Hörproben der Musikbeispiele im Buch Der Musik-Instinkt von Daniel J. Levitin

Die Seitenzahlen beziehen sich auf die deutsche Ausgabe. Die Links unter „Titel“ verweisen auf die kurzen (meist nur wenige Sekunden langen) Hörproben, die in der entsprechenden Liste zum amerikanischen Originalbuch zusammengestellt  sind. Diese Liste und weitere Informationen zum Buch und zum Autor finden Sie auch auf der Website www.yourbrainonmusic.com.
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	XXI
	Vincent (Starry Starry Night)
	Don McLean 
	Wie kommt es, dass manche Stücke offenbar so viele Menschen berühren, wenn doch jeder Mensch Musik anders hört?

	1
	We are all made of stars 
	Moby
	Beispiel zum ersten Absatz, Kapitel 1. Für manche Menschen bedeutet Musik Busta Rhymes, Dr. Dre und Moby.

	1
	Theme from the Monkees 
	The Monkees 
	Beispiel zum ersten Absatz, Kapitel 1. „In meiner Kindheit in den 1960er-Jahren kamen einige Freunde regelmäßig zu uns herüber, um die Monkees zu hören, weil ihre Eltern ihnen etwas anderes als Klassik verboten hatten.“

	2
	People are people 
	Depeche Mode
	Dieses Beispiel wurde im Zuge des Versuchs einer Definition der Musik erwähnt. „Was haben die Musiken von Bach, Depeche Mode und John Cage grundlegend gemeinsam?“

	4
	Alphabet Song 
	Sesamstraße
	Als Rhythmus bezeichnet man die Dauer einer Reihe von Noten und deren Gruppierung zu Einheiten. So sind bei​spielsweise bei dem englischen Kinderlied Alphabet-Song – wie auch bei Morgen kommt der Weihnachtsmann – die ersten sechs Noten des Liedes beim Singen der Buchstaben A B C D E F gleich lang, worauf der Buchstabe G dann doppelt so lange ausgehalten wird; da​nach folgen H I J K jeweils wieder mit der normalen Länge. Die anschließenden Buchstaben – L M N O – werden alle mit halber Länge (oder doppelt so schnell) gesungen, wor​auf wieder ein länger ausgehaltenes P folgt.

	8
	Blue in Green 
	Miles Davis
	Dieses Beispiel bezieht sich auf die „Luft“ zwischen den Noten, die Davis als den wichtigsten Teil seiner Soli bezeichnete. Miles Davis hat seine Improvisationstechnik bekanntlich ähnlich beschrie​ben wie Picasso seinen Umgang mit der Leinwand: Der entscheidendste Aspekt ihrer Arbeit, so meinten beide Künst​ler, seien nicht die Objekte selbst, sondern der freie Raum zwischen den Objekten.

	19
	Happy Birthday
	Sesame Street Cast
	Ein Lied kann in verschiedenen Tonhöhen gespielt werden und dennoch das gleiche Lied bleiben, beispielsweise Happy Birthday beginnend auf Bb.

	19
	Happy Birthday
	Marilyn Monroe
	Ein Lied kann in verschiedenen Tonhöhen gespielt werden und dennoch das gleiche Lied bleiben, beispielsweise „Happy Birthday“ beginnend auf C.

	19
	Happy Birthday
	Barney the dinosaur
	Ein Lied kann in verschiedenen Tonhöhen gespielt werden und dennoch das gleiche Lied bleiben, beispielsweise Happy Birthday beginnend auf E.

	19
	Happy Birthday
	Elvis Presley
	Ein Lied kann in verschiedenen Tonhöhen gespielt werden und dennoch das gleiche Lied bleiben, beispielsweise Happy Birthday beginnend auf F.

	20
	The Stars and Stripes Forever
	John Philip Sousa; Boston Pops, John William cond.
	Die Piccoloflöte mit ihrem sehr hohen, schrillen, vogelähnlichen Klang erzeugt zumeist kapriziöse, heitere Stimmungen, ganz gleich, welche Töne da​rauf gespielt werden. Deshalb verwenden Komponisten die Piccoloflöte zumeist für heitere, mitreißende Musik, wie bei​spielsweise Sousa bei seinen Märschen.

	21
	Peter and the Wolf
 Beispiel 1
Beispiel 2
	Sergei S. Prokofjew
	Verschiedene Instrumente nutzen unterschiedliche Berei​che des Spektrums der verfügbaren Tonhöhen. In Prokofjews Peter und der Wolf verkörpert die Flöte den Vogel und das Waldhorn den Wolf. Die persönliche Eigenart der Charak​tere in Peter und der Wolf wird durch die Klangfarbe der ver​schiedenen Instrumente ausgedrückt. Jeder Charakter hat sein Leitmotiv – eine mit ihm verknüpfte melodische Phrase oder Figur, die jeweils das Wiederauftreten einer Idee, Person oder Situation begleitet.


	24
	Do-re-mi
	Rogers & Hammerstein; Original cast recording featuring Julie Andrews
	Die Notenbezeichnungen in der westlichen Musik reichen in der angelsächsischen Schreibweise von A bis G, in der deut​schen wird dabei das B durch ein H ersetzt. (Ein alternatives System nutzt die Bezeichnungen do – re – mi – fa – so – la – ti – do, das in dem Lied Do-Re-Mi aus dem Musical The Sound of Music von Rodgers und Hammerstein als Textgrundlage dient: „Do, a deer, a female deer, Re, a drop of golden sun…“)

	25
	Over The Rainbow
	Sarah Vaughan
	Die ersten beiden Töne der Melodie von Somewhere over the rainbow (aus dem Filmmusical The Wizard of Oz – deutsch Der Zauberer von Oz) von Harold Arlen bilden eine Oktave.

	26
	Hot Fun In the Summertime
	Sly & The Family Stone
	Bezüglich Oktaven: In dem Lied Hot Fun In The Summertime von Sly & The Family Stone singen Sly und sein Chor während der ersten Zeile des Verses „End of the spring and here she comes back” in Oktaven.

	26
	I Wanna Be Loved (But By Only You)
	The Steve Miller Band
	Als Beispiel bezüglich Oktaven: Steve Miller singt den Text doppelt, mit einer Oktave Unterschied. Die beiden Aufnahmen wurden anschließend übereinander gelegt.

	34
	Der Nussknacker
	Pjotr Iljich Tschaikowski
	Wenn Tschaikowski in seinem Bal​lett Der Nussknacker auf die arabische oder chinesische Kultur anspielt, verwendet er für deren Musik typische Tonleitern, und schon nach wenigen Tönen fühlen wir uns in den Orient versetzt.

	35
	China Girl
	David Bowie
	Jedes Mal, wenn wir eine für unsere Ohren neue Ton​folge hören, versucht unser Gehirn einen Zusammenhang mit den damit einhergehenden visuellen, akustischen und anderen sensorischen Hinweisen herzustellen. Diese Assoziationen sind so stark – und die Tonfolgen so charakteristisch –, dass nur einige wenige Töne erforderlich sind: Die ersten drei Töne von David Bowies China Girl oder Mussorgskis Das große Tor von Kiew beschwören sofort einen reichhaltigen und (für uns) fremdartigen musikalischen Kontext.

	35
	Das große Tor von Kiew
	Modest Petrovich Moussorgsky; Radio Symphonie Orchester  Moskau, dirigiert von Alexander Mikjailov
	Jedes Mal, wenn wir eine für unsere Ohren neue Ton​folge hören, versucht unser Gehirn einen Zusammenhang mit den damit einhergehenden visuellen, akustischen und anderen sensorischen Hinweisen herzustellen. Diese Assoziationen sind so stark – und die Tonfolgen so charakteristisch –, dass nur einige wenige Töne erforderlich sind: Die ersten drei Töne von David Bowies China Girl oder Mussorgskis Das große Tor von Kiew beschwören sofort einen reichhaltigen und (für uns) fremdartigen musikalischen Kontext.

	35
	Soundtrack des Films "Psycho"
	Bernard Hermann; Royal Scottish National Orchestra, dirigiert von Joel McNeely
	Jedes Mal, wenn wir eine für unsere Ohren neue Ton​folge hören, versucht unser Gehirn einen Zusammenhang mit den damit einhergehenden visuellen, akustischen und anderen sensorischen Hinweisen herzustellen. Diese Assoziationen sind so stark – und die Tonfolgen so charakteristisch –, dass nur einige wenige Töne erforderlich sind: Niemand, der Hitchcocks Psycho gesehen hat, kann Bernard Herrmanns kreischende Violinen hören, ohne an die Szene in der Dusche zu denken

	37
	Johnny B. Goode 
	Chuck Berry
	Der Dur-Akkord klingt für uns fröhlich, der Moll-Akkord traurig oder nachdenklich oder sogar exotisch. Die einfachs​ten Rock- und Country-Songs verwenden ausschließlich Dur-Akkorde, wie etwa Johnny B. Goode.

	37
	Blowin' In the Wind 
	Bob Dylan
	Der Dur-Akkord klingt für uns fröhlich, der Moll-Akkord traurig oder nachdenklich oder sogar exotisch. Die einfachs​ten Rock- und Country-Songs verwenden ausschließlich Dur-Akkorde, wie etwa Blowin’ in the Wind. Auch wenn Dylans Gesang  traurig klingt, liegt diesem Lied ein Dur-Akkord zu Grunde.

	37
	Light My Fire
	The Doors
	Der Dur-Akkord klingt für uns fröhlich, der Moll-Akkord traurig oder nachdenklich oder sogar exotisch. Moll-Akkorde machen Songs komplexer: In Light Μy Fire von den Doors werden die Strophen in Moll-Akkorden gespielt („You know that it would be untrue…“), der Refrain in Dur-Akkorden („Come on baby, light my fire“).

	37
	Do it Again
	Steely Dan
	Den Unterschied zwischen Dur- und Moll-Akkorden kann je​der erkennen, auch ohne musikalische Ausbildung und auch wenn dafür die Fachbegriffe fehlen, um sie zu benennen. Der Dur-Akkord klingt für uns fröhlich, der Moll-Akkord traurig oder nachdenklich oder sogar exotisch. Dieses Beispiel aus Steely Dans Do It Again (aus dem Album „Can’t Buy A Thrill“) besteht ausschließlich aus Moll-Akkorden.

	37
	Mamas Don't Let Your Babies Grow Up to Be Cowboys
	Willie Nelson& Waylon Jennings
	Der Dur-Akkord klingt für uns fröhlich, der Moll-Akkord traurig oder nachdenklich oder sogar exotisch. Die einfachs​ten Rock- und Country-Songs verwenden ausschließlich Dur-Akkorde, wie etwa Mammas Don’t Let Your Babies Grow Up to Be Cowboy.

	48
	Here Comes the Sun
	The Beatles
	Here Comes The Sun (1969) war einer der ersten Rocksongs, für den der Moog-Synthesizer benutzt wurde; als erster Song überhaupt wird Pisces, Capricorn, Aquarius & Jones, Ltd. (1967) von den Monkees angesehen.


	49
	Maxwell's Silver Hammer
	The Beatles
	Ein weiteres Beispiel für einen der ersten Rocksongs, die mit Hilfe des Moog-Synthesizers produziert wurden.

	49
	Lucky Man
	Emerson, Lake & Palmer
	Wird im Zuge der Beschreibung der ersten Synthesizer erwähnt. „… Gruppen, die ihren Sound um Synthesizer aufbauten, wie Emerson, Lake and Palmer.“

	49
	On the Run 
	Pink Floyd
	Wird im Zuge der Beschreibung der ersten Synthesizer erwähnt. „… Gruppen, die ihren Sound um Synthesizer aufbauten, wie Pink Floyd.“

	49
	Switched on Bach
	Walter/Wendy Carlos
	Walter/Wendy Carlos haben ein ganzes Album mit Stücken von Bach aufgenommen, für die ausschließlich Synthesizer verwendet wurden. 

	52
	Long Tall Sally
	Little Richard
	Dies ist der erste Song in der Liste, die Dan für John R. Pierce anfertigte und die aus „sechs Songs, um den Rock and Roll und alles, was man über ihn wissen muss, zu beschreiben“ bestand. Little Richard ist einer der Begründer dessen, was wir Rockmusik nennen – der Synthese von Rythm and Blues, Gospel und Fünfziger-Jahre-Tanzmusik.

	52
	Roll Over Beethoven 
	The Beatles
	Dies ist der zweite Song in der Liste, die Dan für John R. Pierce anfertigte und die aus „sechs Songs, um den Rock and Roll und alles, was man über ihn wissen muss, zu beschreiben“ bestand.

