen wird. Genauer ist es so, dass wir in 

unserem Erleben nun korrespondierende Strukturen fühlen zwischen einerseits der uns gut 

bekannten körperlichen Quelldomäne und andererseits der weniger direkt greifbaren 

Zieldomäne, der Musik. Diese Korrespondenzen spüren wir eben aufgrund unserer 

sensomotorischen, aber eben auch affektiven Kopplung mit der Musik. Dies findet sowohl auf 

bewusster und teils als Ausdruckshandlung zu charakterisierenden Ebene statt (Tanzen, 

Kopfnicken, Luftgitarre, etc.), aber auch auf subpersonaler Ebene: Man denke nur an manche der 

                                                           
77 Ich würde trotzdem nicht so weit gehen und die von beiden Autoren gewählte Formulierung „Metaphor is 
a neural phenomenon“ (Johnson & Lakoff 2003, 256) übernehmen. Auch wenn die genannten neuronalen 

Verbindungen eine notwendige Voraussetzung für das metaphorisch imprägnierte Wahrnehmen sind, so ist 

doch sowohl für das Etablieren als auch das Aufrechterhalten und jeweilige Realisieren des metaphorisch 

imprägnierten Erlebens der gesamte Organismus mit all seinen sensomotorischen sowie affektiven 

Funktionen nötig – unter anderem aufgrund der in Kapitel 3.2 etablierten vertikalen zirkulären Kausalität. 
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beschriebenen Entrainment-Prozesse78 (Herzschlagrhythmus, aber auch das rhythmische 

Oszillieren der neuronalen Aktivierungen und die rhyhthmische Struktur der Musik), aber auch die 

homöostatischen Regulationsprozesse und der damit verbundene Fluss der Affekte, was sich teils 

durch wiederkehrende Muster als dauerhaft kognitiv relevante Vitalitätsaffektkonturen 

niederschlagen.  

All dies zusammen verschmilzt nun in dieser Musikwahrnehmungssituation bzw. in der sie 

durchdringenden und bestimmenden Qualität. Diese gespürte Situationsqualität ist nun in der 

Lage andere, sich ähnlich anfühlende Situationen zu evozieren. Dies ist nicht willkürlich, sondern 

folgt einer qualitativen Logik der Ähnlichkeit, welche von Dewey in dem bereits mehrfach zitierten 

Aufsatz ‚Qualitatives Denken‘ dargestellt wird: Entscheidend ist hierbei, dass es sich bei 

Ähnlichkeit nicht um eine bloße de-facto-Relation handelt, z.B. eine faktische Identitätsrelation 

der abstrakten Form zweier verschiedener Vorgebirge (oder Kaps79), was dann wiederum die 

Grundlage der Ähnlichkeit beider sein sollte – ein von Dewey angeführter und kritisierter Ansatz 

des Philosophen F.H. Bradley. Dies ist laut Dewey zunächst deswegen problematisch, da sich die 

Form nicht vom Gebirge loslösen lässt (vgl. Dewey 1930/2024, 61-63), aber auch noch aus einem 

basalaren Grunde: Denn „[d]ie Identität des Musters, das Arrangement der Form ist etwas, das 

erst wahrgenommen werden kann, nachdem das andere Kap durch einen Vergleich beider 

Objekte schon nahegelegt worden ist“ (ebd., 63). Vielmehr ist es so, dass die Relation der 

Ähnlichkeit ihre Wurzeln in einer gespürten Qualität hat, die der bewussten Wahrnehmung der 

Ähnlichkeit vorausgeht. Es findet hierbei ein Prozess statt, den Dewey als Angleichung oder auch 

Assimilation bezeichnet und durch „einen physiologischen Prozess, der gegenwärtig noch nicht 

genau verstanden, dem aber der Name ‚Gewohnheit‘ gegeben wurde, weist das Resultat 

vergangener Erfahrungen einem wahrgenommenen Vorhandensein eine dominierende Qualität 

zu“ (ebd., 71). Dem wahrgenommenen musikalischen Geschehen wird etwa die Qualität der 

Bewegung oder spezifischer noch die Qualität eines Flusses, der sich durch eine idyllische 

Naturlandschaft bewegt, zugewiesen. Diese Assimilation ist allerdings nicht vollständig, sonst 

wäre es keine Ähnlichkeit, sondern eine Identität beider Qualitäten: Es gibt hier einen 

„Widerstand gegenüber reiner Assimilation […] und [dies] resultiert darin, dass Unterscheidungen 

                                                           
78 Dies wurde bisher noch nicht erwähnt, doch soll hier an dieser Stelle explizit gemacht werden: Dadurch, 

dass viele der subpersonalen Entrainment-Prozesse tief mit unseren Biorhythmen gekoppelt sind, sind sie 

natürlich auch zutiefst in die affektive Konstitution unserer Wahrnehmung involviert. Man beachte, dass 

einige der früher genannten affektiven Faktoren homöostatischer Gefühle entweder intrinsischen oder 

zumindest potentiellen rhythmisch-oszillatorischen Charakter haben (z.B. Herzschlag, Spannung oder 

Entspannung der Muskeln, die hier nicht genannten, aber trotzdem mitwirkenden neuronalen Oszillationen, 

etc.) und somit in Teilen als Entrainment-Prozesse verstanden werden können oder aber zumindest in diese 

reinspielen. 
79 ‚promontory‘ im Original (vgl. Dewey 1930/2024, 62). 
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getroffen werden“ (ebd.) – die Qualität der wahrgenommenen Musik und die an sie aus einer 

anderen Erfahrung herangetragene Qualität sind eben nicht identisch und aus diesem 

Differenzierungsprozess resultiert dann das Gefühl der Ähnlichkeit.80 Diese durch die Qualität 

gestifteten Verbindungen können nun eben auch von stark metaphorischer Natur sein, wenn 

etwa „eine Stimme einem Löschpapier angeglichen“ (ebd., 69) wird. Dies können wir nun mit all 

dem, was ich zur verkörpert-konzeptionellen Metapherntheorie Johnsons und Lakoffs81 erläutert 

habe verbinden sowie mit meinem weiter oben (Seite 108) gemachtem Punkt, dass sich uns Musik 

selbst als eine Art Situation präsentieren kann, zusammenführen. 

Wir hören nun Musik, die unser Interesse weckt und mit der wir uns tiefer auseinandersetzen 

wollen. Wir wollen diese irgendwie nachvollziehen, wozu wir unsere Aufmerksamkeit auf sie 

richten, eventuell mitsingen oder mitsummen,82 unsere Bewegungen ihr zeitlich anzugleichen 

beginnen (Entrainment) und ähnliches. Diese ersten Schritte können eine bewusste Entscheidung 

sein, doch oft handelt es sich hier am Anfang um eine sensomotorisch-affektive Kopplung mit der 

Musik, die uns zu Beginn kaum bewusst ist. Resultat ist nun, dass wir bei solchem intensiveren 

Musikhören mit einer von der Musik ausgedrückten, sich uns nach und nach erschließenden 

Situation präsentiert werden, deren erlebte Qualität wir in die größere, die Interaktion von 

Organismus und musikkultureller Umwelt umspannenden Situation und ihrer Qualität integrieren 

– und zwar durch all die beschriebenen Interaktionsformen sensomotorischer und affektiver Art, 

welche unser Wahrnehmungshandeln ausmachen. Das qualitative Erleben ist der Ausgangspunkt, 

                                                           
80 Ich werde diese etwas technisch-kompliziertere Darstellung dieses Prozesses im Folgenden mit 

Formulierungen wie ‚aus der Qualität entsprungene Ähnlichkeit‘, ‚durch Qualität evozierte Ähnlichkeit‘ oder 
‚qualitativ gespürte Ähnlichkeit‘ abkürzen. 
81 In dem gemeinsam verfassten Nachwort der 2003 erschienen Neuauflage schreiben Johnson und Lakoff, 

dass Metaphern nicht auf Ähnlichkeit basieren würden: „Instead, it is typically based on cross-domain 

correlations in our experience, which give rise to the perceived similarities between the two domains within 

the metaphor.“ (Johnson & Lakoff 2003, 245) Hier scheint mir ein Dualismus von einmal tatsächlichen 

Entsprechungen (den ‚cross-domain correlations‘) und andererseits bloß wahrgenommenen Ähnlichkeiten 
(‚perceived similarities‘) aufgemacht zu werden. Im Rahmen einer pragmatistischen Theorie der Bedeutung 
ist aber das Ikon, also die durch Ähnlichkeit gestiftete Bedeutungsrelation, immer triadisch zu verstehen, es 

muss also ein (verkörpertes) Bewusstsein vorhanden sein, dass das Verhältnis zweier Relata als sich 

entsprechend oder ähnlich wahrnimmt, damit die Ikonizität etabliert werden kann. Dies finden wir ja so 

auch bei Dewey, der Ähnlichkeit nicht als eine de-facto-Relation, sondern als eine aus der Qualität der 

Interaktionssituation entspringende triadische Relation versteht: Es muss für Dewey ein qualitatives Denken 

da sein, das ko-konstitutiv für die Ähnlichkeitsrelation ist. Dementsprechend scheinen die konzeptuelle 

Metapherntheorie und die pragmatistische Bedeutungstheorie von zwei verschiedenen 

Ähnlichkeitsbegriffen auszugehen, weswegen der scheinbare theoretische Konflikt hier für das von mir hier 

Dargestellte keine weiteren Folgeprobleme mit sich bringt. 
82 Dies kann sich auch auf einer stärker subpersonalen Ebene vollziehen, durch sogenannte 

Subvokalisationen, bei denen es sich um unwillkürliche Aktivierungen unseres Stimmapparats handelt, die 

sich auf einem Spektrum von nicht bewusst zugänglichen Aktivierungen neuronaler Gruppen bis hin zu 

Muskelaktivierungen bewegen. Letztere bemerken wir dann oft als das unwillkürliche Gefühl mitsingen zu 

wollen oder als einen gerade noch zu unterbindenden, fast automatischen motorischen Impuls zur Musik 

mitzusummen. 
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von welchem aus sich andere, unter anderem aus früheren verkörperten Erfahrungssituationen 

stammende Situationsqualitäten assoziieren können. Diese sind dabei oft von metaphorischer Art, 

eben weil unser konzeptuelles System von Grund auf immer schon metaphorisch strukturiert ist. 

Diese aus anderen musikalischen Erfahrungen oder auch aus gänzlich anderen 

Erfahrungsbereichen stammenden Qualitäten schließen sich nun in solcher Weise an die aktuelle 

Wahrnehmung der Musik an, dass sie diese entweder gänzlich durchdringen – wenn wir etwa 

Geschehnisse in der Musik direkt und ohne Interpretation metaphorisch als Bewegung oder 

schwankend wahrnehmen – oder sie eher als Imaginationen begleiten.83 Dabei können diese 

Imaginationen sowohl von der Art einer Erinnerung sein, wenn etwa ein Musikstück in uns die 

Qualität einer aus unserer biographischen Vergangenheit stammenden Situation hervorruft, aber 

sie können auch gänzlich fiktiv und stark bildhaft metaphorisch sein: So etwa, wenn eine als 

fließend empfundene musikalische Passage eines aus der Romantik des 19. Jahrhundert 

stammenden Instrumentalstücks in uns die Situationsqualität einer pastoralen Landschaft mit 

einem friedlichen Gewässer hervorruft. Dieser bildhafte Nachvollzug, welcher durch die erlebte 

Qualität nahegelegt wird, ist eben begründet durch das System konzeptueller Metaphern, die 

unsere Kognition durchdringen und die in früheren verkörperten Interaktionen grundiert sind.  

Das Verhältnis von solchen Qualitäten und damit verbundenen metaphorisch strukturierten 

Erfahrungen und Imaginationen, welche die Wahrnehmung der Musik entweder direkt und 

gänzlich durchdringen oder eher einen in Fantasievorstellungen realisierten begleitenden 

Charakter haben, sollte als ein Kontinuum verstanden werden: Es gibt im Musikhören einen 

fließenden Übergang von solchen Qualitäten, die eher die Wahrnehmung direkt imprägnieren 

oder sie (vor allem wenn wir die Augen schließen) kraftvoll begleiten. Nicht alle diese 

Imaginationen oder gespürten Verbindungen zu anderen Erfahrungen müssen dabei ikonisch sein, 

also letzten Endes eine vom verkörperten Bewusstsein empfundene Ähnlichkeitsrelation 

entweder zu einer Erinnerung oder zu einer (eventuell visuell-imaginativ konkret realisierten) 

metaphorischen Vorstellung aufweisen. Statt eines ikonisch-metaphorischen Charakters sind 

diese Imaginationen vielleicht von eher indexikalischer Natur: So etwa, wenn ein Rhythmus, eine 

Melodie oder ein Zusammenspiel der Band auf seine Ursache, seine Spielart oder Technik 

                                                           
83 Diese eng integrierte Verbindung von Wahrnehmungen, Erinnerungen und Imaginationen wird auch in 

aktuellen neurowissenschaftlichen und enaktivistischen Debatten verfolgt, wie von Shaun Gallagher 

ausführlich dargestellt – auch wenn er dem dort manchmal verwendeten simulationstheoretischen 

Vokabular kritisch gegenübersteht (vgl. Gallagher 2017, 187ff.). Stattdessen sollten wir als Enaktivisten uns 

darauf fokussieren, „[that] these actitivities are just that – activities, or doings. When I am remembering or 

imagining something, I am doing something“ (ebd., 191). Dewey scheint dies ähnlich zu sehen, wenn er 

schreibt, dass „Imagination eine Qualität [bezeichnet], die alle Vorgänge der Produktion und Rezeption 

belebt und durchdringt. Sie ist eine Art und Weise, Dinge zu sehen und zu fühlen [...]“ (Dewey 1934/2021, 
313; Hervorhebung M.E.). An späterer Stelle spricht er auch davon, dass jeder Wahrnehmung bzw. „aller 
bewußten Erfahrung notwendig Grade imaginativer Qualität“ (ebd., 319) eigen sind. 
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verweist und man sich dies dann die Wahrnehmung begleitend vorstellt oder – im Sinne eines 

dynamischen Interpretanten – durch Bewegung, Luftgitarrenspiel oder auch durch das Zucken in 

den Muskeln nachvollzieht – was sich wiederum auf die Wahrnehmung auswirkt. Die Bilderwelten 

und anderweitigen Assoziationen, die sich uns beim Hören von Musik aufdrängen, nutzen wir im 

Sinne der konzeptuellen Metapherntheorie, um uns anhand von Erfahrungen aus einem stärker 

verkörperten Bereich die weniger direkt greifbare Welt der musikalischen Geschehnisse kreativ zu 

erschließen: 

Und „[o]nce you appreciate the embodied sources of our experience of musical motion and space, 

every structure, pattern, or quality of bodily movement and expression can be appropriated for our 

experience of musical meaning. Music can move by changes in pitch, key, meter, rhythmic 

modulations, tone qualities, and temporal dynamics of all sorts.“ (Johnson 2018, 220) 

Diese wahrgenommenen und erlebten Bedeutungen, die sich manchmal erst durch genaue 

Analyse als metaphorisch konstituiert herausstellen (der Begriff der musikalischen ‚Bewegung‘ 

etwa), aber auch von solcher Art sein können, dass sie einen deutlich metaphorisch grundierten, 

imaginativen Charakter haben, wie etwa der Fantasie entsprungene Landschaften, die sich dem 

Verlauf der Musik angleichen, oder auch sich entfaltende Situationen abstrakterer Art, sind somit 

mehr als bloße Projektionen. Sie sind nicht willkürlich. Sie sind fundiert in unserer sensomotorisch-

affektiven Kopplung mit der Musik, in den von uns gespürten Situationsqualitäten und dem 

verkörpert-metaphorischen konzeptuellen System unserer Erfahrungen und unseres Denkens. Und 

diese die Wahrnehmung begleitenden oder sie durchdringenden semiotisch-metaphorischen (und 

verkörpert grundierten) Imaginations- und Ausdrucksprozesse tragen natürlich intensiv dazu 

dabei, wie wir uns die Musik affektiv und bedeutsam in unserem Wahrnehmungshandeln 

erschließen. Und dies macht auch deutlich, warum Musik für uns so unglaublich emotional 

bedeutsam sein kann.  

„[…] we need only consider what goes on ‚inside us‘ as we experience a piece of music that we find 

really ‚moving‘. We are drawn in and carried along by the music, not just in intellectual 

comprehension, but also through our whole animate bodily feeling of the affect contours enacted 

in the music. We are swallowed up in the music, moving and feeling in and through the music. 

Music can give us an experience, on steroids, of our vitality and of the felt contours of our 

emotional being.“ (Johnson 2018, 220) 

  



119 

 

3.4 Musikkulturelle Intersubjektivität und die soziale Imprägnierung 

musikalischer Wahrnehmung 

 

Ich möchte nun abschließend noch ein wenig darauf eingehen, wie intersubjektive und 

soziokulturelle Faktoren das musikkulturelle Wahrnehmungshandeln prägen. Dafür werde ich in 

einem ersten Schritt Aspekte des Sozialen, die in den bisherigen Erläuterungen bereits implizit 

vorhanden waren, explizit machen und in den Vordergrund rücken sowie auf die grundlegend 

musikalische Natur unserer Intersubjektivität eingehen und zwar im Sinne einer ‚kommunikativen 

Musikalität‘. Daraufhin werde ich noch einmal einen Blick auf die protentional-retentionale 

zeitliche Struktur unseres Wahrnehmungsbewusstseins werfen und wie diese von unserer 

kulturellen Situierung, z.B. dem spezifischen Musikgenre, imprägniert ist. Hieran werden sich 

ähnliche Erwägungen in Bezug auf die jeweils realisierten gestalthaften Zusammenhänge in der 

Musik anschließen – also eine Bewegung von einer stärker diachronen zu einer eher synchronen 

Betrachtung. Abgeschlossen wird dies mit Überlegungen dazu, wie die wahrgenommenen 

Funktionen materieller Kultur, also ihre Affordances, durch soziokulturelle Faktoren 

mitkonstituiert werden.  

Diese intersubjektiven und soziokulturellen Faktoren haben also schon in meiner bisherigen 

Darstellung, teils implizit, teils explizit eine Rolle gespielt. Ich sprach etwa von stilistischen 

Konventionen, mit denen man vertraut sein muss, um die fehlende Bassstimme im Kontext des 

Streichquartetts mit der Metapher der Bodenlosigkeit nachzuvollziehen. Denn Metaphern sind 

zwar einerseits durch unsere Verkörperung und die gespürten Situationsqualitäten mitbestimmt – 

dies ist ihr körperlich-leiblicher Ausgangspunkt –, sie sind also nicht willkürlich. Andererseits gibt 

es aber auch einen gewissen Spielraum bei der Generierung und Verwendung metaphorisch 

konstituierter Vorstellungen und Konzepte. Unser kontextuelles Wissen, das nicht immer in dem 

Moment propositional explizit sein muss, spielt hier mit rein. Die Metaphern, welche unsere 

Wahrnehmung der musikkulturellen Situation und spezifisch der Musik mitbestimmen, werden 

somit letztlich durch den soziokulturellen Kontext nahegelegt. Dies wollte ich auch illustrieren 

durch mein Beispiel des romantischen, aus dem 19. Jahrhundert stammenden Stücks, dessen als 

fließend wahrgenommener Charakter direkt das Bild einer pastoralen Flusslandschaft 

heraufbeschwört: In einem anderen soziokulturellen Kontext situiert könnte dieselbe Komposition 

vermutlich auch ganz andere verkörpert-metaphorisch fundierte Imaginationen evozieren. 

Auch ging es etwa bei einer von mir beschriebenen Situation darum, dass die unterschiedlichen 

Weisen, wie wir uns mit Musikszenen und Musikstilen assoziieren dazu beitragen, inwiefern wir 
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uns in bestimmten musikkulturellen Umgebungen wohlfühlen, ob wir uns mit der dort gespielten 

Musik durch interagierende Nachvollzugsweisen wie etwa Tanzen gekonnt strukturell koppeln 

können (oder dies überhaupt wollen) und wie dies zu der affektiv-emotionalen Ausrichtung auf 

die Situation beiträgt. Auch hier spielt es eine zentrale Rolle, dass die gedachte Person den 

intersubjektiven Halt der Freundesgruppe verlor und keine Verbindung zu den sie umgebenden 

Menschen verspürte. Dieses Spüren einer intersubjektiven Verbindung ist aber üblicherweise 

gerade auf einem Konzert ein ganz entscheidender Faktor, der zur Erfahrung der Konzertsituation 

und der Wahrnehmung der Musik und anderer Bestandteile der Situation beiträgt. Man verspürt 

eine gewisse Einheit, eine gemeinsame intentionale Ausrichtung und so entwickelt sich ein 

„shared attentional framework in a live music setting [which] affects the group’s mutual 

perception and appropriation of the music“ (Krueger 2011, 74). Die Aufmerksamkeit ist nicht nur 

gemeinsam nach vorne auf die Bühne gerichtet, sondern sie ist ineinander verwoben in einem 

gemeinsamen Rahmen geteilter Aufmerksamkeit.84 Wenn die Band nun zu spielen beginnt 

entwickelt sich eine Feedbackschleife zwischen den musikalischen und anderweitig expressiven 

Gesten (wie etwa Mimik, Körperhaltung, rein spieltechnisch überflüssige, aber expressive Aspekte 

der Armbewegungen, etc.) sowie dem Publikum und dessen Reaktionen – und natürlich auch 

zwischen den einzelnen Personen innerhalb der beiden Gruppen. Für Krueger ist die Verbindung 

von Band und Publikum so eng miteinander verschränkt, dass er schreibt, „[m]usician and 

audience are mutually implicated as co-performers“ (Krueger 2009, 116). Das Einsetzen der 

einzelnen Instrumente, sich entfaltende Melodien oder wechselnde Rhythmen erwecken jeweils 

andere sensomotorisch-affektive Antworten, unterschiedliche Weisen der dynamischen 

strukturellen Kopplung mit der Musik und uns jeweils umgebenden expressiven Geschehnissen. 

Wir sind also nicht eine Masse isolierter Individuen: So ist es z.B. beim informellen, spontan-

expressiven Tanzen der Fall, dass „part of the content of the dancer’s awareness is the dancing-

responses of other dancers“ (Krueger 2011, 75) – und wenn sich das Tanzverhalten der mich 

umgebenden Menschen ändert, „[then] I feel my body compelled to alter my own movements 

accordingly“ (ebd.). Das Resultat ist, dass das Tanzen sowie „this organic performer-perceiver 

interplay“ (ebd., 74) zu einem „vehicle of joint attention“ werden, „a means of enacting a shared 

attentional framework that shapes the character and content of the piece-as-perceived in that 

context“ (ebd., 75) – eine von Intersubjektivität geprägte situative Formung des Musikstücks, 

„unique to that time and place“ (ebd., 74).  

Krueger betont allerdings auch, dass es ebenfalls die spezifische materielle Vermittlung ist, welche 

dazu beiträgt, welche Art von Framework sich entwickelt und wie in diesem Kontext die 

                                                           
84 Siehe zu diesem Begriff auch die Forschungen von Michael Tomasello zu geteilter bzw. gemeinsamer 

Aufmerksamkeit (vgl. Tomasello 1999/2006, Kapitel 3; sowie vgl. Tomasello 2019, Kapitel 3, speziell 53ff.). 
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musikalischen Texturen wahrgenommen werden (vgl. ebd., aber vgl. auch Krueger 2009, 115-

116). Hierzu gehört unter anderem die Architektur des Raumes, was neben seinen akustischen 

Eigenschaften auch ästhetische Charakteristika einschließt, und zu welchen Bewegungen das 

konkrete Layout der Räumlichkeit einlädt. Aber auch weitere Aspekte materieller Kultur müssen 

hier genannt werden, nämlich wie beispielsweise das Mobiliar gestellt ist, welche Art von 

Einrichtung vorhanden ist, wie die Location dekoriert ist, von welcher Art dieselbe ist (ein edler 

Konzertsaal oder eine Kellerkneipe) sowie die Kleidung, die getragen wird. Ein (wortwörtliches) 

Underground-Metalkonzert in einer Kellerkneipe, welche über und über mit Konzertpostern und 

ähnlichem plakatiert ist, und die als eng, aber gemütlich von den Anwesenden wahrgenommen 

wird (auch wenn Außenstehende sie vielleicht als ‚versifft‘ bezeichnen würden) und wo das 

Publikum entweder rein schwarze oder mit Band-bzw. Albummotiven dekorierte Kleidung trägt, 

generiert letztlich gänzlich andere Wahrnehmungen und gespürten Situationsqualitäten, als wenn 

dieselbe Band dieselbe Musik an einem anderen Ort, wie etwa der Alten Oper in Frankfurt, 

aufführen würde. Es ist also ein Zusammenspiel der materiellen Kultur, der verkörperten Subjekte 

und der von ihnen vertretenen sozialen und ästhetischen Werte, welche die entsprechende 

Wahrnehmungssituation konstituieren. „And musician, audience, and situation all are in this way 

part of the enactive dynamic of the music-event, and play a role in determining the content of the 

perceiver’s experience in that context.“ (Krueger 2009, 116) Es geht also wie gesagt nicht nur um 

das ‚Wie‘ der Wahrnehmung oder das ‚Wohin‘ der unterschiedlich ausgerichteten 

Aufmerksamkeit, sondern auch um das ‚Was‘ des Inhalts der Wahrnehmung. Ein Inhalt der wie 

gesagt stets mitkonstituiert wird durch unsere unterschiedlichen sensomotorischen, affektiven 

und imaginativen Nachvollzugsweisen, welche wiederum zutiefst soziokulturell imprägniert sind. 

Doch diese Wahrnehmungsprozesse intendieren neben der Musik auch zahlreiche, in die 

musikalischen und musikkulturellen Praktiken involvierte Gegenstände materieller Kultur, deren 

Wahrnehmung ebenfalls wiederum von soziokulturellen Faktoren abhängen. So ist auch die 

Situation der Musikstudentin, in welcher die Wahrnehmung der musikkulturellen Gegenstände 

von Scham geprägt war, weil sie sich nun schon länger nicht mehr mit ihren Lernunterlagen, aber 

auch ihrem Instrument beschäftigt hatte, natürlich eine zutiefst sozial imprägnierte Situation. 

Denn die Scham generiert sich nicht aus der bloßen Relation von Individuum und Gegenstand, 

sondern aus dem Zusammenspiel eigener und fremder Erwartungen sowie der Tatsache, dass sie 

in die soziale Institution einer Universität eingebettet ist.85 Dasselbe gilt für die Wahrnehmung des 

                                                           
85 Dies ließe sich natürlich noch einmal durch pragmatistisch-sozialpsychologische Konzepte von George 

Herbert Mead vertiefen. So etwa durch den Begriff des ‚generalisierten Anderen‘, einer verallgemeinerten 
Perspektive auf die eigene Situation, die sich durch die langfristige, biographische Interaktion mit anderen 

Menschen ergibt und generalisierte normative Erwartungen in die Erfahrung miteinbringt. Für einen 
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Konzerttickets, welche entweder primär freudig ist, weil es sich um eine für mich biographisch 

wichtige Band handelt, oder eher von gemischt bis negativen Gefühlen geprägt ist, weil es sich um 

die Band einer vergangenen Liebe handelt. Auch diese Wahrnehmung ist offensichtlich sozial 

durchwoben und durch intersubjektive Beziehungen mitgeformt: Im ersten Falle, weil ich Teil des 

sozialen Gefüges der Fan-Band-Beziehung bin, im zweiten Fall, da es sich um eine 

zwischenmenschliche Liebesbeziehung handelt(e). Ich hebe all dies noch einmal hervor, um 

darauf hinzuweisen, dass es sich bei alldem um konstitutiv soziale Affekte und Gefühle handelt, 

die hier die Wahrnehmung imprägnieren und so bestimmte Wahrnehmungsweisen von Musik 

und ihrer materiellen Kultur erst möglich machen. 

