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Leier-Forum-Newsletter Januar 2022 
 
 
Liebe Mitglieder im Leier-Forum e.V., liebe Freundinnen und Freunde der Leier, 
 
 
Was ist eigentlich eine Krar (oder Kirar)? Eine Begena? Oder eine Nyatiti? Richtig – das sind 
Leiern, und zwar afrikanische, Leiern, die heutzutage gespielt werden und in ihrem 
Verbreitungsgebiet häufig sind. Vom Zweistromland aus „wanderte“ die Leier schon vor 3 – 
4000 Jahren über Ägypten weiter über den Sudan und Äthiopien in Richtung Zentralafrika, vor 
allem Uganda und Kenia – und etablierte sich in verschiedenen Formen, die aber ganz 
eindeutig als Leier erkannt werden können (im Gegensatz etwa zur westafrikanischen Kora, 
bei der man sich wunderbar darüber streiten kann, ob sie eine Leier oder eine Harfe ist …). Die 
Ur-Form der Leier wird im Lexikon Musik in Geschichte und Gegenwart („MGG“) 
folgendermaßen beschrieben: 
 
„Leiern sind Chordophone, bei denen die Saitenebene parallel zur Resonanzdecke liegt. Die 
Resonanzdecke besteht aus Leder oder Holz und deckt einen Hohlkörper ab. Zwei Arme ragen 
von den Seiten des Resonanzkörpers aufwärts, und ihre oberen Enden sind durch ein Joch 
miteinander verbunden. Die unteren Enden der Saiten sind an einem Saitenhalter nahe der 
Unterkante des Resonanzkastens festgemacht, ihre oberen Enden an Stimmvorrichtungen am 
Joch. Innerhalb dieser groben Beschreibung gibt es eine große Spannbreite an Bauformen.“ 
 
Der Steg, der bei der Unterscheidung zur Harfe eine so wichtige Rolle spielt (durch ihn drückt 
die Saite auf  die Resonanzdecke, während sie bei der Harfe an ihm zieht), fehlt bei dieser 
Beschreibung – tatsächlich gibt es eine ganze Reihe von Leiertypen, bei denen ein Steg fehlt. 
 
Solches und Weiteres haben wir soeben auf unserem Workshop „Kulturgeschichte der Leier“ 
in Bad Boll gelernt, bewegt und ausgetauscht. Wir erfuhren und erlebten z.B., wie 
Wissenschaftler*innen und Musiker*innen gleichermaßen bestrebt sind, die antiken 
griechischen Leiertypen möglichst originalgetreu nachzubauen, aber auch zu spielen und sich 
dabei nicht von zu engen Grenzen fesseln zu lassen. Eine erstaunliche Vielfalt  und Virtuosität 
kommt so zutage. Auch die 2001 auf dem Gelände der Hohner-Werke in Trossingen gefundene 
Königs-Leier wird inzwischen als bestellbare Replik gebaut und von Liebhaber*innen gespielt.  
 
Emily Yabe hat einen Bericht aus Teilnehmersicht geschrieben, der hier gleich unten zu lesen 
ist. 
Die am Ende aus Zeitgründen offen gebliebene Frage, wie eigentlich das Verhältnis von den 
„alten“ zu den „neuen“ Leiern ist bzw. wie man es darstellen könnte, möchte ich gerne aus 
meiner Sicht in einem kleinen Beitrag weiter unten in diesem Newsletter beantworten. 
 
 
Das Jahr 2022 ist angebrochen, und wir hoffen, dass wir mit der oben beschriebenen 
stattgefundenen Veranstaltung ein gutes Beispiel geschaffen haben für weitere Workshops 
und Tagungen, hoffentlich dieses Jahr auch wieder für das Leier-Fest Ende April. Zum 
Workshop „Klang und Raum – Eurythmie zur Leier“ im Oktober 2021 steht ein Bericht noch 
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aus; er folgt in dieser Ausgabe. Die Website ist fast reif zum Ins-Netz-Stellen, das  nur als 
Information, ein Bericht dazu dann in der Februar-Ausgabe. 
 
Vor kurzem erreichte uns die Nachricht, dass der schwedische Komponist Jan Nilsson auf 
Gotland/Schweden verstorben ist. Seine Musik für Leier ist vielgestaltig und originell. In ganz 
verschiedenen Stilen von der Romantik bis zu frei-intervallischen Gestaltungen bewegte er 
sich mit schlafwandlerischer Sicherheit. Fast alle veröffentlichten Werke sind im 
Zusammenhang mit eurythmischen oder anderen szenischen Aufführungen entstanden. Bei 
einer solchen hatte ich als junger Student auf einer Reise durch Järna in den frühen 80er 
Jahren Gelegenheit, ihn in Aktion zu erleben. Im „Solbergahemmet“ wurde das Märchen „Den 
gröna Ormen och den vackra Liljan“ (Die grüne Schlange und die schöne Lilie) von Goethe in 
eurythmischer Form aufgeführt, und Nilsson hatte sich mit Klanginstrumenten, dem Flügel 
und einer großen Altleier (neues Modell, wie ich sofort bemerkte) eine Art „Cockpit“ 
zusammengestellt und spielte diese Instrumente manchmal in schneller Folge wechselnd. Das 
machte großen Eindruck auf mich, auch, wie er die Leier hielt: zwischen die Beine geklemmt, 
fast waagerecht liegend, sodass die linke Hand sich darunter frei bewegen konnte, der 
Oberkörper aber stark geneigt werden musste (eine Anregung für das Spiel auf kreuzsaitigen 
Leiern von Norbert Visser, wie ich später erfuhr). Sein Leierspiel habe ich als wunderschön 
bewegt, sehr differenziert und makellos in Erinnerung. 
 