	53
	All Along the Watchtower
	Jimi Hendrix
	Dies ist der dritte Song in der Liste, die Dan für John R. Pierce anfertigte. „Am meisten mochte John die Klangfarben dieser Musik, die Art und Weise, auf die verschiedene Instrumente vereint wurden, um ein vereinigtes Ganzes zu erschaffen – Bass, Drums, elektrische und akustische Gitarren und Stimme – das war etwas, das er niemals zuvor gehört hatte. In diesem Beispiel hören wir ein Solo von Jimi, bei dem er sein Wah-Wah-Pedal benutzt – Psychedelia und die 1960er-Jahre mussten schließlich auch repräsentiert werden. Ich wollte etwas von Led Zeppelin spielen, da diese den Heavy Metal begründet hatten, ich wollte etwas von Hendrix spielen, da dieser wohl der größte E-Gitarrenspieler war, außerdem wollte ich einen weiteren Beatles-Song spielen, um deren Vielseitigkeit zu demonstrieren. Mehrere Tage lang schwankte ich zwischen den Beatles, mit Versuchen Hendrix zu imitieren (Helter Skelter) und Hendrix‘ Coverversion Sgt. Pepper’s Lonely Heart’s Club Band. Obwohl ich beide Songs liebe, wäre es mir für beide schwergefallen, zu rechtfertigen, dass sie in die Liste der sechs besten oder einflussreichsten Rocksongs aller Zeiten aufgenommen werden sollten. Ich hatte das Gefühl, durch einen rein intellektuellen Prozess zu diesen beiden Liedern gelangt zu sein und darüber das eigentliche Ziel der Übung vergessen zu haben. Ebenso gerne hätte ich Stairway to Heaven gespielt, einfach weil es beide Seiten des Heavy Metal, die idyllische, akustisch-liedhafte Seite des Intros und den wilden Gesang und das glühende E-Gitarrensolo des Outros, enthält. Aber ebenso war ich mir sicher, dass etwas miteinbezogen werden musste, das E‑Gitarren und Verzerrung beinhaltete. Schlussendlich entschied ich mich für All Along The Watchtower von Jimi, weil dies eine Ikone der Rocksongs ist und es mir außerdem erlaubte, Bob Dylan mit in die Liste zu schmuggeln, da dieser den Song geschrieben hat. Ich glaube, dass mich kein Led-Zeppelin- oder Beatles-Fan um diese Entscheidung beneidet hätte, und sie erlaubte es mir, John Pierce Hendrix hören zu lassen. Es war aufregend, seine Reaktionen, während er zum ersten Mal Jimi Hendrix hörte, zu beobachten. Ich wünschte nur, ich könnte irgendeine Form von Medikation bekommen, die es mir zeitlich begrenzt ermöglichen würde, eine Art von Musikamnesie zu bekommen, sodass ich in der Lage wäre, eine der aufregendsten Erfahrungen meines Lebens noch einmal zu erleben: zum allerersten Mal Jimi Hendrix zu hören.“

	53
	Wonderful Tonight 
	Eric Clapton
	Dies ist der vierte Song in der Liste, die Dan für John R. Pierce anfertigte.

	53
	Little Red Corvette
	Prince
	Dies ist der fünfte Song in der Liste, die Dan für John R. Pierce anfertigte. Prince führte eine neue Ära des Experimentalismus und Neo-R&B-Gefühls ein. Zu dieser Zeit, 1994, wurde er weithin als kreatives Genie angesehen, und Hip-Hop und Rap waren noch nicht die dominante Musikform der Teenager. Ich wollte mit diesem Song darstellen, was nach den 1970ern neu war und außerdem etwas einschließen, das Dance / Club Music repräsentiert, welches letztendlich Electronica und Hip-Hop erzeugte.

	53
	Anarchy in the U.K.
	The Sex Pistols
	Dies ist der fünfte Song in der Liste, die Dan für John R. Pierce anfertigte. Es gibt Punk seit den 1960er-Jahren, mit Interpreten wie The Standells, The Syndicate of Sound und The Blues Magoos, es gab Punk in den 1980ern mit Bands wie The Buzzcocks, The Dead Kennedys. Und es gibt Punk immer noch durch Bands wie Social Distortion, Bad Religion und anderen. Wie dem auch sei, die Sex Pistols (zusammen mit The Ramones) werden als Urform der Punkband angesehen, die ein eigener Sound und eine unverwechselbare Energie kennzeichnet. Dieses Lied stellt die Demokratisierung der Musik, für die der Punk allgemein steht, dar. Dies ist als Gedanke zu verstehen, dass es zum Musizieren nicht notwendig sein sollte, jahrelang technische Fertigkeiten üben zu müssen, um wahre Emotionen zu vermitteln.


	54
	Michelle 

Beispiel 1
Beispiel 2
Beispiel 3
Beispiel 4
	The Beatles
	In den letzten rund 200 Jahren hat die Klangfarbe jedoch zuneh​mend an Bedeutung gewonnen. Zu einem gängigen Stilmittel von Musiken aller Genres wurde die Wiederaufnahme einer Melodie mit unterschiedlichen Instrumenten – von Beetho​vens 5. Sinfonie und Ravels Bolero bis hin zu Michelle von den Beatles und George Straits All Μy Ex’s Live in Texas.

	54
	Bolero 
Beipiel 1
Beipiel 2
Beipiel 3
Beipiel 4
Beipiel 5
	Maurice Ravel; Academy of St Martin in the Fields, dirigiert von Sir Neville Marriner
	Zu einem gängigen Stilmittel von Musiken aller Genres wurde die Wiederaufnahme einer Melodie mit unterschiedlichen Instrumenten, wie bei Ravels Bolero.

	54
	All My Ex's Live in Texas
	George Strait
	Zu einem gängigen Stilmittel von Musiken aller Genres wurde die Wiederaufnahme einer Melodie mit unterschiedlichen Instrumenten, so wie in diesem Beispiel die Pedal-Steel-Gitarre die Melodie des Gesangs von George Strait übernimmt.


	56
	Roxanne
	The Police
	„Instrumente klingen nicht über ihren ganzen Tonumfang hinweg gleich; beim Spielen hoher und tiefer Töne hat das Instrument eine unterschiedliche Klang-farbe. Wenn Sting bei Roxanne (von The Police) die obersten Register seiner Stimme erreicht und diese angespannt und etwas schnarrend klingt, vermittelt er damit ein Gefühl, das die unteren Bereiche seiner Stimme nicht aus​drücken kön-nen. So hat beispielsweise die erste Strophe von Every Breath You Take einen eher besonnenen, sehnsüchtigen Klang. Die hohen Lagen von Stings Stimme vermitteln durch die angestrengten Stimmbänder ein eindringliches Flehen, während die tiefen Bereiche auf einen dumpfen Schmerz hin​deuten, der schon seit langer Zeit anhält, aber noch nicht die Grenze der Belastbarkeit erreicht hat.“

	56
	Every Breath You Take
	The Police
	„Instrumente klingen nicht über ihren ganzen Tonumfang hinweg gleich; beim Spielen hoher und tiefer Töne hat das Instrument eine unterschiedliche Klang-farbe. Wenn Sting bei Roxanne (von The Police) die obersten Register seiner Stimme erreicht und diese angespannt und etwas schnarrend klingt, vermittelt er damit ein Gefühl, das die unteren Bereiche seiner Stimme nicht aus​drücken kön-nen. So hat beispielsweise die erste Strophe von Every Breath You Take einen eher besonnenen, sehnsüchtigen Klang. Die hohen Lagen von Stings Stimme vermitteln durch die angestrengten Stimmbänder ein eindringliches Flehen, während die tiefen Bereiche auf einen dumpfen Schmerz hin​deuten, der schon seit langer Zeit anhält, aber noch nicht die Grenze der Belastbarkeit erreicht hat.“

	57
	Nussknackersuite – Der Chinesische Tanz
	Pjotr Iljich Tschaikowski
	„Klangfarbe ist mehr als die unterschiedlichen Töne, die ein Instrument hervorbringt. Komponisten benutzen die Klangfarbe bei ihren Kompositionen als Werkzeug; sie wählen gezielt Musikinstrumente – und Kombinationen von Musikinstrumenten – aus, um damit eine gewisse Atmosphäre oder Stimmung zu vermitteln, wie z.B. die fast komische Klangfarbe des Fagotts in Tschaikowskis Nussknackersuite zu Beginn des ‚Chinesischen Tanzes‘.“

	57
	Here's That Rainy Day
	Stan Getz
	„Klangfarbe ist mehr als die unterschiedlichen Töne, die ein Instrument hervorbringt. Komponisten benutzen die Klangfarbe bei ihren Kompositionen als Werkzeug; sie wählen gezielt Musikinstrumente – und Kombinationen von Musikinstrumenten – aus, um damit bestimmte Gefühle auszudrücken und eine gewisse Atmosphäre oder Stimmung zu vermitteln, wie z.B. mit der Sinnlichkeit von Stan Getzs Saxophon in Here’s That Rainy Day.“

	57
	(I Can't Get No) Satisfaction 
	The Rolling Stones
Otis Redding
	„Klangfarbe ist mehr als die unterschiedlichen Töne, die ein Instrument hervor-bringt. Komponisten benutzen die Klangfarbe bei ihren Kompositionen als Werk-zeug; sie wählen gezielt Musikinstrumente – und Kombinationen von Musikinstru-menten – aus, um damit bestimmte Gefühle auszudrücken und eine gewisse Atmosphäre oder Stimmung zu vermitteln, […] Man tausche die elektrischen Gitarren in Satisfaction von den Rolling Stones gegen ein Klavier aus, und schon hat man etwas völlig anderes; oder gegen Trompeten, wie in dieser Version von Otis Redding.“

	57
	Bolero 
Beispiel 1
Beispiel 2
Beispiel 3
Beispiel 4
Beispiel 5
	Maurice Ravel
	„Ravel machte sich die Klangfarbe als kompositorisches Mittel bei seinem Bolero zunutze, indem er das Hauptthema immer und immer wieder in unterschiedlichen Timbres wiederholt; das Stück komponierte er, nachdem er eine Hirnschädigung erlitten hatte, die seine Fähigkeit, Tonhöhen zu hören, beeinträchtigte. Komponisten wie Skrjabin und Ravel beschreiben ihre Werke als Klanggemälde; Noten und Melodien entsprechen dabei Gestalt und Form, die Klangfarbe dem Einsatz von Farben und Schattierungen.“

	57
	Feuillet d'album 
	Alexander Scriabin;

Pianist: Vladimir Horowitz


	„Ravel machte sich die Klangfarbe als kompositorisches Mittel bei seinem Bolero zunutze, indem er das Hauptthema immer und immer wieder in unterschiedlichen Timbres wiederholt; das Stück komponierte er, nachdem er eine Hirnschädigung erlitten hatte, die seine Fähigkeit, Tonhöhen zu hören, beeinträchtigte. Komponisten wie Skrjabin und Ravel beschreiben ihre Werke als Klanggemälde; Noten und Melodien entsprechen dabei Gestalt und Form, die Klangfarbe dem Einsatz von Farben und Schattierungen.“

	60
	Gee, Officer Krupke
	Leonard Bernstein
	Zu den bekanntesten Rhythmen in unserer Kultur zählt der synkopische 4/4-Beat (lautmalerisch auch als „shave-and-a-haircut, two bits“ bezeichnet), wie man ihn bisweilen als „geheimes“ Klopfzeichen verwendet. […] Selbst Leonard Bernstein mischte mit, indem er eine Variation dieses Rhythmus für den Song Gee, Officer Krupke aus dem Musical West Side Story instrumentierte.“


	61
	Ouvertüre Wilhelm Tell Ouvertüre
	Gioacchino Rossini
	„In der Ouvertüre zu Wilhelm Tell von Rossini (vielen Ame​rikanern als Titelmelodie der Fernsehserie The Lone Ranger bekannt) kann man ebenfalls eine Folge von zwei Tönen unterschiedlicher Länge – lang und kurz – hören; auch hier sind die langen Töne wieder doppelt so lang wie die kurzen: da-da-bam da-da-bam da-da-bam bam bam (in diesem Fall habe ich die Silben „da“ für die kurzen und „bam“ für die langen Noten verwendet).“

	61
	Mary Had a Little Lamb 
	
	„Auch im Kinderlied Mary Had a Little Lamb werden lange und kurze Silben verwendet, in die​sem Fall sechs gleich lange Noten (Ma-ry had a lit-tle), gefolgt von einer langen (lamb), die etwa doppelt so lang ist wie die kurzen. In diesem Beispiel hört man ein Metronom im Hintergrund schlagen.“

	61
	Theme from the Mickey Mouse Club
	Walt Disney's Mouseketeers
	„Das Rhythmusverhältnis von 2:1 scheint wie die Oktave bei den Tonhöhen in der Musik universal zu sein. Wir kennen es von der Titelmelodie der amerikanischen Fernsehserie The Mickey Mouse Club (bam-ba bam-ba bam-ba bam-ba bam-ba bam-ba baaaaah); hier gibt es drei unterschiedlich lange Noten, die längere jeweils doppelt so lang wie die kürzere.“

	63
	Straight Up
	Paula Abdul
	„Paula Abduls Straight Up und AC/DCs Back in Black haben ein Tempo von 96 – also 96 Schläge pro Minute (bpm, beats per minute). Wer zu Straight Up oder Back in Black tanzt, wird wahrscheinlich 96-mal pro Minute die Füße heben.“

	63
	Back in Black
	AC/DC
	AC/DCs Back in Black hat ein Tempo von 96 – also 96 Schläge pro Minute (bpm, beats per minute). Wer zu diesem Song tanzt, wird wahrscheinlich 96-mal pro Minute die Füße heben. In Back in Black schlägt der Schlagzeuger pro Beat zweimal auf sein Becken (Achtelnoten), der Bassist spielt einen einfachen synkopischen Rhythmus, perfekt im Takt mit der Gitarre.