Dies liegt daran, dass wir Menschen zutiefst soziale Wesen sind, deren früheste Interaktionen mit 

der Welt vor allem solche mit anderen Menschen sind, was wiederum dazu beiträgt, welche 

Perspektiven wir auf die Welt und uns selbst erhalten.86 Für das hier behandelte Thema ist 

allerdings besonders interessant, dass diese Formen sozialer/intersubjektiver Kommunikation, 

bevor sie in irgendeiner Weise prädikativ oder propositional werden, einen zutiefst musikalischen 

Charakter haben. Hierfür haben Steven Malloch und Colwyn Trevarthen den Begriff der 

‚kommunikativen Musikalität‘ (‚communicative musicality‘; vgl. Malloch & Trevarthen 2009) 

entwickelt. So stellten zunächst ab den späten 1960er-Jahren entwicklungspsychologische, 

soziolinguistische und kulturanthropologische Forschungen zu vorsprachlicher Kommunikation die 

frühere Überzeugung in Frage, dass menschliche Kommunikation primär von formalen 

generativen Prinzipien und kognitiver Datenverarbeitung sprachlicher Inputs geprägt sei. Vielmehr 

öffneten diese Untersuchungen den Weg zu einer Theorie, die stärker in direkter und 

dynamischer Interaktion von Mutter und Kind fundiert war. Es stellte sich heraus, dass die als 

‚turn taking‘ bezeichnete Wechseldynamik, welche die Basis für diese frühen Protokonversationen 

ist, ein zutiefst rhythmisches Fundament hat. Mit der Zeit wurde klar, dass die Säuglinge von 

Geburt an in der Lage waren mit einem gewissen Geschick kommunikativ zu agieren und ihren 

Eltern entsprechende, passende Antworten zu entlocken, um so gemeinsam kooperative, 

affektive Quasinarrative zu schaffen (vgl. ebd., 1-2). Dies führte zu entsprechenden Lernprozessen 

von kulturell spezifischen Bedeutungen: „The babies were evidently possessed of an ‚innate 

intersubjectivity‘, one that led before the end of the first year to the learning of culturally 

conditioned meanings“ (ebd., 2). Der musikalische Charakter dieser frühen vorsprachlichen 
                                                                                                                                                                                
aktuellen Blick hierauf samt Versuch einer Aktualisierung siehe Frithjof Nungessers Paper ‚Die 

Generalisierung, Ausweitung und Rivalität sozialer Perspektiven. Zur Rekonstruktion und Aktualisierung von 

Meads Theorie der Normativität‘ (vgl. Nungesser 2022). Es sei außerdem darauf hingewiesen, dass Gefühle 

wie Scham durch ihre Verbindung mit kultureller Normativität auch eine eigene Kulturgeschichte haben 

(vgl. Bauks & Meyer 2010). 
86 Siehe hierzu wie gesagt die umfangreichen Forschungen von Michael Tomasello (vgl. Tomasello 

1999/2006; speziell zur Ontogenese vgl. Tomasello 2019). 
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Intersubjektivität liegt nun nicht nur in der beschriebenen Rhythmik des Austauschs, sondern hat 

auch tonal-melodiöse Aspekte. Malloch beschreibt den Beginn seiner Entdeckung, die zu der 

Formulierung des Begriffs der kommunikativen Musikalität führte, folgendermaßen: 

„As I listened, intrigued by the fluid give and take of the communication, and the lilting speech of 

the mother as she chatted with her baby, I began to tap my foot. I am, by training, a musician, so I 

was very used to automatically feeling the beat as I listened to musical sounds. There was no doubt 

in my mind that the melodious speech of the mother had a certain musical quality to it. It suddenly 

dawned on me that I was tapping my foot to human speech—not something I had ever done 

before, or even thought possible. I replayed the tape, and again, I could sense a distinct rhythmicity 

and melodious give and take to the gentle promptings of Laura’s mother and the pitched vocal 

replies from Laura.“ (ebd., 2-3) 

Auf denselben Seiten finden sich auch ein Spektrogramm sowie eine Darstellung der Tonhöhen 

und des Timbres in Diagrammform. Selbst ohne die Erläuterungen im Text von Malloch und 

Trevarthen lässt sich in diesen bildlichen Darstellungen direkt erkennen, wie die Mutter immer 

wieder an die Laute des Babys anknüpft, sowohl was den Tonhöhenverlauf betrifft als auch in 

Bezug auf die verschiedenen klanglichen Eigenschaften des Timbres. Es entwickelt sich ein 

protomusikalisches Frage-Antwort-Spiel, geprägt von einer „melodic and rhythmic co-creativity“ 

(ebd., 3). Es formen sich durch musikalische Qualitäten geformte vorsprachliche Narrative, welche 

Eltern und Kind erlauben „to share a sense of sympathy and situated meaning in a shared sense of 

passing time“ (ebd.). 

Dies ist aber nun nichts, was nur die Interaktion von Eltern und Kleinkindern betrifft, vielmehr 

wird bleibt dies unser ganzes Leben lang die vorprädikative, leibliche Basis für 

zwischenmenschliche Kommunikation. Es handelt sich also bei kommunikativer Musikalität nicht 

um etwas spezifisch Musikalisches, sondern um angeborene menschliche Fähigkeiten, welche die 

Voraussetzung für Musik sind, aber auch für andere kulturelle Tätigkeiten, wie etwa Tanz, 

religiöse Zeremonien oder Theater – also auf Rhythmus und quasimelodischer Entwicklung 

unterschiedlicher expressiver Qualitäten basierende Praktiken. Denn erst hierdurch wird das 

Produzieren und Verstehen dramatischer, sich in der Zeit entwickelnder Narrative möglich (vgl. 

ebd., 4-6): „It is our common musicality that makes it possible for us to share time meaningfully 

together, in its emotional richness and its structural holdings“ (ebd., 5). Jin Hyun Kim schreibt 

zusammenfassend, dass „sich die kommunikative Musikalität durch Multimodalität und 

Interaktivität aus[zeichnet]“ (Kim 2017, 155). Multimodalität ist hier vor allem deswegen wichtig 

zu erwähnen, denn die musikalischen Qualitäten „will often co-occur multimodally, such that a 

wave of the hand will accompany a ‚swoop‘ of the voice“ (Malloch & Trevarthen 2009, 4). Und da 
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die Säuglinge in diesen Interaktionen auf solche Expressionen in jeweils ähnlicher Weise 

reagieren, nehmen sie diese vermutlich als mit ähnlichen affektiv-expressiven Konturen 

ausgestattet wahr. Kim geht davon aus, „dass das Körperschema, das die eigenen Bewegungen 

vereinheitlicht, solcher Interaktion unterliegt“ (Kim 2017, 155). Bereits wenige Monate alte 

Kleinkinder sind dazu in der Lage „mit einer Tonhöhe zu ‚singen‘, die dem gesungenen Ton der 

Bezugsperson entspricht“ (ebd.) sowie „mit der Bezugsperson anhand ihrer synchronisierenden 

Körperbewegungen“ (ebd.) zu interagieren.  

Diese Formen von Synchronisation bringt uns noch einmal zum Thema des Entrainments, welches 

ich bereits ausführlicher behandelt hatte, allerdings in einer eher individualistischen Art und 

Weise. Doch natürlich ist auch das Entrainment ein zutiefst intersubjektives und soziales 

Phänomen. Nicht nur, weil die Musik, mit der wir uns durch das Entrainment synchronisieren 

können, selbst Ausdruck einer anderen Person ist und somit eine – wenn auch gerade bei 

Tonträgern stark vermittelte – Form von intersubjektiver Kommunikation ist. Sondern auch, weil 

wir uns erstens, wie eben beschrieben, schon von Geburt an mit anderen Menschen rhythmisch 

synchronisierend koppeln, und zweitens, weil die konkreten Formen dieser Synchronisation von 

der intersubjektiven Vermittlung kultureller Praktiken und Werte abhängen. Zunächst zu 

Ersterem: So erwähnt Martin Clayton neben dem intraindividuellem Entrainment, auf das ich mich 

bisher fokussiert hatte und welches eben die Synchronisation und Koordination der eigenen 

körperlich rhythmischen Prozesse beschreibt (etwa die Abstimmung von Händen und Füßen eines 

Schlagzeugers, aber auch subpersonale Prozesse neuronaler Oszillationen), auch das 

interindividuelle Entrainment innerhalb einer Gruppe. Dieses betrifft die  

„co-ordination between the actions of individuals in a group, which is essential for ensemble 

playing in any musical tradition. This is largely facilitated by the entrainment of attentional rhythms 

to auditory information, although other sense modalities – vision in particular – often also play a 

part“ (Clayton 2012, 51).  

Als drittes nennt er noch das „inter-group entrainment[, which] concerns the coordination 

between different groups“ (ebd.) – eine Form des Musizierens, die in Europa weniger verbreitet 

ist, aber dennoch in verschiedenen Kulturen weltweit praktiziert wird. Wichtig ist hierbei, dass alle 

drei Ebenen stets aufeinander aufbauen: Das synchronisierende Koppeln des Individuums in 

Bezug auf die wahrgenommene Musik, aber auch in Hinsicht auf seine eigenen unterschiedlichen 

körperlichen Prozesse; die Koordination der Individuen untereinander; und eventuell auch 

zwischen verschiedenen beteiligten Gruppen. Dies gilt nun nicht nur für den Fall gemeinsam 

musizierender Personen, sondern auch gemeinsamer Rezeption, wie in dem weiter oben 

beschriebenen Fall der wechselseitigen Anpassung beim Tanzen.  
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Das bringt uns – zweitens – dazu, dass eben all diese Prozesse des Entrainments ihren spezifischen 

Charakter wiederum durch den speziellen kulturellen Kontext erhalten. Wie die anderen in der 

Situation anwesenden Menschen sowie die Einbettung in den spezifischen kulturellen Kontext 

zum Entrainment und damit zur Wahrnehmung der Musik beitragen, zeigt Kim durch ihre 

Forschungen zu südkoreanischer schamanischer Ritualmusik. Die hier angestrebten 

Trancezustände sind Resultat eines ineinander gewobenen Entrainments, da hier sowohl das 

intraindividuelle Entrainment der Schamanin und ihrem Tanz „als auch interpersonales 

Entrainment zwischen der Schamanin und den Musikern eine Rolle [spielen]. – Letzteres führt 

meistens auch zum kollektiven Entrainment, das die Transzustände [sic] aller an dem Ritual 

Beteiligten mit sich führen kann“ (Kim 2017, 157). Solche intensiven Formen von Entrainment 

finden wir natürlich auch in nichtreligiösen Kontexten, etwa im Jazz. Wenig überraschend 

erweisen sich die „timing relationships between jazz players“ als „tightly entrained, with r 

typically >0,9“ (Clayton 2012, 54). ‚r‘ verweist hier auf „the degree of entrainment (r, on a scale 

from 0 to 1“ (ebd., 52).87 Spezifisch für den Jazz interessant ist hier, dass diese ‚timing 

relationships‘ sich nicht auf ein einzelnes, fixiertes Ideal festlegen lassen. Vielmehr zeigt sich hier 

eine Offenheit, etwa in Bezug auf die Lockerheit oder Striktheit der gegenseitigen Koordination 

oder auf das konkrete Timingverhältnis zwischen zwei Musikern, wo einer leicht versetzt, früher 

oder später, als der andere spielt. All diese zum gegenseitigen Entrainment beitragenden 

Faktoren hängen von der gegenseitigen persönlichen Wertschätzung ab sowie von dem geteilten 

Verständnis davon, welche ästhetisch-musikalischen Ideale von Jazzmusikern angestrebt werden 

sollten (vgl. ebd.). 

Dies möchte ich als Sprungbrett nutzen, um noch einmal auf die protentional-rentionale 

Zeitstruktur des Wahrnehmungsbewusstseins einzugehen und wie dieses soziokulturell 

imprägniert ist. Zwar ist die grundlegende Struktur, so wie sie in der Philosophie Husserls 

beschrieben wird, als transzendental gedacht, das heißt, sie ist ein universelles Strukturmerkmal, 

das sich so in jedem verkörperten Bewusstsein findet; aber wie genau sich diese Struktur in 

verschiedenen Wahrnehmungspraktiken ausgestaltet, das ist wiederum als kulturell variabel zu 

beschreiben. Auch hier möchte ich wieder auf Forschungen zum Jazz eingehen, dieses Mal vom 

Musikethnologen Harris M. Berger. Ich habe bereits im Rahmen der Diskussion von amodaler 

Wahrnehmungspräsenz über die Zeitlichkeit musikalischer Wahrnehmung und damit verbundene 

Erwartungshaltungen gesprochen, wenn ich etwa ein mir vertrautes Lied höre und mir somit auch 

                                                           
87 Die Forschungen zu Entrainment-Phänomenen lassen sich im Gesamten auch im Umfeld der Theorie 

dynamischer Systeme verorten und so lässt sich der Grad des Entrainments durch mathematische 

Verfahren sehr präzise erfassen und modellieren (vgl. Clayton 2012, 49-50 für generelle theoretische 

Ausführungen sowie vgl. ebd., 52-53 zur speziellen Methodik der empirisch-mathematischen Modellierung 

musikalischen Entrainments). 
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der Rest des Stücks, jenseits des Gegenwärtigen, präsent ist. Wenn ich nun aber nicht nur zuhöre, 

um der Melodie zu folgen, sondern um etwa im Kontext eines Jazz-Konzerts mit anderen zu 

musizieren, dann reicht es nicht aus, auf dem Niveau eines Durchschnittsmusikhörers die 

nächsten melodischen Ereignisse zu antizipieren. Ein fähiger Jazz-Bassist muss während der 

Wahrnehmung der Akkordwechsel des Pianisten „the harmonic qualities and functions of the 

chords in the song as part of an ongoing series“ (Berger 1999a, 126) erfahren. Aber nicht nur wird 

der kompetente Jazz-Musiker in den Akkorden direkt und ohne Reflexion diese harmonischen 

Qualitäten und Funktionen wahrnehmen, sondern „more important, at each moment, the player 

will also protend the upcoming chords, and those protentions will color the quality of the chord in 

the now-point. ‘Hearing the changes’ means hearing and feeling those sounds as qualities and not 

merely imagining musical descriptions or names of notes“ (ebd., 127). Diese Akkordwechsel (‚the 

changes‘) bilden einen genrespezifischen qualitativen Hintergrund, der sowohl aus den 

harmonisch-funktionalen Qualitäten der aktuell gehörten Akkorde wie auch der protendierten 

möglichen Akkorde besteht und vor dessen Hintergrund der von Berger beschriebene Jazz-Bassist 

Jack seine Basslines oder auch Solos spielen kann. Die eigenen Parts und deren Protentionen 

hören die Musiker natürlich noch einmal in einer wesentlich intensiveren und reichhaltigeren 

Qualität: „When musicians are intensely engaged with improvisation, they hear their parts in rich 

detail; that hearing includes both the present sounds grasped in perception as well as the 

protention of the rest of the phrase“ (ebd., 131).  

Berger nennt als ein Ziel des von ihm in seiner Ethnographie beschriebenen Bassisten „to hear 

parts effortlessly and play them. This kind of ‘hearing’ involves intense aural protentions, a 

process quite distinct from reflective plotting and planning“ (ebd., 131-132). Dieses sich von den 

hier beschrieben Protentionen unterscheidende reflektierende Planen könnte etwa einen eher 

begrifflichen Charakter annehmen, wenn man im Geiste anhand von Worten und musikologischen 

Konzepten darüber sinniert, welcher Schritt nun der nächste sein soll. Auch könnte ein solches 

Planen eine eher imaginativ-qualitative Ausprägung haben, indem man sich etwa Noten, Akkorde 

oder melodische Phrasen in ihrer klanglichen Form vorstellt, mit dem aktuell Gespielten vergleicht 

und sie ausführt, wenn sich das Gefühl einer ästhetischen Passung ergibt. Dies kann etwa der Fall 

sein, wenn man als Anfänger mit dem gespielten Jazz-Standard oder mit auch der Tonart nicht 

vertraut ist und sich langsam imaginativ-wahrnehmend versucht heranzutasten, um passende 

Möglichkeiten zu erproben. Doch für den professionellen Jazz-Musiker und die protentionale 

Form des wahrnehmenden Sich-vorweg-Seins ist dies anders:  

„Protention is quite unlike the first [begriffliches Planen; ME] and has only distant ties to the 

second [imaginativ-qualitatives Planen; ME]. The hearing Jack refers to is no such linguistic or 
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imaginative plan, but the anticipation and vague awareness of the upcoming parts that runs 

continuously into the present perceptual moment and beyond that into the recent past. It is unlike 

conceptual plotting and planning in that it is an experience of sounds and not concepts or words. It 

is unlike the imaginative plotting and planning described above in that Jack doesn’t close his eyes, 

imagine a line, and play it; instead, the protentions run smoothly into the part being played at 

present.“ (ebd., 132)   

Und diese zu spielenden Parts sind eben nicht unbedingt bereits geschriebene Passagen, sondern 

(gerade im Jazz) auch Improvisationen, deren Möglichkeit als solche direkt wahrgenommen wird. 

Die protendierten, sich entfaltenden Akkorde des Pianisten sind von einer gefühlten Einladung 

oder einem Angebot (‚affordance‘) zu verschiedenen möglichen Improvisationen imprägniert, die 

der Bassist ergreifen kann: „In visual perception, for example, I see possibilities in things involving 

actions that have not yet happened – which is, in part, what affordance means. Likewise, in 

audition, the musician may hear things that afford improvisations that have not yet happened“ 

(Gallagher 2017, 197). Dies hat eben direkte Auswirkungen auf die Wahrnehmung, da hier 

gleichzeitig die gegenwärtig gespielten Parts wie auch die noch zu spielenden, aber eben nicht 

festgelegten, weil zu improvisierenden Parts, gehört bzw. protendiert werden: „When musicians 

are intensely engaged with improvisation, they hear their parts in rich detail; that hearing includes 

both the present sounds grasped in perception as well as the protention of the rest of the 

phrase.“ (Berger 1999a, 131) Und welche Arten von Improvisation als angemessene 

Fortsetzungen der aktuell gespielten Musik wahrgenommen werden, hängt wiederum von der 

jeweiligen musikalischen Szene ab, wie Berger etwa im Vergleich zweier unterschiedlicher Jazz-

Gruppen zeigt: Eine versteht sich als eher traditionell und möchte dem Publikum entsprechend 

leicht nachvollziehbares bieten, während die zweite Gruppe sich eher der avantgardistischen 

Szene zuordnet und somit stetig neues in der Musik entwickeln und entdecken möchte,88 – was 

wiederum entsprechende, sozial bedingte Auswirkungen auf die im Rahmen der Wahrnehmung 

protendierten Affordances hat, etwa welche möglichen harmonischen Entwicklungen als adäquat 

wahrgenommen werden. 

Diese soziale Mitformung der Wahrnehmung kann nun sogar für den harmonisch-tonalen 

Charakter eines Stücks gelten. Dass uns die jeweilige Tonalität musikalischer Passagen oder gar 

ganzer Stücke – vor allem in Bezug auf die Tradition europäischer Kunstmusik – so unwandelbar 

erscheinen, hängt natürlich auch mit bestimmten Praktiken der Wissensvermittlung und hiermit 

verbundener materieller Kultur zusammen. Partituren werden in der Regel mit einem Hinweis 

ausgestattet, in welcher Tonart ein Stück geschrieben ist und bei vielen klassischen Werken findet 

                                                           
88 Siehe hierzu Kapitel 4 ‚Two Jazz Scenes in Northeast Ohio‘ aus Bergers Ethnographie ‚Metal, Rock, and 
Jazz. Perception and the Phenomenology of Musical Experience‘ (vgl. Berger 1999a, 76-116). 
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sich dieselbe sogar im Titel, was auf die Intention des Komponisten und den kompositorischen 

Rahmen, in dem das Werk konzipiert wurde, hinweist. So wird es natürlich schwer, das Stück noch 

einmal im Licht einer anderen Tonart zu sehen (bzw. zu hören), vor allem, wenn es oft der Fall ist, 

dass alle kompositorischen Entscheidungen auf eine bestimmte Tonart zu verweisen scheinen: 

„However, such monostable cases, be they many or few, always rely on a musical tradition of 

norms and commonplaces of tonality, and musical tradition itself implies the excistence of a 

perceptual subject thus acculturated.“ (Berger 1999a, 196) Entsprechend kritisiert Berger 

musikwissenschaftliche und musikethnologische Vorgehensweisen, welche die Partitur aber auch 

die Musik selbst als eine Art Text behandeln, welchem durch semiotische89 Verfahren Harmonie, 

Bedeutungen, affektive Effekte und mehr entlockt werden können sollen: „Hawkins takes both 

the harmonic analysis of the passage […] and the effect that this harmony evokes (‚melancholic‘ 

and ‚crushing‘) as inherent and unproblematic features of the musical sound itself.“ (Berger 

1999b, 162) Stattdessen möchte Berger, fundiert durch seine ethnographischen Forschungen, bei 

welchen er eben tatsächlich vor Ort war, mit den Musikern interagiert, gesprochen und musiziert 

hat, dafür argumentieren, dass „tonality and harmonic function are an effect of the organization 

of phenomena in the living present“ (Berger 1999a, 194).  

Und diese Organisation lässt sich, wie ich noch zeigen möchte, durch den Begriff der Artikulation 

bzw. der Gliederung konzeptualisieren. Denn es handelt sich hierbei letztlich um eine spezifische 

Form der Organisation der Wahrnehmung, wie diese in ihrer diachronen und synchronen Struktur 

gegliedert ist, wodurch sie ihren Inhalt und ihre Bedeutung erhält: „The act of perception 

constitutes musical forms and musical meanings in experience.“ (Berger 1999b, 161) Es geht 

darum zu zeigen, dass die „tonal dimension of music, and the meanings that emerge from it, are 

constituted by the subject’s active, perceptual organisation of the sound in time“ (ebd.). Hierfür 

möchte ich nun zunächst einen längeren Abschnitt aus Bergers Ethnographie zitieren, um diesen 

anschließend zu kommentieren und mit anderen theoretischen Ansätzen zu verbinden. Berger 

stellt im Folgenden ein Gespräch mit Dann Saladin dar, dem Gitarristen und Sänger der Death-

Metal-Band ‚Sin Eater‘, eine der Bands, mit welchen er intensive ethnographische Forschungen 

durchführte. Hierbei geht es eben um den tonalen Charakter einer musikalischen Passage aus 

‚The Final Silencing‘, einem Stück, in welchem Dann den Tod seines Großvaters verarbeitet – 

                                                           
89 Es handelt sich bei der an dieser Stelle kritisierten Theorie wieder nicht um eine pragmatistische Semiotik, 

die in ihrer Triadik immer auch den Interpretanten aufnimmt, also eine jeweilige Deutungsperspektive, die 

immer auch verkörpert und sozial situiert ist (siehe meine Erläuterungen in Kapitel 2.3), sondern um eine 

Semiotik, welche der strukturalistischen Tradition entstammt, die eben alle Zeichen sprach- bzw. textanalog 

versteht und hier einen dyadischen (Bedeutendes und Bedeutetes) statt triadischen Charakter aufweist. 
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genau genommen steht der Beginn der Bridge im Fokus, der Übergang von einem A-Akkord zu 

einem Cis-Akkord.90 

„Dann explained that when he composed the piece, and when the part initially appears to the 

listener, the A sounds like a tonic; as a power chord, the harmony is not explicitly laid out at this 

point and could imply major, minor or neutral tonality. Dann explained that to his ear, the part is 

ambiguous, but is closer to a major than any other sound. The C-sharp and G-sharp of the C-sharp 

power chord all fit within A major, and given introductory music theory it would seem likely that 

the C-sharp would be heard as the iii chord. Accustomed by now to the contrary nature of Dann’s 

tonal imagination, the reader will not be surprised that Dann hears the C-sharp as a distinct break 

with the previous part and therefore a key change to some form of C-sharp. Dann is not just being 

willfully perverse, here; having some familiarity with the metal music of the Ohio scene at this 

point, I also heard the C-sharp as a new I [tonic] – even before Dann and I discussed the piece. 

This method of constituting the part is not capricious. First of all, the chord appears heavily 

accented on a strong beat after the A chord had died away. Turning from noema to noesis, we can 

observe that one of the overriding interests of Ohio metal players in general and Dann in particular 

is to create abrupt and tonally challenging music; it is no surprise that to those weaned on pitch 

axis, chromaticism, and occasional lapse into atonalism, a leap up a major third, heavily accented 

on a downbeat, would be grasped as a new key area.” (Berger 1999a, 224-225) 

In dieser die Bridge eröffnenden Passage erscheint zunächst das A als die Tonika und verweist 

somit auf A als ein mögliches tonales Zentrum, auch wenn aufgrund der Verwendung des 

Powerchords noch offenbleibt, ob es sich etwa um A-Dur oder a-Moll handelt. Hierauf folgt ein 

Cis-Powerchord, dessen Bestandteile (‚Cis‘ und ‚Gis‘) beide Teil der Tonart A-Dur sind. Somit wäre 

es im Rahmen traditioneller westlicher Musiktheorie naheliegend, A weiterhin als das tonale 

Zentrum zu sehen bzw. es als solches bestätigt wahrzunehmen und somit durch das auf das A 

folgende Cis eine Kontinuität zu spüren.  

An anderer Stelle – dieses Mal eine Analyse eines Gitarrensolos aus demselben Stück – erläutert 

Berger auch noch einmal das Wahrnehmen einer Tonart im Zusammenhang mit Protention. Wenn 

wir etwa anfangen uns in ein Musikstück hineinzuhören und eine Passage als in e-Moll 

geschrieben empfinden, dann führt dies dazu, dass „the notes of E minor are protended as a 

constant halo of possibility; the structural tones (E, B, G) are strongly protended and the other 

scalar tones (F#, A, C, C#, D and D#) are more weakly protended“ (Berger 1999b, 170) – es beginnt 

                                                           
90 Vgl. Berger 1999a, 201-214 für eine vollständige Transkription der Komposition. Die Bridge beginnt ab 

Takt 58. Im Text werden der A- und Cis-Akkord als Powerchords bezeichnet, also aus drei Noten, aber genau 

genommen nur zwei Tönen bestehende, terzlose Akkorde – im Falle des Cis-Powerchords etwa aus dem 

Grundton Cis (‚C-sharp‘), der Quinte Gis ‚(G-sharp‘) und der Oktave Cis (‚C-sharp‘). Dies führt zu der im Zitat 

erwähnten tonalen Ambiguität. 



130 

 

auch hier also zunächst mit einer gespürten Qualität (der ‚constant halo of possibility‘), bevor es 

zu einer genaueren Ausdifferenzierung oder Gliederung kommt. Wichtig ist hierbei, dass dies 

eben eine Aktivität des Subjekts in Bezug auf die Wahrnehmung impliziert: „To constitute the 

section as a simple example of E minor, the listener must take the phrase as a coherent unit, 

conjoining all the notes in the bar together as they process from protention, through the now-

point and into retention“ (ebd.). Doch dies ist eben nicht die einzige Weise den Abschnitt zu 

hören, da Dann Saladin hier im Gitarrensolo das trillernde Spiel vom D und Dis als etwas vom 

vorher als e-Moll wahrgenommenen Teil abgetrenntes wahrnimmt: „Saladin sharply disjoins these 

two units from one another in the thickness of the living present, disallowing the harmonic 

protensions of the first three beats to colour his tonal expectations of the D and D#“ (ebd.). 

Unterschiedliche in der Wahrnehmung stattfindende Gliederungen der einzelnen, möglich 

wahrnehmbaren Elemente führen somit zu verschieden erfassten tonalen Zentren und 

harmonischen Strukturen. 

Ähnliches passiert nun in dem weiter oben ausführlich beschriebenen Übergang vom A-

Powerchord zum Cis-Powerchord: Denn Dann nimmt Letzteren eben nicht als eine Fortsetzung 

der bisherigen tonalen Ausrichtung wahr, sondern als einen Umbruch und Tonartwechsel von A zu 

Cis. Wichtig ist an dieser Stelle die Betonung von Berger, dass diese Wahrnehmung nicht bloß 

eigenwillig, willkürlich oder erzwungen konträr ist und dass er selbst in der Lage war das Cis nun 

als neue Tonika zu hören – aber eben nur, weil er bereits für längere Zeit in die dortige Metal-

Szene eingetaucht war und mit den musikalischen Praktiken und Werten vertraut war. In seinen 

weiteren Erläuterungen dazu, warum es nicht gänzlich bizarr ist, den Abschnitt so zu 

konstituieren, verweist er außerdem auf im Death-Metal verbreitete kompositorische 

Konventionen, wie etwa Chromatizismus und gelegentliche Atonalität, die auf spezifischen 

ästhetischen Idealen fußen: Nämlich von Abruptheit geprägte und tonal herausfordernde Musik 

zu komponieren. Diese ästhetischen Normen sind natürlich durch und durch sozial konstituiert, da 

sie genrespezifisch sowie szenespezifisch sind und von den Mitgliedern der Community 

aufrechterhalten werden. Zugleich tragen solche sozial vermittelten, ästhetischen Vorstellungen 

natürlich dazu bei, wie musikalische Passagen in der Wahrnehmung gegliedert werden, welche 

Teile als zusammenhängend oder disparat wahrgenommen werden, mitsamt den Auswirkungen 

auf die tonale sowie affektive Färbung der Musik. Die Abweichung in Bezug auf Letzteres, also die 

Wahrnehmung des affektiven Charakters des aufsteigenden Akkordwechsels, überraschte Berger 

zunächst noch mehr, als die für ihn am Anfang noch ungewöhnlich wirkende Wahrnehmung der 

tonal-strukturellen Zusammenhänge. Doch auch hier war es ihm möglich nach einiger Zeit die 

Perspektive von Dann einzunehmen: 
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„More surprising is Dann’s ensuing narrative about the affective quality of intervals. Dann 

explained that major has a grand sound to him, but the melodic leap of an ascending major third 

sounds ‚gloomy‘. It is not merely Dann’s perception that contradicts the simplistic associations 

‚major = happy, minor = sad‘; illustrating the point in his room one night, Dann played the interval 

from A to the C-sharp a third above; to my great shock, I heard the ascending major third as 

‚gloomy‘.“ (Berger 1999a, 225) 

Auch hier ist es wieder der Fall, dass Berger durch seine erlangte Vertrautheit mit dem 

soziokulturellen Gefüge der Ohio-Metalszene und den hiermit verbundenen ästhetischen (im 

nicht nur musikalischen, sondern umfassenderen Sinne) Normen und Praktiken in der Lage ist, 

auch die andere Wahrnehmungsweise zu konstituieren. Wichtig ist hierbei aber erstens, dass er 

schreibt, dass er die aufsteigende Terz als düster hört, dass dies keine nachträgliche Evaluation ist, 

sondern Teil seiner direkten, spezifisch geformten Wahrnehmung. Weiter ist – zweitens – zu 

betonen, dass all dies nichts ist, was nur für musiktheoretische Experten gilt. Wenn man nicht um 

Tonarten weiß, nicht über das entsprechende Vokabular verfügt oder solche Wechsel nicht 

präzise wahrnehmen kann, so heißt dies nicht, dass wir dann keine derartigen Dynamiken 

wahrnehmen. Dem musikalischen Laien wird es schwerer fallen zu beschreiben, was genau im 

Gehörten passiert, aber ein Gefühl, dass sich Veränderungen zutragen, dass man eine Art von 

Wandel wahrnimmt, dass eine Kontinuität oder ein Bruch im Gehörten präsent ist – hierfür ist 

keine musikwissenschaftliche Ausbildung notwendig, nur genaues, hineinfühlendes Zuhören. Ein 

Zuhören natürlich, das von der jeweiligen musikalischen Enkulturation abhängt, die ihre jeweilige 

Gliederung der Wahrnehmung mit sich bringt.  