Die Notenbeilage für Januar 22 ist ein Prelude von John Billing aus dem 2. Heft der „Preludes 
für Soprano Lyre“, das ebenfalls in diesem Newsletter besprochen wird. 
 
Nun als alles Gute für 2022 – und viel Freude und Gewinn an dieser ersten Newsletterausgabe 
für dieses Jahr! 
                                                                              Herzlich – Euer/Ihr Martin Tobiassen 
  
 
 

Bericht vom LPA – Workshop „Kulturgeschichte der Leier“ 
Emily Yabe 

 
Als Gast-Teilnehmerin war ich bei der Tagung zur Kulturgeschichte der Leier vom 21. - 23. 
Januar 2022 in Bad Boll dabei. Das war eine vielfältige, lebendige, konzentrierte und vor allem 
sehr luxuriöse Zeit, denn wir waren nur vier Teilnehmerinnen und hatten die Ehre, drei 
Dozenten – Christian Giersch, Gerhard Beilharz und Martin Tobiassen – die ganze Zeit für uns 
zu haben. 
 
Gerhard erzählte uns die Geschichte der Entstehung der Leier und die Biografien von Edmund 
Pracht, Alois Künstler und Julius Knierim. Wir spielten zusammen ihre Werke, auch das 
„Strömende Gestalten“ und das „Freie Tongespräch“ wurden geübt. Ganz spannend für uns 
war vor allem, dass die persönlichen Erlebnisse der Dozenten mit diesen drei Großen erzählt 
wurden. 
 
Martin zeigte uns zahlreiche Videos von verschiedenen Leiern aus der ganzen Welt. So 
konnten wir die verschiedenen Leierarten hautnah durch lebendige Musik erleben. Beispiele 
gab es von einer Stierleier-Replik aus Ur in Mesopotamien, einer Begena aus Äthiopien und 
weiteren aus Afrika, außerdem Leiern aus Griechenland und dem frühen Mittelalter. Wir 
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spielten selbst z.B. das Trinklied des Seikilos aus der griechischen Antike und probierten auf 
der Kinderharfe eine Spieltechnik mit gedämpften Saiten aus, die wir in einem Video mit Leier 
spielenden Jugendlichen auf einer Straße in Asmara/Eritrea mit wahrscheinlich selbst 
gebauten „Krar“-Leiern sahen. 
 
Christian ließ uns die Suche nach dem eigenen Ton erleben. Woher der Ton und die Musik 
kommen und wohin sie gehen, war ein wichtiges Thema, das gleich auch mit der Frage 
verbunden werden konnte, wohin die Geschichte der Leier weitergehen würde. 
 
Die Tagung war sehr intensiv und wir bekamen sowohl musikalisch als auch wissenschaftlich 
sehr viel Ernährung. Ich bin sehr dankbar, dass ich als Gast an dieser Tagung von der Leier 
Pädagogik Ausbildung teilnehmen durfte und wir gemeinsam wunderschöne Musik von z.B. 
Pracht, Künstler, Knierim, Bartók und Dillmann spielen konnten. Ich freue mich schon auf die 
nächste Gelegenheit, an einem solchen Workshop teilzunehmen! Tausend Dank für die 
wunderbare Tagung und die Öffnung für Gast-Teilnehmende möchte ich den Dozenten 
herzlich senden. 
                                                                                                                                                
 
 
Rückblick auf den Workshop „Raum und Klang“ – Eurythmie zur Leier (1. – 3.10.21) 
 
Im Zentrum unserer Arbeitsweise stand die Erarbeitung der Stücke und der mit ihnen 
verbundenen Phänomene von Anfang an in Gemeinsamkeit. Dadurch sollte ein Gleichgewicht 
in der Wahrnehmung aller relevanten Aspekte entstehen und der gegenseitige Anteil am 
schöpferischen Bewusstsein gesteigert werden. Wir nahmen uns bewusst äußerlich 
unscheinbare, „bescheidene“ Werke vor, um die Arbeit innerhalb eines Wochenendes 
abrunden und dennoch tief in die Phänomene eintauchen zu können. Um die Wirkung des 
Klang- und Raum-Erlebnisses zu präzisieren, erarbeiteten wir sowohl mit tonaler, als auch 
freitonaler, z.T. „Zwölfton-Musik“ und setzten neben der Leier ab und zu das Klavier ein. Die 
Leier kam sowohl chorisch als auch solistisch zum Einsatz. 
Ein wichtiger Bereich der Arbeit war das Gespräch, der gegenseitige Austausch. Dies geschah 
selbstverständlich während der praktischen Arbeit, wurde aber durch vortragsartige 
Betrachtungen ergänzt und mündete in gemeinsame Gesprächsrunden, sobald aus der Praxis 
genügend Erfahrungen vorlagen bzw. genügend Fragen entstanden waren. Die Arbeit wurde 
praktisch-künstlerisch abgeschlossen. 
 