	63
	Walk This Way
	Aerosmith
	Walk this Way von Aerosmith hat ein Tempo von 112 bpm.

	63
	Billie Jean
	Michael Jackson
	Michael Jacksons Billie Jean hat ein Tempo von 116 bpm.

	63
	Hotel California
	The Eagles
	Hotel California von den Eagles hat ein Tempo von 75 bpm.

	66
	Twinkle, Twinkle Little Star
	Vorgetragen von Raffi
	Natürlich wäre Musik langweilig, wenn es nur diese einfach strukturierten, fortlaufenden Schläge gäbe. Um Spannung zu erzeugen, kann auch einer weggelassen werden, wie in Twinkle, Twinkle Little Star, dessen Melodie auf das französische Lied Ah! vous dirai-je, Maman zurückgeht und auch leicht abgewan​delt in Morgen kommt der Weihnachtsmann aufgegriffen wird (Mozart hat über die Melodie Variationen komponiert). Hier kommt nicht auf jeden Schlag eine Note:

EINS-zwei-drei-vier

EINS-zwei-drei-(Pause) 

EINS-zwei-drei-vier

EINS-zwei-drei-(Pause)

TWIN-kle twin-kle 

LIT-tle star (Pause) 

HOW I won-der 

WHAT you are (Pause).

	67
	Jailhouse Rock
	Elvis Presley
	Bei Musik mit Text fallen die Wortgrenzen nicht immer mit den Taktgrenzen zusammen; so kommt bei Jailhouse Rock die erste Silbe des Wortes began schon vor dem starken Schlag, die zweite dann auf diesen Schlag. Bei Jailhouse Rock funktioniert diese Textverteilung besonders gut, weil auch beim Sprechen die zweite Silbe von began betont wird. Durch die Fortführung des Wortes über die Zeilengrenze hinweg erhält der Song zusätzlichen Schwung.

	67
	Frère Jacques ("Are You Sleeping")
	Barney the Dinosaur
	„Bei Musik mit Text fallen die Wortgrenzen nicht immer mit den Taktgrenzen zusammen; so kommt bei Jailhouse Rock die erste Silbe des Wortes began schon vor dem starken Schlag, die zweite dann auf diesen Schlag. Dies ist bei den meisten Kinderliedern oder einfachen Volksliedern wie Ba Ba Black Sheep oder Bruder Jakob nicht der Fall.“

	67
	Ba ba black sheep
	
	„Bei Musik mit Text fallen die Wortgrenzen nicht immer mit den Taktgrenzen zusammen; so kommt bei Jailhouse Rock die erste Silbe des Wortes began schon vor dem starken Schlag, die zweite dann auf diesen Schlag. Dies ist bei den meisten Kinderliedern oder einfachen Volksliedern wie Ba Ba Black Sheep oder Bruder Jakob nicht der Fall.“

	68
	That'll Be the Day
	Buddy Holly
	„Der Song That’ll Be the Day von Buddy Holly beginnt mit einem Auftakt; der starke Schlag erfolgt auf der nächsten Note und danach alle vier Grundschläge […]“

	70
	Rock and Roll Music
	Chuck Berry
	Wenn man zu Musik in die Hände klatscht oder mit den Fingern schnippt, dann begleitet man manchmal automatisch, ganz ohne Übung, den Takt auf andere Weise als mit den Füßen: Man klatscht oder schnippt nicht auf den ersten Schlag eines Taktes, sondern auf den zweiten und vierten. Das ist der sogenannte Backbeat, den Chuck Berry in seinem Song Rock and Roll Music besingt.


	71
	Rock and Roll Music
	The Beatles
	„John Lennon sagte einmal, das Wesentliche am Schreiben eines Rock-and-Roll-Songs für ihn sei, »in ganz einfachem Englisch zu sagen, worum es geht, einen Reim daraus zu machen und diesen mit einem Backbeat zu unterlegen«. In Rock and Roll Music (das John zusammen mit den Beatles sang) wird der Backbeat wie bei den meisten Rocksongs von der soge​nannten Snaredrum (kleinen Trommel) gespielt: Sie spielt jeweils nur den zweiten und vierten Schlag jedes Taktes – im Gegensatz zum starken Schlag auf der Eins und einem zweiten, nicht ganz so stark betonten Schlag auf der Drei.“

	71
	Instant Karma 
Beispiel 1
Beispiel 2
	John Lennon
	Ein weiteres Beispiel für den Backbeat, „…der das typische Rhythmuselement der Rockmusik (ist). Lennon hat ihn sehr häufig verwendet, etwa in Instant Karma (*whack* steht im Folgenden jeweils an den Stellen, an denen die Snaredrum einen Backbeat spielt):

Instant karma’s gonna get you 
(Pause) ∗whack∗ (Pause) ∗whack∗ 

“Gonna knock you right on the head” 
(Pause) ∗whack∗ (Pause) ∗whack∗
…
But we all ∗whack∗ shine ∗whack∗ 

on ∗whack∗ (Pause) ∗whack∗ 

Like the moon ∗whack∗ and the stars ∗whack∗ 

and the sun ∗whack∗ (Pause) ∗whack∗”

	71
	We Will Rock You
	Queen
	„In We Will Rock You von Queen ertönt zweimal hintereinander ein Geräusch wie das Stampfen von Füßen auf einer Stadion​tribüne (bum-bum) und danach ein Klatschen (KLATSCH) als durchlaufender Rhythmus: bum-bum-KLATSCH, bum-bum-KLATSCH. Das KLATSCH ist der Backbeat.“

	71
	The Stars and Stripes Forever
	John Philip Sousa
	„Denken Sie nun an den Marsch The Stars and Stripes Forever von John Philip Sousa. Wenn man ihn im Geiste hört, kann man mit dem Fuß den Rhythmus mitklopfen. Während die Musik etwa geht wie „DAH-dah-ta DUM-dum dah DUM- dum dum-dum DUM“, wird der Fuß so klopfen: AB-auf AB-auf AB-auf AB-auf. Bei diesem Stück ist es ganz natürlich, bei jeder zweiten Viertelnote mit dem Fuß zu tippen. Man spricht davon, das Stück sei „auf zwei“; das soll heißen, dass die natürliche Gruppierung der Rhythmen jeweils zwei Viertelnoten pro Schlag beträgt.“

	72
	My Favourite Things
	Rogers & Hammerstein; Original cast recording featuring Julie Andrews
	„Nun stellen wir uns Μy Favorite Things vor, ein Stück im Walzertakt, auch als 3/4-Takt bezeichnet. Die Schläge scheinen sich zu Dreiergruppen zu ordnen, wobei auf einen stark betonten Schlag zwei schwache folgen. „RAIN-drops-on ROSE-es and WHISK-ers-on KIT-tens (Pause).“ EINS-zwei-drei EINS-zwei-drei EINS-zwei-drei EINS-zwei-drei.“

	74
	Theme from Mission: Impossible
	Lalo Shiffrin
	Im Zuge der Erläuterungen zu Beats und ganzzahligen Verhältnissen: „Gelegentlich kommt ein 5/4-Takt vor. Zu den bekanntesten Beispielen zählen Lalo Shiffrins Thema aus Mission: Impossible und das von Paul Desmond geschriebene und durch die Interpretation von Dave Brubeck bekannt gewordene Stück Take Five. Wenn man den Takt dieser Stücke mitzählt oder mit dem Fuß mitwippt, zeigt sich, dass der grundlegende Rhythmus Fünfergruppen bildet: EINS-zwei-drei-vier-fünf, EINS-zwei-drei-vier-fünf. In Desmonds Komposition gibt es einen etwas schwächeren Schlag auf der Vier: EINS-zwei-drei-VIER-fünf, sodass viele Musiker denken, der 5/4-Takt bestehe aus alternierenden 3/4-und 2/4-Schlägen. In Mission: Impossible gibt es keine eindeutige Unterteilung der fünf Schläge.“

	74
	Take Five
	Dave Brubeck
	Im Zuge der Erläuterungen zu Beats und ganzzahligen Verhältnissen: „Gelegentlich kommt ein 5/4-Takt vor. Zu den bekanntesten Beispielen zählen Lalo Shiffrins Thema aus Mission: Impossible und das von Paul Desmond geschriebene und durch die Interpretation von Dave Brubeck bekannt gewordene Stück Take Five (Aufnahme des Dave Brubeck Quartetts mit Desmond am Alt-Saxophon). Wenn man den Takt dieser Stücke mitzählt oder mit dem Fuß mitwippt, zeigt sich, dass der grundlegende Rhythmus Fünfergruppen bildet: EINS-zwei-drei-vier-fünf, EINS-zwei-drei-vier-fünf. In Desmonds Komposition gibt es einen etwas schwächeren Schlag auf der Vier: EINS-zwei-drei-VIER-fünf, sodass viele Musiker denken, der 5/4-Takt bestehe aus alternierenden 3/4-und 2/4-Schlägen.“

	74
	Sechste Symphonie
	Pjotr Iljich Tschaikowski
	Im Zuge der Erläuterungen zu Beats und ganzzahligen Verhältnissen: „…viele Musiker denken, der 5/4-Takt bestehe aus alternierenden 3/4-und 2/4-Schlägen. Tschaikowski hat den zweiten Satz seiner 6. Sinfonie im 5/4-Takt gesetzt.“

	74
	Money
	Pink Floyd
	Im Zuge der Erläuterungen zu Beats und ganzzahligen Verhältnissen: „Pink Floyd schrieben ihren Song Money im 7/4-Takt, ebenso Peter Gabriel Solsbury Hill; wenn man mit dem Fuß mitklopft oder mitzählt, kommt man auf sieben Schläge zwischen den starken Beats.“

	
	Solsbury Hill
	Peter Gabriel 


	


	79
	For No One
	The Beatles
	Im Zuge der Erläuterungen zum tonalen/harmonischen Zusammenhang: „In For No One von den Beatles wird die Melodie zwei Takte lang auf einer Note gesungen, aber die Begleitakkorde der Note wechseln und verleihen ihr damit eine andere Stimmung und einen anderen Klang.“


	80
	One Note Samba
	Sergio Mendez
	„Der Song One Note Samba von Antonio Carlos Jobim enthält in Wirklichkeit viele Noten, aber eine Note wird während des gesamten Songs durch wechselnde Begleitakkorde in den Mittelpunkt gerückt; dadurch hören wir eine Vielzahl unterschiedlicher Schattierungen der musikalischen Botschaft heraus.“

	80
	Hotel California 
Beispiel 1
Beispiel 2
	The Eagles
	„Ein weiteres Gebiet, auf dem sich die meisten Menschen, auch Nichtmusiker, als fachkundig erweisen, ist das Erkennen vertrauter Akkordfolgen, auch wenn die bekannte Melodie fehlt. Spielen die Eagles in einem Konzert die Akkordfolge h-Moll / Fis-Dur / A-Dur / E-Dur / G-Dur / D-Dur / e-Moll / Fis-Dur, reichen drei Akkorde, und Tausende von Fans im Publikum, die selbst keine Musiker sind, wissen, dass nun Hotel California kommt. Obwohl die Gruppe die Instrumen-tierung im Laufe der Jahre geändert hat, von elektrischen zu akustischen Gitarren, von zwölfsaitigen zu sechssaitigen Gitarren, erkennen die Leute diese Akkorde. Man erkennt sie sogar, wenn sie von einem Orchester gespielt werden oder in der Berieselungsversion aus den Billiglautsprechern einer Zahnarztpraxis ertönen.“ Die Beispiele stammen aus einer Studioversion und aus einem Konzert.

	91
	Flute Partita
	Johann Sebastian Bach
	Bezüglich Gruppierung: „Die Frequenz oder Tonhöhe ist ein wichtiger und grundlegender Aspekt bei der Gruppierung. Wer schon einmal eine Flöten-Partita von Bach gehört hat, weiß, dass, insbesondere in schneller gespielten Passagen, typischerweise manchmal einige Flötentöne scheinbar „hervortreten“ und sich von den anderen abheben – gewissermaßen als Hörpendant zu den Bildern in einem Wo ist Walter?-Buch. Bach wusste, dass man durch große Frequenzunterschiede Töne voneinander tren​nen kann – um eine Gruppierung zu verhindern – und schrieb Stücke, die große Tonhöhensprünge von einer reinen Quinte und mehr enthalten. Die mit einer Abfolge aus tieferen Tönen abwechselnden hohen Noten erzeugen einen separaten Strom und vermitteln dem Zuhörer die Illusion, dass zwei Flöten spielen, obwohl es sich in Wirklichkeit nur um eine handelt.“

	97
	Teenage Lobotomy
	The Ramones
	„Die chirurgische Trennung eines Teils des Frontallappens, des präfrontalen Cortex, vom Thalamus bezeichnet man als Lobotomie. Als die Ramones in ihrem Lied Teenage Lobotomy sangen: »Now I guess I’ll have to tell ‘em / That I got no cerebellum«, war das anatomisch also nicht korrekt; aus Gründen der künstlerischen Freiheit und weil sie damit einen der großen Reime der Rockmusik geschaffen haben, kann man ihnen das jedoch nur schwerlich anlasten.“

	106
	Mit dem Paukenschlag (Sinfonie Nr. 94 in G-Dur, zweiter Satz, Andante)

	Joseph Haydn
	„In seiner Sinfonie Mit dem Paukenschlag (Sinfonie Nr. 94 in G-Dur, zweiter Satz, Andante) baut der Komponist Haydn Spannung auf, indem er das Hauptthema durch leise Violinen spielen lässt. Die Hauptmelodie umfasst kaum mehr als eine halbe Oktave, eine reine Quinte. Doch wie aus dem Nichts schickt uns Haydn eine laute Note eine Oktave höher, gespielt von den ungebärdigen Hörnern und Pauken.“

