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Man kan bli avskrdckt for mindre! 800 sidor
om Martin Luthers psalmer i de nordiska
folkens liv kdnns onekligen omfangsrikt. Men
bokens tjocklek bedrar. Dess drygt 60 artiklar
pa danska, norska och svenska ar lustfyllda att
ldsa, koncisa och intressanta. Texterna beho-
ver inte heller lasas i ordning. Denna nordiska
forskningsrapport rekommenderas inte bara
musikforskare utan aven till verksamma kyr-
komusiker och teologer. Bokens perspektiv ar
manga, i det féljande fokuseras framst pa de

musikvetenskapliga artiklarna.

Forskningsprojektet "Martin Luthers psal-
mer i de nordiska folkens liv" har genomforts
inom ramen for forskarnatverket NORDHYMN
med ekonomiskt stod i forsta hand fran
Nordiska samarbetsndamnden fér humanistisk
och samhillvetenskaplig forskning (NOS-HS).
Over sextio forskare fran hela Norden - teolo-
ger, musikvetare, litteraturforskare, historiker,
sociologer, pedagoger - har samarbetat for
att belysa den stdllning som Luthers psalmer
har haft och @nnu har i de nordiska ldnderna.
Hur har psalmerna paverkat kyrka, kultur och
samhélle? Vilka av psalmerna har sjungits och
hur har de anvants? | vilken man anvénds de
fortfarande?

Ett viktigt memento &r att rubriken "luther-
psalmer" inte avsldjar ndgot om vem som
skapat musiken, melodierna. Utgangspunkt &r
en lista som den schweiziske musikforskaren
Markus Jenny gjort 6ver alla de psalmtexter
som Luther skrivit (s. 18). Ett flertal av melo-
dierna till dessa texter har med sakerhet kom-
ponerats av Luther, men det bor noteras att
Robin Leaver (nedan) refererar forskare som
anser fler melodier harstammar fran reforma-
torn @n vad Jenny gor. Ndgra &r omformade
gregorianska sdnger, andra lanade fran &ldre
psalmtraditioner, exempelvis Unitas Fratrum.!

De tre inledande artiklarna tecknar
en vardefull bakgrund till den lutherska
psalmen, den musikhistoriskt intresserade
bor i synnerhet ldsa "Den senmiddelalderige
gudstjeneste og Luthers salmesangsreform”
av Nils Holger Petersen. Projektets fragestall-
ningar och arbetsmetoder presenteras av de

1 Jfr Christina Ekstrém, Gér dig en sdng uti mitt
brost: Musikalisk gestaltning i ljuset av herrnhu-
tisk tradition, Diss. Goteborgs universitet, 2007,
S.46.
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bada redaktorerna. Rolig ldsning utgor Inger
Selanders kapitel om hur Luthers psalmer
ateranvants i svensk diktning och litteratur,
av bl.a. Sara Lidman, Torgny Lindgren och
Tage Danielsson. Ett kapitel formedlar
"6gonblicksbilder" av olika funktioner som
Lutherpsalmerna haft och dnnu har i de
nordiska landerna. Reijo Pajamo, professor

i kyrkomusik vid Sibeliusakademien, skriver
t.ex. om luthermelodiernas forekomst i finsk
konstmusik (kantater, oratorier, operor och
symfonier) och film.

Avsnittet om lutherpsalmernas vixlande
musikaliska utformning (melodik, harmonik
och rytmik) i de nordiska landerna sedan
reformationen pa 1500-talet fram till idag -
huvudsakligen s.433-598 - ar trots ldsvard
och vélskriven information inte alltid enkelt
greppbart. Strukturen dr inte i alla ldgen helt
tydlig. Vissa upprepningar far ldsaren férmod-
ligen acceptera p.g.a. mdngden involverade
forfattare och anvinda sprak (totalt nio). Anas
kan ocksad manga odokumenterade diskus-
sioner mellan forskarna. Men mdgjligen hade
en storre helhet kunnat uppnas om en ensam
slutredaktor fatt baka ihop kapitlet till en mer
sammanhéngande text? Detta till trots &r ka-
pitel 7 mycket larorikt. Forfattarna utgdr tung
expertis inom omradet; Peter Baslev-Clausen,
Ole Brinth, Marianne Clausen, Folke Bohlin,
Gudrun Laufey Gudmundsdottir, David Scott
Hamnes, Sigvald Tveit och Erkki Tupparainen.

Efterfoljande kapitel (nr 8) utgdr en
'aptitretare’ pa vad psalmstudier kan leda
till. Det bestar av ett antal djupdykningar
i enskilda landers situation. Har behandlas
Luthermelodiernas tidigaste framtradanden i
Norden (atergivna med noter), ndgra melodi-
ers forandrade harmonik, melodik och rytmik

i olika tider och ldnder, den sdregna fardiska
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luthersangen samt det spridda fenomenet
melodihdnvisningar. Nar det galler melodier-
nas forekomst i olika nordiska psalmbdcker
fran 1500-talet till idag finns en 150-sidig
kronologisk tabell, den s.k. "Nordentabellen”
att bestélla pd www.teol.lu.se/nordhymn/
luther.html. Den kompletterar avsnittet om
"Luthermelodiernas tillbakagang och delvisa
aterkomst"” (s 436), som bara uppger fore-
komst i dldsta psalmbdcker och i de nutida.
Norden kan delas upp i en 6stlig och en
vastlig spridningsgren nér det géller psalmer.
Spridningen skedde inte heller enbart fran
Luthers Wittenberg, melodivarianterna
avsldjar att den svenska importen ibland gick
6ver Rostock med Joachim Sliiters dar ar 1531
utgivna psalmbok. Huvudtendensen var att
anvanda de ursprungliga melodierna, dven om
vissa undantag gjordes for redan etablerade
melodier och melodiformer, i enlighet med
Luthers eget hansynstagande till olika spraks
krav. Melodierna - med sina mangskiftande
former och tonaliteter, relaterade till respek-
tive texter — uppfattades alltsd som en del av
det ursprungliga reformatoriska budskapet.
Med undantag for nagra islandska psalmbdck-
er tycks deras ursprung dock inte ha borjat
redovisas forrdan under 1800-talet. Forst var J.
C. F. Heeffner med sin svenska koralbok 1808.
Hur 1500-talets psalmsang klingade ar
oklart. Sangen paverkades naturligtvis av
faktorer som laskunnighet och tillgang till
psalmbocker. Kanske sjéng forsamlingen
inte alls ndgra psalmer? De kanske istéllet
framfordes av en férsangare eller en kor? Varje
nedskrift av en musikalisk praxis innebdr ocksa
en reduktion i forhallande till verkligheten.
Att en melodi férekommer i en psalm- eller
koralbok innebdr inte att den sdkert kommit