Und ein dritter wichtiger Aspekt hier ist, dass die hörenden Subjekte in der Lage sind, ihre 

Wahrnehmung trotz aller soziokulturellen Einflüsse unterschiedlich auszurichten und so 

verschieden gegliederte Gestalten wahrnehmen können: Trotz der sozialen Bedingtheit handelt es 

sich hier nicht um einen Determinismus, sondern um „intimate dialectics of social context and 

agency“ (Berger 1999b, 161). Dies zeigt Berger nicht nur in Bezug auf harmonisch-tonale Fragen, 

sondern auch was die gliedernde Gruppierung von Noten aus rhythmischer Perspektive betrifft. In 

Auseinandersetzung mit dem Schlagzeuger derselben Band stellte Berger fest, dass ein und 

dieselbe Passage in den Kontexten unterschiedlicher Auftritte rhythmisch verschieden gegliedert 

wahrgenommen werden kann und zwar durch bewusste Refokussierung, also situativ getroffene 

Entscheidungen in Bezug auf die Wahrnehmung:  
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„[…] if he wanted to get into the smooth grooving feel of the part (the usual case) he would focus 

on the flow of sixteenth notes […]; however, if the band was not tightly coordinated with the 

drums or his time was especially poor, he would focus on the quarter notes (that is, the first of 

every four sixteenth notes on the high hat)“ (Berger 1997, 476) 

Verschiedene soziale und ästhetische Ziele verlangen unterschiedliche Formen von 

Aufmerksamkeit und unterschiedlich artikulierte Gruppierungen der Noten in der Wahrnehmung. 

Gerade diese Möglichkeit, diese Tatsache, dass die hier beschriebenen „musicians, have the 

ability to listen in different ways“ (Berger 1999b, 172) ist hier entscheidend: Denn es ist dieses 

„potential to do otherwise that transforms a type of behaviour from mechanical reaction to social 

practice“ (ebd.).91 Berger kommt somit letzten Endes zu dem Schluss, solche Wahrnehmungen 

seien „never simply a mirror of the world, though neither is perception a mere fantasy“ (Berger 

1997, 483) – was sich exakt mit der enaktivistischen Charakterisierung von Kognition als einer 

Mittelposition deckt (siehe Kapitel 3.2).  

Um dies genauer zu verfolgen und abschließend noch expliziter an die Anthropologie der 

Artikulation anzuschließen, möchte ich einen wahrnehmungstheoretischen Gedanken aus der 

kulturphilosophischen Anthropologie Ernst Cassirers einführen, nämlich den Begriff der 

symbolischen Prägnanz: 

„Unter ‚symbolischer Prägnanz‘ soll also die Art verstanden werden, in der ein 

Wahrnehmungserlebnis, als ‚sinnliches‘ Erlebnis, zugleich einen bestimmten nicht-anschaulichen 

‚Sinn‘ in sich faßt und ihn zur unmittelbaren konkreten Darstellung bringt. Hier handelt es sich nicht 

um bloß ‚perzeptive‘ Gegebenheiten, denen später irgendwelche ‚apperzeptive‘ Akte aufgepfroft 

[sic] wären, durch die sie gedeutet, beurteilt und umgebildet würden. Vielmehr ist es die 

Wahrnehmung selbst, die kraft ihrer eigenen immanenten Gliederung eine Art von geistiger 

‚Artikulation‘ gewinnt – die, als in sich gefügte, auch einer bestimmten Sinnfügung angehört.“ 

(Cassirer 1929/1997, 235; Hervorhebung M.E.) 

Diese zuletzt genannte ‚Sinnfügung‘ ist nun als das Symbolische zu verstehen, was bei Cassirer 

nun wiederum auf die symbolischen Formen seiner Kulturphilosophie verweist. Hierunter werden 

verschiedene, im Laufe der Menschheitsgeschichte sich entwickelnde 

Bedeutungszusammenhänge verstanden, von denen Cassirer besonders Mythos, Religion, 

                                                           
91 Interessanterweise wird dieses Verständnis von Wahrnehmung, speziell dem Hören von Musik, als etwas 

aktives und eigenes Engagement involvierendes, auch ohne theoretische Erläuterungen von den von Berger 

untersuchten Metalszenegängern geteilt: „Over and over again, the metalheads explained that music 
listeners must not merely let sound wash over them, but they should listen to music actively, engaging with 

the music and making it meaningful. What distinguishes death metal and underground metal in general 

from commercial hard rock and pop metal, they said, is that the music requires active listening. In short, 

perceptual agency is a basic element of the musical culture of death metal.“ (Berger 1999b, 173) 
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Sprache, Kunst, Geschichte und Wissenschaft hervorhebt (siehe etwa die Struktur von Cassirers 

‚Versuch über den Menschen‘: vgl. Cassirer 1944/2007, 7). Es handelt sich hierbei um umfassende 

Zusammenhänge von Ausdrucksformen, Deutungsweisen und sozialen Praktiken, die für uns 

unterschiedliche Weisen der Welterschließung sowie Formprinzipien für unsere Erfahrungen 

darstellen (vgl. ebd., 339). Die symbolischen Formen sind „für uns ein Organon der 

Selbsterkenntnis, ein unabdingbares Werkzeug für den Aufbau des menschlichen Universums“ 

(ebd., 314). Und dieses ist nun wiederum „ein symbolisches Universum, das ihn [den Menschen] 

befähigt, seine Erfahrungen zu verstehen und zu deuten, zu gliedern und zu ordnen, zu 

synthetisieren und zu verallgemeinern“ (ebd., 335; Hervorhebung M.E.).  

Was wir der obigen Definition der symbolischen Prägnanz auch entnehmen können ist, dass hier 

keine Sinnesdaten nachträglich mit einer Bedeutung versehen werden, sondern die 

Wahrnehmung bereits von einem speziellen Sinn durchdrungen ist und dementsprechend von 

diesem gegliedert wird.92 Cassirer betont weiter, dass der ‚Stoff‘ der Wahrnehmung immer schon 

geformt sein muss, aber er sei dabei „an keine einzelne Art der Sinngebung gebunden, sondern 

kann von einer in die andere übergehen und gewissermaßen ‚umschlagen‘“ (Cassirer 1929/1997, 

232). Er demonstriert dies am Beispiel eines Linienzuges, der für sich genommen zwar schon 

einen gewissen Ausdruckscharakter hat, wenn wir etwa die Bewegung mit unseren Augen 

verfolgen und sich so eine lebendige Dynamik spüren lässt. Doch wenn er nun im Kontext 

verschiedener Sinn-Welten, wie Cassirer die symbolischen Formen auch nennt, auftritt, dann kann 

er einen jeweils unterschiedlichen Sinn annehmen. So kann es etwa sein, dass das Gefühl eines 

spontanen Lebensausdrucks aus der wahrgenommenen Linie weicht, sobald wir sie nämlich in den 

Kontext der symbolischen Form der Wissenschaft, spezieller der Mathematik und Geometrie, 

setzen. Ebenso sehr könnte dieser Linienzug auch im Rahmen der symbolischen Form des Mythos 

wahrgenommen werden, als eine Figur, welche den Unterschied zwischen dem Heiligen und 

Profanen markiert und unmittelbar in der Wahrnehmung eine magische Macht zum Ausdruck 

bringt (vgl. ebd., 232-234).  

Ich denke nun, dass man Musikgenres ähnlich wie die symbolischen Formen verstehen kann, als 

historisch gewachsene Praktiken und Ausdrucksformen, als spezifische Welterschließungsweisen, 

als Sinnwelten.93 Mit dem Musikphilosophen Daniel Martin Feige gehe ich nämlich davon aus, 

                                                           
92 Vgl. Dewey 1925/1995, 42 für eine ähnliche Ablehnung von Sinnesdaten oder ähnlichen atomistischen 

Ideen in Bezug auf unsere primäre, noch unreflektierte (Wahrnehmungs-)Erfahrung. 
93 Ich möchte dies in diesem Kontext eher als Analogie statt einer direkten Entsprechung verstanden wissen, 

da die symbolischen Formen bei Cassirer sowohl einen transzendentalen als auch einen generell 

grundlegenderen Charakter haben, als dies bei Musikgenres der Fall ist. Trotzdem möchte ich nicht 

prinzipiell ausschließen, dass es sich hierbei um mehr als ein bloß analoges Verhältnis handelt, was aber 

weiterer, zukünftiger philosophischer Forschung bedürfte. 
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dass Musikgenres eben solche symbolischen Traditionen sind, dass sie sich durch ihr 

anschließendes oder abgrenzendes Anknüpfen an vorherige musikalische Ausdrucksgestalten 

konstituieren und nur durch konkrete, jeweils die Tradition aktualisierende Verkörperungen 

(sowohl im Werk als auch im Handeln) aufrechterhalten werden (vgl. Feige 2014, 96ff.). Dabei 

zeichnet sich der Stil eines Musikers, einer Band oder eines Genres weniger durch einzelne 

gelistete musikalische Eigenschaften aus, sondern „die Frage des Stils scheint eher eine Frage des 

spezifischen Zusammenhangs und der spezifischen Einheit derartiger Eigenschaften zu sein, die 

nicht atomistisch verstanden werden dürfen“ (ebd., 92).  

All dies können wir nun mit Bergers Darstellungen der diversen Möglichkeiten tonaler 

Wahrnehmung zusammenbringen: Die unterschiedlichen, durch verschiedene musikalische 

Traditionen (Musikgenres) vermittelten Ausdrucksstile bringen auch spezifische 

Wahrnehmungsstile94 mit sich, welche dazu führen, dass die interne sinnliche Gliederung der 

Wahrnehmung eine jeweils spezifische sinnhafte Gliederung bzw. einen musikkulturell 

spezifischen Sinncharakter erhält. Dieser wird aber nicht als zusammengesetzt, sondern als eine 

qualitative Einheit erfahren, die je schon mit einem Sinn ausgestattet ist. Wir sind allerdings in der 

Lage das Erfahrene auch anders wahrzunehmen, in einen anderen Sinnkontext zu stellen, und es, 

wie Cassirer sagt, ‚umschlagen‘ zu lassen, von einer zunächst so gegliederten Gestalt zu einer 

anders gegliederten Wahrnehmungsgestalt – sei es von der wissenschaftlich-analytischen 

Perspektive zum Mythos, oder von der traditionellen Harmonielehre zum unkonventionellen 

Harmonieverständnis des Death-Metals. Der Begriff der symbolischen Prägnanz ist deswegen hier 

so hilfreich, da er einerseits im cassirerschen Verständnis auf den artikulierten Charakter der 

Wahrnehmung verweist – und der Begriff der Gliederung hat den Vorteil, dass er immer ein 

Ganzes impliziert, von dem er die Gliederung ist, sowie eine für das Ganze spezifische 

Individuierung der Einzelteile. Andererseits verweist die symbolische Prägnanz aber auch darauf, 

dass es eben durch symbolische Praktiken geformte (frühere) Wahrnehmungen wie auch größere 

kulturelle Symbolzusammenhänge sind, welche die Gliederung der Wahrnehmung bestimmen. 

Auch wenn der Begriff des Symbols im Pragmatismus leicht anders verstanden wird, teilen beide 

Ansätze hier den Gedanken, dass es solche Zusammenhänge sind (frühere Semiosen sowie 

soziokulturelle Situiertheit), welche weitere Erfahrungen prägen und formen.  

Wir können nun sehen, dass alle bis hier in Kapitel 3 erläuterten Aspekte den Grundgedanken der 

philosophischen Anthropologie der Artikulation entsprechen: Von der Tatsache, dass es die 

spezifische Gliederung des Körpers ist, welche sowohl unsere sensomotorische Kopplung mit der 

Umwelt wie auch die Basis der Metaphern und unseren entsprechenden Nachvollzug bestimmt; 

                                                           
94 Man denke auch an Alva Noës oft genutzte Rede von ‚styles of perception‘ (vgl. bspw. Noë 2009, 65).  
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dass es eine tieferliegende, gespürte, affektiv getönte Qualität gibt, die dem 

Wahrnehmungshandeln zu Grunde liegt; dass es eine doppelte Gliederung gibt und so die sinnliche 

Gliederung eine hiermit zusammenhängende Gliederung des Sinns mit sich bringt, die von der 

sozial vermittelten Artikulation mitbestimmt ist; und dass all diese Aspekte in einer Kontinuität 

stehen, tief miteinander verwoben sind und es auch eine Kontinuität der ständigen Interaktion des 

Organismus mit seiner Umwelt gibt. 

Abschließen möchte ich das Thema Sozialität und Wahrnehmung, indem ich noch einmal genauer 

auf den Begriff der Affordances eingehe und wie das Auftauchen von solchen 

Interaktionsangeboten der materiellen Kultur sozial imprägniert bzw. soziokulturell bedingt ist. 

Was Affordances betrifft ist zunächst noch einmal zu unterscheiden, ob es sich um ein 

naturgewachsenes Objekt handelt oder ob es Teil der menschlichen materiellen Kultur ist. Die 

Stühle eines Konzertsaals ähneln einem im Wald angetroffenen, umgefallenen und 

moosbewachsenen Baumstamm zwar insofern, dass beide einem Menschen eine Sitzmöglichkeit 

bieten und so auch in der Wahrnehmung als ‚draufsitzbar‘ erscheinen können. Der entscheidende 

Unterschied ist nun aber, dass der Stuhl sich nicht nur deswegen als mit der Affordance des 

Darauf-Sitzens ausgestattetes Objekt zeigt, weil die nötige materiell-körperliche Passung 

vorhanden ist, sondern auch gerade weil dieser Stuhl mit dem Gedanken dieser Passung 

entworfen wurde. Dies gibt der wechselseitigen Relation von Wahrnehmendem und 

Wahrgenommenem eine besondere Wendung. Denn der Stuhl, welcher in meiner Wahrnehmung 

zunächst einfach als eine Sitzmöglichkeit auftaucht, ist natürlich Teil eines komplexen historischen 

Geflechts materieller Kultur – auch in ästhetischer Hinsicht, wenn er etwa in den Kontext eines 

Konzertsaals eingebettet ist. Und in dem geschichtlichen Prozess wurden immer wieder 

Sitzgelegenheiten verschiedener Form entworfen, dabei angepasst an den typischen Körperbau 

eines Menschen, und diese Form, in welche gewissermaßen stets die Intention des möglichen 

Darauf-Sitzens hineingelegt war, wurde von Generation zu Generation weitergegeben, mal 

unberührt belassen und mal weiterentwickelt. Diese Art der Entwicklung von Artefakten mitsamt 

den involvierten sozialen Praktiken ist nun ein genuin menschlicher Prozess und wird vom 

Kognitionswissenschaftler und Anthropologen Michael Tomasello mit dem Begriff des 

‚Wagenhebereffekts‘ bezeichnet:  

„Der Vorgang kumulativer kultureller Evolution erfordert nicht nur Erfindungsgabe, sondern auch 

und ebenso zuverlässige soziale Weitergabe, die ähnlich wie ein Wagenheber das Zurückfallen 

verhindern kann, so daß das gerade erst erfundene Artefakt oder die soziale Praktik die neue und 
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verbesserte Form einigermaßen zuverlässig beibehält, bevor eine weitere Modifikation oder 

Verbesserung hinzukommt.“ (Tomasello 1999/2006, 16)95  

Entscheidend für das hier zu behandelnde Thema ist dies, da sich hier ein wichtiger Unterschied 

auftut: Sich natürlich ergebende Affordances, die sich mir in meiner Wahrnehmungsinteraktion 

mit der Umwelt zeigen, haben diesen wahrgenommenen Aufforderungscharakter in einem 

stärker kontingenten Sinne, zumindest im Vergleich zu Gegenständen materieller Kultur. Denn 

diese sind in ihrem Material und ihrer Form intentional so gestaltet, dass sie als Objekte mit 

bestimmten Handlungsmöglichkeiten wahrgenommen werden – und dies teils mit einem 

Jahrhunderte andauernden Prozess des Denkens, Handelns und Fühlens im Rücken. Hierdurch 

kämpft die materielle Kultur in gewissem Sinne auch gegen die Kontingenz der Funktion an, da 

ihre Funktion (eben durch den ‚Wagenhebereffekt‘) dauerhaft als solche wahrgenommen und 

weitergegeben werden soll. Dies gilt für Musikinstrumente natürlich ebenso wie für die 

beschriebenen Stühle eines Konzertsaals. Das Design ist hier gewissermaßen als eine historisch 

konstituierte, pränoetische Vorbedingung der Wahrnehmung zu verstehen. 

Doch sind wir eben nicht nur dazu in der Lage eine Affordance wahrzunehmen: Auch, wenn eine 

Akustikgitarre nun als ein Objekt des persönlichen musikalischen Ausdrucks wahrgenommen 

werden mag, kann sie sich dem desillusionierten und demotivierten Musikschüler auch als bloßes 

Werkzeug des Übens und der Lernaufgaben erscheinen. Habe ich wiederum während dem freien 

Spiel auf der Gitarre plötzlich eine Idee für einen Song, so kann ich das Musikinstrument mit den 

Saiten nach unten auf meinen Schoß legen und die flache Rückseite des Korpus als eine 

Schreibunterlage nutzen, während ich auf Notenpapier die gerade gefundene Melodie notiere. 

Und um noch ein letztes Beispiel zu bringen, das noch weiter von der Standardverwendung dieses 

Gegenstandes entfernt ist, so lässt sich auch der Fall vorstellen, dass ich abends allein zu Hause 

mit einem Einbrecher konfrontiert werde: Auf einmal erscheint mir in meiner Wahrnehmung 

meine geliebte Akustikgitarre, die sonst ein Instrument des persönlichen musischen Ausdrucks ist, 

als ein knüppelartiger Gegenstand, der mir in dieser gefahrerfüllten Situation ganz anders 

aushelfen könnte.  

Die vier genannten Beispiele lassen sich in einer Skala staffeln, verstanden als ein Kontinuum, 

welche sich von gewöhnlichen, gewissermaßen idealen und normgetreuen Affordances bis hin zur 

                                                           
95 Bezüglich des Wagenhebereffekts als eines menschlichen Alleinstellungsmerkmals fährt er 

folgendermaßen fort: „Es überrascht vielleicht, aber bei vielen Tierarten ist es nicht die Komponente der 
Erfindung, sondern die stabilisierende ‚Wagenheberkomponente‘, deren Fehlen eine Fortentwicklung 
verhindert. So bringen nichtmenschliche Primaten zwar regelmäßig intelligente Verhaltensneuerungen 

hervor, aber die anderen Gruppenmitglieder durchlaufen dann nicht diejenigen Arten sozialer Lernprozesse, 

die über die Zeit hinweg den kulturellen Wagenhebereffekt realisieren würden.“ (Tomasello 1999/2006, 16) 
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Wahrnehmung von zunehmend zweckentfremdeten Nutzungsmöglichkeiten spannt, wobei 

dementsprechend keine der so wahrgenommenen Funktionen weniger real ist, aber uns manche 

doch eher richtig oder falsch erscheinen. Und am wichtigsten: Alle diese Tätigkeiten sind 

gleichermaßen mit dem historisch entwickelten und vermittelten Design möglich. Die 

menschheitsgeschichtlich entwickelte Form eines Gegenstands materieller Kultur, etwa einer 

Gitarre, bringt zwar gewisse Einschränkungen mit sich, enthält aber an sich noch nicht die in der 

Wahrnehmung empfundene Normativität, welche aber offensichtlich in Bezug auf bestimmte 

Verwendungsweisen existiert und somit die jeweiligen Affordances in der Wahrnehmung 

unterschiedlich einfärbt.  

Diese normative Imprägnierung der Wahrnehmung entsteht eben durch Situationen 

gemeinsamer Aufmerksamkeit und durch Prozesse kulturellen Lernens, wodurch das Kind erlernt, 

was der ‚eigentliche‘, adäquate Umgang mit bestimmten Gegenständen materieller Kultur ist, wie 

von Michael Tomasello selbst beschrieben und ausführlich erforscht (vgl. bspw. Tomasello 

1999/2006, 112ff. – an dieser Stelle bezieht sich Tomasello sogar explizit auf Gibsons Konzept der 

Affordances). Hierdurch erlernen wir eine Perspektive, die unsere Wahrnehmung auf Dauer 

prägen kann, sowohl was die angedachte Funktion eines Objekts betrifft als auch bezüglich dem 

kulturell zugeschrieben Wert eines solchen Gegenstandes – weswegen wir beispielsweise 

zusammenzucken, wenn wir etwa sehen, wie eine teure Geige zerstört wird. Die verschiedenen 

Designs von Objekten der materiellen Kultur der Musik und die Wahrnehmungsakte derselben 

sind somit von zutiefst intersubjektiven und symbolisch vermittelten Aspekten geprägt – sowohl 

auf der kulturgeschichtlichen als auch der biographischen Ebene. Dies führt eben dazu, dass uns in 

der Wahrnehmung selbst bereits Wertunterschiede und affektive Färbungen in Hinsicht auf die 

Gegenstände präsent sind, welche wiederum mit anderen Handelnden verbunden sind: 

„We need to note that the differences and value distinctions between things in the environment 

that count as, and that we perceive as, salient or significant affordances (versus those that we 

don’t) are laid out along affective, hedonic lines that are tied to other agents and what I see them 

do. Our perception of objects is shaped not simply by bodily pragmatic or enactive possibilities, but 

also by a certain intersubjective saliency that derives from the behavior and emotional attitude of 

others toward such objects […]. More generally, I learn about things and the world in my 

interactions with others and by way of processes of natural pedagogy.“ (Gallagher 2017, 202-203) 
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Abb. 3: Gibson ES-175 Abb. 4: Gibson Flying V  

  

Unsere Wahrnehmung von Dingen und ihrem spezifischen Wertcharakter entfaltet sich also stets 

im Zusammenhang mit anderen Personen, wie diese jene Gegenstände benutzen und in welche 

sozialen und affektiven Verhältnisse diese Objekte dadurch eingebettet sind. Diese implizite 

Pädagogik formt auch wiederum die Affordances, welche sich in der betrachtenden Interaktion 

mit etwa einer Gitarre zeigen, also welche Handlungs- und Ausdrucksfunktionen ich an einem 

Gegenstand wahrnehme. Während die beiden in den Abbildungen gezeigten Gitarren 

weitestgehend die gleichen melodischen und 

harmonischen Expressionen zulassen, so 

erscheinen sie mit ihren 

Ausdrucksmöglichkeiten in unserer 

Wahrnehmung doch mit einer jeweils 

signifikant anderen Präsenz – und zwar eben, 

weil Affordances sich entlang affektiver 

Linien kultureller Praktiken, die stets mit 

anderen Handelnden verwoben sind, 

entfalten. Ob ich mich für eine historisch 

eher mit dem Jazz verbundene 

Halbresonanzgitarre wie die Gibson ES-175 

entscheide (Abb. 3) oder etwa für eine 

Gibson Flying V, die ein eher scharfkantiges 

Design aufweist und stark mit Hard-Rock- 

und Metal-Stilen assoziiert wird (Abb. 4), hängt natürlich nicht nur von sensomotorischen 

Fertigkeiten ab. Unsere Wahrnehmung von Objekten materieller Kultur und ihren (expressiven) 

Funktionen wird eben auch von den Haltungen anderer Mitmenschen zu diesen Arten von 

Instrumenten geprägt sowie auch von unseren eigenen – in diesem Falle ästhetischen – 

Wertvorstellungen und vorangegangenen biographischen Erfahrungen. Auch Gallagher betont 

eben diesen, oft übersehen, Einfluss kultureller Praktiken auf diese wahrgenommenen 

Interaktionsangebote: „Affordances are relational – defined by the relations of body, skill level, 

cultural practices – to items or events in the environment“ (ebd., 195; Hervorhebung M.E.). Es ist 

gerade dieses eingewoben-sein in kulturelle Praktiken, welches unsere Wahrnehmung so durch 

und durch prägt: sei es in Bezug auf das Wahrnehmen möglicher Funktionen von Gegenständen; 

die affektive und evaluative Färbung des Wahrgenommenen betreffend; oder auch in Hinsicht auf 

die Nachvollzugspraktiken und die wahrnemend erschlossene kompositorisch-harmonische 

Struktur der Musik. Die Wahrnehmung von Musik und musikkulturellen Gegenständen kann somit 

nur verstanden werden, wenn sie als eine leiblich verkörperte, affektive und stets situierte 
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soziokulturelle Praxis gedacht wird. Nur so werden Schallwellen zu den sinnerfüllten Klangwelten 

der Musik und die materiellen Konfigurationen der musikkulturellen Gegenstände zu 

Möglichkeiten des Ausdrucks, wodurch beide für den in die Welt der Musik involvierten 

Menschen zu einem integralen Bestandteil des Denkens, Fühlens und Handelns werden können: 

Erweiterungen unserer verkörperten Kognition und des körperschematisch-leiblichen Selbst. Dies 

soll nun Thema des nächsten Kapitels sein. 
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4. Musikkulturelle Erweiterungen des Geistes und des Leibes 

 

Ich habe im vorangegangenen Kapitel darüber gesprochen, wie uns die Dinge und Praktiken der 

Musikkultur im Wahrnehmungsgeschehen in verschiedenen Weisen bedeutsam erscheinen und 

wie wir sie uns erschließen. Nun soll es darum gehen, wie sie unser Handeln, Denken und Fühlen 

als Erweiterungen eben dieser Prozesse stützen und mitformen können. Hierfür soll in 4.1 

zunächst die Debatte um den Gedanken der ausgedehnten oder erweiterten Kognition behandelt 

werden und welche Rolle solche Erweiterungen durch materielle Kultur für musikkulturelle 

Ausdrucksprozesse spielen. Aber auch wie die Musik selbst einer solchen Erweiterung geistiger 

Prozesse dienen kann wird betrachtet, etwa in Bezug auf Prozesse des Erinnerns und der 

Affektregulation. Dies wird dabei verbunden mit einer enaktivistischen Kritik an den klassischen 

Formulierungen der ‚extended cognition‘. Hieran schließen in 4.2 einige Erwägungen dazu an, 

inwiefern auch das Selbst als ausgedehnt gedacht werden kann und welche Rolle hierbei 

musikkulturelle Artefakte und Praktiken spielen. Der Fokus wird hier auf einer spezifischen Form 

der Ausdehnung liegen, nämlich der Inkorporierung von Gegenständen in das erweiterte 

Körperschema. Zunächst aber noch ein paar kurze Erläuterungen dazu, wie wir in die materielle 

Kultur der Musik und die damit verbundenen musikalischen Traditionen verwoben sind. 

Wir sind immer schon eingebettet (‚embedded‘) in eine Kultur und mit dieser in eine Welt der 

Musik. Natürlich bedeutet Musik als kulturelle Praxis und Kulturphänomen für jeden etwas 

Anderes, ihr wird von Person zu Person ein unterschiedlicher Wert beigemessen. Doch als 

universelles, in jeder Kultur anzutreffendes Phänomen sind wir immer schon von ihr umgeben, 

sehen wie andere mit ihr umgehen, ehe wir jemals damit anfangen sie zum Ausdruck zu nutzen. 