	125
	Fantasie - Impromptu in cis-Moll op. 66
	Frédéric Chopin
	„In der Musik begegnen uns verschiedene Formen von Illusionen. In Klavierstücken wie Chopins Fantasie-Impromptu in cis-Moll, op. 66, werden die Noten so schnell gespielt, dass eine illusorische Melodie entsteht. Spielt man sie langsam, verschwindet die Melodie. Aufgrund der Aufteilung der Wahrnehmungen in Ströme tritt die Melodie zutage, wenn die Noten zeitlich eng genug aufeinander folgen – das Wahrnehmungssystem hält die Töne zusammen; sind die zeitlichen Abstände zwischen den Tönen jedoch zu groß, geht die Melodie verloren.“

	125
	One of These Nights
	The Eagles
	„Der Eagles-Song One of These Nights (der Titelsong aus dem gleichnamigen Album) beginnt mit einer von Bass und Gitarre gespielten Passage, die wie von einem Instrument gespielt klingt – der Bass spielt eine einzelne Note, die Gitarre fügt ein Glissando hinzu; aufgrund des Gestaltgesetzes der Kontinuität entsteht jedoch der Eindruck, als würde der Bass in der Slide-Technik gespielt.“ 

	126
	Lady Madonna
	The Beatles
	„In der Musik begegnen uns noch andersartige Illusionen. In Lady Madonna singen die vier Beatles während einer Instrumentalpassage bei einem Saxofonsolo in ihre hohlen Hände; aufgrund des ungewöhnlichen Timbres könnte man jedoch schwören, dass da weitere Saxofone spielen. Hinzu kommt hier noch die (Top-down-)Erwartung, dass in einem Song dieses Genres mit Saxofonen zu rechnen ist.“

	128
	Time
	Pink Floyd
	„Der Gitarrensound von Pat Metheny oder David Gilmour von Pink Floyd entfaltet seine Wirkung durch zahlreiche Signalverzögerun​gen. Der Klang, der dabei entsteht, scheint aus einer anderen Welt zu kommen und lässt einen nicht mehr los. Er vermittelt Teilen des Gehirns Reize, wie sie kein Mensch zuvor kann​te; man fühlt sich in eine geschlossene Höhle mit zahlreichen Echos versetzt, wie sie in der Realität niemals entstehen würden – sozusagen als akustisches Gegenstück zu den unendlich wiederholten Spiegelungen in Friseurspiegeln.“

	132
	For No One 
	The Beatles
	„„Erwartungen zu erzeugen und zu manipulieren, ist das Herzstück der Musik und wird auf zahllose verschiedene Weisen erreicht. Das Beatles-Stück For No One endet auf der Dominante (der fünften Stufe der Tonleiter des Stückes), und man erwartet eine Auflösung, die nie eintritt – zumindest nicht in diesem Song. Der nächste Song auf dem Album Revolver beginnt jedoch einen Ganztonschritt unter dem Akkord, den man zu hören erwartete, was einer halben Auflösung entspricht, die zwischen Überraschung und Auf​lösung verharrt.“


	133
	Chain Lightning 
	Steely Dan
	„Erwartungen zu erzeugen und zu manipulieren, ist das Herzstück der Musik und wird auf zahllose verschiedene Weisen erreicht. Steely Dan tun es, indem sie Songs spielen, bei denen es sich im Grunde um Blues handelt (mit Blues-Struktur und -Akkordfolgen), den Akkorden aber ungewöhnliche Harmonien hinzufügen, durch die sie überhaupt nicht mehr nach Blues klingen – beispielsweise bei ihrem Stück Chain Lightning.“


	133
	Mr Syms

	John Coltrane
	Erwartungen zu erzeugen und zu manipulieren, ist das Herzstück der Musik. […] Miles Davis und John Coltrane mach​ten Karriere, indem sie Blues-Folgen mit neuen Harmonien versahen und damit einen Sound kreierten, der teils auf Vertrautem und teils auf Fremdem aufbaut.

	
	Mr. Anthony
	Miles Davis
	

	133
	Trans-Island Skyway
	Donald Fagen
	„Erwartungen zu erzeugen und zu manipulieren, ist das Herzstück der Musik und wird auf zahllose verschiedene Weisen erreicht. Auf dem Solo-Album Kamakiriad von Donald Fagen (von Steely Dan) findet sich ein Song mit Blues-/Funk-Rhythmen, der uns eine normale Blues-Akkordfolge erwarten lässt, aber die ersten anderthalb Minuten des Songs wird nur auf einem Akkord gespielt, ohne eine einzige Abweichung von dieser harmonischen Position.“

	133
	Yesterday 
	The Beatles
	Zum Thema Erwartungen: „Die Hauptmelodiepassage von Yesterday ist sieben Takte lang. Die Beatles überraschen uns, indem sie gegen eines der Grundprinzipien der Popmusik, die Phraseneinheit von vier oder acht Takten, verstoßen (bei fast allen Rock-/Pop-Songs sind die musikalischen Ideen zu Phrasen dieser Länge geordnet).“

	133
	I Want You (She's So Heavy) 
	The Beatles
	„Erwartungen zu erzeugen und zu manipulieren, ist das Herzstück der Musik und wird auf zahllose verschiedene Weisen erreicht. In I Want You (She’s So Heavy) verletzen die Beatles die Erwartungen durch einen hypnotischen, sich wiederholenden Schluss, der klingt, als würde er immer so weitergehen; aufgrund unserer Erfahrungen mit Rockmusik und ihren Schlusspassagen wäre ein langsames Leiserwerden und klassisches Ausblenden des Songs zu erwarten. Stattdessen beenden die Beatles den Song abrupt und nicht einmal am Ende einer Phrase – inmitten einer Note!“

	134
	You Really Got Me
	Van Halen, 
The Kinks
	Die Klangfarbe kann genutzt werden, um die Erwartungen an ein Genre zu verletzten: „Als Van Halen die neueste und angesagteste aller Gruppen waren, verblüfften sie ihre Fans, indem sie eine Heavy-Metal-Version eines alten, gar nicht so angesagten Songs der Kinks herausbrachten, You Really Got Me.“

	134
	Pride and Joy
	Stevie Ray Vaughan & Double Trouble
	„Die Erwartungen an den Rhythmus werden ebenso oft miss​achtet. Bei einem im elektrischen Blues häufig angewandten Trick baut die Band zunächst einen Impuls auf und hört dann ganz auf zu spielen, während der Sänger oder der Leadgitarrist weitermachen, wie in Stevie Ray Vaughans Pride and Joy, Elvis Presleys Hound Dog oder in One Way Out der Allman Brothers.“

	134
	Hound Dog
	Elvis Presley
	„Die Erwartungen an den Rhythmus werden ebenso oft missachtet. Bei einem im elektrischen Blues häufig angewandten Trick baut die Band zunächst einen Impuls auf und hört dann ganz auf zu spielen, während der Sänger oder der Leadgitarrist weitermachen, wie in Stevie Ray Vaughans Pride and Joy, Elvis Presleys Hound Dog oder in One Way Out der Allman Brothers.“

	134
	One Way Out 
	The Allman Brothers Band
	„Die Erwartungen an den Rhythmus werden ebenso oft missachtet. Bei einem im elektrischen Blues häufig angewandten Trick baut die Band zunächst einen Impuls auf und hört dann ganz auf zu spielen, während der Sänger oder der Leadgitarrist weitermachen, wie in Stevie Ray Vaughans Pride and Joy, Elvis Presleys Hound Dog oder in One Way Out der Allman Brothers.“

	134
	Looking Out My Back Door
	Creedence Clearwater Revival
	„Die Erwartungen an den Rhythmus werden ebenso oft missachtet. […] Das klassische Ende eines elektrischen Blues ist ein weiteres Beispiel. Der Song düst für zwei oder drei Minuten mit einem gleichbleibenden Beat dahin und dann – wumm! Gerade als die Akkorde auf das nahende Ende hindeuten, drosselt die Band urplötzlich das Tempo und spielt mit der halben Geschwindigkeit weiter, statt mit vollem Tempo ins Ziel zu stürmen. In einer Art „Doppelschlag“ ziehen Creedence Clearwater Revival dieses verlangsamte Ende in Lookin’ Out My Back Door noch weiter hinaus – zu jenem Zeitpunkt war ein solcher Schluss bereits ein wohlbekanntes Klischee – und verletzen wiederum diese Erwartung, indem sie für den eigentlichen Schluss des Songs wieder zum vollen Tempo zurückkehren.“


	135
	Spirits in the Material World
	The Police
	„The Police machte Karriere damit, gegen rhythmische Er​wartungen zu verstoßen. […] Sting spielte häufig völlig neuartige Basspassagen […] die ganz anders sind und nicht einmal zu den Songs anderer Musiker passen. In Spirits in the Material World von ihrem Album Ghost in the Machine steigert die Gruppe dieses rhythmische Spiel zu einem solchen Extrem, dass es bisweilen sogar schwierig zu sagen ist, wo der erste Schlag erfolgt.“

	135
	Pierrot Lunaire -The Sick Moon
	Arnold Schönberg
	„Moderne Komponisten wie Schönberg lehnten das Konzept der Erwartung völlig ab. Die von ihnen verwendeten Tonleitern machten Schluss mit dem Begriff der Auflösung, des Grundtons, des musikalischen „Bezugspunktes“ und schufen so die Illusion einer heimatlosen, haltlosen oder „atonalen“ Musik, vielleicht als Metapher für den Existenzialismus im 20. Jahrhundert (oder auch nur, weil sie etwas vollkommen anderes machen wollten). In Filmen sind diese Tonleitern nach wie vor zu hören, etwa als Begleitung zu Traumbildern, um das Fehlen einer festen Grundlage auszudrücken oder um bei Unterwasser- oder Weltraumszenen Schwerelosigkeit zu vermitteln.“

	139
	Circus Polka
	Lawrence Welk
	„Wir entwickeln auch Schemata für bestimmte Musikrichtungen und -stile; Stil ist lediglich ein anderes Wort für „Wiederholung“. Zu unserem Schema für Konzerte von Lawrence Welk gehören Akkordeons, aber keine verzerrten E-Gitarren, bei unserem Schema für ein Metallica-Konzert ist es gerade umgekehrt.“

	139
	Seek and Destroy
	Metallica
	„Wir entwickeln auch Schemata für bestimmte Musikrich-tungen und -stile; Stil ist lediglich ein anderes Wort für „Wiederholung“. Zu unserem Schema für Konzerte von Lawrence Welk gehören Akkordeons, aber keine verzerrten E-Gitarren, bei unserem Schema für ein Metallica-Konzert ist es gerade umgekehrt.“

	140
	Yesterday
	The Beatles
	„Zu den wichtigsten Schemata, die wir entwickeln, gehört ein Vokabular von Musikrichtungen und -stilen sowie von Epochen (Musik aus den 1970er-Jahren klingt anders als Musik aus den 1930ern), Rhythmen, Akkordfolgen, Phrasenstrukturen (wie viele Takte eine Phrase hat), Liedlängen und davon, welche Noten typischerweise worauf folgen. Das bereits erwähnte Merkmal, dass normale Popsongs vier oder acht Takte lange Phrasen haben, ist Teil des Schemas, das wir für Popsongs des ausgehenden 20. Jahrhunderts entwickelt haben. Wir haben Tausende von Songs Tausende Male gehört, und auch wenn wir sie nicht explizit beschreiben können, haben wir diese Tendenz als „Regel“ für uns bekannte Musik verinnerlicht. Wenn Yesterday mit seiner Phrase aus sieben Takten erklingt, ist das eine Überraschung. Selbst wenn wir es schon tausend- oder zehntausendmal gehört haben, klingt Yesterday nach wie vor interessant, weil es die schematischen Erwartungen missachtet, die noch viel fester verwurzelt sind als unsere Erinnerungen an diesen speziellen Song.“

	141
	Neunte Symphonie (Ode an die Freude)
	Ludwig van Beethoven
	„Nun sehen wir uns an, wie Beethoven im letzten Satz seiner 9. Sinfonie (Ode an die Freude) mit den Erwartungen an die Melodie des Hauptthemas spielt. Die Noten der Melodie lauten im Solfège, dem do-re-mi-System:

mi – mi – fa – so – so – fa – mi – re – do – do – re – mi – mi – re – re

(Sollte es schwer fallen, dem zu folgen, kann man im Geiste dazu auch einfach den Text singen: „Freude schöner Götterfunken, Tochter aus Elysium …“)

Das Hauptmelodiethema bilden einfach die Noten der Tonleiter – die bekannteste, am häufigsten gehörte und strapazierteste Notenfolge der westlichen Musik! Beethoven macht sie jedoch interessant, indem er unsere Erwartungen verletzt. Er beginnt mit einer ungewöhnlichen Note und endet mit einer ungewöhnlichen Note. Genau wie bei der Pathétique-Sonate beginnt er nicht mit dem Grundton, sondern mit der dritten Stufe der Tonleiter und führt die Melodie dann schrittweise nach oben, macht kehrt und führt sie wieder zurück. Angekommen beim Grundton – dem stabilsten Ton – , verweilt er dort nicht, sondern führt die Linie wieder nach oben, zurück zur Ausgangsnote. Dann geht es wieder nach unten, sodass man denken und erwarten könnte, dass er wieder auf den Grundton geht, was er aber nicht tut; er bleibt auf dem re, der zweiten Tonstufe. Das Stück verlangt eigentlich nach einer Auflösung zum Grundton, aber Beethoven lässt uns dort hängen, wo wir es am wenigsten erwarten. Danach durchläuft er das gesamte Motiv erneut, und erst bei diesem zweiten Mal erfüllt er die Erwartungen. Nun aber ist diese Erwartung aufgrund der Unsicherheit noch viel mehr mit Spannung erfüllt: Wir fragen uns – wie Charlie Brown, dem Lucy den Football hinhält – , ob Beethoven uns den Auflösungs-Football wieder im letzten Augenblick wegziehen wird.“