till anvandning.



Koralhandskrifter fran 1600-talet avslgjar
att man da borjat ackompanjera melodierna
ackordiskt. Undantagen &r Island och Férdarna.
Denna utveckling redovisas utforligt, men jag
saknar d@nda ett avsnitt om hur man méjligen
spelade till sdngen. Orglar var ju inte allmant
férekommande och generalbas kan som bekant
utforas pa olika satt, i likhet med nutidens
ackordanalys. Det mycket utbredda multihe-
terofona sangsiattet (“old way of singing”)
kunde ocksé ha getts storre utrymme, med
tanke pa att det avviker sa starkt fran nutida
praxis. Det ska absolut inte uppfattas som en
specialitet for Fardarna eller Island. | fordjup-
ningskapitlet om harmoniseringar av koralen
Aus tiefer Not i Norge, skulle jag gdrna ha sett
ett avtryck ur Joachim Deckers koralbok fran
1604, hellre &n av slutkoralen i J. S. Bachs mer
lattatkomliga kantat BWV 38 (s.567).

Forst fran 1800-talet erbjuds sakrare in-
formationer om hur koralbdckernas notbild var
tankt att realiseras. Jag vill just darfor sétta
ett frdgetecken for antagandet att ett fermat-
tecken vid frasslut i exempelvis Lindemans
norska koralbok 1835 avsag att markera en
tidsforldngning (s. 481). | Sverige skriver
bade Envallsson i sitt musiklexikon 1802 och
Heeffner i sin koralbok 1820 uttryckligen att
sddana fermat inte ska tolkas som forlangning,
utan enbart som en frasmarkering. Praxis var
kanske annorlunda, Ahlstrém tycks i sin koral-
bok 1832 avse en tidslig forlangning. Av denna
anledning foreslar KMA 1865 att fermaten
helt ska tas bort fran koralbéckerna.?

2 Sevidare Anders Dillmar "Ddshugget mot var
nationella tonkonst": Heeffnertidens koralreform
i historisk, etnohymnologisk och musikteologisk
belysning (Diss. Lunds universitet, 2001).
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Artiklarna nar slutligen fram till de nutida
nordiska psalmbdckerna, dar vissa melodiska
och rytmiska skillnader rader trots den gemen-
samma férebilden Nordisk koralbok fran 1961.
Den utarbetades av en kommitté bestdende
av bl.a. Carl-Allan Moberg, Henrik Glahn och
Harald Géransson. Rimligen har vissa sérdrag
sprakliga orsaker, men varfoér melodin till den
svenska "restaurerade” psalmen 477 sa starkt
avviker fran alla 6vriga versioner i Norden ger
forskningsrapporten tyvarr ingen forklaring
till. Samma melodi finns i den tyska evang-
eliska psalmboken (EKG 201b), dar den anges
som en yngre variant. Det hade onekligen varit
spdnnande att fa veta mer om denna melodi-
form, inte minst som omslaget avbildar melo-
din (majligen) i Luthers handskrift. Daremot
diskuteras i flera avsnitt den nytolkning som
texten i Sv. Ps. 477 utgér (P. O. Nisser, C.
Cervin, m. fl).

Klart &r att Luthermelodierna utgjort en
central del av den anvanda melodirepertoaren
i Norden sedan reformationen. De har dven
fungerat som férebilder for nyskapande, bade
konkret och typologiskt, inte minst har de
representerat sangglddje. Sin position har de
delvis natt genom att utgora fasta bestands-
delar i de nordiska liturgierna. ® Redaktéren
Sven-Ake Selander konstaterar i sin sam-
manfattning att Luthers psalmtexter inte
tycks svara mot nutidens satt att formulera
livsfragor eller kristen tro. Nutida psalmdiktare
i Luthers efterfdljd lyckas har battre. De
lutherpsalmer som fortfarande lever hor ofta

3 Nar det géller diskussionen om faktisk anvand-
ning av lutherpsalmerna i Sverige (s. 365-99) kan
har pdminnas om Oscar Bystréms undersdkning
fran 1886, forvarad pa Statens musikbibliotek,
Stockholm (se dven Dillmar 2001 s. 484).
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samman med storre hogtider, alternativt har
de en medeltida bakgrund. Ddaremot tycks
"luthermelodierna” fortfarande dga viss
potential. Bokens sista fraga ar darfor vard att
fundera over: om Luther levt idag, vilken musi-
kalisk tradition skulle han ha anknutit till?

For den som inte kdnner sig ndjd med
bokens 800 sidor finns hanvisning till
Internetadresser (s. 538, 742 och 793) och
pa andra satt publicerade texter (s. 800) for
ytterligare fordjupning. Opublicerat material
fran projektet finns pa Nordhymns tidigare
namnda hemsida och www.tpcloegumkloster.
dk. Boken avslutas med en omfattande och
unik nordisk bibliografi (s. 786, nir det géller
musiken dven s.530-34) samt en forfattarpre-
sentation. Med tanke pa det gedigna innehal-
let skulle jag gdrna ha sett ett personregister.