Wir sind also eingebettet in eine „Tonwelt mit ihren Ausdrucksmöglichkeiten und 

Schönheitsmöglichkeiten, entwickelt in der Geschichte der Musik, aufgenommen vom Musiker 

von Kindheit an“ (Dilthey 1910/1958, 223). Dieser Ausdruck ist auch für Dilthey, genau wie die 

Kognition im weiteren Sinne für den Enaktivismus, mit dem Leben, dem Lebendigsein verbunden: 

„Jede Lebensäußerung hat eine Bedeutung, sofern sie als ein Zeichen etwas ausdrückt, als ein 

Ausdruck auf etwas hinweist, das dem Leben angehört“ (ebd., 234): „Das Leben artikuliert sich“ 

(Dilthey 1892/93, 345). Doch sind diese ausgedrückten, historischen Bedeutungszusammenhänge 

nicht nur ephemere Klänge, nur ein Hauch von Geist, sondern diese „Objektivationen des Lebens“ 

sind „eine Realisierung des Geistes in der Sinnenwelt“ (ebd., 146), eine intrinsische Verbindung 

von geistigem Sinn und Sinnlichkeit, wie wir sie schon bei Cassirer antreffen durften. So sind „die 

Töne, welche das Musikstück bilden, die Leinwand, auf der gemalt ist, der Gerichtssaal, in dem 

Recht gesprochen wird, das Gefängnis, in dem Strafe abgesessen wird“ (Dilthey 1910/1958, 118) 
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materielle Gegenstände, doch sind diese zugleich immer schon ausgestattet „mit dem 

[kulturellen] Sinne und der Bedeutung […], die sie durch das Wirken des Geistes erhalten haben“ 

(ebd.) – sie sind also materielle Kultur. Mit dem obigen Begriff der ‚Objektivationen des Lebens‘ 

verweist Dilthey außerdem auf sein Verständnis des Begriffs des objektiven Geistes, eine 

Bezeichnung die er von Hegel übernommen, aber mit einer leicht anderen Bedeutung versehen 

hat: „Ich verstehe unter ihm [dem objektiven Geist] die mannigfachen Formen, in denen die 

zwischen den Individuen bestehende Gemeinsamkeit sich in der Sinneswelt objektiviert hat“ 

(Dilthey 1910/1958, 208) – kurzum die sinnlich-sinnhaften Bedeutungszusammenhänge unserer 

kulturellen Praktiken und unserer materiellen Kultur. Und zu diesem Geflecht des Sozialen, 

welchem wir von Geburt an zugehörig sind, gehören eben auch die Natur, die gezähmt wurde und 

in unsere Kultur eingebunden wurde, Gegenstände aller Art sowie alltägliche Architektur: 

„Jeder mit Bäumen bepflanzte Platz, jedes Gemach, in dem Sitze geordnet sind, ist von 

Kindesbeinen ab uns verständlich, weil menschliches Zwecksetzen, Ordnen, Wertbestimmen als ein 

Gemeinsames jedem Platz und jedem Gegenstand im Zimmer seine Stelle angewiesen hat. […] Ehe 

es [das Kind] sprechen lernt, ist es schon ganz eingetaucht in das Medium von Gemeinsamkeiten.“ 

(ebd., 208-209) 

Wir sind also eingewoben in diese Artikulationen des Lebens und unser Kontakt mit diesen ist je 

schon von einem von klein auf aufgesogenen Vorverständnis vermittelt. Bevor wir anfangen 

intellektuell zu reflektieren nutzen wir schon die Dinge in unserer Umgebung, um uns zurecht zu 

finden, um den Sinn unserer Welt zu erschließen und andere Menschen zu verstehen. Dies liegt 

eben auch daran, da diese in Ausdrucks- und Weltgestaltungspraktiken erzeugten Dinge der 

materiellen Kultur immer schon auf den Geist anderer Menschen verweisen. Sie sind bereits eine 

Art Erweiterung des Geists, verobjektivierter oder eben objektiver Geist.96  

Dieses Verwoben-Sein mit der Welt der Dinge spielt auch in der gegenwärtigen ‚Materielle 

Kultur‘-Forschung eine wichtige Rolle, wie sich etwa dem Titel von Ian Hodders 2012 erschienener 

Monographie, ‚Entangled. An Archeaology of the Relationships between Humans and Things‘, 

entnehmen lässt. In verschiedenen Kapiteln erläutert er die unterschiedlichen Beziehungen, die 

Dinge und Menschen etablieren, die er vor allem als diverse Abhängigkeitsbeziehungen 

konzeptualisiert. So weist er darauf hin, dass Dinge von anderen Dingen abhängen bzw. ‚Things 

Depend on Other Things‘, wie der Titel des dritten Kapitels lautet. Diese Verbindungen, in denen 

Dinge von anderen Dingen abhängen, können von sehr unterschiedlicher Art sein, wie etwa 

                                                           
96 Dies ist noch nicht ganz der Sinn, in welchem Andy Clark diesen Begriff eingeführt hat, wie noch zu 

erläutern sein wird – allerdings findet sich gerade in der dritten Welle der ‚extended mind‘-Debatte große 

Ähnlichkeiten zu dem von Dilthey beschriebenen Geist-Verständnis. Hierauf werde ich im Laufe der 

folgenden Ausführungen noch einmal zurückkommen. 
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Produktion und Reproduktion, Austausch, Verwendung, Konsum und Entsorgung (vgl. Hodder 

2012, 42-43). Obwohl ein Cello auch gezupft gespielt werden kann, ist ein Bogen nötig, um ihm 

seinen typischen Klang zu entlocken. Damit dieser wiederum seine Rolle erfüllen kann, ist es von 

Nöten diesen regelmäßig mit Kolophonium zu bestreichen, eine aus Baumharz gewonnene, feste 

Substanz, welche den Haaren des Bogens dabei helfen die nötige Reibung für einen vollen Klang 

zu generieren. Das sich hinter mir befindende Cello ist ein E-Cello und somit benötigt es des 

Weiteren einen Verstärker, um überhaupt richtig zu klingen, und optional diverse Effektgeräte, 

wie etwa Verzerrerpedale oder solche Pedale, die einen Hall- oder Echoeffekt ermöglichen.  

Aber es ist natürlich auch der Fall, dass Dinge von Menschen abhängen. Kapitel 4 seiner 

Monographie, welches den Titel ‚Things Depend on Humans‘ trägt, beginnt Hodder mit der 

Beschreibung einer Situation, an deren Anfang er in einem Flugzeug sitzt, welches aufgrund 

technischer Probleme nicht abheben kann, was zur Folge hat, dass er dasselbe verlassen muss, 

während eine Gruppe von Mechanikern sich daran macht Reparaturen vorzunehmen (vgl. ebd., 

64). Wenn ich mein Cello betrachte, so scheint es auch ohne mich problemlos weiter zu 

existieren, es scheint stabiler als die ihm eventuell biographisch und emotional zugewiesenen 

Bedeutungen zu sein: „We seem to think that the things themselves are fixed while the meanings 

we give to them swirl and change.“ (ebd., 65) Allerdings ist es ist nicht dazu in der Lage seine 

Saiten zu wechseln, wenn diese abgenutzt sind, oder seine Batterien zu wechseln, wenn sie leer 

sind – um seine Funktion aufrecht zu erhalten hängt es von mir ab. Ich muss daran denken, diesen 

Tätigkeiten auch tatsächlich nachzugehen und muss mein Verhalten entsprechend anpassen: 

„Things depend on humans and this dependence draws humans in, sometimes seems to lock 

them in, to specific forms of behavior – a human behavior adjusted to, even at times regulated 

and disciplined by the behavior of things“ (ebd., 69). Diese Formung des Verhaltens und unserer 

Gewohnheiten durch Dinge kann zu dem Gedanken führen, dass „things appear to have a sort of 

agency“ (ebd., 32) – doch Hodder schränkt dies direkt ein und schreibt: „not the primary agency 

of conscious human intentionality, but a sort of secondary agency given to things by humans“ 

(ebd.).  

Doch viele Probleme, welche nun etwa über das Wechseln von Saiten hinausgehen, übersteigen 

meine Fähigkeiten und so müsste ich mir Hilfe holen, so wie die Mechaniker in Hodders Szenario 

zum Flugzeug eilten: „[…] we see that things depend on humans and that humans get drawn into 

greater labor and into a variety of responses in order to keep things as they are wanted“ (ebd., 

72). Und viele dieser möglichen, auf die Probleme antwortenden Handlungen ziehen 

dementsprechend eben weitere Menschen in das aktuelle Mensch-Ding-Geflecht hinein – eine 

Tatsache, die des Öfteren von Hodder etwas vernachlässigt wird oder zumindest nicht 
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ausreichend explizit gemacht wird. Denn oft spricht er von Ding-Ding-Beziehungen oder Ding-

Mensch-Beziehungen, aber verpasst es auf begrifflich-theoretischer Ebene explizit darauf 

hinzuweisen, wie die verkörperten Bedürfnisse mancher Menschen, die auf spezielle Gegenstände 

materieller Kultur ausgerichtet sind, etwa Musikinstrumente, wiederum andere Menschen 

berühren. Nicht selten wirken bei ihm die ‚humans‘ wie eine relativ abstrakte Masse ohne 

Individualität oder verkörperte Affekte – obwohl erst diese dazu führen können, dass wir uns für 

bestimmte Dinge interessieren und diese aufrechterhalten wollen. So wird das Soziale in seinen 

Ausführungen zwar keineswegs vernachlässigt, scheint aber in seiner Darstellung meist von relativ 

unleiblicher und abstrakter Natur zu sein. Sein unermüdliches Betonen des relationalen, 

kontextualen und somit zumindest in diesem Sinne sozialen Charakters der materiellen Kultur ist 

hier allerdings trotzdem positiv hervorzuheben: „Materials and things are seen as always 

relational, contextually embedded within specific networks and social contexts. Materials and 

things are seen as actively engaged in the social process, and as going through social biographies.“ 

(ebd., 33) Die dritte (von Hodder zuerst genannte) Abhängigkeitsbezeihung ist nun die Art und 

Weise, wie Menschen von Dingen abhängen (Kapitel 2 ‚Humans Depend on Things‘). Hierzu 

spricht er verschiedene Themen an, etwa wie Dinge in unserem Besitz bzw. Eigentum zur Stiftung 

der eigenen Identität beitragen (vgl. ebd., 21-27) – etwas, was z.B. bei Musiksammlungen oft der 

Fall ist. Aber auch das bereits angesprochene Mitformen unseres Handelns durch Dinge findet 

hier Erwähnung (vgl. ebd., 32). Allerdings ist es eben nicht nur unser Handeln im engeren Sinne, 

sondern auch die Kognition, das Denken und das Fühlen des Menschen, welche von Dingen 

abhängen, von ihnen gestützt, geformt und erweitert werden können. 

 

 

4.1 Die Debatte der ‚extended cognition‘ und die materielle Kultur der 

Musik 

 

Doch was ist jetzt nun der Unterschied zwischen dem Eingebettet-Sein in und der Erweiterung der 

Kognition durch die materielle Kultur der Musik? Kriterien dafür, wie eine solche Erweiterung zu 

verstehen ist, entstanden im Rahmen der Diskussion um das Konzept der ‚extended cognition‘. 

Die Debatte um den erweiterten Geist lässt sich grob in drei Wellen einteilen.97 Die erste dieser 

                                                           
97 Diese Einteilung übernehme ich von Gallagher (2018), auch wenn ich bei der Einschätzung der dritten 

Welle von seiner Darstellung abweichen werde. 
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drei Wellen ist dabei die klassische Darstellung des Gedankens, wie er zunächst von Andy Clark98 

entwickelt wurde, und wo wir auch schon grundlegende Prinzipien und Kriterien vorfinden 

können. Allerdings habe ich bereits in Kapitel 3.1 erörtert, dass Clark – trotz seiner Idee der 

Erweiterung der Kognition um materielle Kultur und des Einbezugs des Körpers – eine 

weitestgehend computationalistische, repräsentationalistische und funktionalistische Konzeption 

verfolgt. Dementsprechend wird diese Form von ‚extended cognition‘ nicht das Ende der 

Überlegungen sein können. Nun aber erst einmal zu dieser klassischen Version des Gedankens. 

Zentral ist hierfür zunächst das ‚parity principle‘, welches zu Beginn des Papers ‚Der ausgedehnte 

Geist‘ an drei verschiedenen Varianten von Prozessen mentaler Rotation erläutert wird (vgl. zum 

Folgenden Clark & Chalmers 1998/2017, 205-207 sowie Clark 2008, 70-73). Im ersten Fall wird 

eine geometrische Figur ausschließlich in Gedanken gedreht. In der zweiten Version wird nun ein 

Computerprogramm hinzugenommen, genau genommen das Computerspiel Tetris. Damit hat die 

Person die Möglichkeit die geometrische Figur nicht nur in der eigenen Vorstellung, sondern auch 

am Bildschirm zu drehen, etwa um zu sehen, ob dieselbe in den angestrebten Slot passt. Dies sind 

also nicht bloß Handlungen zum Erreichen eines pragmatischen Zwecks, sondern epistemische 

Handlungen: Sie dienen unmittelbar der Akquirierung des nötigen Wissens, sind Teil des 

Denkprozesses. Zum Schluss wird, drittens, noch die Möglichkeit erwägt, dass diese Aufgabe der 

mentalen Drehung auch durch ein – in der Zukunft mögliches – neuronales Implantat 

übernommen werden könnte, welches inniglich mit den neuronalen Verschaltungen des Gehirns 

verbunden ist. Hieraus lässt sich nun das Argument entwickeln, dass wenn wir – wie aus der 

Perspektive des klassischen Kognitivismus naheliegend wäre – Fall 1 und 3 als gleichermaßen 

kognitiv bezeichnen würden, dass wir dann auch Fall 2 als kognitiv einschätzen müssten, da hier 

wie in Fall 3 ein externes Element in den kognitiven Prozess integriert ist und für diesen 

notwendig erscheint. „Wir können nicht einfach die Haut/Schädelgrenze als Rechtfertigung 

anführen, denn die Legitimität dieser Grenze ist genau das, was zur Diskussion steht.“ (Clark & 

Chalmers 1998/2017, 206) Hieran anschließend wird dann das bereits erwähnte ‚parity principle‘ 

formuliert:  

„Wenn, sobald wir uns einer Aufgabe stellen müssen, ein Teil der Welt wie ein Prozess funktioniert, 

der – würde er im Kopf vollzogen – von uns, ohne zu zögern, als Teil eines kognitiven Prozesses 

anerkannt würde, dann ist (so behaupten wir) dieser Teil der Welt tatsächlich ein Teil des 

                                                           
98 Wie bereits in meinen vorherigen Erläuterungen in 3.1 erwähnt, wurde der mittlerweile klassische 

Aufsatz zusammen mit David Chalmers verfasst (Clark & Chalmers 1998/2017). Da es aber im Folgenden 

hauptsächlich Clark war, der diesen Gedanken weiterverfolgte, werde ich im Folgenden David Chalmers 

nicht immer mitnennen. 
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kognitiven Prozesses. Kognitive Prozesse laufen nicht (alle) im Kopf ab!“ (ebd., 207; vgl. zu einer 

Bestätigung deselben zehn Jahre später auch Clark 2008, 77-78) 

In einem weiteren Gedankenexperiment werden der Alzheimerpatient Otto und die mit einem 

gesunden, voll funktionsfähigen Gedächtnis ausgestattete Inga, die beide das MOMA besuchen 

möchten, miteinander verglichen. Beide müssen hierfür auf entsprechende Überzeugungen 

zurückgreifen, etwa auf die Adresse des Museums. Hieran soll vor allem gezeigt werden, dass das 

‚parity crinciple‘ auch für mentale Zustände gilt, in diesem Falle eben Überzeugungen (vgl. Clark & 

Chalmers 1998/2017, 213-220 sowie Clark 2008, 78-81). Ich möchte nun dieses Beispiel nicht auch 

noch im Detail verfolgen, sondern direkt zu den letzten Endes entwickelten Kriterien kommen.  

Ein intuitiver Unterschied zwischen der weiter oben genannten Unterstützung des Denkens durch 

ein Computerprogramm und unserem Gehirn ist die Transportierbarkeit. Clark hält dieses 

Kriterium der Transportierbarkeit allerdings für kein überzeugendes Ausschluss- oder 

Gegenargument. Denn erstens kann dieses Kriterium durchaus für viele kognitiv relevante 

Gegenstände erfüllt werden, wie eben das zuvor erwähnte Notizbuch oder aber auch den 

Taschenrechner, welchen wir (heutzutage integriert in unserem Smartphone) nahezu immer mit 

uns herumtragen. Und zweitens ist dieses Hervorheben der Kontingenz solcher Elemente kein 

schlagendes Gegenargument, da es gerade darum geht, dass wir uns eben immer wieder mit 

neuen, situativ relevanten Dingen koppeln können, um so neue systemische Ganzheiten zu 

erzeugen – und die so gekoppelten Dinge sind eben nicht an sich kognitiv, sondern durch ihre 

Rolle, die sie im größeren, kognitiven System erfüllen (vgl. Clark & Chalmers 1998/2017, 210-212 

sowie Clark 2008, 33-35, 39-40). Zentral ist bei all dem eben, dass ein „gekoppeltes System 

entsteht, das selbst als ein kognitives System betrachtet werden kann“ (Clark & Chalmers 

1998/2017, 208). Diese durch Kopplung entstehenden Systeme können wie gesagt sehr situativ 

generiert werden, abhängig von den ökologischen Bedingungen bzw. von den Erfordernissen der 

Situation. Dies wird von Clark in dem gefasst, was der das „Principle of Ecological Assembly“ (Clark 

2008, 13) nennt: „the canny cognizer tends to recruit, on the spot, whatever mix of problem-

solving resources will yield an acceptable result with a minimum of effort“ (ebd.). Dieser spontane, 

aktive Charakter der ‚extended cognition‘ wird ebenfalls dadurch betont, dass dieser Gedanke 

auch als ‚aktiver Externalismus‘ bezeichnet wird (vgl. Clark & Chalmers 1998/2017, 208ff.). Ob es 

sich bei verschiedenen Dingen materieller Kultur um einen solchen konstitutiven Bestandteil eines 

kognitiven Systems handelt können wir nun auch daran sehen, dass wenn „wir die externen 

Komponenten entfernen, [...] die Verhaltenskompetenz des Systems stark abfallen“ (ebd.) würde. 
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In Bezug auf solche Gegenstände, die sich direkt auf informationsbezogene mentale Zustände99 

beziehen, (Ottos und Ingas Überzeugungen) lassen sich auch noch einmal vier spezifischere 

Kriterien aufstellen: 

1. Die Ressource ist verlässlich verfügbar und wird in den entsprechenden Fällen stets 

herangezogen. 2. Jeder dieser so durch den Gegenstand materieller Kultur abgerufenen 

Informationen wird so automatisch vertraut und zugestimmt, als wäre sie dem biologischen 

Gedächtnis entnommen und wird nicht einer Kritik unterzogen, wie es der Fall bei Informationen 

wäre, die wir von anderen Menschen erhalten. 3. Die in dem kulturellen Artefakt enthaltene 

Information sollte immer dann, wenn sie benötigt wird, leicht zugänglich sein. 4. Die 

Informationen sind gerade deswegen in dem externen Medium enthalten, weil sie eben zu einem 

früheren Zeitpunkt als solche in ihrem Bedeutungs- und Wahrheitsgehalt befürwortet wurden (vgl. 

Clark & Chalmers 1998/2017, 220-221 sowie Clark 2008, 79).  

Während diese Kriterien glücklicherweise nicht notwendigerweise mit den Grundgedanken von 

Repräsentationalismus, Computationalismus und Funktionalismus verwoben sind, also sich von 

diesen sachlogisch trennen lassen, ist dies für das ‚parity principle‘ nicht der Fall. Denn als ein 

„quite natural accompaniment to the Parity Principle“ (Clark 2008, 122) nennt Clark noch die 

‚Hypothesis of Cognitive Impartiality‘:  

„Our problem-solving performances take shape according to some cost function or functions that, 

in the typical course of events, accord no special status or privilege to specific types of operations 

(motoric, perceptual, introspective) or modes of encoding (in the head or in the world).“ (ebd., 

121) 

Enkodierung verweist hier auf computationalistische und repräsentationalisitsche Vorstellungen, 

während die Wortwahl ‚Impartiality‘ wie auch die Rede von keinem speziellen Status oder Privileg 

bestimmter Prozesse verdeutlicht, dass es eben nur die funktionale Rolle ist, welche beachtet 

werden muss: Kurz gesagt, wenn sich der Musiker, mitsamt seinem Gehirn und restlichem Körper, 

mit seinem Instrument koppelt, dann emergiert ein neues kognitives System und der Leib ist 

hierbei nichts Besonderes. Der Status vom lebendigen Körper und der materiellen Kultur wird 

dabei nivelliert. Clark hat somit letztlich ein weitestgehend instrumentelles Verständnis vom 

Körper.  

                                                           
99 Es ist bezeichnend, dass Clark sich bei seiner gesamten Diskussion von mentalen Zuständen meist auf 

Überzeugungen und Ähnliches bezieht, also solche Zustände, die sich auch als Informationen oder 

Propositionen fassen lassen. Mentale Zustände wie Emotionen dagegen spielen bei ihm keine Rolle. 
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Dies kann aber aufgrund des bisher in dieser Untersuchung etablierten keine adäquate 

Beschreibung für die unser materielle Kultur integrierendes, verkörpertes Denken sein. Erstens 

wird hierbei massiv die affektiv-qualitative Bedeutsamkeit unterschätzt, welche eben nur der 

lebendige Körper hervorbringen kann. Der Leib ist primär konstitutiv für Kognition, für unser 

Erleben. Die Dinge, mit denen wir uns koppeln, können zwar entscheidend sein, und insofern hat 

Clark auch recht, dass neue systemische Ganzheiten entstehen, durch welche neue Formen von 

Kognition emergieren – gerade eben, wenn wir an das Verhältnis von Musiker und Instrument 

denken. Doch die materiellen Dinge sind eben nur derivativ konstitutiv für unsere Kognition: Sie 

hängen von unserer Leiblichkeit und der empfundenen Bedeutsamkeit ab, die uns überhaupt erst 

zum Handeln, etwa zum musikalischen Ausdruckshandeln bringen. Zweitens scheint mir Clark 

aber durch sein Insistieren auf einer funktionalistischen Herangehensweise seinen eigenen 

sachlogischen Punkt zu unterminieren. Denn es ist ja an dem Gedanken der ‚extended cognition‘ 

gerade interessant, dass die Kopplung mit etwa musikkulturellen Dingen uns neue Möglichkeiten 

des Denkens und des Ausdrucks zur Verfügung stellt. Deswegen ist die Konzeption der 

erweiterten Kognition in Begriffen von Parität und funktionaler Äquivalenz auch von den Sachen 

her betrachtet eher unpassend. Es sind gerade die Unterschiede in der Beschaffenheit, welche 

diese durch regelmäßige Kopplung generierten neuen Formen der Kognition so interessant 

machen.100  

Dies wurde vor allem unter dem Stichwort der Komplementarität von der zweiten Welle der 

‚extended cognition‘-Debatte hervorgehoben (vgl. Gallagher 2018, 430ff.). Die hiermit 

verbundenen Autoren lehnen das ‚parity principle‘ ab und betonen neben der Komplementarität 

(Sutton 2010) auch eine hiermit verbundene Integration (Menary 2010). John Sutton hebt 

zunächst hervor, „[that] different components of the overall (enduring or temporary) system can 

play quite different roles and have different properties while coupling in collective and 

complementary contributions to flexible thinking and acting” (Sutton 2010, 194). Die 

verwendeten Artefakte „[do not] have to be doing the same thing as the individual participants 

are, or even storing the same information as might have been stored in their individual brains“ 

(ebd., 204). Er bezieht sich hierbei unter anderem auf die Forschungen von Merlin Donald zu 

Engrammen und Exogrammen, also interne und externe, durch diverse kulturelle Artefakte 

ermöglichte Formen des Gedächtnisses (vgl. ebd., 200-201; vgl. auch Donald 1991, 308-333, 2001, 

305-315) und hebt hervor, dass es eben die „variety of cognitive interfaces, and the many 

                                                           
100 Dewey weist außerdem unter anderem in ‚Erfahrung und Natur‘ darauf hin, dass es eine enge 
Verbindung von Mitteln und Zwecken gibt – und welche Zwecke und Werte wir verfolgen hängt eben eng 

mit den entsprechenden Mitteln zusammen. Dementsprechend machen auch für Dewey die konkreten 

neuen Mittel auch neues denkbar (vgl. Dewey 1925/1995, 344ff. sowie 370ff.). 
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dimensions of which differing inner and outer resources are unequal“ (Sutton 2010, 200) ist, was 

entscheidend ist.101 Externe Gedächtnismedien haben eine längere Dauer, können 

umfangreichere Mengen an Informationen aufnehmen und können durch die verschiedensten 

Mittel sowie von unterschiedlichen Akteuren bearbeitet werden (vgl. ebd., 198; vgl. auch Donald 

1991, 315-316). Sie ermöglichen aber auch – was meines Wissens von Merlin Donald und John 

Sutton nicht hervorgehoben wird – eine reflexive Distanz, gerade aufgrund der externalisierenden 

Semiotisierung. Ich kann einen spontanen musikalischen Gedanken notieren und mir diesen 

später, zu einem anderen Zeitpunkt, wenn ich mehr Muse habe, noch einmal anschauen. Diese 

Art von semiotischer Distanz ermöglicht mir Besonnenheit (vgl. Jung 2009, 52). Ich möchte dies an 

einem tatsächlich existierenden – und nicht bloß für ein Gedankenexperiment erdachten –

Notizbuch genauer darstellen, nämlich Beethovens Engelmann-Skizzenbuch. Hierzu beziehe ich 

mich auf die Untersuchungen der Musikwissenschaftlerin Susanne Cox (2020). 

Cox illustriert zunächst die Unterschiede zwischen der Art und Weise wie wir mit dem Entwickeln 

von Gedanken vorgehen, wenn wir entweder Stifte und Papier oder einen Computer nutzen – 

egal ob es sich um einen Vortrag oder eine Komposition handelt. Man hat vielleicht eine erste 

Eingebung, welche, wie Dewey sagen würde, zunächst qualitativ gespürt wird, die man sich 

notiert und nach und nach kommen Einfälle hinzu, welche man stichwortartig festhält. Wenn man 

sich daran macht diese spontan niedergeschriebenen Ideen auszuformulieren, kann es dazu 

kommen, dass weitere Ideen für die Fortsetzung des Gedankens hinzukommen oder aber 

alternative Ausdrucksweisen für das bisher Festgehaltene. Man lässt vielleicht Platz, nutzt 

Sternchen als Verbindungen für Entferntes oder noch zu Ergänzendes. Manchmal können sich 

plötzliche Eingebungen für andere musikalische Projekte auftun und man hält dies ein paar Seiten 

weiter fest. All dies hier und da dazwischen Eingefügte verschwindet auf dem Computer, da wir 

ganz einfach bisher Geschriebenes löschen können, während es in dem Notizbuch bestehen bleibt 

(vgl. Cox 2020, 209-210). Wir können diese ganzen Vorgehensweisen auch bei Beethoven 

vorfinden, der beispielsweise „ab der Mitte eine[r] neuen Skizze [...] aus Platzmangel auf dem 

Rand der Seite weiter“ (ebd., 211) schrieb und dies mit dem Vide-Verweis anzeigte.102 An 

manchen Stellen kommt es sogar dazu, dass die Seiten extrem eng beschrieben sind, obwohl er 

                                                           
101 Zu erwähnen ist in diesem Zusammenhang auch, dass Sutton aus diesem Grunde genau die 

Interdisziplinarität, welche ich in Kapitel 3.2 und 3.3 durch die Konzepte des Doppelaspekts von Thomas 

Fuchs und der Artikulation von Matthias Jung methodisch begründete, als entscheidend für eine solche 

neue, den Gedanken der ‚extended cognition‘ ernstnehmenden Kognitionswissenschaft bezeichnet. Dies ist 
eine der zentralen Thesen, die sich durch den gesamten Aufsatz zieht und schon an seinem Titel abzulesen 

ist, nämlich ‚Exograms and Interdisciplinarity. History, the Extended Mind, and the Civilizing Process‘ (Sutton 
2010). 
102 ‚vide‘ kommt aus dem Lateinischen und bedeutet ‚siehe‘. Bei diesem Verweis, der wie unsere heutige 
Verwendung des Sternchen-Zeichens (‚*‘) funktioniert, steht ‚Vi=‘ an erster Stelle des 
Verweisungsverhältnisses und ‚=de‘ an dem Punkt, wo die Ergänzung steht. 
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auch einfach hätte umblättern und den Gedanken auf der nächsten Seite hätte niederschreiben 

können. Aber es scheint der Fall zu sein, dass Beethoven an einigen Stellen „das Umblättern einer 

Seite bewusst zu vermeiden schien. So versuchte er, den einmal angefangenen Gedanken auf 

derselben Seite bis zum Ende aufzuschreiben – auch wenn er dazu klein oder dicht gedrängt 

schreiben musste“ (ebd., 212). Susanne Cox führt in einer Fußnote den wichtigen Gedanken aus, 

dass dies auf „eine Verbindung zwischen dem verfügbaren Schreibraum und dem Denkraum eines 

Komponisten“ (ebd.) hinweist – ein Gedanke, der so auch wortwörtlich aus der Debatte der 

‚extended cognition‘ stammen könnte. Dieser Zusammenhang wurde so auch schon bei Joseph 

Haydn nachgewiesen, vor allem durch Annette Oppermanns Aufsatz ‚Schreibraum und Denkraum. 

Joseph Haydns Skizzen zur ‚Schöpfung‘‘ (Oppermann 2003), dessen Titel Cox auch die 

Formulierung entnommen hat.  

Des Weiteren nutzte Beethoven auch unterschiedliche Schreibmittel zur Abgrenzung von 

Gedanken, etwa Bleistift und Tinte sowie wechselnde Farben, etwa rote Tinte für revidierte und 

abgeänderte Passagen (vgl. Cox 213-214). Außerdem ließ er auf den Seiten räumlich Platz, um 

Kompositionsskizzen, welche inhaltlich nicht miteinander zusammenhingen, getrennt zu halten 

(vgl. ebd., 214). Auch sei noch erwähnt, dass er verschiedene Zeichenarten nutzte, sich also 

semiotischer Multimodalität bediente, wenn er die in Notenschrift festgehaltenen Melodien mit 

Überschriften wie ‚3tes Stück‘ und ‚2tes Stück‘ betitelt (vgl. ebd., 214-215) und die Seiten auch mit 

allerlei verbalen Skizzen füllte: „Manche beziehen sich, wie in dem genannten Beispiel, auf eine 

Notenskizze, andere bestehen aus einer Kombination von Noten- und Worttext und vereinzelte 

Skizzen sind ausschließlich verbal“ (ebd., 215). Abschließend sei hier noch Beethovens 

verschiedene Techniken und Verwendungsweisen von Seitenfaltungen erwähnt: Hierbei ist als 

erstes eine alltäglich vertraute und nicht weiter zu erläuternde Faltung zu nennen, nämlich 

Eselsohren (vgl. ebd., 217). Er hat allerdings auch „ganze Seiten des Skizzenbuchs in der Mitte 

gefaltet“ und dabei „Seiten gruppiert gefaltet“ (ebd.). Außerdem nutzte er die Tatsache, dass man 

Seiten auf unterschiedliche Art und Weise falten kann, um weit auseinanderliegende Seiten mit 

inhaltlich zusammengehörigen Skizzen als solche zu kennzeichnen (vgl. ebd.). All dies sind durch 

materielle Kultur erst ermöglichte Gedächtnispraktiken, für die also die Dinge konstitutiv sind, 

welche aber keine funktionalen Äquivalenzen im Vergleich zu unserem biologischen Gedächtnis 

aufweisen. Es ist, wie man im Geiste der Anthropologie der Artikulation sagen kann, die 

spezifische materielle Gliederung des Notizbuchs sowie die selbst neu gestaltbaren Gliederungen 

durch etwa Schrift und Seitenfaltungen, die diese Formen von musikkulturellem Gedächtnis und 

Denken erst ermöglichen. Und all dies basiert sowohl auf symbolischen Praktiken als auch auf 

sensomotorischen Interaktionsweisen sowie qualitativ gespürten Ähnlichkeiten (zwischen etwa 

den verschiedenen Faltungsweisen, aber auch den Inhalten der Kompositionsskizzen). „Die 
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beschriebenen Faltungen dienten alle demselben Zweck: Beethoven machte sie, um sich im 

Skizzenbuch zu orientieren, um es in Abschnitte zu unterteilen und um wichtige Stellen zu 

markieren [...]“ (ebd.). Es ging ihm also darum diesen materiellen Raum, der zugleich Schreib- und 

Denkraum ist, seinem kompositorischen Denken anzupassen, während dasselbe in dieser Weise 

erst durch das Skizzenbuch möglich wurde – und zwar, weil es die verkörperten Denkprozesse 

durch seine Funktionalität komplementiert. Es ist also ein Prozess, der die beiden Aspekte, 

lebendiger Körper und materielle Kultur, in einer nicht paritätischen, sondern komplementären 

Weise zu einer wechselseitigen Anpassung bringt, welche in einer situativen und oftmals 

wiederkehrend-dauerhaften kognitiven Integration endet.  