5. Die Musik 
a) „Menuett I“ aus der Suite für Violoncello Nr. 1 von J. S. Bach 
(… transponiert nach D-dur für das Spiel auf der Violine. Wir nahmen diese Fassung, weil sie 
auf den gängigen Leiermodellen klanglich am überzeugendsten darstellbar ist.) 
Das bis auf wenige Stellen einstimmige Stück geht fließend von melodischen zu harmonischen 
Passagen über und umgekehrt, es „begleitet sich selbst“. Dies scheint besonders geeignet, 
innere Erlebnisse zeitlicher und räumlicher Art bewusst und damit gestaltbar zu machen. Im 
Umgang mit dem geformten Nachklang der Saiten bzw. ihrer sachgemäßen Dämpfung kann 
diese Beweglichkeit mit dem Instrument Leier genau „mitgezeichnet“ werden. 
Für die eurythmische Arbeit stand die Gestaltung nach Funktionen im Vordergrund. Von den 
Eurythmisierenden aus gesehen steht die Tonika in der Mitte und zeichnet sich aus durch 
große Raum-Bewegungen und dem Gefühl, „zu Hause“ zu sein (Grund-Akkord, 
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zusammengesetzt aus Prim-, Terz- und Quint-Stufe), die Subdominante korrespondiert mit 
dem linken, Raum sie geht erlebnismäßig nach innen, ist introvertiert (Quart-, Sext- und Oktav-
Stufe) die Dominante strebt in den rechten Raum, ist extrovertiert (Quint-, Septim- und 
Sekund-Stufe). Im zweiten Teil verkomplizieren sich die Verhältnisse entsprechend durch die 
Einbeziehung der Moll-Parallelen und der Doppel-Dominante. Diese Beziehung der 
Funktionen zum Raum ist eine der wenigen den Raum betreffenden Angaben von Rudolf 
Steiners für die Ton-Eurythmie. Sie eignen sich insbesondere für die Chor-Eurythmie oder wie 
in unserem Beispiel für das Schaffen einer harmoniebezogenen Bewegungs-Form. 
Das Menuett wurde zunächst mit allen gemeinsam geübt, dann ging es in Gruppen weiter: je 
eine Leier begleitete eine/n oder zwei Eurythmist*innen. Die Ergebnisse wurden anschließend 
gegenseitig vorgeführt. Dabei waren die Vielfalt der Ausführungen in Bezug auf Stimmung, 
Tempo, Umsetzung im Raum sowie die Unterschiede bei Klang und Spielweise der Leiern 
erstaunlich. 
b) „Moment Musical“ für Leier-Ensemble von Peter Michael Riehm 
In der Zeit, wo Riehm und Knierim Kollegen am Lehrerseminar in Stuttgart waren, ergab sich 
ein fruchtbarer Austausch beider zu vielerlei Themen. Riehm besuchte Leiertagungen, 
komponierte einige Stücke für Leiern und setzte sich mit speziellen „Leierthemen“ 
auseinander. Eines dieser Themen ist, dass die Leierbewegung in den 1980er Jahren die 
minimal music für sich entdeckte. Dankbar wurde die nun „offiziell bestätigte“ Stilweise 
aufgegriffen, mit wenigen Tönen auszukommen und viele Wiederholungen zu komponieren, 
die sich in langsamen und überschaubaren Schritten wandeln. Riehm hegte eine gewisse 
Skepsis gegenüber einem solchen Stil und antwortete mit Stücken wie diesem: wenige 
Elemente, die sich nach und nach zusammenfügen, dann ein Ausbruch und ein Wiederfinden 
„unter anderen Umständen“. Auch die in Leierkreisen besonders geschätzte Pentatonik findet 
hier ihre Vermählung mit Riehms Zwölfton-Schreibweise. Sphärische Klänge werden von 
„Rufen aus der Tiefe“ kontrastiert, dazwischen entwickelt sich eine lineare Melodie. 
Die Eigenart der verschiedenen Elemente dieses Stückes macht es für unsere Thematik 
besonders geeignet. Das Stück wurde von allen gemeinsam in der Gruppe erarbeitet und bis 
zum Ende des Workshops zu einem befriedigenden Ergebnis geführt.                                   (MT) 
 
 