	172
	Beat It
	Michael Jackson
	„Lässt sich „Musik“ durch Definitionen definieren? […] Niemand würde Michael Jackson dem Heavy Metal zuordnen – zwar

finden sich tatsächlich bei den meisten Heavy-Metal-Songs verzerrte E-Gitarren, aber beispielsweise auch bei Beat it von Michael Jackson – in diesem Song spielt sogar Eddie Van Halen (der „Heavy-Metal-Gott“) das Gitarrensolo.“

	172
	Bron-yr-aur
	Led Zeppelin
	Lässt sich „Musik“ durch aristotelische Definitionen definieren? Wie steht es mit den verschiedenen Musikrichtungen, wie Heavy Metal, Klassik oder Country? Solche Versuche würden sicherlich fehlschlagen. Wir könnten Heavy Metal beispielsweise als Musikgenre beschreiben, das charakterisiert ist durch a) verzerrte elektrische Gitarren, b) ein schweres, lautes Schlagzeug, c) drei Akkorde oder Powerakkorde, d) sexy Leadsänger mit meist nacktem, verschwitztem Oberkörper, die den Mikrofonständer auf der Bühne wie ein Lasso herumwirbeln, e) Ümlaute in den Grüppennamen. Aber diese strenge Liste von Definitionen lässt sich leicht widerlegen. Led Zeppelin – Inbegriff einer Heavy-Metal-Band und angeblich Begründer dieser Musikrichtung – hatten mehrere Songs ganz ohne verzerrte Gitarren (Bron-Yr-Aur, Down by the Seaside, Goin’ to California, The Battle of Evermore)“

	172
	Goin‘ to California
	Led Zeppelin
	Lässt sich „Musik“ durch aristotelische Definitionen definieren? Wie steht es mit den verschiedenen Musikrichtungen, wie Heavy Metal, Klassik oder Country? Solche Versuche würden sicherlich fehlschlagen. Wir könnten Heavy Metal beispielsweise als Musikgenre beschreiben, das charakterisiert ist durch a) verzerrte elektrische Gitarren, b) ein schweres, lautes Schlagzeug, c) drei Akkorde oder Powerakkorde, d) sexy Leadsänger mit meist nacktem, verschwitztem Oberkörper, die den Mikrofonständer auf der Bühne wie ein Lasso herumwirbeln, e) Ümlaute in den Grüppennamen. Aber diese strenge Liste von Definitionen lässt sich leicht widerlegen. Led Zeppelin – Inbegriff einer Heavy-Metal-Band und angeblich Begründer dieser Musikrichtung – hatten mehrere Songs ganz ohne verzerrte Gitarren (Bron-Yr-Aur, Down by the Seaside, Goin’ to California, The Battle of Evermore) Stairway to Heaven von Led Zeppelin ist eine Heavy-Metal-Hymne, aber so gut wie im ganzen Song hört man kein schweres, lautes Schlagzeug (und eigentlich auch keine verzerrten Gitarren). Ebenso wenig baut Stairway to Heaven auf nur drei Akkorden auf.“ 

	173
	Bumping up and down
	Raffi
	Wir könnten Heavy Metal beispielsweise als Musikgenre beschreiben, das charakterisiert ist durch drei Akkorde (mit I, IV und V als sogenannte „Powerakkorde“). Aber diese Definition hat keinen Bestand: Es gibt eine ganze Menge Songs aus drei Akkorden und Powerakkorden, die kein Heavy Metal sind, beispielsweise die meisten Songs von Raffi.

	176
	Revolution 9
	The Beatles
	„Selbst wenn es um ein und denselben Künstler geht, nehmen Menschen abgestufte Unterscheidungen vor, die eine Prototyp​struktur voraussetzen. Wenn ich für Sie einen Beatles-Song aussuchen soll und mich für Revolution 9 entscheide (ein von John Lennon zusammengestelltes experimentelles Stück, im Original ohne Musik, Melodie oder Rhythmus; zu Beginn wiederholt ein Ansager ständig „Number 9, Number 9“), dann könnten Sie beanstanden, dass ich die Sache unnötig verkompliziere.“

	177
	God Must Be A Boogie Man 
	Joni Mitchell
	„Selbst wenn es um ein und denselben Künstler geht, nehmen Menschen abgestufte Unterscheidungen vor, die eine Prototyp​struktur voraussetzen. […] Joni Mitchells Jazz-Ausflug mit Charles Mingus ist nicht das, was man gewöhnlich mit Joni Mitchell verbindet.“


	180
	A Foggy Day
	Frank Sinatra
	„Da Menschen Prototypen im Gedächtnis speichern, ist es den meisten Hörern möglich, eine Transposition eines Songs so gut wie augenblicklich und fehlerfrei zu erkennen. Wir sind fähig, die ursprüngliche Melodie in jedweder abgewandelten Form wiederzuerkennen: gestauchte oder gestreckte Intervalllängen, rückwärts gespielte Melodien und geänderte Rhythmen. So etwas wird von einem Jazzmusiker mit einem bekannten Song oder Klassiker gemacht. Vergleicht man Frank Sinatras Version von A Foggy Day mit der von Ella Fitzgerald oder Louis Armstrong, so stellt man fest, dass einige Tonhöhen und Rhythmen gleich sind, andere jedoch abweichen. Von einem guten Sänger wird erwartet, dass er die Melodie interpretiert, selbst wenn das bedeutet, dass er von dem abweicht, was der Komponist ursprünglich geschrieben hat.“


	180
	A Foggy Day
	Ella Fitzgerald & Louis Armstrong 
	„Da Menschen Prototypen im Gedächtnis speichern, ist es den meisten Hörern möglich, eine Transposition eines Songs so gut wie augenblicklich und fehlerfrei zu erkennen. Wir sind fähig, die ursprüngliche Melodie in jedweder abgewandelten Form wiederzuerkennen: gestauchte oder gestreckte Intervalllängen, rückwärts gespielte Melodien und geänderte Rhythmen. So etwas wird von einem Jazzmusiker mit einem bekannten Song oder Klassiker gemacht. Vergleicht man Frank Sinatras Version von A Foggy Day mit der von Ella Fitzgerald oder Louis Armstrong, so stellt man fest, dass einige Tonhöhen und Rhythmen gleich sind, andere jedoch abweichen. Von einem guten Sänger wird erwartet, dass er die Melodie interpretiert, selbst wenn das bedeutet, dass er von dem abweicht, was der Komponist ursprünglich geschrieben hat.“

	180
	Respect
	Aretha Franklin
Otis Redding  
	„Da Menschen Prototypen im Gedächtnis speichern, ist es den meisten Hörern möglich, eine Transposition eines Songs so gut wie augenblicklich und fehlerfrei zu erkennen. Wir sind fähig, die ursprüngliche Melodie in jedweder abgewandelten Form wiederzuerkennen: gestauchte oder gestreckte Intervalllängen, rückwärts gespielte Melodien und geänderte Rhythmen. So etwas wird von einem Jazzmusiker mit einem bekannten Song oder Klassiker gemacht. Vergleicht man Frank Sinatras Version von A Foggy Day mit der von Ella Fitzgerald oder Louis Armstrong, so stellt man fest, dass einige Tonhöhen und Rhythmen gleich sind, andere jedoch abweichen. Von einem guten Sänger wird erwartet, dass er die Melodie interpretiert, selbst wenn das bedeutet, dass er von dem abweicht, was der Komponist ursprünglich geschrieben hat.“

	181
	Brain Damage
	The Austin Lounge Lizards
	Musik erweist sich bei Transformationen und Verzerrungen ihrer grundlegenden Merkmale als ziemlich robust: „Man kann das Arrangement abwandeln, etwa von Bluegrass zu Rock oder von Heavy Metal zu Klassik, und dennoch bleibt der Song der gleiche. Hier eine Aufnahme der Bluegrass-Gruppe Austin Lounge Lizards, auf der sie Brain Damage (von der LP Dark Side of the Moon) von der Progressive-Rock-Gruppe Pink Floyd mit Banjos und Mandolinen spielen.“

	181
	Brain Damage
	Pink Floyd
	Musik erweist sich bei Transformationen und Verzerrungen ihrer grundlegenden Merkmale als ziemlich robust: „Man kann das Arrangement abwandeln, etwa von Bluegrass zu Rock oder von Heavy Metal zu Klassik, und dennoch bleibt der Song der gleiche. Hier eine Aufnahme der Bluegrass-Gruppe Austin Lounge Lizards, auf der sie Brain Damage (von der LP Dark Side of the Moon) von der Progressive-Rock-Gruppe Pink Floyd mit Banjos und Mandolinen spielen.“


	187
	Time and Tide
	Basia
	Wie genau ist das Gedächtnis für Musik einer Durchschnittsperson? „Werden die tatsächlichen Tonhöhen im Gedächtnis gespeichert, wenn man einen Song Tausende Male gehört hat? Das wollte ich mit der Methode von Halpern erforschen und ließ Leute darum einfach ihre Lieblingslieder singen. […] Lieder, die in mehreren Versionen vorlagen oder von denen es mehrere Aufnahmen gab, die also in mehr als einer Tonart existierten, schloss ich aus. Übrig blieben Songs, von denen es nur einige einzige, sehr bekannte Aufnahme gab, die als Standard oder Referenz diente – Songs wie Time and Tide von Basia oder Opposites Attract von Paula Abdul (schließlich hatten wir das Jahr 1990), aber auch Songs wie Like a Virgin von Madonna oder New York State of Mind von Billy Joel.“

	187
	Opposites Attract
	Paula Abdul
	Wie genau ist das Gedächtnis für Musik einer Durchschnittsperson? „Werden die tatsächlichen Tonhöhen im Gedächtnis gespeichert, wenn man einen Song Tausende Male gehört hat? Das wollte ich mit der Methode von Halpern erforschen und ließ Leute darum einfach ihre Lieblingslieder singen. […] Lieder, die in mehreren Versionen vorlagen oder von denen es mehrere Aufnahmen gab, die also in mehr als einer Tonart existierten, schloss ich aus. Übrig blieben Songs, von denen es nur einige einzige, sehr bekannte Aufnahme gab, die als Standard oder Referenz diente – Songs wie Time and Tide von Basia oder Opposites Attract von Paula Abdul (schließlich hatten wir das Jahr 1990), aber auch Songs wie Like a Virgin von Madonna oder New York State of Mind von Billy Joel.“

	187
	Like a Virgin
	Madonna
	Wie genau ist das Gedächtnis für Musik einer Durchschnittsperson? „Werden die tatsächlichen Tonhöhen im Gedächtnis gespeichert, wenn man einen Song Tausende Male gehört hat? Das wollte ich mit der Methode von Halpern erforschen und ließ Leute darum einfach ihre Lieblingslieder singen. […] Lieder, die in mehreren Versionen vorlagen oder von denen es mehrere Aufnahmen gab, die also in mehr als einer Tonart existierten, schloss ich aus. Übrig blieben Songs, von denen es nur einige einzige, sehr bekannte Aufnahme gab, die als Standard oder Referenz diente – Songs wie Time and Tide von Basia oder Opposites Attract von Paula Abdul (schließlich hatten wir das Jahr 1990), aber auch Songs wie Like a Virgin von Madonna oder New York State of Mind von Billy Joel.“

	187
	New York State of Mind
	Billy Joel
	Wie genau ist das Gedächtnis für Musik einer Durchschnittsperson? „Werden die tatsächlichen Tonhöhen im Gedächtnis gespeichert, wenn man einen Song Tausende Male gehört hat? Das wollte ich mit der Methode von Halpern erforschen und ließ Leute darum einfach ihre Lieblingslieder singen. […] Lieder, die in mehreren Versionen vorlagen oder von denen es mehrere Aufnahmen gab, die also in mehr als einer Tonart existierten, schloss ich aus. Übrig blieben Songs, von denen es nur einige einzige, sehr bekannte Aufnahme gab, die als Standard oder Referenz diente – Songs wie Time and Tide von Basia oder Opposites Attract von Paula Abdul (schließlich hatten wir das Jahr 1990), aber auch Songs wie Like a Virgin von Madonna oder New York State of Mind von Billy Joel.“

	188
	Billie Jean
	Michael Jackson
	„Die Ergebnisse waren verblüffend. Die Testpersonen sangen die ausgewählten Lieder in oder fast in der absoluten Tonhöhe. […] Neben den richtigen Tonhöhen flossen noch weitere Nuancen der Vorlage in die Wiedergabe ein. So sangen die Testpersonen die Lieder mit einem sehr ähnlichen stimmlichen Ausdruck wie die Originalinterpreten. Sie imitierten beispielsweise das hohe „ee-ee“ von Michael Jackson in Billie Jean oder das enthusiastische „Hey!“ von Madonna in Like a Virgin, die Synkopierung von Karen Carpenter in Top of the World wie auch die raue Stimme von Bruce Springsteen beim ersten Wort von Born in the U.S.A.“

	188
	Born in the U.S.A.
	Bruce Springsteen
	„Die Ergebnisse waren verblüffend. Die Testpersonen sangen die ausgewählten Lieder in oder fast in der absoluten Tonhöhe. […] Neben den richtigen Tonhöhen flossen noch weitere Nuancen der Vorlage in die Wiedergabe ein. So sangen die Testpersonen die Lieder mit einem sehr ähnlichen stimmlichen Ausdruck wie die Originalinterpreten. Sie imitierten beispielsweise das hohe „ee-ee“ von Michael Jackson in Billie Jean oder das enthusiastische „Hey!“ von Madonna in Like a Virgin, die Synkopierung von Karen Carpenter in Top of the World wie auch die raue Stimme von Bruce Springsteen beim ersten Wort von Born in the U.S.A.“