Vill lasaren fordjupa sina kunskaper om
nutida psalmsang rekommenderas antolo-
gin Psalm i vdr tid, dvs. &rg. 81 (2006) av
Laurentius Petri Sallskapets arsbok Svenskt
gudstjdnstliv. Har finns texter om Svenska
kyrkans psalmbok fran 1986, men ocksa om
den kommande katolska svenska psalmboken
liksom om pagdende psalmarbete i 6vriga
frikyrkor. Principiella artiklar behandlar barn-
psalmer och psalmsang vid kyrkliga handlingar
(dop, vigslar, begravningar), det sammanhang
dar manga svenskar méter psalmen. Ett avsnitt
stéller fragan "varfor sjunger folk i kyrkan?",
ett annat behandlar pedagogiska aspekter.
Korta utblickar gors ocksa mot Gvriga nordiska
lénder. Slutligen analyseras tre nutida psalm-
poeter, Britt G. Hallgvist, Anders Frostenson
och Olof Hartman, alla med stor produktion i
den nu géllande svenska psalmboken.

Att psalmen dr ett livaktigt utvecklings-
omrade finns manga sakra bevis pa. Den

svenska psalmboken 1986 utvidgades efter 16
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ar med ett inofficiellt tilligg (numren 700-799
i férlaget Verbums utgava). Bara fyra ar
senare utgavs tilldgget Psalmer i 2000-talet,
som innebar ytterligare breddning av de
textliga och musikaliska uttryckssatten. Aven
inom svenska frikyrkor utvidgas psalmbegrep-
pet genom olika tilldgg, ett exempel dr den
2006 utgivna Ung psalm (Libris forlag). Det &r
inte langre mojligt att tala om "psalm” som en
stilistisk genre, kanske allra minst musikaliskt.
En definition maste bygga pa andra kriterier.
Vilka de &r tal att diskuteras. En annan fraga
ar hallbarheten i denna musikaliska mangfald.
Kanske kommer s& smaningom en reaktion i
form av en enhetligare psalmstil?

Hosten 2008 presenterades ett forslag till
ny norsk psalmbok, tankt att efter en remiss-
runda ges ut 2010. Har finns 390 nyskrivna
sanger, utvalda bland fler &n 4 000 inskickade
forslag. Senast utgivna psalmbok i Norden ar
just nu Den Danske Salmebog fran 2005. Till
denna presenterades 2008 en praktisk peda-
gogisk handledning med titeln Sa/memaraton.
Boken har sin bakgrund i olika "psalm-
maraton” som under senare ar har hallits i
Danmark och Norge i syfte att lyfta fram och
ldra ut den kulturskatt som odiskutabelt ryms
i psalmbdckerna. Kyrkan har har fatt ett stort
pedagogiskt ansvar efter en reform 1975, som
innebar att danska skolor avsevért reducerade
sin 150-ariga psalmsangstradition. Samma
pedagogiska utmaning finns ocksa i Sverige
och boken ar darfor vard att fundera dver.
Psalmsangsmaraton har férkommit dven har.*

De musikaliska kommentarerna i
Salmemaraton ar skrivna av Kdpenhamns-

4 Bengt Olof Engstrom: Ny sdng i fadernas kyrka
(Diss. Lunds universitet, Stockholm: Reimers,
1997) s. 167.
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organisten Lars Semod, som vaver samman
sina praktiskt-pedagogiska presentationer
med musikestetiskt-filosofiska perspektiv.
Genomgaende dr en dnskan om en mer ut-
praglat rytmisk psalmsang, forsamlingen far
garna sta upp for att forstarka denna 'kropps-
lighet'. Forfattaren rekommenderar i denna
anda den svenska balladmelodi som star forst i
danska psalmboken, framfor alternativmelodin
av dansken A. P. Berggren fran 1852. Mdjligen
haller detta resonemang i dansk kontext, men
det visar pa en principiell svarighet. Hos den
(svensk) som minns melodins ursprungliga
text (Den bergtagna i Geijer-Afzelius utgéava)
uppstar formodligen en ambivalent kdnsla. Jfr.
notexmeplet ovan. Vilka melodier fungerar
egentligen bast som psalmmelodier?

Hur som helst erbjuder boken goda
mojligheter till ndrmare bekantskap med den
danska psalmtraditionen och dess melodier.
Har finns ju en hel del skillnader i forhallande
till Sverige, dven om ett stort antal nyskrivna
danska psalmer numera dven finns i svensk
dversdttning i Psalmer i 2000-talet.

Att Luther bidrog till att teologiskt legi-
timera den gemensamma forsamlingssangen
ar bevisat. Men kombinationen musik och
teologi ar naturligtvis aldre an Luther. En
essdasamling, Music and Theology, férarad den
ovan namnde anglo-amerikanske musikvetaren
och teologen Robin Leaver, visar hur musik
under olika tider varit sammanlankad med
och paverkad av teologiskt tankande. Bokens

fjorton medverkande forskare bidrar med

texter om Hildegard von Bingen, Buxtehude
och Bach (ett flertal kapitel), men ocksé

om senare tiders kyrkomusik i USA. | ett ur
psalmperspektiv spannande kapitel utreds
relationen mellan Bachs berémda Canon
triplex pa portrattet fran 1746 och de sinnrika
Canonische Verdnderungen over lutherkoralen
Vom Himmel hoch ("Av himlens hojd", Sv.

Ps. 120). Ocksa Bachs flerfaldiga sattningar
av den gamla melodin Nun komm der Heiden
Heiland ("Vérldens Frélsare kom har", Sv.