Einladung 
zum Workshop „Zentrum und Umkreis – Eurythmie zur Leier 

18. – 20. Februar 2022 
 
Es handelt sich um die Fortsetzung der Arbeit von Workshop „Klang und Raum“ vom 1. – 3. 
Oktober 2021. Dieser Kurs kann aber auch besucht werden, wenn man am ersten nicht 
teilgenommen hat. Unsere Aufmerksamkeit soll diesmal besonders auf Phänomene und 
Erlebnisse gerichtet werden, die mit der Polarität von Zentrum und Umkreis 
zusammenhängen. Unsere Auswahl von Stücken der Komponisten Johann Sebastian Bach und 
Christian Giersch (für Altleier, Sopranleier möglich) wird dabei helfen. Die Musik ist 
vorzubereiten (wird nach Anmeldung zugesandt) und wird im Kurs weiter erarbeitet. 
Die Eurythmisierenden erarbeiten und erfahren, wie sich im lauschenden Bewegen, im 
eigenen Hörwillen Zentrum und Umkreis verbinden können und wie der Leierklang dazu eine 
Grundlage bildet. Die Leierspielenden erarbeiten und erfahren dasselbe, aber ihre äußere 
Bewegung ist eine andere als die Eurythmie. Welche Verbindungen, Unterschiede, 
Gegensätze … gibt es da? Das Sprechen über solche Phänomene ist allgemein noch wenig 
geübt – die Relevanz solcher Inhalte für künstlerische, pädagogische und biographische 
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Zusammenhänge ist erheblich. Hier und am Gestalten der Musik mögen wir uns gegenseitig 
fördern und fordern! 
Zielgruppe 
Eurythmist*innen und Eurythmie-Studierende ab dem 3. Ausbildungsjahr, fortgeschrittene 
Leierspieler*innen mit Interesse am Spielen zur Eurythmie 
Arbeitsweise 
seminaristisch, übend, mit Darbietungen der Dozierenden 
Literatur 
Kisseleff, Tatiana (1982): Eurythmiearbeit mit Rudolf Steiner. Basel: Futurum 
Hollander, Maria und Rebbe, Peter, Hrsg. (1996): Die Leier. Dornach: Verlag am Goetheanum 
Tobiassen, Martin (2021): Zeit für Klang. Stuttgart: Pädagogische Forschungsstelle 
Zeiten 
Freitag, 18.00 – 21.00 Uhr, Samstag, 10.00 – 20.00 Uhr, Sonntag, 10.00 – 13.00 Uhr 
Fragen? – martin@tobiassen.de 
 
Hier kann man sich anmelden: https://waldorfinstitut.de/events/zentrum-umkreis 
 
 

Die „alte“ und die „neue“ Leier 
Eine Sichtweise auf ihr Verhältnis – Martin Tobiassen 

 
Wenn kleine Kinder tonale Musik hören – welchen Stils, welcher Epoche … das ist dabei gar 
nicht entscheidend – beginnen sie häufig direkt, sich zu bewegen, zu „tanzen“. Sie drehen sich 
im Kreis und/oder bewegen die Arme und den Kopf, manchmal hüpfen sie … das kann sehr 
verschieden aussehen. Dass aber ein kleines Kind von etwa 2 bis 5 Jahren z.B. bei klassischer 
Musik sich still und aufrecht hinsetzt und mit aller Aufmerksamkeit lauscht, vielleicht gar die 
Augen schließt, um besser hören zu können – das habe ich noch nicht gesehen. Ich möchte es 
gar nicht mal ausschließen, dass so etwas möglich ist, etwa in der Kindheit hochbegabter 
Musiker*innen, aber gesehen habe ich es noch nicht – das „Tanzen“ hingegen sehr häufig. 
Dieses unmittelbare Sich-Bewegen unter dem Eindruck von Musik ist ja auch der Grund, 
warum es bei Konzerten, wo es auf das Zuhören ankommt, eine Kinderbetreuung gibt bzw. 
geben sollte. 
 
Später kommt vielleicht einmal der Moment, wo das Hören einer Musik dazu führt, dass 
Tränen fließen – nicht, weil es weh tut, sondern vor Glück und Ergriffenheit. Kleine Kinder aber 
können nicht verstehen, dass man vor Glück weinen kann. Dies setzt nämlich die 
Verinnerlichung voraus: in unserem Inneren wird eine Wirkung so stark erlebt, dass wir 
„überfließen“. Diese innerlich erlebte „Ergriffenheit“ muss sich aber nicht immer äußerlich 
manifestieren – was wir fühlen, können wir als Jugendliche und Erwachsene bis zu einem 
hohen Grade vor der Außenwelt verbergen. 
 
Wir können also zwei Arten von „Resonanz“ auf Musik feststellen: eine, die sich in äußerer, 
und eine, die sich in innerer Bewegung zeigt, Resonanzen also, die sich polar zueinander 
verhalten.  
 
Innere und äußere Bewegung als Resonanzphänomene zu sehen, ist nicht selbstverständlich. 
Sind wir doch gewohnt, Resonanz im Instrument mit dem Widerstand des Materials in 
Verbindung zu bringen, durch den möglichst viel von der Energie z.B. der Saitenschwingung in 

https://waldorfinstitut.de/events/zentrum-umkreis
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hörbaren Schall umgewandelt werden kann. Beim Erleben von Musik wird Wirkung erzielt, 
aber kann man das auch als Resonanz bezeichnen? 
 