	192
	Piggy in the Middle
	The Rutles
	„Bei einem Großteil der Musik, die wir hören, wird die akustische Landschaft, die „Klanglandschaft“ oder Soundscape, auf gleiche einzigartige Weise präsentiert. […] Deshalb können wir bestimmte Musikgruppen selbst dann identifizieren, wenn wir keinen speziellen Song erkennen. So zeichnen sich die frühen Bea​tles-Alben durch eine charakteristische Klangfarbe aus. Daher können viele Menschen die Aufnahmen den Beatles zuord​nen, auch wenn sie einen Song nicht gleich erkennen – oder ihn sogar noch nie zuvor gehört haben. Aufgrund der gleichen Eigenschaft erkennen wir auch Imitationen der Beatles, beispielsweise die von Eric Idle und seinen Mitstreitern von Monthy Python, die für eine Beatles-Satire die fiktive Gruppe Rutles bildeten. Durch die Übernahme zahlreicher charakteristischer Elemente der Beatles-Klanglandschaft gelang ihnen eine realistische Satire, die wie die Beatles klingt.“


	193
	Be-bop-a-lula
	Gene Vincent
	Eine übergeordnete Gesamtklangfarbe, eine Klanglandschaft, kann auch für ganze Musikepochen gelten. Klassische Aufnahmen aus den 1930er- und frühen 1940er-Jahren zeichnen sich durch einen speziellen Klang aus, der auf der damaligen Aufnahmetechnik beruht. Rock und Heavy Metal der 1980er-Jahre, Tanzmusik der 1940er-Jahre und Rock and Roll der späten 1950er-Jahre bilden recht homogene Epochen oder Genres. Viele Menschen können ein Lied, das sie hören, genau einer bestimmten Ära zuordnen. Ein Anhaltspunkt ist häufig der Hall oder Nachhall der Stimme. Bei Elvis Presley und Gene Vincent war dies beispielsweise ein typisches „Slap-back-Echo“: Man hört eine Art sofortige Wiederholung der gerade gesungenen Silbe. Zu hören ist es zum Beispiel in Be-Bop-A-Lula von Gene Vincent und Ricky Nelson, in Heartbreak Hotel von Elvis und in Instant Karma von John Lennon.

	193
	Instant Karma
	John Lennon
	Eine übergeordnete Gesamtklangfarbe, eine Klanglandschaft, kann auch für ganze Musikepochen gelten. Klassische Aufnahmen aus den 1930er- und frühen 1940er-Jahren zeichnen sich durch einen speziellen Klang aus, der auf der damaligen Aufnahmetechnik beruht. Rock und Heavy Metal der 1980er-Jahre, Tanzmusik der 1940er-Jahre und Rock and Roll der späten 1950er-Jahre bilden recht homogene Epochen oder Genres. Viele Menschen können ein Lied, das sie hören, genau einer bestimmten Ära zuordnen. Ein Anhaltspunkt ist häufig der Hall oder Nachhall der Stimme. Bei Elvis Presley und Gene Vincent war dies beispielsweise ein typisches „Slap-back-Echo“: Man hört eine Art sofortige Wiederholung der gerade gesungenen Silbe. Zu hören ist es zum Beispiel in Be-Bop-A-Lula von Gene Vincent und Ricky Nelson, in Heartbreak Hotel von Elvis und in Instant Karma von John Lennon.

	193
	Cathy's Clown
	The Everly Brothers
	Eine übergeordnete Gesamtklangfarbe, eine Klanglandschaft, kann auch für ganze Musikepochen gelten. Klassische Aufnahmen aus den 1930er- und frühen 1940er-Jahren zeichnen sich durch einen speziellen Klang aus, der auf der damaligen Aufnahmetechnik beruht. Rock und Heavy Metal der 1980er-Jahre, Tanzmusik der 1940er-Jahre und Rock and Roll der späten 1950er-Jahre bilden recht homogene Epochen oder Genres. Viele Menschen können ein Lied, das sie hören, genau einer bestimmten Ära zuordnen. Ein Anhaltspunkt ist häufig der Hall oder Nachhall der Stimme. […] Es gibt den satten, warmen Hall durch einen großen gefliesten Raum bei den Aufnahmen der Everly Brothers, wie in Cathy’s Clown und Wake Up Little Susie.“

	193
	Wake Up Little Susie
	The Everly Brothers
	„Eine übergeordnete Gesamtklangfarbe, eine Klanglandschaft, kann auch für ganze Musikepochen gelten. Klassische Aufnahmen aus den 1930er- und frühen 1940er-Jahren zeichnen sich durch einen speziellen Klang aus, der auf der damaligen Aufnahmetechnik beruht. Rock und Heavy Metal der 1980er-Jahre, Tanzmusik der 1940er-Jahre und Rock and Roll der späten 1950er-Jahre bilden recht homogene Epochen oder Genres. Viele Menschen können ein Lied, das sie hören, genau einer bestimmten Ära zuordnen. Ein Anhaltspunkt ist häufig der Hall oder Nachhall der Stimme. […] Es gibt den satten, warmen Hall durch einen großen gefliesten Raum bei den Aufnahmen der Everly Brothers, wie in Cathy’s Clown und Wake Up Little Susie.“

	193
	Twist & Shout
	The Beatles
	„Wenn wir eine neue Version unseres Lieblingsliedes hören, erkennen wir, dass es sich im Grunde um das gleiche Lied handelt, wenn auch anders interpretiert; unser Gehirn sortiert diese neue Version in eine Kategorie ein, der alle bisher gehörten Versionen dieses Liedes angehören. Als echter Musikfan könnte man aufgrund neuer Erfahrungen vielleicht sogar einen Prototypen durch einen anderen ersetzen. Nehmen wir zum Beispiel den Song Twist and Shout. Man hat ihn wahrscheinlich schon zahllose Male live in verschiedenen Bars und Gaststätten gehört, vielleicht auch die Aufnahmen von den Beatles und der Gruppe The Mamas and the Papas. Eine dieser beiden Versionen könnte für Sie sogar den Prototyp dieses Songs bilden. Wenn Sie jedoch erfahren, dass die Isley Brothers schon zwei Jahre vor den Beatles mit diesem Song einen Hit hatten, könnte es durchaus sein, dass Sie Ihre Kategorie ändern und diese neue Information mit berücksichtigen.“

	193
	Twist & Shout
	The Isley Brothers
	„Wenn wir eine neue Version unseres Lieblingsliedes hören, erkennen wir, dass es sich im Grunde um das gleiche Lied handelt, wenn auch anders interpretiert; unser Gehirn sortiert diese neue Version in eine Kategorie ein, der alle bisher gehörten Versionen dieses Liedes angehören. Als echter Musikfan könnte man aufgrund neuer Erfahrungen vielleicht sogar einen Prototypen durch einen anderen ersetzen. Nehmen wir zum Beispiel den Song Twist and Shout. Man hat ihn wahrscheinlich schon zahllose Male live in verschiedenen Bars und Gaststätten gehört, vielleicht auch die Aufnahmen von den Beatles und der Gruppe The Mamas and the Papas. Eine dieser beiden Versionen könnte für Sie sogar den Prototyp dieses Songs bilden. Wenn Sie jedoch erfahren, dass die Isley Brothers schon zwei Jahre vor den Beatles mit diesem Song einen Hit hatten, könnte es durchaus sein, dass Sie Ihre Kategorie ändern und diese neue Information mit berücksichtigen.“


	207
	YMCA
	The Village People
	„Und weil Gedächtnis und Kategorisierung miteinander verknüpft sind, kann ein Lied nicht nur bestimmte Erinnerungen wachrufen, sondern auch allgemeinere, kategorische Erinnerungen. Darum kann es vorkommen, dass Ihnen beim Hören eines Discosongs aus den 1970er-Jahren – zum Beispiel YMCA von den Village People – weitere Titel dieses Genres einfallen und im Kopf ablaufen, wie I Love the Nightlife von Alicia Bridges und The Hustle von Van McCoy.“

	207
	I Love the Nightlife 
	Alicia Bridges
	„Und weil Gedächtnis und Kategorisierung miteinander verknüpft sind, kann ein Lied nicht nur bestimmte Erinnerungen wachrufen, sondern auch allgemeinere, kategorische Erinnerungen. Darum kann es vorkommen, dass Ihnen beim Hören eines Discosongs aus den 1970er-Jahren – zum Beispiel YMCA von den Village People – weitere Titel dieses Genres einfallen und im Kopf ablaufen, wie I Love the Nightlife von Alicia Bridges und The Hustle von Van McCoy.“

	207
	The Hustle 
	Van McCoy
	„Und weil Gedächtnis und Kategorisierung miteinander verknüpft sind, kann ein Lied nicht nur bestimmte Erinnerungen wachrufen, sondern auch allgemeinere, kategorische Erinnerungen. Darum kann es vorkommen, dass Ihnen beim Hören eines Discosongs aus den 1970er-Jahren – zum Beispiel YMCA von den Village People – weitere Titel dieses Genres einfallen und im Kopf ablaufen, wie I Love the Nightlife von Alicia Bridges und The Hustle von Van McCoy.“

	207
	Tryin' to Do Something to Get Your Attention
	John Hartford
	„Wie Dutzende von Theoretikern und Philosophen oder auch der Songwriter John Hartford in seinem Song Tryin’ to Do Something to Get Your Attention festgestellt haben, beruht Musik auf Wiederholung.”

	210
	Honky Tonk Women
	The Rolling Stones
	Bezüglich des Anfangs von Kapitel 6 und des Grundschlages: „In anderen Fällen präsentieren die Komponisten uns den Grundschlag ausdrücklich, schwächen seine Prägnanz dann jedoch absichtlich ab, bevor sie ihn aus dramaturgischen Gründen wieder stark hervorheben. Honky Tonk Women von den Rolling Stones beginnt mit Cowbell, danach folgen Schlagzeug und E-Gitarre; das Metrum bleibt gleich, ebenso unsere Empfindung des Beats, aber die Intensität der betonten Schläge nimmt zu. (Wenn man den Song über Kopfhörer hört, wird die dramatische Wirkung noch dadurch gesteigert, dass die Cowbell nur von einer Seite kommt.) Das ist typisch für Heavy-Metal- und Rock-Hymnen.”

	210
	Back In Black
	AC/DC
	„Das ist typisch für Heavy-Metal- und Rock-Hymnen. Back in Black von AC/DC beginnt mit der Hi-Hat und gedämpften Gitarrenakkorden, die für acht Schläge fast wie eine kleine Snare drum (kleine Trommel) klingen, bevor überfallartig die E-Gitarre einsetzt. Genauso macht es Jimi Hendrix beim Beginn von Purple Haze – acht Viertelnoten mit Gitarre und Bass, einzelne Töne, die ausdrücklich das Metrum festlegen, bevor Mitch Mitchells donnerndes Schlagzeug hinzukommt.“

	210
	Purple Haze
	Jimi Hendrix
	„Das ist typisch für Heavy-Metal- und Rock-Hymnen. Back in Black von AC/DC beginnt mit der Hi-Hat und gedämpften Gitarrenakkorden, die für acht Schläge fast wie eine kleine Snare drum (kleine Trommel) klingen, bevor überfallartig die E-Gitarre einsetzt. Genauso macht es Jimi Hendrix beim Beginn von Purple Haze – acht Viertelnoten mit Gitarre und Bass, einzelne Töne, die ausdrücklich das Metrum festlegen, bevor Mitch Mitchells donnerndes Schlagzeug hinzukommt.“

	210
	Purple Haze
	Mitch Mitchell
	Schlagzeug in Purple Haze von Jimi Hendrix

	210
	Golden Lady
	Stevie Wonder
	“Manchmal foppen uns die Komponisten auch, indem sie rhythmische Erwartun-gen wecken und sie dann wieder zurücknehmen, bevor es richtig zur Sache geht – sie nehmen uns musikalisch auf den Arm. Bei Stevie Wonders Golden Lady und Fleetwood Macs Hypnotized wird zunächst ein Metrum vorgegeben, das wieder geändert wird, wenn die übrigen Instrumente hinzukommen.“

	210
	Hypnotized
	Fleetwood Mac
	“Manchmal foppen uns die Komponisten auch, indem sie rhythmische Erwartun-gen wecken und sie dann wieder zurücknehmen, bevor es richtig zur Sache geht – sie nehmen uns musikalisch auf den Arm. Bei Stevie Wonders Golden Lady und Fleetwood Macs Hypnotized wird zunächst ein Metrum vorgegeben, das wieder geändert wird, wenn die übrigen Instrumente hinzukommen.“


	211
	Shout
	The Isley Brothers
	„Groove hat etwas mit einem speziellen Interpreten oder einer speziellen Interpretation zu tun, nicht mit dem, was auf dem Notenblatt steht. Der Groove kann ein subtiler Aspekt der Interpretation sein, der selbst bei ein und derselben Musikgruppe von einem Tag zum anderen kommen und gehen kann. Und natürlich sind sich auch die Zuhörer nicht immer einig, ob etwas einen guten Groove hat oder nicht. Um für unsere Zwecke hier auf einen gemeinsamen Nenner zu kommen, lässt sich aber wohl sagen, dass für die meisten Menschen Shout von den Isley Brothers und Super Freak von Rick James einen guten Groove haben, ebenso Sledgehammer von Peter Gabriel.“