Ps. 112) far en tolkning. Teologiprofessorn och
kyrkomusikern D. E. Saliers bjuder slutligen pa
en existentiellt djuplodande meditation dver
riter och musik med utgangspunkt i Faurés
Requiem och Brittens War Requiem. Boken
rymmer dven en bibliografi 6ver Leavers
produktion, vilken omfattar Idngt mycket

mer dn den fascinerande bibliografin om
Bachs theologische Bibliothek fran 1983 och
hans avhandling om engelska och hollandska
1500-talspsalmer, framlagd 1987.

Robin Leaver sammanfattade 2007 sin
livsldnga forskning om Luther och musiken i
en omfangsrik volym Luther’s Liturgical Music:
Principles and Implications. Nya ron och tidi-
gare missforstdnd inom forskningen har mo-
tiverat bokens tillkomst. Den kommer troligen
for lang tid framover att utgdra ett referens-
verk i amnet. Grundldggande &r kapitlen om
Luther som musiker och hans teologiska for-

staelse av musiken. Har moter dven ett stort
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galleri av samtida musiker och kompositorer.
Forfattaren diskuterar Luthers egen musik,
hans pedagogiska, liturgiska och musikaliska
reformer samt ndgot av utvecklingen inom
senare lutherdom. Synnerligen klargérande &r
kapitel 12 om Luthers musikaliska hermeneutik
i de liturgiska reformerna, dar viss kritik
dven riktas mot dldre svensk liturgiforskning.
Men ocksa yngre forskare som Joyce L. Irwin
ifragasatts for vissa ogrundade slutsatser.
Luthers gudstjanstordningar kombinerade
teologisk konsekvens med symmetrisk musi-
kalisk symbolik. Hans musikaliska nyskapande
skedde pa aldre kyrkomusikalisk grund, t.ex.
de medeltida sekvenserna. Leaver lyfter fram
de bibliska kantiklarna (sanger med bibliska
texter), en numera i sammanhanget nirmast
bortglémd genre, men hos Luther lika viktig
som forsamlingspsalmerna. En vardefull inblick
i den datida musikhermeneutiken géllande
kyrkotonarterna ges utifran Hermann Fincks
Practica Musica fran 1556. Avslutningskapitlet
dgnas at en principiell genomgang av Luthers
Deutsche Messe. Ett antal frekventa missfor-
stand reds ut samtidigt som Luthers teologiska
och musikaliska insatser sammanfattas och
sammanfldtas. Kort sagt: boken ar mycket
informativ.

| svensk kontext framstalls inte sallan
Luther pa ett forenklat negativt satt. Av ovan-
staende star dock klart att den vasterlandska
musikhistorien - alltsa inte bara teologihis-
torien - skulle ha saknat manga dimensioner
utan Luther. Annu idag inspirerar bade hans
tankar och musik till nyskapande.
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Vem ager
din musik?

Upphovsrittens aktualitet for
musikforskare och behovet av

musikvetenskaplig folkbildning.

av Ulrik Volgsten

Joanna Demers: Steal this Music: How
Intellectual Property Law affects Musical
Creativity. Athens, Georgia: University of
Georgia Press, 2006. 178 s. ISBN 0-8203-
2777-8

Bengt Edlund: Riff infdr ritta. Lund:
Juristforlaget, 2007. 218 s. ill., notex. ISBN:
978-91-544-2691-1

Simon Frith och Lee Marshall (red.): Music
and Copyright. (andra rev. uppl.) Edinburgh:
Edinburgh Univ. Press, 2004. 218 s.

ISBN 0-7486-1813-9

Gunnar Petri: Rdtten till menuetten: historien
om musikens virde. Stockholm: Atlantis, 2000.
190 s. ISBN 91-7486-527-7

Upphovsratter till musik har blivit ett av
medieindustrins i synnerhet viktigaste in-
vesteringsobjekt, sa pass att det har ansetts
berattigat att tala om en rattighetsindustri. Ar
upphovsrétt i allménhet ndgot som angar mu-
sikforskare - eller borde anga musikforskare?

Med tanke pa de konsekvenser den musikaliska



upphovsratten har for bade kompositorer,
musiker och lyssnare - men ocksd, som vi ska
se, for musikvetenskapen som dmne - &r sva-
ret ja: upphovsréatt angar musikforskare eller
borde dtminstone gdra det.

Inom musiketnologin har upphovsrattens
betydelse for traditionella musikkulturer
sedan ldnge uppmarksammats, liksom dess
betydelse for musikindustrin i tredje varlden.
Roger Wallis och Krister Malms Big Sounds
from Small People, frdn 1984, kan ndmnas som
ett tidigt exempel. Aven inom popularmusik-
forskningen har upphovsréatten avhandlats. En
antologi sammanstalld av Simon Frith och Lee
Marshall, med titeln Music and Copyright, kom
i en andra, reviderad upplaga 2004. Antologin
har bade bredd och djup och diskuterar
upphovsratten ur historiskt, kulturteoretiskt
och ekonomiskt perspektiv. Har belyses saval
kompositorers, musikers, producenters som
lyssnares perspektiv, samt i mindre man dven
industrins (vilket ar synd, d& avsaknaden av
dialog med foretradare for industrin &r en
del av den upphovsrittsliga problematiken).!
Redaktorerna ndmner i sitt inledningskapitel
betydelsen av en musikvetenskaplig diskussion
av verkbegreppet, samt teorier om kreativitet
- begrepp och teorier som upphovsrétten
direkt eller indirekt for med sig. Det ar ju 'verk'
skapade av 'kreativa' upphovsmén och -kvin-
nor som sdgs skyddas av dessa rattigheter.
Frith och Marshall belyser ocksa hur industrin

1 Enimaénga avseenden intressant avhandling ar
Linda Portnoffs Control, Cultural Production and
Consumption som analyserar kontrolimekanismer
i samspelet mellan dessa aktorer (kompositorer,
musiker, producenter, skivbolag, lysnare) och
dar upphovsratterna diskuteras kortfattat som
kontrollmekanism fér pengafloden fran konsu-
menterna (Portnoff 2007 s. 155 ff).

fran och med 80-talet kommit att se musika-
lisk egendom som en korg fylld av rattigheter
("a basket of rights") att exploatera. Framfér
allt visar man hur upphovsratter nu regleras
via globala handelsfdrdrag, vilket vi skall
aterkomma till.