Dieser Begriff der Integration wird nun besonders von Richard Menary hervorgehoben, welcher 

sich selbst zusammen mit John Sutton in dieser zweiten Welle der ‚extended cognition‘-Debatte 

verortet: „a second wave of arguments for the extended mind, which focuses on questions of the 

complementarity of internal and external vehicles (Sutton [...]) and their consequent integration 

into a cognitive whole“ (Menary 2010, 227). Er betont außerdem, dass diese neue Welle einen 

„more enactive approach to cognition“ wählt, „seeing it as constituted by our bodily activities in 

the world in conjunction with neural processes and vehicles“ (ebd.). Betont wird von ihm 

außerdem, dass es irreführend ist, diese neue Sicht auf Kognition als einen externalistischen 

Ansatz zu beschreiben, da die externen Faktoren nicht äußerlich bleiben, sondern es zu einer 

kontinuierlichen, schleifenartigen kausalen Interaktion kommt: Eine Integration an deren Ende ein 

hybrider kognitiver Prozess steht (vgl. ebd., 228). Unter Bezug auf Shaun Gallaghers ‚How the 

Body shapes the Mind‘ (2005) betont er, dass wir eben auch Aspekte der biologisch-

physiologischen Beschaffenheit des Organismus ernstnehmen müssen, für die er beispielhaft das 

Körperschema sowie die evolvierte Beziehung der Organismus-Umwelt-Koordination nennt (vgl. 

Menary 2010, 232). Auch hebt er die Rolle von biologisch-sensomotorischen Kopplungen hervor, 

wie sie bei O’Regan und Noë (2001) anzutreffen sind. Menary betont außerdem, dass wir eine 

Vielzahl von kognitiven Praktiken verfolgen, welche in einen größeren kulturellen und normativen 

Kontext eingebettet sind: Gerade das zuvor beschriebene Skizzenbuch von Beethoven ergibt nur 

innerhalb des kulturellen Kontexts der Musik überhaupt Sinn, von den Notationsweisen bis hin zu 

den spezifischen musikalischen Formen und Stilen, die dort festgehalten wurden (vgl. Menary 

2010, 238). Und es ist gerade diese materiell-körperliche Manipulation des musikalischen 

Notizbuchs, das Festhalten, Revidieren und Ergänzen, was das Komponieren in dieser Art möglich 

macht, wie es Menary auch für das (bei ihm nichtmusikalische) Schreiben konstatiert: „it is the 

bodily manipulation of the external vehicles themselves [...] where the cognitive work gets done“ 

(ebd., 240). Diese Art von kultureller Situierung, die gerade für das hier verfolgte Thema der 

Musik von konstitutiver Bedeutsamkeit ist, fehlt bei Clark fast völlig. John Sutton stellt diesen 
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Mangel in Clarks Arbeiten folgendermaßen fest: „Clark's approach is impoverished because it 

draws so much on work involving robots, infants, and other animals, none of which is a full 

member of a human community, with the fullblown histories and traditions which attach to 

complex public norms.“ (Sutton 2010, 208)103 

Michael David Kirchhoff greift nun die im Rahmen der zweiten Welle vorgeschlagenen Ideen der 

Komplementarität (statt Parität), Integration und kulturellen Situierung auf und möchte diese in 

seinem 2011 erschienen Paper ‚Extended cognition and fixed properties: steps to a third-wave 

version of extended cognition‘ weiterentwickeln, um – wie der Titel schon sagt – auf eine dritte 

Welle hinzuarbeiten.104 Er möchte hierzu vor allem zwei Punkte in Angriff nehmen: Erstens 

argumentiert er dafür, „[that] a problematic tendency of the complementarity model is that it 

presupposes that socio-cultural resources augment but do not significantly transform the brain’s 

representational capacities during diachronic development“ (Kirchhoff 2011, 287). Und zweitens, 

im Bereich der „cognitive assembly“ (ebd.), sieht er ein zu individualistisches Verständnis von 

kognitiver Handlungsfähigkeit, welches den konstitutiven Beitrag von intersubjektiven, 

soziokulturellen Praktiken unterschätzt: „In contrast to an individualistic notion of cognitive 

agency, I explore the idea that it is possible to decentralize cognitive agency to include socio-

cultural practices“ (ebd.). Zusätzlich möchte ich aus enaktivistischer Perspektive noch eine dritte 

problematische Tendenz der bisherigen Debatte ergänzen, nämlich die Annahme interner 

Repräsentationen, die sich nicht nur bei Andy Clark, sondern auch bei Sutton (2010), Menary 

(2010) sowie leider auch Kirchhoff (2011) finden lassen.  

Der erste von Kirchhoff genannte Punkt wird von ihm in einem Abschnitt behandelt, welchen er 

mit der Überschrift „Cognitive transformation: E[xtended] C[ognition], F[ixed] P[roperties], and 

D[ynamical] P[roperties]“ (ebd., 293) betitelt. Es geht also darum von einer Vorstellung fixierter 

Eigenschaften, die miteinander agieren und integriert werden, zu einem Ansatz überzugehen, der 

betont, dass die Eigenschaften aller am kognitiven System beteiligten Elemente als dynamisch zu 

verstehen sind. In dem gesamten Abschnitt wird anhand verschiedener empirischer Beispiele wie 

                                                           
103 Genau genommen bezieht er sich hierbei auf von John Haugeland entwickelte, sich kritisch mit Clark 

auseinandersetzende Gedanken. Siehe hierzu Haugelands Paper ‚Andy Clark on cognition and 
representation‘ (Haugeland 2002). 
104 Hier weiche ich auch von Shaun Gallaghers Einteilung ab, welcher im Gegensatz zur hier verfolgten 

Darstellung eher Clarks Arbeiten zum Verhältnis von ‚extended cognition‘ und ‚predictive processing‘ als die 
dritte Welle dieser Debatte charakterisiert (vgl. Gallagher 2018, 434-442). Diese Entwicklung scheint mir 

wiederum entweder eher eine vierte Welle zu formieren oder ist vielleicht sogar noch besser als eine 

außerhalb der Kerndebatte stehende Diskussion zu charakterisieren, da es hier nicht mehr in dem gleichen 

Sinne darum geht, wie die Dinge unserer Umgebung in die Konstitution der Kognition integriert werden. 

Allerdings sollte die genaue Nummerierung solcher Wellen hier nicht weiter von Belang sein, denn wie 

Gallagher selbst sagt: „Waves are not always well formed, and that sometimes makes them difficult to 
count“ und „how we count these things is somewhat arbitrary“ (ebd., 434). 
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mathematischem Denken und Phonemwahrnehmung die Hypothese entwickelt und verteidigt, 

dass sich im Rahmen der für den Prozess der kognitiven Erweiterung nötigen Integration nicht nur 

das äußere Verhältnis der Elemente sich verändert, sondern auch die innere Beschaffenheit, was 

besonders an Ausführungen zum Gehirn als einem enkulturierten Organ dargestellt wird (vgl. 

ebd., 293-301). Ich werde dies hier nicht weiter wiedergeben, da sich diese Resultate mit den 

Gedanken von Thomas Fuchs (2020, 2021) (die ich bereits in Kapitel 3.2 vorstellte) decken und 

dort in wesentlich enaktivistischerer Form entwickelt wurden. Im Grunde handelt es sich hierbei 

also um eine interne Kritik der ‚extended cognition‘-Debatte, welche sich auf eine zu statisch-

fixierte Vorstellung der Elemente der Kognition richtet, um diese als sich gegenseitig 

transformierende Relationen zu konzeptualisieren, und damit zumindest in dieser Hinsicht zu 

ähnlichen Ergebnissen wie der Enaktivismus kommt. 

Was nun ‚cognitive assembly‘ und ein dementsprechendes, eher distribuiertes Verständnis vom 

kognitiven Subjekt betrifft, so wirft Kirchhoff wiederum Clark vor, dass bei ihm nur der individuelle 

Organismus die ausgedehnte Maschinerie des Geistes zusammenträgt. Kirchhoff sieht hierin „[a] 

failure of decentralizing the notion of cognitive agency sufficiently to include patterned socio-

cultured practices“ (ebd., 302). Es geht also nicht wie bei Menary nur darum, dass die kognitiven 

Praktiken kulturell situiert werden müssen (vgl. Menary 2010, 238), sondern auch selbst 

konstitutiv zum distribuierten kognitiven Subjekt beitragen. Unter ‚patterned practices‘ versteht 

Kirchhoff nun „pervasive forms of structured practices in which most (if not all) human socio-

cultural activity is both conditioned by and emerges from. So a patterned practice is a socio-

cultural practice structured in a particular, collectively assembled way“ (Kirchhoff 2011, 297).  

Ich möchte diesen Gedanken nun aufgreifen und auf eigenem Weg weiterverfolgen. Hierzu werde 

ich besonders Shaun Gallaghers Ausführungen zum sozial ausgedehnten Geist (Gallagher 

2013a)105 sowie Beth Prestons philosophisch-empirische Untersuchungen zu kulturellen Praktiken 

des Songwritings und der dortigen Rolle materieller Kultur (vgl. Preston 2013, 90-130) 

heranziehen. Im Ansatz findet sich der Gedanke von ‚sozial ausgedehnter Kognition‘ schon in dem 

klassischen Aufsatz von Andy Clark und David Chalmers, wenn es dort heißt, dass „meine 

mentalen Zustände teilweise durch die Zustände anderer Denkerinnen und Denker konstituiert 

werden könnten“ (Clark & Chalmers 1998/2017, 221). Als Beispiele werden der mir gut bekannte 

Ober eines regelmäßig besuchten Restaurants sowie der Partner in einer sehr engen 

Liebesbeziehung genannt, welche beide als Träger meiner Überzeugungen dienen könnten – etwa 

wie ein lebendiges Exogramm. Wichtig ist hier eben einfach, dass die etablierten Kriterien erfüllt 

                                                           
105 Für eine stärker ontogenetisch orientierte Analyse des sozial ausgedehnten Geistes siehe Joel W. 

Kruegers Aufsatz ‚Ontogenesis of the socially extended mind‘ (Krueger 2013). 
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sind, dass ich diesen also vertrauen kann, sie zuverlässig sind und sie in den relevanten Momenten 

verfügbar sind (vgl. ebd., 221-222). Beth Preston wählt nun gerade das Songwriting für ihre 

Untersuchung, da sich hier kollektive Herstellungspraktiken materieller Kultur beobachten lassen 

– vor allem, wenn man Songs selbst als materielle Kultur versteht. Diese haben zwar als ständig im 

Wandel begriffener und nicht handfest greifbarer klanglicher Prozess eine eher ephemere Natur 

und sind somit vielleicht keine prototypischen Gegenstände materieller Kultur, wie man sie sich 

im ersten Moment vorstellt. Allerdings sind sie erstens heutzutage oftmals materiell an Tonträger 

oder ähnliches gebunden (und seien dies MP3s auf Festplatten oder Audio-Dateien auf Spotify-

Servern) und in diesen realisiert; oder sie sind aber doch, zweitens, zumindest Resultat von allerlei 

materieller Kultur, von Musikinstrumenten über Mikrophone und Verstärker bis hin zu einer 

Vielzahl von „items of material culture with nonmusical proper functions [appropriated] for 

musical purposes – spoons, washboards, jugs, saws, and so on“ (Preston 2013, 92). Hinzu 

kommen diverse Gegenstände und Technologien materieller Kultur, um musikalische Ideen 

festzuhalten, von „good, old-fashioned texts such as tablature, to sophisticated digital recording 

equipment and storage media“ (ebd.).  

Besonders interessant ist, wie gesagt, dass diese Verwendungs- und Produktionsweisen im 

Kontext kollektiver musikkultureller Praktiken und institutioneller Zusammenhänge stehen. Eine 

solche hier besonders relevante Institution wäre die Band, ein sozialer Zusammenschluss einiger 

Menschen für den Zweck gemeinsamen Musizierens.106 Shaun Gallagher bezeichnet solche 

Institutionen, für die er Beispiele nennt wie das Rechtssystem, Forschungspraktiken sowie 

kulturelle Institutionen (unter die mir eine Band zu fallen scheint), als ‚mental institutions‘: Damit 

meint er, „that they are not only institutios with which we accomplish certain cognitive processes, 

but also are such that without them such cognitive processes would no longer exist“ (Gallagher 

2013a, 6). Dies scheint mir für die spezifischen, im Rahmen einer Band entwickelten kognitiven 

Praktiken des Songwritings zu gelten, in welchen gerade die interpersonalen Dynamiken, die 

etablierten ästhetischen Normen und stabilisierende Routinen dazu beitragen, dass sich die 

musikalische Kreativität entfalten kann. Diese sich im Rahmen einer Band etablierenden Faktoren 

„are at least enabling conditions, and on the most liberal reading, constitutive of those processes“ 

(ebd.). Solche ‚mental institutions‘ macht nun aus, dass sie erstens „cognitive practices that are 

produced in specific times and places“ (ebd.) enthalten sowie zweitens aktiviert werden „in ways 

that extend our cognitive processes when we engage with them (that is, when we interact with, 

                                                           
106 Ich möchte an dieser Stelle auf Definitionsexerzitien der Art, was genau eine Band ist, wie sie sich von 

ähnlichen Zusammenschlüssen wie einem Orchester, etc. unterscheiden lässt, verzichten und einfach ein 

Alltagsverständnis des Begriffs voraussetzen, wie er im Kontext der Musikkultur vor allem von Rock, Pop, 

Folk und ähnlichen Genretraditionen verwendet wird. Kleinere definitorische Abweichungen in Bezug auf 

den Begriff ‚Band‘ dürften für die folgenden Überlegungen keine Rolle spielen. 
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or are enactively coupled to them in the right way)“ (ebd.). Beth Preston stellt als Resultat ihrer 

selbstdurchgeführten qualitativen Forschungen verschiedene solcher Praktiken vor, welche die 

kreativen Kognitionsprozesse des Songwritings ermöglichen. Sie hebt hierbei hervor, dass es sich 

hierbei erstens um Handlungen von eher improvisatorischem Charakter107 handelt, wenn auch 

nicht im vollumfänglichen Sinne musikalischer Improvisation, und dass diese kreativen Prozesse 

zweitens stets situiert sind. Auch wenn sie keinerlei Bezug auf John Deweys Konzeption nimmt, 

weist ihr Verständnis der Funktion(en) der Situation durchaus Ähnlichkeiten mit Deweys Begriff 

auf: So schreibt sie etwa, dass die Situation dem Handeln eine Stabilität sowie Kohärenz gibt – 

man könnte dies im Sinne der einheitsstiftenden Funktion der Situation bei Dewey deuten – und 

bezeichnet sie außerdem wie Dewey als verhaltensleitend (vgl. Preston 2013, 96-97).  

Zuerst wird von ihr nun die ‚Appropriate-and-Extend Strategy‘ (Preston 2013, 96-103) 

beschrieben, bei welcher es eben darum geht, wie spontan entstehende musikalische Beiträge 

oder Ideen angeeignet und weiterentwickelt werden. Zentral ist hierbei, dass es sich bei diesem 

Ausgangsmaterial oft um „unintentional but accepted elements“ (ebd., 98) handeln kann, die erst 

von anderen als interessant erkannt werden. Dies können Verspieler sein, wenn eine ungeplant 

anders gespielte Note von jemand anderem als passender wahrgenommen wird, oder aber auch 

gar nicht für den Songwritingprozess gedachte musikalische Fragmente. Letzteres ist etwa der 

Fall, wenn während einer Mittagspause ein Gitarrist ohne bestimmtes Ziel auf seinem Instrument 

spielt und dies auf einmal von einem Bandmitglied als Lösung für ein kreatives, musikalisches 

Problem in einem aktuell sich in Arbeit befindenden Song erkannt wird. Es ist gerade das 

ungeplante Aufgreifen und Weiterentwickeln musikalischer Ideen durch die Interpretationen 

anderer Personen, welche dem Individuum Wege aufzeigen, die ihm alleine gar nicht gekommen 

wären. Und natürlich ist es wichtig zu betonen „how significant the pre-existing relationships of 

the collaborators can be with regard to what gets appropriated or added, and how this is done“ 

(ebd., 102) – was sich als das affektiv-zwischenleibliche Verhältnis der Akteure verstehen lässt. 

Weiter beschreibt Preston sogenannte ‚Turn-Taking Strategies‘ (ebd., 120-124), „[a] very basic 

way of organizing multiple-agent action“ (ebd., 120), welcher zugleich eine nicht zu 

                                                           
107 Diese Beschreibung wählt Beth Preston erstens aus dem sachlogischen Grund, dass Songwriting ein 

ergebnisoffener und spontan auf die eigenen, aber eben vor allem auch auf die Beiträge anderer Personen 

achtender Prozess ist. Der zweite Grund für die Rede von ‚Improvisation‘ / ‚improvisatorisch‘ liegt darin, 
dass sie in den vorherigen Kapiteln ihrer Monographie das klassisch analytische Verständnis von 

Handlungen dafür kritisierte, dass daselbe zu sehr von vorher geistig festgelegten und dann 

auszuführenden, planähnlichen Intentionen ausgeht. Sie bezeichnet dies auch als das ‚centralized control 
model‘, denn hier wird in einem Zentrum, dem Geist eines Individuums, ein Plan entworfen, welcher dann 

den weiteren Verlauf des Herstellungshandelns kontrolliert und dabei idealerweise exakt so ausgeführt 

wird. Dementsprechend werden in der analytischen Handlungstheorie meist die kreativen Beiträge von 

kontingent Einbrechendem – wie etwa dem Fehlen von Zutaten bei dem Umsetzen eines Rezepts –, von 

anderen Personen oder der materiellen Umwelt nicht gewürdigt (vgl. Preston 2013, 15-89). 
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unterschätzende Komplexität aufweist. Wir können hier zwischen ‚turn-taking‘ auf der 

Makroebene wie auch auf der Mikroebene unterscheiden. In Bezug auf Letztere beschreibt 

Preston etwa die „turn-taking organization“ von „jazz ensembles, [where] all the players may take 

turns soloing, for instance, and ideally this should be done seamlessly“ (ebd., 123). Um dies zu 

ermöglichen werden subtile körperliche Gesten genutzt, wie etwa „nods, winks, and gestures“ 

(ebd., 124). Allerdings erscheint es mir plausibel, dass eine gut aufeinander abgestimmte und 

eingespielte Jazzband zusätzlich ein qualitativ gespürtes Bauchgefühl entwickelt, wann ein 

Improvisationspart abgeschlossen ist und wann die nächste Person an der Reihe ist – ähnlich wie 

wir ein intuitives Gespür dafür entwickelt haben, wann wir an der Reihe mit Sprechen sind, wenn 

wir uns mit einer guten Freundin oder Freund unterhalten. Dieses entsprechende Bauchgefühl der 

Jazzmusiker lässt sich wiederum durch die affektive Vertrautheit sowie musikalische 

Synchronisation im Sinne des Entrainments verstehen (siehe speziell meine Ausführungen zu Jazz 

und Entrainment auf Seite 125). Es ist nun aber wichtig bei diesem strukturierten Improvisieren zu 

betonen, dass die „turn-taking practices it involves are for the most part local habits that may vary 

from ensemble to ensemble“ (ebd., 123) – also soziokulturelle, verkörperte Praktiken, die von 

Band zu Band, von ‚mental institution‘ zu ‚mental institution‘ verschieden sein können. Wir 

können solche Turn-Taking-Strategien allerdings eben auch auf der Makroebene feststellen, 

welche dann wiederum in gröberer Weise das Entstehen der Musik koordinieren, und zwar in 

Form einer kreativen Arbeitsteilung. Dies kann entweder, wie von Preston beschrieben, die 

Aufteilung zwischen dem Schreiben des Textes und dem Komponieren der Musik sein, wobei 

entweder das eine oder das andere der Ausgangspunkt sein kann, worauf in einem zweiten Zug 

dann reagiert wird (vgl. ebd., 124). Oder es können aber auch die verschiedenen 

Instrumentalrollen sein, die unterschiedliche musikalische Skizzen einbringen, wie etwa eine vom 

Gitarristen entworfene grobe Akkordstruktur, die dann im nächsten Zug von Bass und Schlagzeug 

weiter unterfüttert wird, auf die dann in einem weiteren Zuge wieder mit Gitarrenideen oder 

einem ersten Textentwurf reagiert wird. 

All diese von Preston beschriebenen kulturellen Praktiken lassen sich eben im Sinne von 

Kirchhoffs ‚patterned practices‘ verstehen, also als „socio-cultural practice[s] structured in a 

particular, collectively assembled way“ (Kirchhoff 2011, 297). Und was sich bisher zeigen ließ war, 

dass diese durch die Institution der Band vermittelten Praktiken eben nicht nur ein Muster 

(‚pattern‘) aufweisen oder strukturiert sind, sondern eben selbst das musikalische Handeln und 

Denken strukturieren. Diese ‚patterned practices‘ weisen als solche – im Sinne der 

philosophischen Anthropologie der Artikulation – also selbst eine gewisse Gliederung auf und 

helfen uns dabei unsere eigenen Gedanken, praktischen Vorhaben und Gefühle zu gliedern, sie zu 

artikulieren. Und dies ist in ihrer je spezifischen Weise nur deswegen möglich, weil sie einen 
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intersubjektiven Charakter aufweisen, weil sie andere Menschen involvieren, die im Rahmen ihrer 

Bandgeschichte ein Vertrauen zueinander entwickelt haben, in der sie ihre Zuverlässigkeit 

erwiesen haben und gezeigt haben, dass sie zur Verfügung stehen, wenn es darauf ankommt.108 Es 

ist also eine stark anti-individualistische Pointe, um die es hier geht, und wie die Beispiele des 

Aufgreifens, Neuinterpretierens und Weiterentwickelns im Rahmen des Songwritings zeigen 

können, geht es hier auch um einen stark dynamischen, auf wechselseitiger Einwirkung und 

Transformation beruhenden Prozess, nicht um fixierte, miteinander agierende Eigenschaften. 

Diese Betonung des Dynamischen und Prozesshaften ist typisch für das enaktivistische 

Verständnis von Kognition – gerade auch dann, wenn es um den sozial ausgedehnten Geist geht: 

„If we think of the mind not as a repository of propositional attitudes and information, or in terms 

of internal belief-desire psychology, but as a dynamic process involved in solving problems and 

controlling behavior and action – in dialectical, transformative relations with the environment – 

then we extend our cognitive reach by engaging with tools, technologies, but also with 

institutions.“ (Gallagher 2013a, 7) 

Wichtig ist eben bei all dem, dass man nicht „wrongly assumes that all of the work of cultural 

practices in constraining, coordinating, and self-organizing action can come to be fully 

internalized“ (Kirchhoff & Kiverstein 2020, 6). Diese konstitutive Rolle externer, integrierter 

Faktoren gilt nun laut Kirchhoff & Kiverstein auch für Beispiele des phänomenalen Bewusstseins, 

was sie am Bespiel des Kulturschocks illustrieren. Sie verstehen diesen vor allem als einen Bruch 

mit dem, was sie ‚phenomenal attunement‘ nennen, dem „feeling of being at home in a familiar 

culturally constructed environment“ (ebd., 2). Entscheidend ist, dass „attunement, as well as lack 

of attunement, relies on the ongoing coupling [...] to the cultural world through cycles of 

perception and action“ (ebd., 4) – wozu sich noch affektive Regulation und qualitatives Spüren 

ergäzen ließen. Was im Rahmen kultureller Institution normalerweise passiert, ist „the enactment 

of a past history of interaction“ (ebd., 4). Wenn man sich nun plötzlich in einer fremden 

kulturellen Umgebung befindet, wie etwa einer fremden Band in einer Musikszene, mit der man 

nicht vertraut ist, fehlt diese gemeinsame Geschichte und das entsprechende Vertrautsein. Wenn 

es nun so zu einer Divergenz kommt von einerseits auf früheren Erfahrungen basierenden 

Erwartungen und andererseits kulturellen Praktiken, dann führt dies zu einem Kulturschock und 

zu einem Fehlen von ‚phenomenal attunement‘ – man fühlt sich zunächst fehl am Platz, vielleicht 

                                                           
108 Dies sind natürlich noch einmal die von Clark und Chalmers genannten Kriterien (vgl. Clark & Chalmers 

1998/2017, 221), welcher glücklicherweise keine grundsätzlich repräsentationalistischen, 

computationalistischen oder funktionalistischen Charakteristika aufweisen und mit der hier vertretenen 

enaktivistischen Position problemlos kompatibel sind. 
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auch ein wenig orientierungslos und weiß nicht ganz, wie die Situation gefühlsmäßig 

einzuschätzen ist (vgl. ebd., 4-5).  

Nun möchte ich als Letzte der von Beth Preston herausgearbeiteten Songwriting-Praktiken die 

‚Proliferate-and-Select Strategy‘ (Preston 2013, 103-120) in den Blick nehmen. Diese lässt sich 

wiederum als ein Teil der bereits genannten ‚Appropriate-and-Extend Strategy‘ verstehen, die den 

‚Extend‘-Aspekt derselben genauer in den Blick nimmt und das entsprechende Vorgehen genauer 

bestimmt. Während nun bei den zuvor genannten Strategien die materielle Kultur der Musik nur 

implizit präsent war, werden in den hier angeführten Interviewausschnitten die verschiedenen 

musikkulturellen Gegenstände und ihre Rolle für den kreativen Prozess explizit benannt. Es geht 

bei dieser Strategie also darum, zunächst musikalische Ideen zu vermehren und wuchern zu 

lassen, um dann eben solche zu selektieren, die als passend erscheinen. Beth Preston 

unterscheidet hier zunächst – erstens – eine ‚guided proliferation‘, die darauf ausgerichtet ist, 

eine bestimmte Lücke in einem sich akut im Schreibprozess befindenden Stück zu füllen und 

durch diesen Zweck entsprechend stärker eingeschränkt ist (vgl. ebd., 103-105).  

Doch nicht alle Formen musikalischer Proliferation ist von solch fokussierter und durch ein 

spezifisches musikalisches Ziel geleiten Art: Es existiert auch das, was man – zweitens – ‚free 

proliferation‘ nennen kann (vgl. ebd., 105ff.). Diese ist nicht auf aktuelle, bereits existierende 

musikalische Probleme ausgerichtet und muss noch nicht mal in spezifischen Songwriting-

Situationen stattfinden: „free proliferation is simply an ongoing, intermittent process in agents‘ 

lives and activity, where the options generated are connected to some goal or project of the 

agent only after the fact“ (ebd., 105). Dies können in mehr oder weniger zufälligen Umständen 

und ohne konkretes Ziel generierte musikalische Fragmente sein, die dann aber natürlich in 

irgendeiner Form aufbewahrt werden müssen. Es entwickeln sich ‚banks‘ für diese 

Proliferationen, wie Preston es immer wieder formuliert, und hierfür wird eine Vielzahl von 

materieller Kultur verwendet, wie etwa Notizbücher, Audioaufnahmen auf Tapes oder 

Computerfestplatten (vgl. ebd., 105-107). Dieses Aufbewahren musikalischer Ideen „can also be 

stretched over long periods of time, however. [...] often these items are generated according to 

no particular schedule, and must be stored in case they might come in handy later on“ (ebd., 114). 

Die unterschiedlichen Speichermedien sind natürlich nicht im Sinne eines Funktionalismus einfach 

gleichförmige Kodierungen in bloß unterschiedlichen Formaten. Manchmal wird statt 

symbolischer Notation das Festhalten der konkreten klanglichen Realisierung durch 

Audioaufnahmen bevorzugt, etwa durch Audiokassetten, sodass die phänomenale Qualität des 

gewünschten musikalischen Ausdrucks bewahrt wird: „But sometimes it’s just like a vocal 

inflection or one beat that you change a little bit, and it’s generally better to go back to the most 
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dumbed-down source, which is just tape.“ (Jason Slatton, Gitarrist und Pianist, zitiert nach Preston 

2013, 115) Die Singer-Songwriterin Miria bevorzugt es dagegen solche Ideen in Form von 

Songtexten mitsamt abgekürzter musikalischer Notation festzuhalten, denn „taping herself 

singing makes her self-conscious, thus disrupting the songwriting process from another direction“ 

(Preston 2013, 115). Eine andere Möglichkeit die Erinnerung an eine auditiv-musikalische 

Vorstellung zu festigen berichtet der Gitarrist Russ Hallauer. Wenn ihm in einem ungünstigen 

Moment eine musikalische Idee kommt, beginnt er „to hum it all day so you don’t forget it . . .  