Steiner bezeichnet das innere Musikerlebnis als zum großen Teil zurückgehaltene Bewegung 
(1. Tonerlebnis-Vortrag, 7.3.23, 7. Absatz: „Und ein gutes Stück des musikalischen Erlebens 
beruht darauf, dass man an sich halten muss, die Bewegungen zurückhalten muss.“). Hier 
haben wir den konkreten „Tatbestand eines Widerstehens“ vor uns, den wir gut in der 
Selbstbeobachtung nachvollziehen können: dass man nämlich besonders dann gut zuhören 
kann, wenn man selbst ganz zur Ruhe gekommen ist. Wie aber ist das kindliche Bewegen beim 
Musikerlebnis als Resonanz zu verstehen, wenn bei ihm dieses Widerstehen doch erst später 
ausgebildet wird? 
Aber einen Widerstand gibt es auch hier: die kindliche Bewegung findet ihn in der sicheren 
Ruhe des Bodens unter den Füßen, also in der Erde selbst. In diesem Sinne wäre jedes Tanzen 
eine Spiegelung, ein „Widerhall“ der Spielbewegung beim Musizieren. 
 
Solche Phänomene haben u.a. dazu geführt, dass z.B. die Kinderharfe als offenes, aus 
massivem Holz gearbeitetes Instrument konzipiert wurde: der Klang soll sich direkt dem Raum 
mitteilen, sich dort verbreitend, wo auch die äußere Bewegung sich abspielt. Demgegenüber 
korreliert das musikalische Innenerlebnis am besten mit Hohlraum-Resonanzkörpern, wie sie 
bei nahezu allen akustischen Saiteninstrumenten vorkommen. 
 
Die im Editorial aus dem Lexikon MGG zitierte Definition einer Leier zeigt nun folgendes 
Prinzip: 
 

 
 
einen oberen Bereich, in dem beide Hände die Saiten erreichen und durch ihre Bewegung zum 
Klingen bringen, der von einem dünnen Rahmen umgeben ist, und einen unteren Bereich, der 
als Hohlraum-Resonator zur Verstärkung und Charakterisierung des Schalls, des Klangs, des 
Tones dient. Dieses Prinzip gilt für alle Leiern, die alten wie die allermeisten neuen, weshalb 
auch die neue, „unsere“ Leier problemlos in den MGG-Artikel integriert wurde. Und es bildet 
die oben beschriebene Polarität zwischen Außen- und Innenresonanz vollkommen ab. In der 
Form der Leier – jeder Leier – verkörpert sich diese Polarität. 
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Nun hat Edmund Pracht immer Wert darauf gelegt, dass das von ihm „gefundene“ Instrument 
überhaupt nicht im Bewusstsein oder gar aus der Intention heraus geschaffen wurde, damit 
an eine historische Vorlage anzuknüpfen, sozusagen dem antiken Instrument Leier eine 
Renaissance zu ermöglichen. Es war vielmehr die Reduktion des Klaviers auf die wesentlichen 
Bestandteile. Pracht selbst dazu: „… Und indem die unwesentlichen [vor dem inneren Blick] 
mehr und mehr verschwanden, blieben die Saite und der Resonanzkörper zurück. Aus ihnen […] 
bildete ich, ohne hinzublicken auf irgendein historisches Vorbild, das, nachdem es da war, den 
Namen Leier bekam“ (nach Hollander/Rebbe: Die Leier, S. 16). 
Dieser vom Vorbild unabhängige Prozess wurde in der Nachfolge auch von Julius Knierim 
betont, um das Neue an der „neuen Leier“ deutlich zu machen, das ihm wichtiger war als die 
Einordnung in Instrument-Kategorien. Und dass die Leier sich auch nicht ohne weiteres in den 
gängigen Instrumentenkanon eingliedern ließ, war allgemeine Wahrnehmung. Viele 
Spieler*innen hadern bis heute mit ihrem Namen, was allerdings weniger an den antiken 
Vorbildern, als am negativen Beigeschmack der heute allgemeinen Verwendung des Wortes 
liegt: die alte Leier, ausgeleiert, Geleiere usw. 
 
Es ist hier nicht der Ort, auf die Entstehungsgeschichte „unserer Leier“ genauer einzugehen, 
die kompliziert ist (weil es eben nicht nur eine neue Leier gibt) und bei der auch Konflikte und 
Verschweigungen eine nicht unbedeutende Rolle gespielt haben. Es scheint aber doch auf 
jeden Fall so zu sein, dass die neue Leier sich selbst (ein)gefunden hat: ein Musiker sieht bzw. 
fühlt eine Notwendigkeit, hat Imagination und gute Freunde, und ein Instrument wird 
geboren, das sich  dann Leier nennt – das man so nennen muss, weil es formal eben einer 
Leier entspricht. Ich würde sogar noch weiter gehen: im Grunde ist es wohl gerade diese 
Unbewusstheit, ja Nichtintentionalität in Bezug auf das Ergebnis, die notwendig war, damit 
genau dieses Instrument entstehen konnte. Dass es als Leier an eine großartige Geschichte 
anknüpft, adelt den Impuls Edmund Prachts rückwirkend.  
 
Mit der Gesamtgeschichte der Leier haben sich in jüngerer Zeit vor allem zwei 
Persönlichkeiten beschäftigt: ausführlich, mit großer Sachkenntnis auch der historischen 
Umstände und mit Liebe zum Detail hat Ulrich Göbel geforscht und darüber ein wunderbares 
Buch geschrieben („Die Leier“, Privatdruck 1998, Auszüge in der Wochenschrift „Das 
Goetheanum“), und Christoph-Andreas Lindenberg, Mitbegründer der Freien Musik Schule 
und später in den USA Leiter der „Dorian School of Music“, eine Art FMS auf Amerikanisch, 
der im Leier-Magazin „Soundings“ (Nr. 7, 2018) einen Artikel zum Thema „Understanding the 
Shape of the Lyre“ („Die Leier-Form verstehen“) geschrieben hat. 
 