Flera av artiklarna i Friths och Marshalls
antologi hdvdar att upphovsratten har en ne-
gativ paverkan pa musikalisk kreativitet, dvs.
kompositorers och latskrivares uttrycksmoj-
ligheter. Detta &r ett problem som ocksa tas
upp och diskuteras utférligt av Joanna Demers
i boken Steal this Music (2006), samt &ven
av Bengt Edlund i hans Riff infér rdtta (2007,
recenserad i detta nummer av STM), fastén
med helt olika perspektiv. Demers lyfter fram
hur uppfattningen av plagiat har férandrats
6ver tiden, fran att under senantiken ha varit
en relativt séllsynt fraga rérande hiavdandet av
forfattarskap till en text ndgon annan forfat-
tat, till dagens situation dar ett enstaka "riff'
eller en fras kan ge upphov till rattsliga tvister
(vilket Edlund beskriver i detalj). Den senantika
uppfattningen var fortfarande giltig under
1700-talet, nar plagiat pa allvar blev en fraga
aven for kompositdrer. Exempelvis beklagade
sig Johann Mattheson 6ver att Handel skulle
ha tagit en av Mattheson komponerad aria
och hdvdat den som sin egen. Mattheson
visade dock inte ndgon stdrre upprordhet
over tilltaget. Kanske kdnde han sig smickrad
over att den framgangsrike ungdomsvénnen
fastnat for hans melodi. Vasentligt i detta
sammanhang ar dock det Mattheson skriver,
att det &r acceptabelt att Idna en del av en
komposition, en idé, sa lange man betalar
tilloaka "med rénta", dvs. tillfor idén nagot
den inte hade i sitt ursprungliga sammanhang
(Mattheson, 1739/1999, s. 131). Plagiat géllde
med andra ord hela stycken, inte delar darav
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inkorporerade i nya musikaliska sammanhang
(nagon forestallning om upphovsratt till musi-
kaliska verk foresvavade dver huvud taget inte
Mattheson och hans samtid).?

Den situation som rader i dag ar i hdg grad
prdglad av den romantiska uppfattningen om
genialiskt skapande av originella verk, vilken
kom att utvecklas inom litteraturen fran och
med slutet av 1700-talet. En utveckling som
i korthet har summerats av Robin Hartwell:
"[beginning with the] shift from the eight-
eenth century, where the grammar of harmony
was common to most composers and original-
ity lay in its usage, through Wagner, where
the musical grammar itself was valued for its
originality, to the twentieth century, where
the basic materials of music - chords, tone-
colours, etc. - are perceived as the intellectual
property of the composers. (For example, one
has the sensation that Messiaen has patented
certain modes, chord formations and orches-
tral colours. To work with these materials is
to run the danger of committing an act of
plagiarism.)" (Hartwell, 1993, s.28). Nu har
inte Messiaen patent pa sina harmonier, men
Hartwells kommentar kan tyvérr inte avfardas
som en dverdriven oro.

| Riff infér réiitta gar Bengt Edlund igenom
det forsta och hittills enda plagiatmal inom
musikens omrade som drivits i Sverige och

2 Nar Mattheson hénvisar till den antika devisen
suum cuique (till var och en det honom tillkom-
mer) handlar det om ratten till eftertryck och
kopiering och inbegriper ingen férestalining om
ett immateriellt verk (se Pohlmann 1962 s. 53,
passim). Nar Mattheson talar om den instrumen-
tala musiken som ett Tonrede, ett klingande tal,
handlar det om att héja denna musiks status till
samma niva som textsatt musik, inte till nagon
hégre niva; Mattheson intresserar sig dartill for
allmédnna genrer, snarare @n enskilda verk.
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som har prejudicerande status da det kom

att drivas dnda till Hogsta domstolen. Malet
géllde en melodisk fras i laten Om du vill bli
min fru fran 1995 med gruppen Dréngarna
(utgiven av skivbolaget Regatta), som skiv-
bolaget EMI hdvdade var ett plagiat av en
liknande fras i "deras" |at Tala om vart du skall
resa, som spelades in drygt tjugo ar tidigare av
gruppen Landslaget. Férutom att Edlunds bok
visar hur forskrackande lattviktigt domstolen
varderar musikvetenskaplig sakkunskap - man
faster uttryckligen och utan sarskilda skal
hogre varde vid klagandesidans jurist Jan
Roséns amatdrmassiga "helhetsbeddmning”
av melodin (som medvetet utesluter bade
harmonik, rytm och ljudproduktion fran
tonmaterialet!) &n vare sig Edlunds eller Lars
Lilliestams musikvetenskapliga fackkunskaper,
vilka bada anfordes av svarandesidan - sa
antyder HD:s féllande slutdom genom en kryp-
tisk formulering att upphovsratt till musik kan
liknas vid sa kallad kdnneteckensratt, det vill
sdga att den plagierade frasen skulle vara att
betrakta som ett varuméarke (EMI:s advokat
talar explicit om varumérken).