Because to me once you get it and you play it and you see where your fingers went, then it sticks 

a little harder“ (Russ Hallauer, zitiert nach Preston 2013, 108). Was wir hier sehen ist einmal eine 

Transformation zunächst von einer auditiven Vorstellung zu einer stimmlichen Sicherung 

derselben durch summende Wiederholung bis hin zu einer Festigung der musikalischen 

Vorstellung durch das motorische Gedächtnis, nachdem die musikalische Phrase einmal auf der 

Gitarre gespielt wurde. Aber auch das visuelle Gedächtnis scheint hier involviert zu sein, da er 

davon spricht, dass es wichtig ist zu sehen, „where your fingers went“ (ebd.) – das heißt zu sehen, 

wie sich die Melodie zur materiellen Struktur des Griffbretts verhält, in welchem der Musiker 

natürlich stets neue Möglichkeiten (‚affordances‘) sehen kann, aber auch Möglichkeiten der 

Reproduktion und somit der körperlich-materiellkulturellen Verankerung von Ideen.109  

Es ist also die materielle Struktur des Musikinstruments selbst, welche hier zur kognitiven Leistung 

beiträgt – und dies gilt nicht nur für das Merken musikalischer Ideen, sondern auch für den 

Kreationsprozess: Mehrere Musikerinnen und Musiker beschreiben gegenüber Preston, dass die 

jeweiligen Einschränkungen und Spezifika der materiellen Form und Beschaffenheit der 

Instrumente zu dem musikalischen Schaffensprozess beitragen. Mal ist es die Art und Weise, wie 

auf dem Klavier verschiedene Akkordabfolgen und Tonarten gleichberechtigter erscheinen, 

während die Gitarre dort oftmals einschränkender sein kann; sei es, dass der Wechsel auf ein 

anderes Instrument neue Perspektiven mit sich bringt110; oder dass man vom unverstärkten E-

Bass-Spiel zur Nutzung eines Verstärkers übergeht, was weniger die Melodie oder den Rhythmus, 

als den grundlegenden Sound des Instruments und somit des Ausdrucks ändert (vgl. ebd., 109-

110). Der Grund hierfür ist schlicht und einfach, dass „musical possibilities are inherent in the 

                                                           
109 Interessanterweise berichtet Hallauer, dass er sonst keine Formen materieller Kultur, wie etwa 

Notizbücher oder Aufnahmetechnologien, zum Aufbewahren musikalischer Ideen nutzt: „If I can’t hold it in 
my memory for three days until band practice, if it’s not catchy enough to stay in your head, then maybe 

there’s something wrong with it, and maybe you shouldn’t be showing it to people!“ (Hallauer, zitiert nach 
Preston 2013, 117) – eine Einstellung die Preston als eine „‚survival of the fittest‘ view“ (Preston 2013, 117) 
bezeichnet. 
110 „I think a new instrument kind of re-inspires you. [...] That’s one reason I started writing on bass. It just 
promotes a different style of writing and it kind of inspires you. So that’s why I like dabbling around with 

different instruments.“ (Kathy Kirbo, zitiert nach Preston 2013, 110) 
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sound and the structure of the instrument itself“ (ebd., 110). Beth Preston fasst die kognitive 

Rolle materieller Kultur im Songwriting folgendermaßen zusammen: 

„[...] we see the material culture infrastructure functioning not just as a physical support for 

improvisational activity, but as a cognitive support, and that in at least two ways. First, various 

kinds of material culture are used as external memory devices (analog recording, visual cues 

provided by an instrument, notation). Second, musical instruments are used as the medium in 

which further work is done on the initial fragment.“ (ebd., 110; Hervorhebungen M.E.) 

Die Rede vom Instrument als Medium, in dem weitere Arbeit verrichtet wird, ist hier 

entscheidend, da es eben nicht nur ein neutrales Werkzeug ist, sondern wie ein Medium fungiert, 

in welchem sich der Musik bewegt, so wie der Schwimmer sich im Wasser bewegt. Es ist aber 

nicht nur die materielle Kultur, die hier konstitutiv zu den kognitiven Prozessen des kreativen 

musikalischen Handelns beiträgt, sondern auch das dynamische Bandgefüge, vor allem wenn es 

um Selektions-, Evaluations- und Interpretationsprozesse geht:  

„So, just as items of material culture can absorb some of the cognitive load of action, other people 

can absorb some of it, as well. In the case of songwriting, for instance, bandmates can take over 

some of the attention and recognition tasks that the individual would otherwise have to shoulder 

while doodling. In short, collaborative situations make possible a cognitive division of labor, not 

just a physical division of labor.“ (ebd., 113; Hervorhebungen M.E.) 

Interessanterweise entwickelt Preston all diese Gedanken gänzlich unabhängig von der 

beschriebenen ‚extended cognition‘-Debatte und doch scheinen sich ihre teils auf 

Begriffsreflexionen, teils auf qualitativen empirischen Untersuchungen beruhenden Ergebnisse 

mit den dortigen Überlegungen zu decken. Sie führen genau zu der Art von ‚decentralized 

cognitive agency‘ von der bei Kirchhoff die Rede ist (Kirchhoff 2011, 301ff.). 

Kirchhoff spricht außerdem davon, dass wir diese kognitiven Systeme verstehen sollten als „being 

largely distributed across people, artifacts, patterned practices, and the activities of previous 

generations“ (ebd., 304; Hervorhebungen M.E.), was natürlich dazu führt, dass diese 

Distribuierung auch in eine geschichtliche Dimension hineinreicht. Denn die Artefakte, Praktiken 

und Aktivitäten, die alle Ausdruck von etwas Geistigem sind und den Geist zugleich 

mitkonstituieren, all diese Anordnungen, Muster und Strukturen, sind natürlich alle historisch 

gewachsen – weswegen es mir plausibel erscheint, diesen aktuellen Gedanken des ‚socially 

extended mind‘, der die Ko-Konstitution der Kognition und des Geistes durch soziale Artefakte, 

Gegenstände, andere Menschen und kulturelle Praktiken bezeichnet, an Diltheys Version des 

objektiven Geistes anzuschließen. Schließlich wird auch für Dilthey das Verstehen der uns 
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umgebenden Artefakte und Menschen nur dadurch möglich, weil wir in ein „Medium von 

Gemeinsamkeiten“ (Dilthey 1910, 209) eingelassen sind. Und gerade, weil all diese Dinge 

Verobjektivierungen des Geistes sind, können sie den Geist so auch wieder stützen, zu seiner 

Ausdehnung und seinem Funktionieren konstitutiv beitragen.111 Deswegen also auch die 

ausführliche Einführung von Diltheys Gedanken zu Beginn des Kapitels: Wenn wir die materielle 

Kultur von vornherein als aus dem lebendigen Ausdruck entstandene Verobjektivierung des 

Geistes verstehen, dann ist sie immer schon Geistiges gewesenes und zukünftig potentiell 

Geistiges. Somit ist hiermit auch das zweite Anliegen der dritten Welle, wie sie von Kirchhoff 

formuliert wurde, die Frage nach der distribuierten ‚cognitive assembly‘, erledigt. 

Nun möchte ich zu dem dritten (von mir auf Seite 151 formuliertem) Anliegen kommen, nämlich 

der Frage danach, wie sich die ‚extended cognition‘ noch enaktivistischer denken lässt. Dies habe 

ich in einem ersten Schritt erst einmal performativ (und somit eher implizit) zu beantworten 

versucht, indem ich durch meine bisherigen Erläuterungen zeigen wollte, dass sich all dies 

gedanklich entwickeln lässt, ohne auf Begriffe wie ‚Repräsentation‘ oder ähnliches 

zurückzugreifen. Die einzigen Repräsentationen, die hier eine Rolle spielen, sind solche externer 

Art, wie z.B. die symbolischen Zeichen der Notation, und nicht etwa „the brain’s representational 

capacities“ (Kirchhoff 2011, 306). Auch lassen sich etwa die Audioaufnahmen musikalischer Ideen 

nicht ohne weiteres als Repräsentationen verstehen: Es ist vielmehr einfach die technische 

Möglichkeit etwas einmal Aufgenommenes noch einmal abzuspielen, eine musikalische Erfahrung 

erneut einzuleiten. Genauso sollten selbst die eher symbolisch festgehaltenen kompositorischen 

Ideen nicht als bloß abstrakte Kodierungen solcher Ideen verstanden werden, sondern als auf das 

Nötigste reduzierte, praktische Instruktionen, um das einmal Gespielte oder Imaginierte (noch 

einmal) verkörpert auf dem Instrument umzusetzen. Wir sollten also – ganz im Geiste des 

Pragmatismus – all diese Formen von semiotischer Repräsentation in Begriffen leiblich gespürter 

Qualitäten, direkter Interaktion und verkörperter Möglichkeiten (‚affordances‘) denken, was erst 

recht in Bezug auf andere Menschen der Fall ist, die ja mehr für uns sind, als Interpretations- und 

Selektionshilfen oder gar bloße Speichermedien.  

Wir können dies nun zweitens noch weiter enaktivistisch denken, indem wir ein weiteres Mal 

Deweys Begriff der Situation zu Rate ziehen, wie es auch schon Shaun Gallagher vorgeschlagen 

hat (vgl. Gallagher 2017, 54-56). Für Dewey befindet sich der Organismus immer in innigem 

                                                           
111 Dies ließe sich ideengeschichtlich natürlich noch sehr viel tiefer nachverfolgen, indem man Diltheys 

Ideen noch weiter im Detail verfolgt und so noch vertiefter an die ‚extended mind‘-Debatte anschließt, um 

die Möglichkeit einer genuin kulturphilosophisch-hermeneutischen Version der Theorie des ausgedehnten 

Geistes zu entwickeln. 
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Interaktionszusammenhang mit der Umwelt, wobei diese Grenzen immer wieder neu verhandelt 

werden können. So schreibt er etwa in ‚Kunst als Erfahrung‘:  

„Die Epidermis zeigt nur äußerst oberflächlich an, wo ein Organismus endet und wo die Umwelt 

beginnt. Es gibt Dinge innerhalb des Körpers, die diesem fremd sind, und es gibt Dinge außerhalb 

des Körpers, die ihm de jure, wenn nicht gar de facto angehören; d. h. Dinge, die angeeignet 

werden müssen, wenn das Leben weitergehen soll. Auf einer niedrigeren Ebene sind dies Luft und 

Nahrung; auf einer höheren sind es Werkzeuge – sei es die Feder des Schriftstellers oder der 

Amboß des Schmiedes, Geräte und Ausstattungen, Eigentum, Freunde, Institutionen – all jene 

Stützen und Hilfsmittel, ohne die ein zivilisiertes Leben unmöglich wäre.“ (Dewey 1934/2021, 72-

73) 

Mit diesen Formulierungen scheint Dewey bereits jede der beschriebenen ‚Wellen‘ der Debatte 

um den ausgedehnten und erweiterten Geist antizipiert zu haben. Das Subjekt ist somit eben auch 

immer Teil einer Interaktionssituation und diese Situation ist nichts, was ihm wie ein unbeteiligtes 

Objekt gegenübersteht – was hier jeweils als Objekt verstanden wird, das sind Unterscheidungen, 

die innerhalb der Situation getroffen werden, geleitet durch die diese Situation bestimmende 

Qualität (vgl. Dewey 1930/2024, 17ff.). Wir hatten in früheren Kapiteln auch gesehen, dass diese 

Situationsqualität immer schon affektive, voluntative und intellektuelle Aspekte enthält, deren 

Differenzierung aber immer erst am (vorläufigen) Ende des Interaktionsprozesses ist. Außerdem 

wurde in den bisherigen Beschreibungen des pragmatistischen Denkens von John Dewey 

etabliert, das für ihn hierzu keine Repräsentationen nötig sind – diese wurden von ihm sogar 

explizit abgelehnt.112 Stattdessen wird der Interaktions- und Differenzierungsprozess geleitet 

durch gespürte Qualitäten, erfahrene Widerstände und erlernte Denkgewohnheiten. So schreibt 

Dewey etwa, dass „sich das Ich ohne den Widerstand seiner Umgebung nicht selbst erkennen“ 

(Dewey 1934/2021, 74)113 würde und dass affektiv-organische Antriebe der qualitative 

Ausgangspunkt sind für jede Erfahrung. Damit diese Impulsionen sich zu einer vollwertigen, mit 

Bedeutung ausgestatteten Erfahrung umgestalten können, muss mit „behindernden Umständen“ 

(ebd.) umgegangen werden: „Ein aus einem Bedürfnis heraus entstandener Antrieb setzt eine 

Erfahrung in Gange, die nicht weiß, wohin sie führt; Widerstand und Kontrolle bewirken die 

Umwandlung einer direkten, nach vorne gerichteten Handlung in Re-flexion“ (ebd.). Es ist also 

leiblich-körperliche Lebendigkeit, welche die situative, nicht-repräsentationale Einheit von Subjekt 

und kognitiv genutzter materieller Kultur bestimmt. Nun kann man Dewey natürlich auch anders 

                                                           
112 Dies steht auch in Zusammenhang mit Deweys Ablehnung eines Atomismus der Erfahrung (vgl. Dewey 

1925/1995, 42). 
113 Siehe zum Zusammenhang von Widerstand und dem auf die Außenwelt bezogenen Erkenntnisprozess 

auch Wilhelm Diltheys Aufsatz „Beiträge zur Lösung der Frage vom Ursprung unseres Glaubens an die 

Realität der Außenwelt und seinem Recht“ (vgl. Dilthey 1890). 
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deuten, weniger enaktivistisch und mehr funktionalistisch. So zitiert der Philosoph Krist Vaesen 

diese Passage aus Deweys ‚Essays in Experimental Logic‘:  

„Since these physical operations (including the cerebral events) and equipments are a part of 

thinking, thinking is mental, not because of a peculiar stuff which enters into it or of peculiar non-

natural activities which constitute it, but because of what physical acts and appliances do: the 

distinctive purpose for which they are employed and the distinctive results which they 

accomplish.“ (Dewey 1916, 14)114 

Er interpretiert dies folgendermaßen: „Dewey here endorses a functional approach to 

determining what counts as mental: to qualify as being part of thinking, it is not material 

implementation but rather functional role that matters“ (Vaesen 2014, 429). Diese Stelle so 

auszulegen ist nun nicht gänzlich abwegig. Auch ist es immer schwer zu sagen, wie ein historischer 

Autor sich zu einer gegenwärtigen Debatte verhalten würde: Weder können wir ihn bitten, hierzu 

Stellung zu nehmen, noch hat er sich notwendigerweise präzise zu den theoretischen Begriffen, 

wie sie in der heutigen Diskussion eine Rolle spielen, geäußert. 

Trotzdem scheint mir eine Auslegung von Deweys Gesamtprojekt dann plausibler, wenn sie ihn 

nicht in die Nähe des Funktionalismus, sondern des Enaktivismus rückt. Dies besonders aufgrund 

seiner Betonung des Qualitativen und Affektiven115, aber auch, weil er immer wieder das 

Lebendige und Organische des kognitiven, handelnden und fühlenden Subjekts betont bzw. wie 

seine Lebendigkeit und Organizität zu der Beschaffenheit seiner Erfahrung beiträgt. Deswegen 

erscheint mir Dewey – wenn man die gegenwärtige Theorielandschaft betrachtet – doch eher in 

der Nachbarschaft, wenn nicht gar in der Mitte des autopoietischen Enaktivismus zu verorten.116 

In einem enaktivistischen Verständnis ist menschliche Erfahrung und Kognition „best understood 

by appealing to dynamically unfolding, situated embodied interactions and engagements with 

worldly offerings“ (Hutto, Kirchhoff & Myin 2014, 1). Und so wie für Dewey der Ausgangspunkt 

des Denkens immer die Interaktionssituation ist und nicht der isolierte Organismus, der sich dann 

                                                           
114 Diese Passage wird auch von Andy Clark in seinem 2008 erschienen Buch ‚Supersizing the Mind. 
Embodiment, Action, and Cognitive Extension‘ als Eröffnungszitat genutzt. Dies heißt nun aber nicht, dass 

Clark ein Deweyianer ist, denn ansonsten taucht Dewey an keiner Stelle mehr in seiner Monographie auf. 
115 Dies findet sich nicht nur in dem bereits mehrfach herangezogenen Aufsatz zum qualitativen Denken 

(vgl. Dewey 1930/2024), sondern auch in seinem Text ‚Affektives Denken‘ (vgl. Dewey 1926/2003). 
116 Als einen weiteren Aufsatz, der Dewey in die ‚extended cognition‘ einbringt, wäre noch Joshua August 

Skorburgs ‚Beyond Embodiment. John Dewey and the Integrated Mind‘ zu nennen, der ihn – wie der Titel 

bereits verrät – inhaltlich in die zweite Welle dieser Debatte einordnet. Skorburg bleibt etwas 

zurückhaltender und schreibt Dewey keine funktionalistische Position zu, wenn er auch sonst keine 

Zuordnungen zu etwa enaktivistischen oder repräsentationalistischen Ansätzen vornimmt (vgl. Skorburg 

2013). Interessanterweise taucht in keinem der beiden Texte, weder bei Skorburg noch bei Vaesen, Deweys 

Konzept der Qualität auf. Dies deckt sich mit Pappas Kritik, dass dieser für Deweys Philosophie zentrale 

Gedanke in der analytischen Rezeption meist ausgeblendet wird (vgl. Pappas 2016, 437ff.). 
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noch durch Werkzeuge und andere Umweltelemente ausdehnen muss, so gehen auch Hutto, 

Kirchhoff und Myin davon aus, dass kognitive Prozesse verstanden müssen als eine „form of wide 

reaching activity that is – at root – extensive and unbounded; thus extensive minds are not 

merely, occasionally and in special circumstances, extended“ (ebd., 2). Dies ist eben der 

Unterschied zu klassischeren ‚extended mind‘-Ansätzen, welche durch ihre Formulierungen nicht 

selten nahelegen, dass das Gehirn doch das kognitive Zentrum ist, von dem bloß regelmäßig und 

oft dauerhaft eine Ausdehnung ausgeht: vom Gehirn über einen als instrumentell verstandenen 

Körper bis hin zum Rest seiner Umwelt (vgl. ebd., 3-4). Sowohl für Dewey als auch für den das 

Lebendige ernst nehmenden Enaktivismus117 ist es allerdings klar, dass „the kind of behavior and 

activity that serves as a criterion for the psychological is not the mechanical or thoughtless 

variety; it is — as enactivists would have it — always and everywhere already enlivened, 

expressive and mindful“ (ebd., 10).118 

Ein durch den deweyschen Situationsbegriff gerahmtes Verständnis der Kognition kann hier 

inhaltlich direkt anknüpfen und zugleich auch von vornherein gängige Vorwürfe vermeiden, wie 

etwa, dass durch das Konzept der ‚extended cognition‘ der Begriff der Kognition zu sehr 

aufgebläht (‚cognitive bloat‘) würde oder hier kausale Kopplung mit Konstitution verwechselt 

würde:119 Ersteres greift hier nicht, da das für die Kognition konstitutiv relevante eben durch die je 

situationsspezifischen Erfordernisse eingeschränkt und durch die der Situation zugrundliegenden 

Qualität geleitet wird – diese Art von Restriktion durch die Situation scheint mir ausreichend zu 

sein, um ein unnötiges Aufblähen des Kognitionsbegriffs zu vermeiden. Der zweite Einwand, die 

sogenannte ‚causal coupling-constitution fallacy‘, schlägt fehl, da sie annimmt, dass Kognition so 

konstituiert wird, dass von einem isolierten Moment zum nächsten ein jeweiliger materieller 

(meist neuronaler) Zustand mit dem Geistigen korreliert – eine lineare konstitutive Relation, die 

von grundlegend anderer Art sei als die von der ‚extended cognition‘ immer wieder betonte 

(kausale) Kopplung. Allerdings ist für die hier von mir vertretene enaktivistische Position das 

Geistige fundiert durch eine Interaktionssituation, die als eine sich in der Zeit entwickelnde, 

nonlineare dynamische Einheit verstanden wird. Dementsprechend ist es in diesem Verständnis 

vollkommen unproblematisch, dass auch sich diachron entfaltende kausale Wechselwirkungen zur 

Konstitutionsbasis gezählt werden – vor allem, wenn man bedenkt, dass im Rahmen der 

                                                           
117 Im Unterschied etwa zu einem eng-sensomotorischem Enaktivismus, der sogar künstlichen Wesen, wie 

etwa Robotern, Bewusstsein und Kognition zugestehen würde (vgl. Degenaar & O’Regan 2017, 403-406). 
118 Deswegen schlagen die Autoren auch vor statt den Geist oder die Kognition als ‚extended‘ zu 
bezeichnen, solle man doch eher von ‚distributed cognition‘ oder von einem ‚extensive enactive mind‘ 
sprechen (vgl. Hutto, Kirchhoff & Myin 2014, 4). Auch wenn mir das sachlogisch plausibel erscheint, werde 

ich im Folgenden aus Gründen der sprachlichen Einfachheit bei der Formulierung der ‚erweiterten 
Kognition‘ oder des ‚erweiterten Geistes‘ bleiben. 
119 Für eine ausführlichere Darstellung dieser beiden Einwände vgl. Gallagher 2023, 20-21. 
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Situationsqualität oftmals erst im Nachhinein entschieden werden kann, was genau als ein 

Einzelelment zählt, das in kausaler Wechselwirkung mit etwas anderem steht. Oder, um dies noch 

einmal in Konzepten der gegenwärtigen enaktivistischen Theorielandschaft auszudrücken: Das 

kognitive System von Organismus und Umwelt wird – wie bereits in Kapitel 3 dargestellt – 

konstituiert durch Prozesse dynamischer Kopplung; allerdings sind die hieran beteiligten Formen 

von Kausalität „not simply linear, or reciprocal, but, in addition, involve dynamical nonlinear 

causality where the whole can recursively influence the working of the part“ (Gallagher 2023, 57). 

Dies deckt sich auch mit dem, was ich in Kapitel 3.2 zu Fuchs‘ horizontaler und vertikaler zirkulärer 

Kausalität erläutert habe. Diese Kopplungen können also durchaus als kausal verstanden werden, 

aber diese kausalen „coupling relations are constitutive of the cognitive processes which are 

distributed across different time-scales of brain-body-environment“ (ebd., 58). Es sind gerade 

diese „nonlinear relations“, diese „continuous mutual interaction loops“ (ebd.), welche innerhalb 

der situativ verstandenen Interaktionseinheit die Konstitution begründen und somit als ein 

begriffliches Kriterium für Konstitution verstanden werden können: „In effect, enactivism 

redefines constitution in a way that makes it immune to the C-C fallacy.“ (ebd.) Allerdings ist hier 

auch zu sagen, dass diese Einwände ursprünglich gegen die erste Welle der ‚extended mind‘-

Debatte aufgestellt wurden und somit die aktuelleren Entwicklungen kaum noch treffen .120 

Wo uns eine deweyianische Ausrichtung dieser Debatte auch helfen kann ist Formen von 

erweiterter Kognition zu erkennen, die nicht unbedingt an dem kognitiven Verarbeiten von 

Informationen interessiert ist, sondern wo eben gespürte Qualitäten, Affekte und Emotionen eine 

zentrale Rolle spielen. Ich hatte bereits in meinen Ausführungen in Kapitel 3.3 davon gesprochen, 

dass beim Hören von Musik durch die ihr je eigentümliche Qualität auch früher erlebte 

Situationen durch gespürte und qualitativ vermittelte Gemeinsamkeiten evoziert werden können. 

Das Erinnern an bzw. das Wiedererwecken vergangener Situationen durch Musik kann 

entsprechend als eine Form von erweiterter Kognition (oder eben ‚extensive enactive mind‘) 

verstanden werden. Dies ist vor allem deswegen relevant, weil es eben nicht darum geht, den 

Informationsgehalt dieses vergangenen Ereignisses abzurufen, sondern hier entfaltet sich noch 

einmal, wenn auch in anderer Form, die Dynamik und Struktur einer vergangenen Erfahrung. 

Hierin liegt genau einer der Gründe, warum Musik eine solche affektive Macht haben kann, wie es 

die Soziologin Tia DeNora erläutert: „A good deal of music’s affective power arises from its co-

presence with other things – people, events, scenes, and so on. […] [M]usic heard again provides a 

                                                           
120 Dementsprechend wurden die Vorwürfe von einem möglichen ‚cognitive bloat‘, der Einwand bezüglich 
eines doch irgendwie festzulegendem ‚mark of the mental‘ sowie die angebliche ‚causal coupling-

constitution fallacy‘ bereits in zahlreichen Texten beantwortet sowie in ihren Grundannahmen kritisiert (vgl. 
exemplarisch hierzu Gallagher 2017, 60-64; vgl. Gallagher 2023, 20-21 und 55-58; vgl. auch Kirchhoff & 

Kiverstein 2020, 7-9 zum Thema von synchroner und diachroner Konstitution). 
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device for unfolding, for replaying, the temporal structure of that moment, its dynamism as 

emerging experience.“ (DeNora 1999, 48-49) Dies ist besonders plausibel, da – wie Shaun 

Gallagher schreibt – das episodische Gedächtnis als ein „re-enactment of perception“ (Gallagher 

2005, 136) zu verstehen ist und Wahrnehmungserfahrungen haben wir bereits im Sinne des 

Enaktivismus ausführlich als sensomotorisch, affektiv und sozial verkörpert etabliert. Auch 

Lambros Malafouris kritisiert, dass für die Theoretiker des ‚extended mind‘ der menschliche Geist 

eine „problem-solving machine“ (Malafouris 2013, 85) bleibt: „Material culture, when discussed at 

all, is simply viewed as an external information channel that transfers, stores, and sometimes 

even processes information outside the head.“ (ebd.) Er kritisiert an derselben Stelle, dass die 

sinnlichen, affektiven und emotionalen Aspekte des menschlichen Geistes bei Autoren wie Clark 

nicht genügend berücksichtigt werden und zieht Parallelen zwischen seiner Kritik und 

enaktivistischen Ansätzen, die wie erläutert betonen, dass es problematisch ist, Kognition als ein 

affektloses Problemlösen zu sehen (vgl. ebd., 85-86). Malafouris dagegen hebt hervor, dass wir 

auch auf Praktiken unseres „everyday emotional coping“ (ebd., 86) achten müssen und „[that] 

objects can be transformed into powerful ‚emotional anchors‘“ (ebd.).  

Dieser Gedanke bringt ihn zu den sozialanthropologischen Forschungen von Daniel Miller, vor 

allem seiner 2008 erschienen Monographie ‚The Comfort of Things‘, welche 2010 auch auf 

Deutsch als ‚Der Trost der Dinge‘ erschienen ist. Die materielle Kultur, mit der wir uns umgeben, 

mit der wir unser Leben verbringen und die uns mit anderen Menschen verbindet, kann auch eine 

Art Katalysator für aktive Erinnerungsprozesse sein. Sie können zutiefst affektiv besetzte Anker für 

vergangene Erfahrungen sein, wie es Miller in seinem Buch an mehreren Stellen ausführlich 

darstellt. Eines der dortigen Portraits sei hier kurz besonders hervorgehoben: Er beschreibt einen 

ehemaligen Heroin-Abhängigen namens ‚Dave‘ (der Name ist aus Gründen der Anonymität 

abgeändert worden), dessen materielle Kultur, allem voran seine Fotoalben und Musikalben, eine 

Ressource bildet, die ihn vorm Untergehen bewahrte. Ich möchte aus dieser Darstellung einige 

kürzere Passagen zitieren, um ein entsprechendes Bild zu zeichnen: 

„Auf jeder CD befanden sich mehrere Lieder, in jedem Fotoalbum zahlreiche Bilder – und jeder 

Song und jedes Photo war mit zahlreichen Erinnerungen verbunden.“ (Miller 2008/2010, 158) „Und 

gerade weil es sich um eher obskure [Musik-]Alben handelte, waren sie praktisch unersetzbar. Er 

brauchte sie, brauchte sie als Bootshaken, um über Bord gegangene Erinnerungen aufzufischen.“ 

(ebd., 160) „[S]eine Erinnerungen an gute Tage [sind] untrennbar mit Musik verknüpft. 

Musikstücke [...] zeugen von den emotionalsten Momenten seines Lebens.“ (ebd., 163) „Er weiß 

von jedem Stück, wann und wo er es zum ersten Mal gehört hat; bei dem einen spürt er den Arm 

seiner Tanzpartnerin auf der Schulter, bei einem anderen fällt ihm der Witz ein, den er damals 
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erzählte, oder daß er einen ausgegeben hat.“ (ebd.) „Dave weiß, wieviel für ihn von seiner CD-

Sammlung abhängt.“ (ebd.)  

Besonders interessant ist hier zunächst, dass es eben nicht nur um die gespielte Musik geht, 

sondern auch um die Gegenstände selbst. Er spricht an anderer Stelle auch davon, dass er genau 

weiß woher jede CD stammt (vgl. ebd., 160) – die Sammlung an sich hat enormen emotionalen 

Wert und ist in der Lage Erinnerungen zu evozieren. Auch sehen wir hier wieder eine enge 

Verbindung von affektiven Faktoren und episodischem Gedächtnis: Frühere Episoden seines 

Lebens werden zutiefst verkörpert aufs Neue erlebt, verbunden mit einer entsprechenden 

Emotionalität. Auch scheint er die CD-Sammlung zu nutzen, um sich affektiv so zu regulieren, dass 

er einen Rückfall in die Heroin-Sucht vermeiden kann – sowohl, weil sie ihm hilft sich an 

emotional positiv besetzte Momente zu erinnern als auch, weil sie als Musik generell in der Lage 

ist andere Stimmungen zu evozieren. 