Göbels Buch ist eine Art Vermächtnis, in dem er die Gesamt-Geschichte der Leier mit seinen 
eigenen Erfahrungen und Zielen im Leierbau in Verbindung bringt. In seinen Ausführungen 
bekommt die neue Leier einen zentralen Platz bei der Verwirklichung einiger Herzensanliegen 
Rudolf Steiners, allen voran die weitere Arbeit mit den sogenannten Planeten- oder 
„Schlesinger-Skalen“, denen Göbel auch eine Schlüsselrolle zum Verständnis von Steiners 
Ausführungen zur „Melodie im einzelnen Ton“ zuweist. Die verschiedenen Zeit- und 
Kulturepochen werden aus geisteswissenschaftlicher Sicht beleuchtet, die Leier als schlüssiges 
Phänomen jeweils im Zusammenhang ihrer Epoche. 
Hier schließt Lindenberg an, der offensichtlich Göbels Buch studiert hat und in Bezug auf die 
Kulturepochen ein Panorama entwickelt, auf dem sichtbar wird, wie innerhalb derjenigen 
Zeiträume, in denen nach Steiner der Erzengel Michael eine Führungsrolle innehat, immer 
auch die Leier als zentrales Instrument erscheint – ca. alle 2000 + Jahre. 
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Es gibt also gute Gründe, die neue Leier als ein passendes Glied in einer Reihe von Leier-
Formen anzusehen, die sich seit mindestens 5000 Jahren in regelmäßigen Abständen 
„melden“, um den Menschen treue Begleiter bei der Erfüllung ihrer musikalischen Aufgaben 
zu sein. Das „Fremdeln“ mit ihrer Geschichte wäre also nicht nur unnötig, sondern ein 
Vorbeigehen an wesentlichen Stationen ihrer Biographie. Und wenn es stimmt, dass die 
Kenntnis der Vergangenheit hilfreich, wenn nicht nötig ist bei der Navigation in die Zukunft, 
dann sicher auch hier. 
Zum Schluss dieser Betrachtung kommen wir zu den Gedanken am Anfang zurück, deren 
Fortführung nach diesem Ausflug ins Geschichtliche noch verständlicher sein dürfte. 
 
Die bei allen historischen und zeitgenössischen ethnischen Leiern vorhandene bzw. betonte 
Polarität zwischen oberem und unterem Bereich (oberer „Spiel-Raum“ und Resonanzkörper) 
wird bei der runden Gärtner-Leier, die auf dem Ying und Yang bzw. der Fischblasenform 
aufgebaut ist, in formale Bewegung gebracht: die Pole gehen stufenlos in einander über. Es 
ist eine Form entstanden, an der die Hände gerne „entlang fahren“, eine schlüssige plastische 
Form, die zwischen ihnen vermittelt. Dabei ist die Bauweise der späteren Gärtner-Leiern 
ansonsten durchaus traditionell, wie im Zupfinstrumentenbau üblich.  
 

 
 

Einen Schritt weiter geht Norbert Visser bei den Choroi-Leiern: er lässt die vordere Stütze des 
oberen Teiles „eintauchen“ in den Resonanzkörper, sich dabei am Boden des Instrumentes 
verzweigend (vereinfachend beschrieben, mehr dazu im Beitrag von Gundolf Kühn in 
Hollander/Rebbe: Die Leier, S. 105). Das bringt die besagten Pole nicht nur in formale, sondern 
in klanglich wirksame Bewegung, aber man sieht es von außen nicht; das Wesentliche spielt 
sich im Inneren des Instrumentes ab. In Bezug auf die äußere Form waren vor allem die frühen 
Choroi-Leiern ein Rückschritt (Visser damals auf meine Frage dazu: „Auf die äußere Form 
kommt es klanglich nicht an, also machen wir es anders als Gärtner“). Inzwischen sind die 
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neuesten Modelle von Choroi alle gerundet und lassen den fließenden Übergang wenigstens 
erahnen. 
 

 
 
Das sind die Neuerungen an der Form der Leier, die sich dadurch in Erscheinung und 
Klangwirkung deutlich von den historischen und ethnischen „Vorfahren“ abhebt. Aber zwei 
wichtige Neuerungen gibt es noch: Die Entscheidung, Stahlsaiten auf das Instrument zu ziehen 
(Vorbild Klavier, auch in Bezug auf die Bespannung), und die „spieltechnische Revolution“ von 
Julius Knierim. Er sorgte dafür, dass zwischen rechter und linker Hand ein fließendes 
Gleichgewicht im Spiel entsteht und führte das „Druckschnellen“, die heute gängige 
Anschlagsform, als Standard ein. 
 