Vad detta kan komma att innebéra for
praktiskt utévande musiker, kompositérer och
latskrivare ser vi hos Demers nér hon redogor
for tva fall i USA dér artisterna Bette Midler
och Tom Waits bada vunnit mal som géllde
efterliknande av deras respektive sangsatt
med hanvisning till varumérkesintrang (och
alltsd inte till upphovsratt). Det &r med andra
ord i USA inte lagligt att i sdng harma vare
sig Bette Midler eller Tom Waits! | bada dessa
fall var likheterna avsiktliga, men vad innebar
detta for alla artister, latskrivare och kompo-
sitorer? Att vi inte far sjunga som vara idoler
eller favoritsangare? Att vi inte far komponera

i en viss stil? EMI/Regatta-malet innebar att vi



inte far anvanda oss av det mest allmangiltiga
material nér vi satter samman en melodi,

om det gar att visa att detta material ingar

i nagon annans tidigare komponerade alster.
For varumarken &r kraven pa 'originalitet’
dessutom ldgre @n for upphovsrattsskyddade
verk, vilket innebar att risken att inkrakta pa
nagon annans varumarkesratt ar stérre. Sen
spelar det ingen roll i fall likheten mellan me-
lodierna varit avsiktlig eller ej. Den som skrivit
den senare melodin dr antingen plagiator
eller - givetvis beroende pa hur HD:s otydliga
men prejudicerande dom kommer att tolkas i
framtiden - gor intrdng pa ndgons inmutade
varumarke.

Edlund for ocksa en intressant diskussion
om skillnaden mellan 3 ena sida "originalitet”
och a andra sidan egenskaper som "sdrpragel”,
"karaktar" och "sjalvstandighet” (Edlund, 2007,
s.17 ff.). | den svenska upphovsrattslagen
fastslas att "[d]en som har skapat ett lit-
terdrt eller konstnarligt verk har upphovsratt
till verket" (SFS 1960:729 §1). Daremot sdgs
ingenting om vad som menas med ett verk.
Foljaktligen finns det ett visst tolkningsutrym-
me som man inom svensk juridik forsdkt be-
grénsa genom att infora begreppet "verkshojd"”
(Ljungman, 1981; Schierbeck, 1989). Enligt
verkshdjdsbegreppet skall tva villkor vara upp-
fyllda for att nagot skall kunna klassas som
"verk”. A ena sidan skall originaliteten vara sa
stor att tva personer inte ska ha kunnat skapa
samma verk oberoende av varandra (inte med
mindre dn att den ene kopierar den andre), &
andra sida skall ett verk inte kunna forvaxlas
med nagot annat verk. Inom juridiken omtalas
detta som "dubbelskapandekriteriet”, respek-
tive "skillnadskriteriet” (Nordell, 1990). Tyvéarr
hénvisar Edlund varken till denna diskussion

eller till den diskussion om rattsligt skydd for
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melodier som forts av juristen Gunnar Karnell
(1957), vilket riskerar att gora Edlunds arbete
onddigt svart att férhalla sig till fér den som
vill sétta in hans kritik i ett svenskt juridiskt
sammanhang.

Med tanke pa att Edlund i sin diskussion
av verkshgjd mer eller mindre avvisar skill-
nadskriteriet ndr det galler bruk av musikaliska
klichéer och konventioner (utan vilka popu-
larmusik knappast skulle existera), samtidigt
som han stéller hdga krav pa dubbelskapan-
dekriteriet, 6ppnar sig ett outtalat scenario
som innebar att en stor del av populdrmusiken
formodligen skulle frankdnnas verkshdjd och
dérmed ocksa réttsligt skydd - atminstone
om man som HD uteslutande beaktar melodin
(att en melodi som Per Gessles Héir kommer
alla kéinslorna férmodligen skulle sakna skydd
innebadr dock inte att hans inspelning av laten
ocksa skulle gora det, da det ror sig om olika
typer av rattigheter).

Att detta scenario inte dr ndgot som
lockar rattighetsindustrin och dess foretradare
ar inget att forvanas 6ver. Dess negativa eko-
nomiska konsekvenser maste dock stallas bade
mot de negativa konsekvenser for musikaliskt
skapande som HD:s dom fér med sig och den
nuvarande allminna utvecklingen pa rat-
tighetsomradet. Naomi Klein har uttryckt det
som att "if you're not on the team of a com-
pany large enough to control a significant part
of the playing field, and can't afford your own
team of lawyers, you don't get to play” (Klein,
2000, s. 179 ff). Det géller med andra ord att
se upp ndr man goér musik, eftersom misstag
i skapandet kan visa sig oerhért kostsamma
nar inte bara rattegangskostnader, utan ocksa
den klagandes uteblivna forsaljningsintakter
ska betalas. Edlund skrader inte heller orden

nar det galler att beskriva konsekvenserna:
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"Hogsta domstolens dom har ppnat for en
lukrativ, mafioso-liknande verksamhet inom
musikbranschen. Med en halvdan likhet i ena
handen och prejudikatet som tillhygge i den
andra, 4r det bara [for industrins advokater]
att knacka pa [hos latskrivarna] och kriva en
del av intdkterna: inget att forlora, mycket att
vinna." (Edlund, 2007, s. 196).

Upphovsratten ar till for att skydda den
som har skapat ett stycke musik. Darfor har
upphovsrattshavaren ratt att bestimma
nar, var och hur musiken far framféras
Upphovsrattshavaren har rétt att sdga nej
(Stannow, Akerberg och Hillerstrém, 1999).
Men denna ratt overlats inte séllan till forlag
eller skivbolag som villkor fér att musiken skall
fa spelas in och ges ut. Réttigheterna hamnar
i praktiken i andra hander dn kompositdrernas
och latskrivarnas. Att upphovsratten ar
overlatbar innebdr en kommodifiering av bade
rattigheter och musik (Volgsten och Akerberg,
2006). For rattigheternas del innebar detta en
syn dar ratt ar ndgot man i forsta hand dger
(och féljaktligen kan sélja), inte ndgot man
har. For musikens del innebar det att |atar och
kompositioner ses som objekt som kan stjalas
av pirater, snarare d@n som kulturyttringar som
brukas, vilket géller dnda till sjuttio ar efter
upphovsmannens dod.