	211
	Super Freak
	Rick James
	„Groove hat etwas mit einem speziellen Interpreten oder einer speziellen Interpretation zu tun, nicht mit dem, was auf dem Notenblatt steht. Der Groove kann ein subtiler Aspekt der Interpretation sein, der selbst bei ein und derselben Musikgruppe von einem Tag zum anderen kommen und gehen kann. Und natürlich sind sich auch die Zuhörer nicht immer einig, ob etwas einen guten Groove hat oder nicht. Um für unsere Zwecke hier auf einen gemeinsamen Nenner zu kommen, lässt sich aber wohl sagen, dass für die meisten Menschen Shout von den Isley Brothers und Super Freak von Rick James einen guten Groove haben, ebenso Sledgehammer von Peter Gabriel.“

	211
	Sledgehammer
	Peter Gabriel
	„Groove hat etwas mit einem speziellen Interpreten oder einer speziellen Interpretation zu tun, nicht mit dem, was auf dem Notenblatt steht. Der Groove kann ein subtiler Aspekt der Interpretation sein, der selbst bei ein und derselben Musikgruppe von einem Tag zum anderen kommen und gehen kann. Und natürlich sind sich auch die Zuhörer nicht immer einig, ob etwas einen guten Groove hat oder nicht. Um für unsere Zwecke hier auf einen gemeinsamen Nenner zu kommen, lässt sich aber wohl sagen, dass für die meisten Menschen Shout von den Isley Brothers und Super Freak von Rick James einen guten Groove haben, ebenso Sledgehammer von Peter Gabriel.“

	211
	I'm On Fire
	Bruce Springsteen
	„Der Groove ist das, was einen Song antreibt. Hat ein Song einen guten Groove, dann entführt er uns in eine Klangwelt, die wir nicht mehr verlassen möchten. I’m On Fire von Bruce Springsteen, Superstition von Stevie Wonder und My City Was Gone von den Pretenders zeichnen sich alle durch einen großartigen Groove aus, obwohl sie sich ansonsten sehr deutlich voneinander unterscheiden. Es gibt allerdings keine Formel dafür, wie man einen guten Groove erzeugt.“

	212
	Superstition
	Stevie Wonder
	„I’m On Fire von Bruce Springsteen, Superstition von Stevie Wonder und My City Was Gone von den Pretenders zeichnen sich alle durch einen großartigen Groove aus, obwohl sie sich ansonsten sehr deutlich voneinander unterscheiden. Es gibt allerdings keine Formel dafür, wie man einen guten Groove erzeugt. […]  Zu den Elementen, die Superstition seinen großartigen Groove verleihen, gehört Stevie Wonders Schlagzeugspiel. In den ersten Sekunden des Songs, in denen Stevies Hi-Hat ganz alleine spielt, offenbart sich etwas vom Geheimnis des Grooves in diesem Song. Für Schlagzeuger ist die Hi-Hat das wichtigste Instrument, um den Takt zu halten. Selbst wenn man sie als Zuhörer in einer lauten Passage nicht heraushört, dient sie dem Schlagzeuger selbst als Bezugspunkt. Stevie spielt den Beat auf der Hi-Hat nie zweimal genau gleich; stets wirft er einige zusätzliche Schläge oder Pausen ein. Zudem spielt er jede Note auf dem Becken in etwas anderer Lautstärke – das sind Nuancen seiner Interpretation, die eine zusätzliche Spannung erzeugen. Die Snare drum beginnt mit bum-(Pause)-bum-bum-pa, und dann folgt gleich das Hi-Hat-Muster:

DUUT-duut-duut-duutah DUUtah-duut-duut-duutah
DUUT-daat-duut-duutah DUUT-duutah-duutah-duut
Das Geniale an seinem Spiel ist, dass er uns geistig auf Trab hält, indem er bei jedem Spielen Aspekte dieses Grundmusters verändert und dabei gerade so viel unverändert lässt, dass wir nicht den Bezug und die Orientierung verlieren. Hier spielt er zu Beginn jeder Zeile den gleichen Rhythmus, verändert ihn jedoch im zweiten Teil, wie eine Art „Frage-und-Antwort“-Spiel. Zudem macht er sich seine Fähigkeiten als Schlagzeu​ger zunutze und verändert an einer entscheidenden Stelle die Klangfarbe seiner Hi-Hat: Bei der zweiten Note in der zweiten Zeile behält er zwar den Rhythmus bei, schlägt aber anders auf das Becken, sodass es mit einer anderen Stimme „spricht“. Wäre sein Becken eine Stimme, könnte man sagen, dass er beim Sprechen den Vokalklang moduliert.“

	212
	My City Was Gone
	The Pretenders
	„Der Groove ist das, was einen Song antreibt. Hat ein Song einen guten Groove, dann entführt er uns in eine Klangwelt, die wir nicht mehr verlassen möchten. I’m On Fire von Bruce Springsteen, Superstition von Stevie Wonder und My City Was Gone von den Pretenders zeichnen sich alle durch einen großartigen Groove aus, obwohl sie sich ansonsten sehr deutlich voneinander unterscheiden. Es gibt allerdings keine Formel dafür, wie man einen guten Groove erzeugt.“


	213
	Billie Jean
	Michael Jackson
	„Zwar wurden einige Songs, zu denen man gut tanzen kann, mit dem Drumcomputer unterlegt (zum Beispiel Michael Jacksons Billie Jean und Paula Abduls Straight Up), doch der Goldstandard des Grooves ist in der Regel ein Schlagzeuger, der das Tempo leicht variiert, um der Musik ästhetische und emotionale Nuancen zu verleihen. Man spricht davon, dass der Rhythmus, das Schlagzeug „atmet“.

	213
	Straight Up
	Paula Abdul
	„Zwar wurden einige Songs, zu denen man gut tanzen kann, mit dem Drumcomputer unterlegt (zum Beispiel Michael Jacksons Billie Jean und Paula Abduls Straight Up), doch der Goldstandard des Grooves ist in der Regel ein Schlagzeuger, der das Tempo leicht variiert, um der Musik ästhetische und emotionale Nuancen zu verleihen. Man spricht davon, dass der Rhythmus, das Schlagzeug „atmet“.

	225
	Lowdown
	Boz Skaggs
	Zur Geschichte von Michelle Zarins Wein-und- Käse-Zusammenkunft: „Lowdown. Lido. 20 Minuten waren vergangen“

	225
	Lido Shuffle
	Boz Skaggs
	Zur Geschichte von Michelle Zarins Wein-und- Käse-Zusammenkunft: „Lowdown. Lido. 20 Minuten waren vergangen“

	243
	You make me feel so young
	Frank Sinatra
	Zu Beginn von Kapitel 7: “ Auf Swinging Lovers sitzt jede Note, die er singt, zeitlich und von der Tonhöhe her perfekt. Dabei meine ich „perfekt“ nicht im strikten Sinne von „wie notiert“. Verglichen mit dem, was auf dem Notenblatt steht, sind Rhythmus und Timing völlig daneben, eignen sich jedoch perfekt, um unbeschreibliche Emotionen auszudrücken. Seine Phrasierung zeichnet sich durch unglaublich detaillierte und subtile Nuancen aus – auf so viele Details achten zu können, sie unter Kontrolle zu haben, ist mir eigentlich unbegreiflich. Versuchen Sie einmal, bei einem Song aus Swinging Lovers mitzusingen. Bisher habe ich noch niemanden gefunden, der seine Phrasierung exakt getroffen hat – sie ist viel zu nuanciert, zu ausgefallen, zu eigenwillig.“

	244
	aus dem Album “Theme and Variations II” Schumann - Études Symphoniques opus 13 Finale (Alfred Brendel)
	Alfred Brendel
	Wie steht es aber mit jener Gruppe von Menschen, die allgemein als echte Musikkoryphäen anerkannt sind – den Alfred Brendels, Sarah Changs, Louis Armstrongs und Tori Amoses? Wie haben sie erlangt, was die meisten Menschen nicht besitzen – eine außergewöhnliche Gabe, Musik zu machen und zu interpretieren? Ähnlich wie die Koryphäen in Mathematik, beim Schach oder im Sport müssen exzellente Musiker über eine lange Zeit hinweg lernen und üben, um die Fertigkeiten zu entwickeln, die sie brauchen, um sich deutlich von der Masse abzuheben. Wie mehrere Studien gezeigt haben, hatten die allerbesten Studenten am Konservatorium auch am meisten geübt – bisweilen doppelt so viel wie jene, die als weniger gut beurteilt wurden. Wenn wir eine Person als talentiert bezeichnen, wollen wir damit sagen, dass sie vermutlich von Geburt an prädisponiert ist, sich von anderen abzuheben; letztendlich wenden wir den Begriff jedoch nur rückblickend an, wenn sie schon bedeutende Leistungen vollbracht hat.

	244
	Concerto No. 1 in D für Violine & Orch., Op. 6-  I Allegro Maestoso - Niccolo Paganini (1782-1840)
	Sarah Chang
	Wie steht es aber mit jener Gruppe von Menschen, die allgemein als echte Musikkoryphäen anerkannt sind – den Alfred Brendels, Sarah Changs, Louis Armstrongs und Tori Amoses? Wie haben sie erlangt, was die meisten Menschen nicht besitzen – eine außergewöhnliche Gabe, Musik zu machen und zu interpretieren? Ähnlich wie die Koryphäen in Mathematik, beim Schach oder im Sport müssen exzellente Musiker über eine lange Zeit hinweg lernen und üben, um die Fertigkeiten zu entwickeln, die sie brauchen, um sich deutlich von der Masse abzuheben. Wie mehrere Studien gezeigt haben, hatten die allerbesten Studenten am Konservatorium auch am meisten geübt – bisweilen doppelt so viel wie jene, die als weniger gut beurteilt wurden. Wenn wir eine Person als talentiert bezeichnen, wollen wir damit sagen, dass sie vermutlich von Geburt an prädisponiert ist, sich von anderen abzuheben; letztendlich wenden wir den Begriff jedoch nur rückblickend an, wenn sie schon bedeutende Leistungen vollbracht hat.

	258
	Jacob Marley's Chain, Mr. Harris 
Beispiel 1
Beispiel 2
	Aimee Mann
	„Wenn Aimee Mann singt, meine ich manchmal die Stimme eines kleinen Mädchens zu hören, eine verletzliche Unschuld, die mich bewegt, weil ich das Gefühl habe, dass sie ihr Innerstes nach außen kehrt und Empfindungen eingesteht, die sie normalerweise nur gegenüber einer engen Freundin ausdrücken würde. Ob sie diese Wirkung bewusst vermittelt oder wirklich so fühlt, weiß ich nicht – vielleicht klingt ihre Stimme schon von Geburt an so, dass sie ihre Zuhörer dazu bringt, ihr diese Gefühle zuzuschreiben, ob sie sie nun tatsächlich empfindet oder nicht. Das Wesentliche an einer musikalischen Interpretation ist letzten Endes, Gefühle vermitteln zu können. Ob die Sängerin sie empfindet oder ein​fach nur von Natur aus die Fähigkeit hat, so zu klingen, als ob sie sie empfände, ist vielleicht gar nicht von Bedeutung.“

	261
	Stairway to Heaven 
	Led Zepplin
	„Der erste Song, den ich spielen konnte – ein weiteres Klischee meiner Generation –, war Led Zeppelins Stairway to Heaven (klar, es waren schließlich die Siebziger). Einige Musikstücke, die Gitarristen mit größeren Händen spielen können, werden für mich immer schwierig bleiben, aber so ist das mit jedem Instrument.“

	269
	Urge for Going
	Joni Mitchell
	Viele der größten Musiker unserer Zeit hatten keine formale Ausbildung, darunter […] Joni Mitchell. […] Joni Mitchell hatte in Schulchören gesungen, jedoch nie Gitarrenstunden oder eine andere Art von Musikunterricht. Ihre Musik zeichnet sich durch eine einzigartige Qualität aus, die mal als avantgardistisch, mal als ätherisch oder als Brücke zwischen Klassik, Folk, Jazz und Rock beschrieben worden ist. Joni verwendet viele alternative Stimmungen; statt ihre Gitarre auf herkömmliche Weise zu stimmen, stimmt sie die Saiten nach eigenen Vorstellungen auf selbst gewählte Tonhöhen. Das bedeutet nicht, dass sie Töne spielt, die andere nicht spielen – die chromatische Tonleiter umfasst nun einmal nicht mehr als zwölf Töne –, sondern vielmehr, dass sie mit ihren Fingern problemlos Notenkombinationen greifen kann, die andere Gitarristen (ungeachtet der Größe ihrer Hände) nicht greifen können. […] Eine heruntergedrückte („gegriffene“) Saite klingt anders als eine nicht gegriffene („leere“), weil die Saite durch den Finger leicht gedämpft wird; die leeren Saiten haben einen klareren, glockenähnlicheren Klang und klingen länger nach. Wenn zwei oder mehr leere Saiten zusammen klingen können, ergibt sich eine ganz charakteristische Klangfarbe. Durch ihre neue Stimmung veränderte Joni Mitchell die Konfiguration der Töne, die bei einer leeren Saite erklingen; daher erhalten Töne einen glockenähnlichen Klang, die normalerweise auf einer Gitarre nicht so klingen, und ergeben ungewohnte Kombinationen. Zu hören ist das beispielsweise bei ihren Songs Chelsea Morning und Refuge of the Roads.“