Alle diese Neuerungen machen die neue Leier zu dem so lebendig  klingenden Instrument, das 
alle aufhorchen macht, die es hören. Sie befindet sich sowohl klanglich wie auch konzeptionell 
„Zwischen Hören und Bewegen“ (Buchtitel von Julius Knierim, Hervorhebung von M.T.), den 
eingangs geschilderten Polaritäten, die unsere Biografie erst nacheinander prägen, bevor wir 
in Freiheit zwischen ihnen zu vermitteln lernen können. 
 
Es gibt allerdings viele weitere Eigenschaften, die eine Leier so oder so klingen lassen. Manche 
Leiern, die formal den Gärtner-Leiern ähnlich oder sogar nahezu gleich aussehen, klingen 
deutlich anders als diese. Bei Gärtner gibt es hingegen formal sehr unterschiedliche – auch 
eckige – Modelle, deren Klang aber immer deutlich von ihrer Herkunft erzählt. Ein Kapitel für 
sich sind die in der DDR durch Ulrich Göbel entwickelten Leiern, über die es zum Glück 
schriftliche Ausführungen gibt. 
Doch sind die oben beschriebenen Schritte meiner Einschätzung nach wesentlich. 
 
Selbstverständlich ist es in diesem Rahmen nicht möglich, auf alle verschiedenen Formen 
heutiger Leiern einzugehen. Man wird aber leicht feststellen, dass sich in den Extremen 
„Offene Leier“ und „Vollresonanzinstrument“ die oben besprochenen Pole wiederfinden. Der 
Weg in der lebendigen Mitte ist allerdings – wie wohl immer – der schwierigste. 
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Musik für Leier – neu im Vertrieb der edition zwischentöne 
Gerhard Beilharz 

 
Manche Leser*innen des Newsletters kennen unseren sehr engagierten, in Irland lebenden 
Leierkollegen John Clark durch die Workshops, die er seit Jahren regelmäßig bei den 
internationalen Tagungen gibt. Dass John Clark, von Haus aus Musiktherapeut, in den letzten 
Jahren auch als Herausgeber sehr sorgfältig edierter Hefte für Leierspieler*innen 
hervorgetreten ist, ist noch relativ wenig bekannt. Bei der letzten internationalen Leiertagung 
überraschte uns John mit zwei Mitbringseln: zum einen mit Georg Philipp Telemanns „Zwölf 
Phantasien“ (Twelve Fantasias) für Viola da Gamba, durch die Transkription in moderne 
Schlüssel auch für Leierspieler*innen zugänglich gemacht; zum andern mit einem ersten Band 
von „Irish Traditional Slow Airs“, auf der Grundlage eines umfangreichen Quellenstudiums für 
Leier (oder ähnliche Instrumente) erschlossen. Beide Hefte sind schon seit längerem über die 
edition zwischentöne in Deutschland erhältlich. 
Nun ist vor wenigen Tagen ein Paket mit zwei weiteren Heften von John aus Irland 
angekommen: 
Die „Irish Traditional Slow Airs, Volume II“ setzen die früher begonnene Reihe mit 
wunderschönen und wenig bekannten Melodien fort. Jede Melodie erscheint in drei 
Versionen: a: einstimmig; b: einstimmig mit den charakteristischen Verzierungen; c: in einer 
schlichten, ganz am „Volkston“ angelehnten, akkordisch harmonisierten Version, die solistisch 
ausführbar ist, aber auch zu unterschiedlichen Ausgestaltungen im Ensemblespiel anregt. 
Ganz ähnlich angelegt sind auch die „Scottish Traditional Tunes & Songs, Volume 1“. Sie 
bringen „Forgotten Music from the Isles of the West“, von den volksmusikalisch berühmten 
und bedeutenden Hebriden-Inseln also. Auch hier erscheint jede Melodie zunächst einstimmig 
und dann als zweite Version akkordisch und, soweit vorhanden, mit den gälischen 
Originaltexten. 
Instruktive Vorworte und ergänzende Angaben zu allen Heften sind in englischer Sprache. 
Zurück zu Johns Paket: Trotz sorgfältiger Verpackung haben einige Exemplare 
Transportschäden erlitten, d.h. sie sind eigentlich neuwertig, haben aber ein oder zwei 
abgeknickte Ecken. Diese Exemplare gibt es (solange der Vorrat reicht) für 12,- € anstatt der 
regulären 17,- € (zuzüglich Versandkosten). Bestellbar sind sie per E-Mail an: 
info@edition-zwischentoene.de 
(Informationen zu den Heften auf www.edition-zwischentoene.de) 
Last, but not least, sei noch auf den seit wenigen Wochen ebenfalls über die edition 
zwischentöne erhältlichen, von John Billing herausgegebenen zweiten Band der „Music from 
Ireland“ hingewiesen. Hier setzt er das bereits im ersten Band eingeschlagene Prinzip fort, 
jede Melodie in verschiedenen Arrangements zu geben: vom Solo über Duo-Versionen bis zu 
drei- oder vierstimmigen, auch für Ensembles gut geeigneten Arrangements. 
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John Billing 
8 Preludes for Soprano Lyres 

Book II 
 
Zwischen Buch I und Buch II liegen zwei Jahrzehnte! Wird man das hören? Ja, aber dennoch 
bilden die drei Bücher mit jeweils 8 Präludien in insgesamt 24 Tonarten deutlich eine Einheit. 
Wir wollen anhand der jeweiligen Anfänge durch Buch II wandern. 