Roger Wallis, tidigare ordférande i SKAP
(svenska kompositdrer av populdrmusik)
beskriver i sitt bidrag till Friths och Marshalls
antologi hur medieindustrin koncentrerats
genom fusioner och konglomerat, s& att man
kan tala om handfull "stora" som dominerar
den internationella musikmarknaden - i dag
SONY-BMG, AOL Time-Warner, Universal och
EMI (se ocksd Wallis, 2006: 288). Av dessa ar
det endast EMI som inte ocksa tillhor nagot

av varldens tio storsta mediekonglomerat
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(EMI &gs av investmentbolaget Terra Firma). |
stort sett samma konglomerat dger dessutom
patent pa sjélva den teknologi som medierna
forutsatter (MacMillan, 2003). Det Gr m.a.o.
en handfull konglomerat och koncerner som i
dag styr éver inte bara rittigheterna till en stor
del av de kulturella uttryck som musik utgér,
utan ocksd stdrre delen av de kanaler dér dessa
uttryck kan férmedlas och kommuniceras till en
publik. Mojlighetsbetingelsen for denna situa-
tion dr en utveckling dér synen pd upphovs-
ratterna skiftat fran personliga réttigheter till
handelsvaror. Kunskap om detta forhallande ar
av yttersta vikt for den som hyser det minsta
intresse for musik som kulturyttring, musik-
forskare eller ej.

Har finns inte plats att redogora for hur
upphovsratten ocksa riskerar att begrénsa
mojligheterna till kulturell utveckling, inbegri-
pet utvecklingen av medborgarnas kollektiva
och individuella identiteter (detta diskuteras
utforligare i Volgsten, 2010). | stallet vill jag
knyta an till den diskussion om musikveten-
skapens framtid som forts pa STM-online och
dar Tobias Pettersson uttryckt en oro dver att
det inte finns ndgra "som helst garantier for
att musikvetenskap finns kvar som sjdlvstan-
digt forsknings- och undervisningsomrade
om tio eller tjugo ar" (Pettersson, 2007). |
den man det finns skal for Petterssons oro vill
jag hédvda att det vi kanske mest av allt har
anledning att uppméarksamma som musikfors-
kare &r den pagaende utvecklingen dar musik
i allt hogre grad ses som en handelsvara ("det
svenska musikundret") pa bekostnad av sin roll
som byggsten i kultur och identitetsbygge.®

3 For en kritisk granskning av berdttelsen om det
pastadda svenska musikundret, se Fleischer
2009.



Det plagiatmal som Edlund redog6r for visar
hur skrammande liten betydelse domstolarna
(inte bara HD utan ocksé Tingsratten och Svea
hovratt) tillskriver musikvetenskapen. Lagger
vi dartill att den till hosten 2009 kommande
kulturpropositionen knappast lar upprepa
1974 érs delmal for kulturen, att "motverka
kommersialismens negativa verkningar" (SOU
2009:16/2, s.47), framskymtar en syn péa
musik som i konsekvensens namn studeras
battre pa ekonomiska institutioner dn pa
ndgon humanistisk motsvarighet (det ar
kanske talande att den av Edlund ndmnde Jan
Rosén inte bara dr ordférande i SFU, Svenska
foreningen for upphovsrétt, utan ocksa varit
knuten till Handelshégskolan i Stockholm).
Men framfor allt framtrader vikten av Edlunds
bok i en betydligt allvarligare dager, dar vad
som star pa spel ar sjdlva synen pa vart forsk-
ningsdmne: musiken.

| den man upphovsréttens nya funktion
som investeringsobjekt har ett finger med
i denna utveckling maste vi dessvérre
konstatera att upphovsratten inte langre ar
forhandlingsbar, atminstone inte pa nationell
niva och knappast av kulturpolitiker. Detta
framgar med bister tydlighet av David Laings
artikel Copyright, Politics and the International
Music Industry, som ocksa ingar i Friths och
Marshalls antologi. Upphovsratterna ingar
sedan 90-talet som en del (TRIPS) i vérldshan-
delsorganisationens multilaterala avtal (GATT).
Detta innebér dels att varje omférhandling
maste ske pa internationell niva, men ocksa
att den medlemsstat som inte foljer radande
bestdmmelser kan rdkna med sanktioner fran
andra medlemmar och inom andra handelsom-
raden (undlatenhet att f6lja upphovsrattsav-

talen enligt TRIPS kan alltsé innebdra att man
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drabbas av sanktioner fér annan industri, t.ex.
stalexport).*

Finns det da ndgot vi musikforskare kan
gbra at utvecklingen? Den upphovsréttskri-
tiske juristen Peter Drahos har foreslagit
ett antal strategier méjliga framfor allt for
utvecklingsldnder att inta (Drahos forskning
ror framst patentrétters negativa inverkan pa
distribution av ldakemedel i tredje vérlden, se
Drahos, 1996), varav hans "strategy of counter
proposal” kan visa sig anvandbar. | all enkelhet
handlar det om att férséka omformulera fra-
gestallningar och omdefiniera grundldggande
begrepp - t.ex. i musikens fall vad 'verk' och
'skapande’ innebdr. For att inte tala om vad
'musik’ dr (eller kan vara; att fragan ar svar-
besvarad innebar inte att vi maste acceptera
nagon handelsekonomisk uppfattning).