	272
	The Circle Game
	Joni Mitchell
	Die Akkorde, die Joni spielt, sind jedoch infolge ihrer einzigartigen Kompositions- und Spieltechnik keine typischen Akkorde – Joni würfelt die Töne so zusammen, dass sich die Akkorde nicht so leicht benennen lassen. […] Das Geniale an Joni ist, dass sie mehrdeutige Akkorde erzeugt, Akkorde, die zwei oder mehr verschiedene Grundtöne haben könnten. Wenn ihre Gitarre nicht von einem Bass begleitet wird (wie in Chelsea Morning oder Sweet Bird), breitet sie vor den Zuhörern eine Vielzahl ästhetischer Möglichkeiten aus. Weil jeder Akkord auf zwei oder mehr verschiedene Weisen interpretiert werden kann, ist jede Vorhersage oder Erwartung des Zuhörers zu dem, was als Nächstes kommt, sehr viel ungewisser als bei herkömmlichen Akkorden. Reiht Joni dann noch mehrere dieser mehrdeutigen Akkorde aneinander, so erhöht sich die harmonische Komplexität beträchtlich. Jede Akkordfolge kann auf Dutzende unterschiedlicher Weisen interpretiert werden, je nachdem, wie man die einzelnen Bestandteile wahrnimmt.“

	277
	One After 909
	The Beatles
	„Statt sich jeden Akkord und jede Note einzuprägen, erstellt man ein Gerüst, in das viele verschiedene Lieder passen, eine geistige Schablone, die eine große Zahl von Musikstücken aufnehmen kann. […] Jeder Rockmusiker kann One After 909 von den Beatles spielen, auch wenn er dieses Stück noch nie zuvor gespielt hat – man muss ihm nur sagen, dass es sich um ein „16-taktiges Standard-Bluesschema“ handelt. Diese Phrase bildet ein Gerüst, in das Tausende von Songs hineinpassen. In einigen Nuancen weicht One After 909 von diesem Gerüst ab.“

	277
	Pathétique Sonata
	Ludwig van Beethoven
	Statt sich jeden Akkord und jede Note einzuprägen, erstellt man ein Gerüst, in das viele verschiedene Lieder passen, eine geistige Schablone, die eine große Zahl von Musikstücken aufnehmen kann. Lernt ein Pianist Beethovens Klaviersonate Nr. 8 (die Pathétique) spielen, so kann er zunächst die ersten acht Takte einüben; für die folgenden acht muss er dann nur noch wissen, dass das gleiche Thema eine Oktave höher wiederholt wird.“

	285
	Many Rivers to Cross
	UB40
	Bezüglich der erwähnten Studie von Alexandra Lamont über die Wahrnehmung und Vorlieben von Kindern für Musik, die ihnen als Ungeborene vorgespielt wurde: Lamont wählte auch Reggaestücke als Stimuli (für jedes Baby wurde ein bestimmtes Musikstück ausgewählt, das ihm regelmäßig vorgespielt wurde). „Erst ein Jahr später spielte Lamont den Babys wieder die Musik vor, die sie bereits im Mutterleib gehört hatten, zusammen mit einem weiteren Musikstück in gleichem Stil und Tempo. So präsentierte man einem Baby, welches das Reggaestück Many Rivers to Cross von UB40 gehört hatte, ein Jahr später erneut dieses Stück und dazu Stop Loving You von dem Reggaeinterpreten Freddie McGregor.”

	293
	Row Row Row Your Boat
	Disney
	„Bei Kindern sind die Frontallappen und der anteriore Gyrus cinguli – eine Struktur direkt hinter den Frontallappen, welche die Aufmerksamkeit steuert – noch nicht vollständig ausgebildet; deshalb können sie nicht mehreren Dingen gleichzeitig Aufmerksamkeit schenken. Wenn Kinder abgelenkt werden, bereitet es ihnen Probleme, sich auf einen Reiz zu konzentrieren. Das erklärt auch, warum es Kindern unter acht Jahren so schwer fällt, Kanons wie Bruder Jakob oder Row, Row, Row Your Boat zu singen.“

	294
	Bibbidy Bobbidy Boo
	Disney
	„Dass Kinder auf ihrem Entwicklungsweg zunächst einfa​che und später komplexere Lieder bevorzugen, ist natürlich eine Verallgemeinerung. Zunächst einmal mögen nicht alle Kinder Musik, und manche entwickeln, oft rein zufällig, eine Vorliebe für Musik, die vom ausgetretenen Pfad abweicht. Ich begann mich im Alter von acht Jahren für Big-Band-Musik und Swing zu begeistern, etwa zu jener Zeit, als mein Großvater mir seine Sammlungen von Schallplatten mit 78 Um​drehungen pro Minute aus der Zeit des Zweiten Weltkriegs vermachte. Zuerst war ich von neuartigen Songs angetan, wie The Syncopated Clock, Would You Like to Swing on a Star, The Teddy Bear’s Picnic und Bibbidy Bobbidy Boo – speziell für Kinder geschriebenen Liedern. Als ich jedoch die relativ exotischen Akkordfolgen und Intonierungen der Orchester von Frank de Vol und Leroy Anderson häufig genug gehört hatte, wurden sie zum festen Bestandteil meiner geistigen Schaltkreise, und schon bald hörte ich mir alle Arten von Jazz an. Der Jazz für Kinder öffnete die neuronalen Türen, um mir Jazz generell schmackhaft und verständlich zu machen.“

	296
	Proud Mary
	Creedence Clearwater Revival
	„Während meiner Kindheit im Norden von Kalifornien wa​ren Creedence Clearwater Revival groß angesagt – sie waren so etwas wie Nachbarn für mich. Als ich nach Südkalifornien zog, passte CCRs cowboyhafte, ländliche Country-Musik nicht mehr so recht zu der Hollywood-Surfer-Kultur, der die Beach Boys oder Künstler mit theatralischerem Auftreten wie David Bowie angehörten.“

	296
	Surfin' USA 
	The Beach Boys
	„Während meiner Kindheit im Norden von Kalifornien wa​ren Creedence Clearwater Revival groß angesagt – sie waren so etwas wie Nachbarn für mich. Als ich nach Südkalifornien zog, passte CCRs cowboyhafte, ländliche Country-Musik nicht mehr so recht zu der Hollywood-Surfer-Kultur, der die Beach Boys oder Künstler mit theatralischerem Auftreten wie David Bowie angehörten.“

	304
	My Funny Valentine
	George Shearing
	„Beim klassischen Jazz spielt der Interpret zunächst das Hauptthema des Songs – oft ein sehr bekanntes Stück vom Broadway oder ein Hit eines anderen Künstlers. Solche Songs bezeichnet man als „Standards“; hierzu gehört beispielsweise […] My Funny Valentine […].“

	304
	All of Me
	Billie Holiday
	„Beim klassischen Jazz spielt der Interpret zunächst das Hauptthema des Songs – oft ein sehr bekanntes Stück vom Broadway oder ein Hit eines anderen Künstlers. Solche Songs bezeichnet man als „Standards“; hierzu gehört beispielsweise […] All of Me […].“

	304
	As Time Goes By
	Peggy Lee
	„Beim klassischen Jazz spielt der Interpret zunächst das Hauptthema des Songs – oft ein sehr bekanntes Stück vom Broadway oder ein Hit eines anderen Künstlers. Solche Songs bezeichnet man als „Standards“; hierzu gehört beispielsweise […] As time goes by […].“

	305
	Blue Moon 
Beispiel 1
Beispiel 2
	Billie Holiday
	Blue Moon (Frank Sinatra, Billie Holiday) ist ein Beispiel für einen Song mit AABA-Struktur. Jazzinterpreten spielen häufig mit dem Rhythmus oder dem Gefühl des Songs und schmücken zuweilen auch die Melodie aus. Nach einmaligem Durchspielen der Songform – von Jazzmusikern als „Kopf“ (head) bezeichnet – improvisieren die verschiedenen Musiker des Ensembles über Akkordfolge und Form des Originalsongs. Jeder Musiker spielt einen oder mehrere Durchläufe des Chorus, und zum erneuten Beginn des „Kopfes“ übernimmt dann der nächste. Manche Musiker bleiben beim Improvisieren nahe an der Originalmelodie, andere fügen stark abweichende, fremdartige harmonische Ausflüge hinzu. Nachdem jeder die Gelegenheit zum Improvisieren hatte, kehrt das Ensemble wieder zum „Kopf“ zurück und spielt diesen mehr oder weniger schnörkellos; dann ist das Stück zu Ende.”

	307
	Symphony No. 5
	Gustav Mahler
	„Die einzelnen Komponenten der Musik können schuld sein, wenn einem ein neues Musikstück nicht gefällt. So kann es natürlich problematisch sein, wenn die Musik zu laut oder zu leise ist. Doch selbst die dynamische Bandbreite eines Musikstücks – die Diskrepanz zwischen den lautesten und leisesten Passagen – kann unter Umständen zur Ablehnung führen. Das gilt insbesondere für Menschen, die mit Musik ihre Stimmung regulieren möchten. Wenn man sich mit Musik beruhigen oder auch beim Training anspornen möchte, dann sollte es wahrscheinlich kein Musikstück sein, das den gesamten Lautstärkebereich von sehr leise bis sehr laut abdeckt oder die ganze Gefühlsskala von traurig bis aufheiternd (wie es beispielsweise bei Mahlers fünfter Sinfonie der Fall ist).“

	308
	Look at me
	John Lennon
	„Ein weiteres Hindernis für viele Menschen ist die Klangfarbe; wie ich schon in Kapitel 1 ausgeführt habe, wird sie mit ziemlicher Sicherheit einen immer größeren Stellenwert einnehmen. Als ich zum ersten Mal John Lennon oder Donald Fagen singen hörte, fand ich ihre Stimmen unglaublich befremdlich. Ich wollte sie nicht mögen.“

	308
	Negative Girl
	Donald Fagen
	„Ein weiteres Hindernis für viele Menschen ist die Klangfarbe; wie ich schon in Kapitel 1 ausgeführt habe, wird sie mit ziemlicher Sicherheit einen immer größeren Stellenwert einnehmen. Als ich zum ersten Mal John Lennon oder Donald Fagen singen hörte, fand ich ihre Stimmen unglaublich befremdlich. Ich wollte sie nicht mögen.“

	312
	Lilies of the Valley
	David Byrne
	Die Verletzlichkeit der Interpreten offenbart sich auch, wenn wir es nicht erwarten, und das bringt sie uns noch näher. David Byrne (von den Talking Heads) ist allgemein bekannt für seine abstrakten, extravaganten Songtexte mit intellektuellem Touch. In seinem Solostück Lilies of the Valley singt er über Einsamkeit und Angstgefühle. Wir schätzen diesen Text umso mehr, wenn wir etwas über den Sänger wissen oder zumindest über die Rolle, die er als Sänger spielt – der exzentrische Intellektuelle, der selten etwas so Elementares und Heikles von sich preisgegeben hat, wie ängstlich zu sein.

	354
	I Hear You Knocking
	Dave Edmunds
	„So ist der Blues durch eine ganz bestimme Akkordfolge definiert: ein Durakkord auf der ersten Stufe der Tonleiter (geschrieben als I. Stufe Tonika – oder nur I), gefolgt von einem Durakkord auf der vierten Stufe (geschrieben als IV. Stufe Subdominante oder IV) und erneut von I. Stufe Tonika, dann V. Stufe Dominante, optional zu IV. Stufe Subdominante, und wieder zurück zur I. Stufe Tonika. Das ist das Standard-Bluesschema.“ Es findet sich in Songs wie I Hear You Knockin’, hier gespielt von Dave Edmunds.

	355
	Jet Airliner
	The Steve Miller Band
	„Das Bluesschema – ob originalgetreu oder mit einigen Variationen – bildet die Grundlage der Rock-and-Roll-Musik und findet sich in Tausenden von Songs, wie […] Jet Airliner von The Steve Miller Band (das Crossroads verblüffend ähnlich ist) […]“

	355
	Rock and Roll
	Led Zeppelin
	„Das Bluesschema – ob originalgetreu oder mit einigen Variationen – bildet die Grundlage der Rock-and-Roll-Musik und findet sich in Tausenden von Songs, wie […] Kansas City und Rock and Roll von Led Zeppelin […]“

	355
	Maybelline
	Chuck Berry
	Im Kontext der Diskussion bezüglich Akkorde und der Tatsache, dass das Bluesschema – ob originalgetreu oder mit einigen Variationen – die Grundlage der Rock-and-Roll-Musik bildet.

	355
	Tin Man
	America
	„Die Verwendung von vier anstelle von drei Tönen für Akkorde ermöglicht eine große klangliche Variation. Bei Rock und Blues wird zumeist nur der Dominantseptakkord verwendet, häufig sind jedoch auch noch zwei weitere Formen von „Septakkorden“ in Gebrauch, von denen jeder einen anderen emotionalen „Beigeschmack“ hat. Tin Man und Sister Golden Hair von der Gruppe America erhalten durch den großen Septakkord ihren charakteristischen Sound (ein Durdreiklang mit einer großen Terz darüber statt der kleinen Terz des sogenannten Dominantseptakkords).“

	356
	The Thrill Is Gone
	B. B. King
	„Die Verwendung von vier anstelle von drei Tönen für Akkorde ermöglicht eine große klangliche Variation. Bei Rock und Blues wird zumeist nur der Dominantseptakkord verwendet, häufig sind jedoch auch noch zwei weitere Formen von „Septakkorden“ in Gebrauch, von denen jeder einen anderen emotionalen „Beigeschmack“ hat. […] bei The Thrill Is Gone von B. B. King werden ausschließlich Moll-Septakkorde verwendet (ein Molldreiklang mit einer kleinen Terz darüber).“