Diesen letzteren Gedanken möchte ich noch einmal vertiefen. Ich hatte bereits im 

Wahrnehmungskapitel besprochen, dass die körperlichen, homöostatischen Regulationsprozesse, 

die auf leiblicher Ebene zu gespürten Situationsgefühlen führen, den Rahmen bilden für die 

sensomotorisch-affektive Kopplung mit der Musik und der Erfahrung ihrer emotionalen 

Charakteristika. Besonders wichtig war hier das Konzept des Entrainments, da durch die 

synchronisierende Kopplung mit der Musik auch die Biorhythmen des Organismus, die zur 

Entstehung verschiedener Vitalitätsaffektkonturen beitragen, in die emotionale Wahrnehmung 

der Musik hineingezogen werden. Was ich bisher implizit gelassen habe, aber nun noch einmal in 

den Vordergrund gerückt werden soll, ist folgende simple Tatsache: Weil die Wahrnehmung ja ein 

Interaktionszusammenhang ist, darf das Verhältnis von affektiven Empfindungen und 

musikalischer Wahrnehmung dementsprechend nicht als unidirektionaler Wirkzusammenhang 

verstanden werden, bei dem die Affekte auf das Musikhören einwirken, sondern als eine 

Feedbackschleife, die auch bewusst zur Regulation von spezifischen Emotionen sowie 

grundlegenderen Affekten genutzt werden kann. Musik und die in ihr enthaltenen Angebote 

können somit die im inneren Milieu verlaufenden homöostatischen Funktionen erweitern: 

„musical affordances enhance the functionality of endogenous process[es] by providing additional 

regulative properties“ (Krueger 2014a, 8). Durch die Verschränkung von Musik und Zuhörer bildet 

sich eine neue, situativ konstituierte Einheit, die direkt zur affektiven Regulation beiträgt: „The 

music we play, or that is played around us (e.g. in spaces of worship), becomes part of a listener-

environment feedback loop that drives, structures, and regulates the character and development 

of our emotional consciousness.“ (Krueger 2019, 60) Das von Krueger hier in der Klammer 

genannte Beispiel der musikalischen Praktiken im Kontext von Gottesdiensten zeigt uns, dass 
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diese emotionale Regulation durch Musik oft im Rahmen sozialer oder institutionell gefestigter 

Rituale stattfindet. Neben religiösen Kontexten wie Gottesdiensten oder Beerdigungen können 

wir hierbei auch an Fußballspiele oder aber auch militärische Zwecke (etwa Märsche) denken. Es 

ist dabei nicht nur die generelle Form der Musik, welche hierzu beiträgt, sondern oft auch 

konkrete, als Gesten wahrgenommene musikalische Prozesse. Die durch Entrainment-Prozesse 

entstehende Integration von Organismus und Musik ist dabei wie bereits angedeutet tiefgreifend: 

„The dynamics of musical gestures in these cases integrate with the listener’s relevant neural 

mechanisms, giving rise to autonomic and somatic responses that generate associated emotional 

responses, both physiological and phenomenological“ (Krueger 2014a, 7) – bzw. körperlich und 

leiblich, in der in dieser Arbeit verfolgten Terminologie. Durch diese in vielfacher Weise 

tiefgreifende Unterstützung unserer emotionalen Verarbeitungsprozesse, „[m]usic thus functions 

as environmental scaffolding, that is, as part of our extended (beyond-the-head) emotion-

regulatory system“ (Krueger 2019, 60). Wir können somit Teil dieser affektiven 

Regulationsprozesse in unsere Umwelt abladen.  

Dies passiert uns aber nicht einfach so. Krueger betont, dass es sich hierbei um einen aktiven 

Prozess handelt: „we actually engage with, respond to, and use music in everyday listening 

contexts. We are all, to a certain extent, perceptual DJs, manipulating our self-selected 

soundtracks in real time in order to maximize their emotional and behavioral impact“ (Krueger 

2014b, 211). Interessant ist hierbei aber auch, dass die Emotionen und Verhaltensweisen, die wir 

durch diese musikalischen Eingriffe erreichen, nicht bloß solche sind, welche wir auch sonst ohne 

sie erleben würden, etwa mit dem bloßen Unterschied, dass sie nun eben durch Musik ko-

konstituiert wurden. Krueger argumentiert vielmehr dafür, dass die durch Musik bereitgestellten 

Affordances und damit verbundenen, zusätzlichen Affektregulationsmechanismen von solcher Art 

sind, „which the listener exploits to access a more nuanced means of emotional refinement, 

attention, and expression“ (Krueger 2014a, 8). Dies führt eben dazu, dass wir davon sprechen 

können, „[that] music can (at least potentially) scaffold access to new forms of thought, 

experience, and behaviour“ (Krueger 2019, 55; Hervorhebung M.E.) und dies erklärt auch „why, 

when listening attentively to a piece of music, we often feel as though we have temporarily 

accessed a realm of feeling and expression that somehow goes beyond that of our everyday non-

musical life“ (Krueger 2014a, 8). Dies wird sogar noch plausibler, wenn man die von mir in Kapitel 

3.3 erläuterten Prozesse verkörpert-metaphorisch grundierter Imagination hinzunimmt, welche 

die musikalische Erfahrung oftmals durchziehen: Solcherlei durch Musik erweiterte Formen von 

Kognition ermöglichen offensichtlich neue Weisen des Denkens, aber auch des emotionalen 

Erlebens, was die besondere Kraft der Musik fürs uns ausmacht. All dies wird nur erreicht durch 

ein „full-bodied engagement with musical scaffolding“ (Krueger 2019, 61). Es sind gerade diese 
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Formen des Loslassens, des sich affektiv auf eine Reise durch unterschiedliche, spürend 

erfahrbare Qualitäten zu begeben, was die spezielle Erfahrung von Musik ausmachen kann:  

„We let music do some of the emotional work for us. […] this offloading is, I propose, a central part 

of the pleasurable ‚letting go‘ experience we tend associate with episodes of deep listening: 

heightened experiences of music listening in which we feel as though we are experientially 

consumed by, and somehow taken up into, the music as it unfolds around us and leads us on a 

sonic and affective journey.“ (Krueger 2014a, 7) 

Wegen all dem scheint es mir auch so wichtig, dass wir – sowohl empirisch als auch philosophisch 

– Musik nicht nur als ein Phänomen künstlerischer Werke sehen und untersuchen, sondern auch 

etwas, mit dem wir etwas tun, unter anderem eben unser Verhalten und unsere Affekte 

regulieren: „the loss of music would not only diminish [...] [our live’s] esthetic quality but, 

additionally, our capacities as emotional agents. Thankfully, we still have music – and as such, a 

musically extended mind“ (ebd., 9). Gleichermaßen gilt, dass ein kognitionswissenschaftlicher, 

musikwissenschaftlicher oder musikphilosophischer Ansatz, welcher die Rolle von Affekten und 

der Lebendigkeit unseres Körpers bei der Besprechung der ‚extended cognition‘ übersieht und 

stattdessen unseren Geist als ein computerähnliches, mit Repräsentationen agierendes System 

sieht, nicht weit kommen wird: Denn eine solche Ausrichtung wird weder unsere Erfahrung von 

Musik, noch die unterschiedlichen Arten und Weisen, wie wir uns mit ihr und unseren 

musikkulturellen Artefakten koppeln, um durch sie unseren Geist zu erweitern, wirklich 

verstehen. Denn es ist gerade unser lebendiges, situativ eingebettetes Interagieren mit unserer 

natürlichen, wie auch kulturellen Umwelt, wodurch unsere Erfahrungen zustande kommen, wir 

unsere Gedanken formen und unser Verhalten bewusst lenken. Und was für unser Verständnis 

unseres verkörperten Geistes gilt, das gilt ebenso sehr für unser theoretisches wie empirisches 

Verstehen von materieller Kultur: 

„If we are to understand the idiosyncratic abilities of objects, past or present, to make us forget 

and remember, to guide our everyday action, to channel and signify social experience, and to 

sustain our embodied routines, we should resist or bypass our modern representational or 

computational preoccupations and allow a truly meaningful sense of how the material world 

constitutes our existence as human beings to emerge.“ (Malafouris 2013, 87) 
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4.2 Das leibliche musikkulturelle Selbst, körperschematisch ausgedehnt. 

Zur Inkorporierung materieller Kultur 

  

Bevor ich nun im nächsten Kapitel diese Arbeit abschließe und auf die zu Beginn gestellten 

Forschungsfragen reflektiere, möchte ich noch einmal auf das Thema zurückkommen, womit ich 

diese Untersuchungen eröffnet habe, nämlich das innige Verhältnis von Musikinstrument und 

dem leiblichen Selbst des Musikers. Am Ende des klassischen Aufsatzes von Clark und Chalmers 

wird die Frage nach einem ausgedehnten Selbst aufgeworfen und unmittelbar bejaht: Wenn wir 

akzeptieren, dass ich mehr als nur mein aktuelles Bewusstsein bin, dass meine nicht akut 

bewussten, aber als Dispositionen verankerten Überzeugungen zu meinem Selbst gehören, dann 

müssen auch solche Überzeugungen, die durch externe Gegenstände ko-konstituiert werden als 

Teil meines Selbst behandelt werden (vgl. Clark & Chalmers 1998/2017, 222). Diese Frage nach 

einem ausgedehnten Selbst kann man aber auch weniger auf Überzeugungen und Informationen 

bezogen stellen, sondern – wie hier angestrebt – mehr auf das leibliche Selbstempfinden schauen 

und wie sich manche Objekte der materiellen Kultur der Musik als Teil meines Selbst anfühlen 

können. 

Gleich vorweggenommen sei, dass ich die Frage nach diesem ausgedehnten Selbst an dieser Stelle 

nicht abschließend bzw. nicht voll umfänglich beantworten möchte. Vielmehr sollen diese 

Ausführungen mehr exemplarischen Charakter haben. Hier soll somit zwar keine Theorie des 

Selbst entworfen werden, aber doch der ein oder andere gedankliche Hinweis entwickelt werden, 

wie eine solche Theorie weiterverfolgt werden könnte. Es soll nun darum gehen, wie 

Verkörperung sowie das aktive Involvieren von materieller Kultur zur Konstitution des Selbst 

erweiternd beitragen können. Im Vordergrund steht dabei das Phänomen der Inkorporierung von 

materieller Kultur, vor allem von Musikinstrumenten, in das Körperschema, und zwar in solcher 

Form, dass sie im Erleben und Handeln zumindest temporär wie ein Teil des eigenen Leibes 

erfahren werden können. Als theoretischer Rahmen soll hier Gallaghers Konzeption vom Selbst als 

einem ‚dynamic pattern‘ im Hintergrund stehen. Genau genommen handelt es sich hierbei um 

eine ‚pattern theory of self‘ (was zugleich auch der Titel des 2013 erschienen Aufsatzes ist). 

Hierunter versteht Gallagher nicht eine „pattern theory of ‚the self‘. Rather, what we call ‚self‘ is a 

cluster concept which includes a sufficient number of characteristic features. Taken together, a 

certain pattern of characteristic features constitute an individual self“ (Gallagher 2013b, 3). Diese 

unterschiedlichen Aspekte, welche durch ihr Zusammenspiel ein Selbst-Muster ergeben, 

umfassen unter anderem folgende Elemente: Verkörpert-organische Elemente, minimale 
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Erfahrungsstrukturen,121 affektive Aspekte, Verhaltensaspekte, intersubjektive Aspekte, 

psychologische/kognitive Elemente, reflektive Kapazitäten, narrative Aspekte, ausgedehnt-

situierte Elemente sowie normative Faktoren (vgl. Gallagher 2013b, 3-4; vgl. Gallagher & Daly 

2018, 4). Wichtig ist hierbei, dass die „patterns at stake in a pattern theory of self are not 

reducible to neuronal patterns, or patterns of brain activation“ (Gallagher 2013b, 6). Vielmehr 

sind diese Selbst-Muster konstituiert durch die Relationen zwischen den einzelnen Elementen; 

eine Wechselwirkung, die als zutiefst dynamisch verstanden werden muss, und keine Reduktion 

auf eines der Elemente zulässt (vgl. Gallagher & Daly 2018, 1-10) – auch nicht auf das Gehirn: 

„Although we can expect that brain processes will in some way reflect the way a self is constituted 

across these different factors, who we are, or what the self is, is more than the brain.“ (Gallagher 

2013b, 6) Eine besonders wichtige Rolle spielen bei all dem Narrative, da sich in solchen 

Selbstnarrativen alle Aspekte des Selbstmusters in der ein oder anderen Weise widerspiegeln 

können und so reflektiert werden können – sei es meine Fähigkeit zu handeln, meine Emotionen, 

meine Werte, meine Selbst- und Weltwahrnehmung oder meine Verhältnisse zu anderen 

Menschen (vgl. Gallagher & Daly 2018, 5-6). 

Trotz der Wichtigkeit von Narrativen für die Konstitution des Selbst möchte ich mich im Folgenden 

auf die leiblich-körperliche Inkorporation von Gegenständen konzentrieren, speziell von 

Musikinstrumenten. Hierfür ist es wichtig uns noch einmal die Unterscheidung von Körperbild und 

Körperschema ins Gedächtnis zu rufen (siehe auch Kapitel 3.1 dieser Arbeit). Bei dem Körperbild 

handelt es sich um ein System von (manchmal bewussten) Wahrnehmungen, Einstellungen und 

Überzeugungen in Bezug auf den eigenen Körper. Das Körperschema bezeichnet wiederum ein 

System von in der Regel unbewussten sensomotorischen Prozessen, die ständig unsere Haltung 

und Bewegungen regulieren und ohne reflektierendes Bewusstsein oder Überwachung durch 

Wahrnehmung funktionieren. Hierzu gehört natürlich auch ein implizites, vorreflexives und 

verkörpertes Gefühl davon, was zu meinem Körper gehört, denn sonst könnte das Körperschema 

schlecht dessen Haltungen und Bewegungen regulieren. Das Körperbild lässt sich nun im Rahmen 

der hier verfolgten und von dem Gedanken des Doppelaspekts inspirierten Terminologie in etwa 

dem Leib zuordnen, während das Körperschema eher dem Körperaspekt zugehörig ist.122  

                                                           
121 Da dieser Aspekt im Vergleich zu den anderen genannten Elementen weniger selbsterläuternd ist, sei 

hierzu kurz Gallagher & Dalys Kommentar zitiert: „First-person, pre-reflective, conscious experience, 

reflecting the self/non-self distinction, manifest in various sensory-motor modalities (kinesthesia, 

proprioception, touch, vision, etc.) - including a sense of ownership (the ‚mineness‘ of one's experience) and 

a sense of agency for one's actions.“ (Gallagher & Daly 2018, 4) 
122 Dies ist, wie ich durch meine Formulierungen versuche deutlich zu machen, nur eine grobe Zuordnung. 

Genau genommen ist dies nicht ganz korrekt, da in der phänomenologischen Tradition der Leib auch als 

etwas transzendentales oder doch zumindest der Erfahrung vorausgehendes und diese bestimmendes 

verstanden wird (vgl. Gallagher & Zahavi 2023, 242ff.). Da allerdings die methodologische Unterscheidung 
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Wie genau das Verhältnis von Körperbild und Körperschema zu konzeptualisieren ist, scheint noch 

eine offene Frage zu sein. Gallagher stellt drei Möglichkeiten vor (vgl. Gallagher 2021, 87), wobei 

er die erste, das ‚fusion model‘, direkt ablehnt: Dieses geht von einer einzelnen, multifunktionalen 

Repräsentation aus, was allein schon deshalb unplausibel ist, weil der Fall von Ian Waterman 

nahelegt, dass es sich hierbei um zwei verschiedene Systeme handeln muss. Denn bei ihm sind 

aufgrund einer die Propriozeption schädigenden neurodegenerativen Krankheit die 

körperschematischen Prozesse weitestgehend ausgefallen, während er keinerlei Probleme in 

Bezug auf sein Körperbild hat. Auch die zweite Variante, das ‚independence model‘, weist 

schwerwiegende Schwächen auf. Zwar nimmt dieses Modell zwei voneinander unabhängige 

Systeme an, eines für Handlungs- und ein anderes für Wahrnehmungsprozesse. Doch lässt sich bei 

einer solchen Trennung nur schwer erklären, wieso im gewöhnlichen, alltäglichen Funktionieren 

mehr eine Kongruenz beider Systeme erlebt wird und wie es kommt, dass Körperbild und 

Körperschema sich gegenseitig beeinflussen können. Dies gilt gerade etwa dann, wenn es um das 

Erlernen eines Musikinstrumentes geht, wo wir damit anfangen, dass wir unseren Körper, die 

Stellung unserer Glieder (Arm, Finger, etc.) genau beobachten, bevor dies im Laufe der Zeit durch 

körperschematische Gewohnheiten übernommen wird. Dementsprechend scheint aktuell am 

meisten für das sogenannte ‚co-construction model‘ zu sprechen, welches zwar eine funktionale 

Unterscheidung, aber nicht notwendigerweise eine scharfe Trennung zwischen Körperbild und 

Körperschema postuliert, sondern vielmehr eine starke Interaktion zwischen beiden betont (vgl. 

ebd.). Dieses Verständnis soll im Folgenden das Verhältnis von ‚Körperbild‘ und ‚Körperschema‘ 

bestimmen, auch wenn es im weiteren Verlauf der Argumentation eher implizit im Hintergrund 

stehen wird. Und durch meinen Kommentar zum Erlernen von Musikinstrumenten habe ich schon 

angedeutet, dass weder das Körperschema, noch das Körperbild statisch sind, auch wenn sie 

angeborene Elemente enthalten. Im Gegenteil: „Der Körper kann nicht nur sein sensomotorisches 

Repertoire erweitern, indem er sich neue Fähigkeiten aneignet, er kann sogar seine Möglichkeiten 

erweitern, indem er künstliche Organe und Teile seiner Umgebung inkorporiert.“ (Gallagher & 

Zahavi 2023, 251) Gern genutztes Beispiel ist hierfür der Blindenstock, der von blinden Menschen 

mit größtem Geschick zur Exploration der Umgebung genutzt wird. Dabei wird dieser für die 

blinde Person zu einem solch innigen Teil des Interaktionskreislaufs, dass die Schnittstelle von 

                                                                                                                                                                                
von ‚Leib‘ und ‚Körper‘ im Rahmen des Doppelaspekts sich mehr auf methodisch-disziplinäre Perspektiven 

konzentriert, wobei der ‚Leib‘ sich auf die personalistische Erfahrungsperspektive des eigenen Leibes (sowie 
dem von anderen Personen) bezieht, während ‚Körper‘ hier die naturwissenschaftliche Perspektive auf den 

physiologischen Organismus bezeichnet, scheint mir dies weniger problematisch zu sein: Denn wenn das 

Körperschema etwas derart Vorbewusstes ist, dass es, wie ich zu Beginn von Kapitel 3.1 dargestellt habe, 

von Shaun Gallagher als ein pränoetischer Faktor bezeichnet wird, der eben nicht durch 

phänomenologische Reflexion erfassbar ist, sondern der naturwissenschaftlichen Erforschung bedarf, dann 

ist es eben der naturwissenschaftlichen Perspektive des ‚Körper‘-Aspekts zuzuordnen. 
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seinem verkörperten Selbst und der Welt für ihn nicht mehr dort zu verlaufen scheint, wo seine 

Finger den Stock berühren, sondern wo der Stock den Boden ertastet (vgl. Noë 2009, 78-79).  

Bereits seit den 90er-Jahren gibt es nun neuro- und kognitionswissenschaftliche Forschungen zum 

erweiterten Körperschema, wenn auch zunächst vor allem unter einem repräsentationalistischem 

Paradigma. In einer 1996 erschienen Studie von Atsushi Iriki, Michio Tanaka und Yoshiaki Iwamura 

wurden zunächst bei zwei japanischen Makaken Gruppen von Neuronen festgestellt, welche mit 

Handlungsmöglichkeiten von Armen und Händen assoziiert waren. Diese wurden identifiziert 

durch verschiedene Stimuli, wie etwa dem Halten von Futter in der Nähe der Hände der Makaken 

oder durch direkte Stimulation der Gliedmaßen durch einen kleinen Pinsel. Nachdem die beiden 

Tiere einige Zeit damit verbracht hatten den Umgang mit einer Art Harke zu lernen, ließ sich 

feststellen, dass die gleichen Neuronengruppen aktiviert wurden, wenn die angestrebten Objekte 

sich in der Nähe des in der Hand gehaltenen Werkzeuges befanden (vgl. Iriki, Tanaka & Iwamura 

1996, 2325-2327). Die Autoren schlussfolgern hieraus, dies impliziere „that the structure of the 

peripersonal space is modified. Alternatively, the body-centered coordinate system itself may be 

altered“ (ebd., 2329). Dies führt abschließend zu der Konklusion, diese hier erarbeiteten 

Ergebnisse „may constitute the neural correlate for the modification of body schema as a basis of 

assimilation of the tool into our own body“ (ebd., 2330). Dies ließ sich in weiteren Forschungen 

(sowohl an Menschenaffen als auch in Humanstudien) bestätigen und wurde ergänzt durch den 

wichtigen Faktor, dass stets ein „active, intentional usage of the tool, not its mere grasping by the 

hand“ (Maravita & Iriki 2004, 81) von Nöten ist, damit sich tiefgreifende neuronale 

Veränderungen ergeben. Zugleich zeigten weitere PET-Studien, dass dies auch davon abhängt, 

dass es sich um ein in irgendeiner Weise tatsächlich effektives Werkzeug handelt. Denn vor allem 

„the use of an effective (versus ineffective) tool is characterized by an intraparietal activation [...] 

accompanied by acticty [sic] in a network of premotor, cerebellar and subcortical motor areas“ 

(ebd., 85). 

Interessanterweise zeigten weitere Studien, dass diese Inkorporation von Dingen ins 

Körperschema keine ‚second-order extension‘ zulässt, dass also ein einmal inkorporierter 

Gegenstand nicht die Basis sein kann, von der aus ein weiteres Objekt ins Körperschema 

aufgenommen werden kann (Carlson et al. 2010, 1004). Dies widerspricht einerseits etwa einer 

clarkschen Perspektive auf die Ausdehnung des kognitiven Systems, da in dieser Deutung alle 

Teile durch ihre funktionale Rolle bestimmt werden und somit das Verhältnis von lebendigem 

Körper und integrierten Dingen nivelliert wird. Andererseits decken sich diese Ergebnisse mit den 

Grundgedanken des hier vertretenen enaktivistisch-autopoietischen Verkörperungsdenkens, das 

dem Organismus und seiner Lebendigkeit eine besondere Rolle zuschreibt. Des Weiteren ist zu 
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bemerken – und im Hinblick auf die dieser Arbeit zugrundeliegenden theoretischen Annahmen 

mehr als nur plausibel –, dass solche Erweiterungen des peripersonalen Raumes und des 

Körperschemas zwar durch Werkzeuge wie einem Holzstock möglich sind, aber bei der 

Verwendung eines Laserpointers sich keine Evidenzen hierfür finden lassen (vgl. Romano & 

Maravita 2021, 118): Die konkrete Materialität des Gegenstandes und der dadurch möglichen 

Interaktion mit der Umwelt scheint hier eben eine nicht zu vernachlässigende Rolle zu spielen. Die 

verkörperte Integration von Werkzeugen hängt dabei nicht nur ab von den „mere morpho-

functional characteristics of the tool, but also depends on the specific sensorimotor constraints“ 

(ebd., 123). Die körperschematische Erweiterung wird also geformt durch „the specific motor 

pattern required by the tool“ (ebd.). 

Besonders spannend für die von mir immer wieder erwähnte affektive Beschaffenheit unserer 

verkörperten Kognition ist das Folgende: Im Rahmen einer Studie wurde zunächst die Leitfähigkeit 

der Haut als ein Indikator dafür genutzt, inwiefern eine Alarmreaktion bevorsteht oder sich 

zumindest auf muskulärer Ebene in Vorbereitung befindet, wenn ein Nadelstich kurz bevorstand. 

Entsprechende affektive Reaktionen sowie die hiermit verbundenen (vorbereitenden) 

körperlichen Aktivitäten wurden entlang eines in der Hand gehaltenen Werkzeugs getestet, indem 

sich die Nadelstiche von der Spitze des Werkzeugs immer näher zur Hand der Probanden 

bewegten. „Stimuli delivered close to the tip of a tool were ineffective in inducing an arousal 

response before the training, while they became effective after tool-training“ (ebd.). Hierdurch 

zeigen sich erste Hinweise auf eine affektive Inkorporation eines Gegenstandes in das 

Körperschema, welche auf mehr hinweist als nur „a pure functional advantage of multisensory 

integration determined by the tool use, suggesting potential defensive response for the tool“ 

(ebd.). Wenn sich eine solche affektive Inkorporation ins Körperschema schon bei einem 

Werkzeug feststellen lässt, mit dem Versuchsteilnehmer erst während eines Experiments vertraut 

gemacht wurden, dann sollte dies umso mehr für die Musikinstrumente gelten, mit denen 

Musiker oftmals eine jahrelange Beziehung eingehen und eine starke Vertrautheit mit diesen 

aufbauen. Die Rolle von persönlicher Bedeutsamkeit und Vertrautheit wird auch noch einmal 

dadurch verstärkt, dass sich sowohl bei blinden Personen als auch bei Tennisspielern ein 

Unterschied bei der Ausdehnung des peripersonalen Raums feststellen ließ, je nachdem ob sie 

ihren eigenen oder einen fremden Blindenstock bzw. Tennisschläger in der Hand hielten (vgl. 

ebd., 124). Auch dies lässt sich problemlos auf die Beziehung von Musikern und ihren 

Musikinstrumenten übertragen. 

Bisher habe ich die Inkorporation von Gegenständen hauptsächlich aus der ‚Körper‘-Perspektive 

des Doppelaspekts beschrieben, doch nun soll es vertieft darum gehen, wie sich 
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Musikinstrumente in einem Wechselspiel von körperlichen Prozessen und leiblichen 

Empfindungen in unser verkörpertes Erleben und Interagieren mit der Welt integrieren. Bei 

solchen Ausführungen darf natürlich nie vergessen werden, dass es sich bei ‚Leib‘ und ‚Körper‘ – 

und hiermit verbunden, ‚Körperbild‘ und ‚Körperschema‘ – um zwei unterschiedliche Perspektiven 

auf dasselbe Wesen handelt: Den lebendigen Organismus in Interaktion mit seiner Umwelt. Trotz 

aller solcher doppelten, um nicht zu sagen ‚dualen‘ Beschreibungen, handelt es sich hier nie um 

einen Dualismus. Ich hatte diese Arbeit eröffnet mit einem Zitat von Rostropovich, dass ich hier 

noch einmal anführen möchte. Er beschreibt hier die innige Beziehung zu seinem 

Musikinstrument, seinem Cello: 

„There no longer exist relations between us. Some time ago I lost my sense of the border between 

us [...] there I was—and my cello became just a red spot at my belly, like a dissected peritoneum. 

And actually, I feel it now in this manner, much like a singer seems to feel his vocal chords. I 

experience no difficulty in playing sounds. Indeed, I give no report to myself on how I speak. Just 

so, I play music, involuntarily. The cello is my tool no more.“ (Zitiert nach Nijs 2017, 49)123 

Dieses Gefühl ist nun eindeutig auf der Ebene des Körperbildes zu verorten, da es sich hierbei um 

eine bewusste Überzeugung in Bezug auf den eigenen Leib und dessen Grenzen handelt. Doch wie 

kommt eine solche Beziehung nun zustande, was ist die Voraussetzung hierfür? Diese Art von 

Einschätzung scheint das Ergebnis zu sein „of an embodied experience that is rooted in an optimal 

relationship between musician and musical instrument“ (Nijs et al. 2013, 468). Aus 

enaktivistischer Perspektive lässt sich hier schon einmal sagen, dass dies weniger mit 

Körperrepräsentationen oder entsprechenden Modellen im Kopf zu tun hat, die dann erweitert 

werden, sondern vielmehr mit veränderten Interaktionserwartungen. Diese wandeln sich eben 

dadurch, dass sich unsere Fähigkeiten erweitern und somit unsere Möglichkeiten der praktischen 

Interaktion mit der Welt: „By integrating the tool into a practical repertoire, we are able to remap 

our expectations of what we can do and so, in effect, we remap the body schema.“ (Noë 2009, 79) 

Simpel ausgedrückt: Das Instrument wird zum Teil unseres Körperschemas, indem wir uns die 

nötigen körperlichen Fähigkeiten aneignen, die einen innigen Umgang mit demselben 

ermöglichen – was anschließend auch auf der Ebene des Körperbildes zu einer entsprechenden 

Wahrnehmung führen kann.  