 
 
 
Mit „Glockenklängen“ wird Buch II eröffnet – ein neuer, freierer Ton. Modale Harmonik 
herrscht vor, gewürzt mit Sekundklängen, oft auch mit der kleinen Sekund. Dazwischen über 
die ganze Leier ausholende Arpeggien in Achteln, am Schluss wieder die Glocken …  
(Zur handschriftlichen Verbesserung der „9“ im Titel: ich habe den Manuskriptdruck vorliegen, 
in der käuflichen Ausgabe ist es eine gedruckte 9 ;-) 
 
 

 
 
 
Dieses Stück hat einen großen Atem. Es erinnert mich an einige der „moderneren“ Stücke von 
Alois Künstler. Sehr reizvoll: die häufigen Doppelquarten kontrastieren auf das Schönste mit 
Dreiklängen in weiter Lage. Das hohe „d“ am Schluss wünsche ich mir ganze leise. 
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Dieses Stück wirkt gegenüber den vorigen etwas „traditioneller“. Die wellenartige Bewegung 
setzt sich nahezu im ganzen Stück durch, nur in der Mitte „tropft“ es in Sexten und Quinten 
herab. Der Mittelteil bringt das Thema auf der Dominante, kulminiert in raumgreifenden 
Bewegungen, dann folgt die Schluss-Reprise. 
 
 
 

 
 
„6/8+1/4“ wird als Takt angegeben, so wie Bartok das oft macht bei Stücken, die von Balkan-
Metren inspririert sind. Darüber würde ich gerne eine Umfrage machen: wer empfindet den 
Takt so wie vorgegeben, und wer so, dass es sich um einen „normalen“ 4/4-Takt handelt, der 
durch leichte Synkopierung gewürzt ist. Ich selbst neige zu letzterem. Dafür spricht auch, dass 
man das tiefe fis getrost klingen lassen kann, ja sogar den ganzen fis-moll-Akkord zu Beginn 
des Taktes. 
Das Stück macht großen Spiel-Spaß, es gibt originelle tonale Varianten im sehr streng 
durchgehaltenen Metrum. Am Schluss: fadeout … 
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Ein konsequent zweistimmig in weiter Lage gehaltenes Stück. Der Rhythmus: wie ein 3er mit 
verkürzter dritter Taktzeit. Harmonisch-melodisch eher traditionell. Sehr lohnende (auch weil 
nicht ganz leichte), sehr schön klingende Musik mit vielen Rhythmusvarianten. 
 
 

 
 
 
In unerschütterlicher Ruhe gleiten die arpeggierten Akkorde dahin, dominierend der c – As – 
Wechsel, der zwischendurch nach Es (oben) und f (unten) erweitert wird – alles 
Terzverwandtschaften also. Dazwischen mäandert das über weite Strecken pentatonische 
Thema in komplementärer Rhythmik dahin. Bei aller Ruhe – es gibt einige Herausforderungen: 
die Melodie in der hohen Lage so gesanglich zu spielen, wie sie gemeint ist, die Dynamik 
zwischen Melodie und Begleitung auszubalancieren, da dämpfen, wo es nötig ist, aber doch 
viele Stellen klingen lassen – die Entscheidung ist manchmal nicht einfach. Um einen großen 
Bogen mit diesem konsequent durchlaufenden Stück gestalten zu können, empfehle ich, ganz 
leise anzufangen, zur Mitte hin zu steigern und dann langsam wieder den Weg zurück in die 
Stille antreten … 
 



14 
 

 
 
 
Hier kann ich schön auf den Punkt bringen, wofür ich Johns Musik bewundere: im ganzen Stück 
gibt es nur am Ende ein einziges extra Vorzeichen, und auch da nur, weil er das b-a-c-h-Motiv 
zitiert (transponiert), und das geht nur mit Vorzeichenwechsel. Ansonsten: freies „Mäandern“ 
im tonalen Raum von As-dur, aber nie hat man den Eindruck einer festgefahrenen Tonalität. 
Durch Sprünge, variable Längen der Perioden, überraschende Richtungswechsel, Änderungen 
der Satzstruktur und mehr entsteht ein äußerst lebendiges Stück, das sich unbedingt zu 
spielen lohnt und das ich deshalb als Notenbeilage für diesen Newsletter ausgewählt habe. 
 

 
 
 
Zum Abschluss von Buch II einmal etwas ganz anderes. Es wird nicht verraten, wie John es 
schafft, aus diesem unerbittlichen Anfang auszubrechen und einige erstaunliche Wendungen 
in dieses Stück zu zaubern. Nur so viel: am Schluss ist die „Melodie“ das tiefe fis allein – zum 
Orgelpunkt „eingefroren“ bildet sie die Basis für die langsam absteigenden Arpeggien über ihr. 
 
Ich hoffe, ich habe auf diese Musik neugierig machen können! Erhältlich ist Buch II über die 
edition zwischentöne. 
 
Und damit vielen Dank fürs Lesen und vielleicht weitergeben – ich grüße herzlich bis zum 
Februar-Newsletter!                                                                                                                           (MT) 