Luc Nijs hebt hervor, dass dies nicht nur ein bloßer Bonus ist, ein schönes Gefühl, dass 

Musizierende nach langer Arbeit genießen dürfen. Vielmehr erscheint ihm „the merging of 

musician and instrument [as] a necessary condition for the flexible and spontaneous expression of 

                                                           
123 Dies ist allerdings keine für Rostropovich spezifische Erfahrung, sondern etwas, „that is shared and 
intuitively apprehended by many musicians“ (Nijs et al. 2013, 467). 
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musical meaning through an embodied interaction with the music“ (Nijs 2017, 50). Für den 

Phänomenologen Drew Leder lässt sich unsere alltägliche Beziehung mit unserem Körper nun 

durch eine gewisse Abwesenheit charakterisieren: Gerade, weil wir wissen, wie wir bestimmte 

körperliche Tätigkeiten durchführen, sind die Spezifika der Konstellation unserer Gliedmaßen oder 

der Anspannung unserer Muskeln für uns abwesend. Anders ist dies, wenn wir eine neue 

Fähigkeit lernen, wie etwa Schwimmen: Die Aufmerksamkeit ist voll und ganz auf jede Bewegung 

und Körperstellung gerichtet und der Körper ist somit voll anwesend (vgl. Leder 1990, 30-31). Dies 

führt ihn bezüglich dem Erlernen von Fähigkeiten zu folgendem Schluss: „If absence lies at the 

heart of the lived body124, then any extension of its sensorimotor powers must necessarily involve 

an extension of absence“ (ebd., 31). Dies gilt aber genauso für die Inkorporation von materieller 

Kultur: „The disappearance of the hand-held tool is none other than an offshoot of bodily 

disappearance closing over the incorporated instrument“ (ebd., 33). Erst wenn das Cello nicht 

länger im Fokus meiner Aufmerksamkeit steht, nicht länger von meinen kognitiven Prozessen 

explizit thematisiert wird, erst dann kann ich mich vollkommen auf den musikalischen Ausdruck 

einlassen und so verkörpert mit der Musik interagieren. Das Musikinstrument muss 

gewissermaßen aus meinem Denken verschwinden, dort abwesend sein, um ganz zu einem Teil 

meines Leibes zu werden. Man kann diese Abwesenheit oder dieses Verschwinden des 

Instruments aus dem thematischen Bewusstsein auch als Transparenz charakterisieren (vgl. Nijs 

2017, 51 ff.), die eben durch die Integration ins Körperschema erreicht wird.125 Wie genau 

erwerben wir nun diese Fähigkeiten, um einen Zustand zu erreichen, wo das Instrument genauso 

transparent für mich wird, wie meine Hand, wenn ich mit ihr nach einem Glas Wasser greife? 

Jin Hyun Kim charakterisiert unsere erste Begegnung mit einem neuen Instrument 

folgendermaßen: „its physical [...] materiality offers resistance; this allows us to engage in a 

dynamic interaction with the musical instrument, during which we act and react in relation to its 

materiality“ (Kim 2020, 4). Wir berühren das Instrument, lernen mit diesem umzugehen und 

werden auch durch es berührt – körperlich wie auch affektiv. Während wir das Instrument 

erlernen ist zunächst das Proximale für uns im Vordergrund: Der musikalische Gegenstand vor 

uns, unsere eigenen Hände und Finger oder auch Füße. Wir sind hierbei oftmals nicht allein. Zu 

Beginn – und oft auch noch über lange Zeit – wird unser Lernprozess von anderen Menschen 

begleitet, entweder in direkter leiblicher Kopräsenz oder vermittelt durch Videos im Internet. Wir 

schauen, wie unser Gegenüber seine Finger auf dem Griffbrett oder der Klaviatur ansetzt und 

                                                           
124 Dies ist die gängige englische Übersetzung für den phänomenologischen Begriff des Leibes, welcher hier 

auch gemeint ist. 
125 Siehe auch meine Ausführungen zum Zusammenhang von Körperschema und Transparenz auf Seite 64 

dieser Arbeit. 
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versuchen dies zu imitieren. Oftmals ist dies sogar ein fast übergenaues Nachahmen, was die 

Details der Gliedmaßen angeht, weil wir noch nicht genau wissen, wofür genau all diese Elemente 

gut sind. Später, wenn wir mit den Zielen der einzelnen Akte genauer vertraut sind, neigen wir 

vielleicht auch mehr dazu unsere eigenen Varianten dieser körperlichen Prozesse zu entwickeln, 

so wie sie unserem eigenen Leib angemessen erscheinen – dann ist es nicht mehr ein bloßes 

mechanisches Kopieren. Während wir versuchen, uns die nötigen verkörperten Fähigkeiten 

anzueignen, um das Instrument zu erlernen, passiert somit etwas, das wir als ein Oszillieren 

zwischen Körperbild und Körperschema beschreiben können: „The status of the body schema and 

body image oscillates during certain bodily activities, such as those devoted to the acquisition of 

instrumental musical skills“ (ebd., 5). Das Ziel ist letzten Endes, dass es uns möglich ist „to focus 

attention on the musical environment (external world) rather than on the technicalities of 

handling the instrument“ (Nijs 2017, 50). Doch zu Beginn ist das Instrument für uns noch opak: 

Anstatt, dass es für uns transparent ist und wir uns durch es hindurch direkt auf die Welt der 

Musik und des musikalischen Ausdrucks richten können, sind wir eher damit beschäftigt, dass 

unsere Finger richtig stehen, wir genug Druck auf etwa die Saiten ausüben (aber auch nicht zu 

viel!) sowie mit vergleichenden Blicken auf den Körper der uns lehrenden Person. Wir bewegen 

uns also auf der Ebene des Körperbildes. Nach und nach sedimentieren sich bestimmte 

körperliche Routinen in unserem Leib, sodass wir nicht mehr jedes Detail exakt überwachen 

müssen und erste Elemente des Instrumentalspiels werden Teil des Körperschemas. Umso mehr 

wir das Instrument meistern, desto stärker verschieben wir unseren Fokus „from the proximal 

(our bodily states) toward the distal (for instance, to the melodic and harmonic structure of the 

music shaped through our embodied activity)“ (Kim 2020, 5). 

Zentral für das Erwerben dieser Fähigkeiten und der so nach und nach erfolgenden Integration 

des Instruments in das Körperschema ist die „accumulation of peak – or so-called flow – 

experiences“ (Nijs 2017, 51). Denn „every time a musician experiences flow, the musical 

instrument becomes transparent and temporally a natural extension of the body“ (ebd.). Umso 

mehr wir das Instrument beherrschen, desto wahrscheinlicher werden solche Erfahrungen. Hierzu 

trägt vor allem bei, dass wir irgendwann, mit der Zeit eine verkörperte Kenntnis des Instruments 

erreichen, wo wir viele der zentralen Spieltechniken gemeistert haben: „we reach the status of 

habitual bodily action, and the musical instrument becomes transparent“ (Kim 2020, 5). Dies 

hängt eben auch mit dem (siehe oben) von Kim erwähnten Phänomen des Widerstands 

zusammen (vgl. ebd., 4). Hierdurch lässt sich nun wunderbar aus der Perspektive des Leibes der 

Übergang des Cellos von seinem Status als externer Gegenstand zu seiner neuen Stellung als ein 

in meinem gespürten Leib absorbiertes Element beschreiben: Zunächst spüre ich den Widerstand 

der Welt am Instrument selbst, es ist Teil der mir gegenüberstehenden Welt. Doch sobald ich 
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etwa das Cello-Spiel ein wenig beherrsche verändert sich nach und nach der Punkt, an dem ich 

den Widerstand der Welt spüre. Habe ich vorher den Widerstand in meiner Hand gespürt, hat sich 

dieser nun auf die Saite verlagert, wo der Bogen – der nun Teil meines leiblichen Selbst ist – diese 

berührt. Und – wie Dilthey (vgl. Dilthey 1890, passim) und Dewey (vgl. Dewey 1934/2021, 74 

sowie passim) ausführen: Dort wo ich den Widerstand spüre, dort beginnt für mich auch meine 

Außenwelt. Und wenn ich mir dieses Instrument nun noch weiter aneigne, weiter übe und mit ihm 

auf der Erfahrungsebene verschmelze, dann können sich auch die Saiten mitsamt dem Rest des 

Cellos mir einverleiben und sich dann, wie Rostropovich in dem angeführten Zitat sagte, so sehr 

Teil von mir und meinen expressiven Möglichkeiten sein, wie es meine Stimmbänder sind. Dies gilt 

selbstverständlich auch, wenn man nach vielen Jahren das Klavierspielen gemeistert hat: „Es gilt 

nicht mehr: ‚Der Pianist hier, das Klavier dort‘, sondern ‚Der-Pianist-mit-Klavier-im-Klangraum‘.“ 

(Fuchs 2021, 163) 

Das interessante an diesem Zitat von Rostropovich ist allerdings auch, dass diese leiblich-

körperliche Integration sogar noch dann wirksam sein kann, wenn das Instrument aktuell gar nicht 

anwesend ist. Auch für trainierte Pianisten reicht es wiederum aus gelernte Melodien nur „zu 

hören, um die entsprechenden Bewegungsmuster der Finger aufzurufen“ (ebd.) – und diese sind 

natürlich unmittelbar mit dem vertrauten Klavier verbunden, selbst wenn sich dieses in dem 

Moment gar nicht im selben Raum befindet. Luc Nijs schreibt nun in Bezug auf die optimalen 

Flow-Erlebnisse, welche dazu beitragen, dass das Instrument in das Körperschema, aber letztlich 

auch in das körperbildliche Selbstverständnis integriert wird, dass diese zu Beginn nur einen eher 

temporären Effekt hätten. Aber „repeated experience will render the mental schemes that 

accompany the feeling of having merged with the musical instrument permanent. This 

presumably results in a long-term intuition, even when the instrument is not at hand“ (Nijs 2017, 

51).126 Mit anderen Worten können wir sagen, dass die musikalischen Fähigkeiten, aber vor allem 

auch das geliebte Instrument in das Leibgedächtnis integriert wurden und sich dort fest verankert 

haben.  

Das Leibgedächtnis ist nun von dem im vorherigen Kapitel angesprochenen episodischem 

Gedächtnis127 zu unterscheiden: Statt dem Wiedererwecken früherer Erfahrungen, handelt es sich 

beim Leibgedächtnis um „unsere gelebte Vergangenheit“ (Fuchs 2020, 283). Es lassen sich hier 

                                                           
126 Die Integration ins Körperschema ist allerdings nicht die einzige Art von körperlichen Spuren, die ein 

Instrument auf Dauer hinterlassen kann. So schreibt John Haugeland: „[…] je nach [der spezifischen, Dinge 
involvierenden kulturellen Praxis] müssen Muskeln mit der erforderlichen Stärke, Form und 

Geschmeidigkeit entwickelt und erhalten werden. Dies ist für anspruchsvolle manuelle Fertigkeiten wie das 

Spielen von Musikinstrumenten […] offensichtlich. Tatsächlich muss eine professionelle Violinistin 
besondere Schwielen bekommen, feine Einkerbungen auf ihren Fingerkuppen und sogar an ihrem Kinn“ 
(Haugeland 1995/2017, 130-131).  
127 Von Fuchs auch als „explizites oder Erinnerungsgedächtnis“ (Fuchs 2020, 283) bezeichnet. 
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verschiedenste Aspekte unterscheiden, von denen Thomas Fuchs vier beschreibt. Erstens wäre da 

das prozedurale Gedächtnis zu nennen, womit wir die „sensomotorischen Fähigkeiten des Leibes 

bezeichnen: eingespielte Gewohnheiten, den geschickten Umgang mit Instrumenten ebenso wie 

die Vertrautheit mit Wahrnehmungsmustern“ (ebd.). Zweitens tritt das Leibgedächtnis auch als 

situatives Gedächtnis auf, womit die leibliche Vertrautheit mit bestimmten Räumlichkeiten und 

Umgebungen gemeint ist. Dies kann natürlich auch die Anordnung materieller Kultur in solchen 

Räumen miteinschließen, inklusive das im Wohnzimmer stehende Klavier oder die dort situierte 

Plattensammlung. Des Weiteren ist drittens der Aspekt des zwischenleiblichen Gedächtnisses 

hervorzuheben, unserem verkörperten Interaktionswissen für den Umgang mit anderen 

Menschen (vgl. ebd., 283-284). Und abschließend gibt es natürlich auch noch die „Ausdrucks- und 

Verhaltensweisen, die einem Menschen in Fleisch und Blut übergegangen und so zu seiner 

leiblichen Persönlichkeitsstruktur geworden sind“ (ebd., 285). Wichtig ist bei all dem, dass dieses 

Leibgedächtnis in all seinen genannten Aspekten, erstens zu unserer verkörperten Personalität 

gehört, zu unserem biographisch gewachsenen Selbst (vgl. ebd., 280-282); und zweitens, dass es 

sich eben von einem reflexiv-intellektuellem Selbst unterscheidet. Deswegen kann dieses sogar 

noch während verschiedenster Phasen der Demenz, wenn andere Aspekte des Selbst ausgefallen 

zu sein scheinen, weiterhin noch lange stabil bleiben (vgl. ebd., 286-290). Und dies gilt nicht nur 

für Vergangenes: „Selbst Walzertanzen und ähnliche Fertigkeiten können sich Demenzkranke 

noch aneignen.“ (ebd., 286) 

Auch der Neurologe Oliver Sacks bestätigt aus eigener Erfahrung mit Patienten das Fortdauern 

des Leibgedächtnisses und somit von Aspekten des Selbst, vor allem in Bezug auf Musik. Das ist 

sogar noch der Fall bei „Patienten mit fortgeschrittener Demenz [...], die in scheinbar stumpfer, 

leerer Apathie dasitzen“ (Sacks 2008, 367). Dies liegt eben daran, dass „musikalische Emotion und 

musikalisches Gedächtnis noch erhalten sein können, wenn andere Gedächtnisformen schon 

längst verschwunden sind“ (ebd.). Besonders schön lässt sich das illustrieren an brieflichen 

Zuschriften, die Sacks zugesandt bekam, und von denen ich hier zwei zitieren möchte: 

„Obwohl meine Frau Alzheimer hat – seit mindestens sieben Jahren diagnostiziert –, bleibt der 

Kern ihrer Persönlichkeit wunderbarerweise erhalten … Mehrere Stunden am Tag spielt sie 

hervorragend Klavier. Gegenwärtig hat sie den Ehrgeiz, sich Schumanns a-Moll-Klavierkonzert 

einzuprägen.“ (ebd.) 

„[Er] ist jetzt 88 und kann nicht mehr sprechen … aber er spielt jeden Tag. Wenn wir Mozart lesen, 

zeigt er lange vor den Wiederholungen zurück oder nach vorn. Vor zwei Jahren spielten wir das 

gesamte vierhändige Repertoire von Mozart ein, das er schon einmal … in den fünfziger Jahren 
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aufgenommen hatte. Obwohl die Sprache ihm schon den Dienst zu verweigern begann, gefallen 

mir sein Spiel und seine Auffassung jetzt viel besser als die frühere Einspielung.“ (ebd., 368) 

Auch dann, wenn demenzkranke Menschen schon viele Teile ihrer Persönlichkeit verloren zu 

haben scheinen, ist ihnen durch die Musik, die damit verbundene materielle Kultur und die 

körperschematisch verankerten musikkulturellen Fähigkeiten des Ausdrucks sowie des hörenden 

Genusses noch so mancher Aspekt ihres Selbst erhalten geblieben.  

Die Auseinandersetzung mit unseren verkörperten Praktiken und Artefakten unser Musikkultur 

kann uns sicherlich noch vieles über unser Selbst und seine Konstitution lehren. Die 

angesprochene CD-Sammlung von Dave, welche als Anker von Erinnerungen fungierte, kann 

ebenso sehr als Katalysator für entsprechende Selbstnarrative verstanden werden – schließlich 

unterhielt er sich ja vor allem mit David Miller, erzählte ihm mit dieser materiellen Kultur der 

Musik verbundene Geschichten seines Lebens. Die tief in unseren Emotionshaushalt 

eingreifenden Kapazitäten zur affektiven Regulation, die teils durch Musik erweitert, teils durch 

diese erst in spezieller Weise ermöglicht werden, tragen ebenfalls entscheidend dazu bei, wie wir 

uns jeweils verstehen und können letztlich Teil unserer, unser Selbst erhaltenden Praktiken 

werden. Musik ist als solche auch immer – manchmal direkt, manchmal nur indirekt – auf unsere 

sozialen, intersubjektiven Relationen bezogen, also auf Beziehungen, die unser Selbstverständnis 

entscheidend formen. So könnten wir nahezu jedes Thema, das im Laufe dieser Arbeit behandelt 

wurde, noch einmal durchgehen, und wir würden immer etwas dazu finden, wie die Musik, die 

mit ihr verbundenen verkörperten Praktiken sowie die hierin verwobene materielle Kultur zum 

von Gallagher beschriebenen Selbst-Muster beitragen. Doch das wäre eine eigene Untersuchung 

wert.  



180 

 

5. Abschließende Reflexionen 

 

Ich habe zu Beginn der Arbeit angekündigt, dass ich mich mit dem Themenkomplex von Musik, 

Verkörperung und materieller Kultur anhand von zwei Fragestellungen auseinandersetzen 

möchte. Dabei zielte die erste auf eine genauere Beschreibung des Phänomenbereichs ab und 

lautete folgendermaßen: Wie lassen sich die Phänomene musikkultureller Praktiken und 

Interaktionszusammenhänge theoretisch beschreiben, um sowohl der materiellen Kultur, den 

verwendeten Artefakten und Objekten in ihrer konkreten Materialität, wie auch der biologisch-

leiblichen Verkörperung des Denkens, Fühlens und Handelns gerecht zu werden, ohne 

Reduktionismen oder Dualismen zu erliegen? Diese Frage habe ich versucht exemplarisch zu 

beantworten, indem ich eine Vielfalt von Interaktionsformen und Erfahrungen untersuchte, die 

sich in die beiden größeren Gruppen von Wahrnehmungserfahrungen und Praktiken des 

ausgedehnten Geistes einteilen ließen. Hierbei ging es um so unterschiedliche Themen wie die 

Wahrnehmung von Musik und musikkulturellen Artefakten; verspürte metaphorische 

Bedeutungszusammenhänge; musikkulturell bedingte Emotionen und Affektregulationen, welche 

wiederum mit der Wahrnehmung von und dem Umgang mit der materiellen Kultur der Musik 

zusammenhingen; das Schaffen von Musik und die unterstützende bis ko-konstituierende Rolle 

von materieller Kultur; die Ausdehnung des Geistes, der Kognition und des erlebten Leibes durch 

und in die materielle Kultur der Musik; sowie Erinnerungen, welche die Wahrnehmung von Musik 

implizit und explizit begleiten können oder auch einfach durch den Umgang mit biographisch 

bedeutsamen musikkulturellen Objekten evoziert werden können.  

Im Rahmen dieses Vorgehens wurde gleichzeitig auch die zweite Fragestellung beantwortet, 

welche lautete:  Wie lassen sich die theoretischen und empirischen Forschungen der kultur-

geisteswissenschaftlichen sowie der natur-kognitionswissenschaftlichen Disziplinen zum 

Themenkomplex der Verkörperung und Materialität des menschlichen Erlebens, Handelns und 

Denkens aufeinander beziehen – und zwar nicht so, dass das eine im anderen reduktionistisch 

aufgeht, sondern mit der Absicht Synergieeffekte zu erzielen, während zugleich der jeweils 

eigenständige Charakter der jeweiligen Ansätze bewahrt wird? Dies geschah teils explizit, nämlich 

durch die methodischen Überlegungen in Kapitel 2 sowie in regelmäßigen theoretischen 

Erwägungen; aber auch teils implizit, also durch die konkrete Umsetzung dieser Überlegungen, 

durch das methodische Vorgehen. Genau hierdurch zeigte sich dann auch, wie die in dieser ersten 

Fragestellung angestrebte Vermeidung von Dualismen und Reduktionismen möglich ist. Zentral 

war hier zunächst die enaktivistische Philosophie des Geistes, welche davon ausgeht, dass 

Kognition, bzw. menschliche Erfahrung, nicht computationalistisch, repräsentationalistisch oder 
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funktionalistisch verstanden werden darf. Ausgangspunkt ist vielmehr der lebendige, sich immer 

wieder selbsterschaffende (autopoietische) und so stets auch affektiv berührte Organismus in 

seiner direkten sensomotorischen Interaktion mit seiner Umwelt. Dies wurde weiter unterstützt 

durch grundlegende philosophische Gedanken der Phänomenologie sowie des Pragmatismus. 

Erstere trug durch klassische Konzepte wie dem protentional-retentional strukturierten 

Zeitbewusstsein und der Unterscheidung von ‚Leib‘ und ‚Körper‘ zu der hier vorgenommenen 

Untersuchung bei. Letzteres Begriffspaar wurde dabei in aktualisierter Form aufgenommen und 

zwar im Sinne des von Thomas Fuchs entwickelten Doppelaspekts. So war es möglich alle zu 

durchdenkenden Phänomene jeweils aus zwei Perspektiven darzustellen: Einmal aus der primär 

naturwissenschaftlichen Einstellung des ‚Körper‘-Aspekts und dann wieder aus dem Blickwinkel 

des ‚Leib‘-Aspekts, welcher nicht nur geistes- bzw. sozialwissenschaftliche Perspektiven 

einschließt, sondern auch unser alltägliches Erfahren dieser musikkulturellen 

Interaktionssituationen. So ließen sich beispielsweise die Prozesse der Inkorporation von 

Gegenständen einerseits durch Verweis auf neurowissenschaftliche Forschungen und 

kognitionswissenschaftliche Konzepte wie das Körperschema beschreiben, andererseits aber eben 

auch aus musikwissenschaftlicher Perspektive (vertreten durch Luc Nijs und Jin Hyun Kim) und der 

Erlebensperspektive (vgl. das mehrfach angeführte Rostropovich-Zitat). Gleiches wurde z.B. auch 

bei der Darstellung des affektiv emotionalen Erlebens von Musik beachtet, wo das von Antonio 

Damasio entwickelte Konzept der Homöostase für die Perspektive des ‚Körper‘-Aspekts genutzt 

wurde, während John Deweys Begriff der (Situations-)Qualität der Entwicklung des ‚Leib‘-Aspekts 

diente.  

Dies bringt uns nun auch zur Wichtigkeit des Pragmatismus für diese Arbeit. Dieser beginnt 

zunächst mit der grundlegenden Idee, die er mit dem Enaktivismus teilt, dass es nämlich die 

Interaktionseinheit vom Organismus-Umwelt-Zusammenhang ist, welche den Ausgangspunkt aller 

Erforschung des (menschlichen) Denkens bilden sollte. Neben diesem Gedanken ist es eben auch 

seine Betonung des Pragmatischen, der Handlungszusammenhänge und (kulturellen) Praktiken, 

die für die methodische Ausrichtung dieser Arbeit entscheidend war und der Vermittlung von 

kulturwissenschaftlichen und naturwissenschaftlichen Perspektiven diente. Denn in dem 

Moment, wo wir nicht einzelne Elemente in den Fokus nehmen, sondern die Praktiken als Ganze, 

in welche wir immer schon involviert sind, dann verschwindet der scheinbar so klare Unterschied 

von Natur und Kultur. Deswegen habe ich auch stets versucht, die jeweiligen thematischen 

Untersuchungen in bestimmten, manchmal alltäglichen, praktischen Interaktionssituationen zu 

grundieren. Ein weiterer wichtiger Beitrag waren dementsprechend auch Deweys Begriff der 

Situation und das schon erwähnte Konzept der gespürten Qualität, welche der Ausgangspunkt für 

jede Erfahrung ist sowie ihre weitere Entwicklung anleitet und ihr eine gewisse Einheit gibt. 
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Genau wie ich mit Thomas Fuchs und seinem Gedanken des Doppelaspekts einen gegenwärtigen 

Autor der Phänomenologie herangezogen hatte, nutzte ich neben den klassischen Überlegungen 

des Pragmatismus auch hier einen zeitgenössischen Autor, nämlich Matthias Jung und seine 

Anthropologie der Artikulation. Der hiermit verbundene Gedanke der Artikulation hatte ebenfalls 

methodische Konsequenzen, da er half die gegliederte Einheit von ‚Sinn‘ und ‚Sinnlichkeit‘ zu 

verstehen. Dies war beispielsweise der Fall, als es um die gliedernde Strukturierung der 

Wahrnehmung durch Sozialität und frühere Erfahrungen ging. Eine solche wechselseitige 

Durchdringung von geistigem Sinn und sinnlich-verkörperter Materialität ließ sich aber auch etwa 

dann feststellen, als die Gliederung unseres Denkens durch kulturelle Praktiken (wie etwa durch 

die Songwriting-Strategien) sowie durch von uns genutzte Gegenstände (Beethovens Skizzen-

Buch) in den Blick genommen wurde. Gerade eben, weil diese musikkulturellen Praktiken und 

Artefakte in irreduzibler Weise zur Gliederung unseres Handelns und Denkens beitragen, sind sie 

nicht aus dem zu streichen, was als konstitutiv für unsere Erfahrung gilt. Es wurde eben stets 

darauf geachtet, dass beide Aspekte, das ‚Leibliche‘ und das ‚Körperliche‘, das ‚Sinnhafte‘ und das 

‚Sinnliche‘, gleichermaßen behandelt wurden. 

Damit sind die Forschungen zu dem Themenkomplex natürlich nicht abgeschlossen. Ich hatte 

bereits die Möglichkeiten angedeutet, wie gerade ein musikkulturell konstituiertes Selbst-Muster 

durch Kultur- und Kognitionswissenschaften weiter untersucht werden könnte. Auch 

handlungstheoretische Fragen zum Musizieren könnten noch weiter vertieft werden, indem etwa 

soziologische Handlungstheorien mit kognitionswissenschaftlichen Forschungen zu neuronal-

körperlichen Grundlagen oder pathologischen Fällen verbunden werden könnten. Und gerade das 

Phänomen der musikalischen und musikkulturellen Bedeutung könnte durch die hier 

vorgestellten und exemplifizierten Methoden und Theorien noch wesentlich mehr vertieft 

werden. Aber genau das möchte diese Arbeit eigentlich sein: Eine Vorstellung der beschriebenen 

Ansätze und ein exemplarischer Versuch, bei dem es sowohl darum ging explizit die Theorien und 

Begriffe zu erläutern, die eine solche interdisziplinäre Vermittlung ermöglichen könnten, als auch 

eine exemplarische Durchführung einer solchen Phänomenergründung aus der Perspektive der 

philosophischen Anthropologie. Denn letztlich ging es eben auch um die Frage, was es heißt ein 

Mensch zu sein, der Musik hört, sie erfährt und mit ihr und den Artefakten der materiellen Kultur 

der Musik das eigene Weltverhältnis gestaltet. Es handelt sich somit sowohl um eine 

phänomenorientierte als auch methodologische Arbeit, die neben der Frage, wie sich 

musikkulturelle Dinge involvierende Praktiken und Erfahrungen verkörperungstheoretisch 

beschreiben lassen, auch etwas weiteres versucht hat aufzuzeigen: Nämlich wie der Enaktivismus, 

ursprünglich der philosophischen Disziplin der Philosophie des Geistes entsprungen, auch 

methodisch genutzt werden kann, um in einer Geistes- und Naturwissenschaften vermittelnden 
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Weise Kulturpraktiken zu beschreiben – vor allem, wenn man ihn mit phänomenologischen und 

pragmatistischen Gedanken verbindet. Dass somit der Enaktivismus auch eine Art von 

Kulturphilosophie oder kulturphilosophischer Anthropologie werden könnte, ist allerdings ein 

Gedanke, den ich hier nicht weiterverfolgen möchte, da auch dies ein eigenes, weiteres 

Forschungsprojekt wäre. Damit schließt sich nun der Vorhang all dieser musikalischen und 

musikkulturellen Gedanken, werden die Instrumente und Partituren eingepackt sowie die 

Melodien des Denkens zu Ende geführt – und ich hoffe, dass meine Ausführungen nicht nur 

interessante Einblicke in unser Verhältnis zur Musik, ihrer materiellen Kultur und unserer 

verkörperten Erfahrung bieten konnten, sondern auch zu neuen methodologischen Überlegungen 

anregen konnten.  
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6. Anhang 

Anhang 1: Gegenüberstellung der beiden Aspekte des Doppelaspekts 

Aspekt des Leibes Aspekt des Körpers 

 personalistische Einstellung  

 Leib (als Subjekt) 

 subjektiv-leibliche Räumlichkeit 

 (gestalt-)psychologisch 

 implizite Kopplungen 

 sensomotorische Gestaltmuster 

 Vorgestalten der Wahrnehmung 

 Leibgedächtnis und Vermögen 

 Erste- und Zweite-Person-Perspektive 

bzw.  Teilnehmerperspektive 

 subjektives, bewusstes Erleben 

 phänomenologisch-hermeneutische 

Lebenswelt alltäglicher Erfahrung und 

integraler Lebensäußerungen 

 (zwischen-)leibliche Resonanz  

 phänomenale Zwischenleiblichkeit 

 diachrone Einheit des Subjekts (Dauer) 

 Natur, die wir sind 

 Phänomenologie leiblichen Zur-Welt-Seins 

 

 naturalistische Einstellung 

 Körper (als Objekt) 

 objektiv-körperliche Räumlichkeit 

 (neuro-)physiologisch 

 neuronale Kopplungen 

 neuronale Muster 

 potenzielle neuronale Erregungsmuster 

 Inkorporation von Erfahrung auf 

Grundlage von Neuroplastizität  

 Dritte-Person-Perspektive bzw. 

distanzierte Beobachterperspektive 

 verobjektivierte Welt des Verhaltens  

& (neuro-)physiologischer sowie 

biochemischer Prozesse 

 (interne/externe) neuronale Resonanz 

 ökologische dyadische Gesamtsysteme 

 ‚historische Biologie‘ 
 Natur, die wir haben 

 Ökologie des Körpers-in-seiner-Umwelt 

 

 

(vgl. Fuchs 2021, 102-106, 106-113, 109, 113, 169, 247-248, 249-250, 269-270, 288-291) 
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