For detta andamal maste vi, som Lars
Lilliestam (2005) uttrycker det, kunna "kombi-
nera musikanalys med bland annat kultur- och
samhéllsteorier och arbeta tvarvetenskapligt
for att forstd musik som ett ménskligt feno-
men". Som musikvetare maste vi inte bara be-

harska vara respektive specialistkompetenser

4 lenintervjui Computer Sweden sdger Jan Rosén
om den pagdende rattegangen mot Pirate Bay,
med adress till tingsrdttens domare, att de inte
bara maste ta hdnsyn till svensk lag, utan ocksa
de "internationella forpliktelser” som Sverige
har pa handelsomradet. Chefen fér immateri-
alrdttsavdelningen pa advokatbyran Bird och
Bird, Walo von Greyerz, fortydligar: "Framfor
allt &r det lobbyisterna i USA som skulle ligga pa
sin regering. De signaler jag far tyder pa att de
redan gor det och har kan de fa anledning att ga
pé dnnu hardare” (citerat i Larsson 2009). Men
det dr inte bara USA som sétter press pa omvarl-
den. EU driver ocksd sedan ett antal ar tillbaka en
tvist inom vérldshandelsorganisationen, det sa
kallade "Irish music case”, for att f& USA att driva
in royalties fran resturanger, frisérsalonger och
andra affédrsrorelser som spelar musik for sina
kunder (General overview, 2009).
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(analys eller €j), utan dessutom kunna sitta
in denna kompetens i ett samtidsorienterat
samhalls- eller kulturteoretiskt sammanhang.
Till detta bor vi ocksa ldgga en dtminstone
elementar estetisk orientering. Behoven av
de analytiska, samhalls- och kulturteoretiska
kompetenserna bor framga av den diskussion
jag hittills fort. Dartill vill jag lyfta fram beho-
vet av en estetisk (varmed jag avser musikfi-
losofisk) anknytning till den egna forskningen
och undervisningen. Som utgéngspunkt for
detta resonemang far Gunnar Petris bok
Rdtten till menuetten (2000, engelsk upplaga
2002) fungera.

Petri ar fore detta VD i STIM och fore
detta preses i Kungliga musikaliska akademien,
vilket ger hans bok officiell tyngd. | likhet
med dvriga forfattare jag refererat staller
sig Petri kritisk till det han beskriver som en
"marknadens diktatur", dér ett mindre antal
"mediekonglomerat svarar for 80 procent av
rattigheterna till varldens musik” och sitter
"pd nédstan alla stolar pa en gdng nér vardet pa
musikrattigheter skall férhandlas fram" (Petri,
2000, s. 176).° Petris bok dr i huvudsak en
historisk redogdrelse foér upphovsrattens ut-
veckling inom musikens omrade. Tyvarr ar den
historiska framstéllningen belastad med felak-
tigheter. Jag skall inte ga in pa ndgon detalj-
kritik i detta avseende, men Petris pastaenden
att Sverige i och med tryckfrihetsférordningen
1810 skulle ha fatt "en verklig upphovsratt”
(s.130) och att i "praktiken omfattades dven
musikalier" (s. 133) kan tjina som exempel.
Pastdendena innebdr i forsta fallet en termi-
nologisk sammanblandning av "upphovsratt”

och "dganderatt”, vilket enligt lagen ar skilda
foreteelser — upphovsrétt existerade inte i
Sverige 1810, det skulle drgja till 1919 - samt
i det andra fallet en historisk felaktighet (Olof
Ahlstrsm ma ha hivdat dganderitt till not-
tryck i en tvist med Bellmans efterlevande,
men domstolen domde till hans fordel med
hanvisning till Zganderitten till texterna).®
Det jag ser som ett problem med Petris
bok ar den idealistiska syn pa kompositrer
och verk som framskymtar. Aven om Petri
inte uttryckligen séger sig forespraka nagon
idealism beskriver han okritiskt en uppfattning
av det upphovsrattsskyddade objektet som
nagonting immateriellt, ndgot som bara tillfél-
ligtvis (men inte ndvindigtvis) realiseras i
den materiella varlden.” Det kompositren
skapar, havdar Petri, ar "ett immateriellt verk",
det dr "nagot atskilt fran" varje materiell rea-
lisering och har darfor "en existens oberoende
av" notblad, inspelningar eller framféranden
(s.9f.). Huruvida verket endast star att finna i
nagon platonsk idévérld &r en fraga Petri inte
besvarar. Daremot har sjdlva upphovsréatten,
den ratt som naturligen utgar fran skapandet
av detta ideella verk, sitt "ursprung hos
upphovsmannen sjalv och ingen annanstans"”
(s.78).8

5 Petri uppmérksammar ocksa problemet med
varumarkesratterna inom musiken (a.a. 177).
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6 Den svenska synen pa den kreative och komposi-
toren, det originella verket och den kontemplati-
va publiken behandlas utforligt i Volgsten (under
arbete).

7 Vad Petri exempelvis inte ndmner &r den flera
decennier langa debatt som i borjan av 1970-ta-
let mynnade ut i en konsensus om att tolka ut-
trycket "verk" sa som varande upphovsrattens
"objekt" inte som en teoretisk term refererandes
till en idealistisk storhet, utan som ett vardags-
uttryck vars innebord varierar fran fall till fall
(Strémholm 1970).

8 Isinavhandling Férfattarrdttens genombrott
(2008) skriver Petri en avsevart gedignare histo-
ria, dven om en idealistisk grundsyn lyser igenom



Att denna syn pa musik lever kvar, trots
att idealismen sedan ldnge forlorat i inflytande
(och trots att de filosofer som i dag hivdar en
idealistisk musiksyn ar forsvinnande fa), kan
ocksa iakttas pa andra hall. | internationella
sammanhang talar man &nnu pa 2000-talet
om the Content Industries, dar "content” syftar
pa det materiella uttryckets immateriella inne-
hdll, dvs. det val avgrinsade idealistiska inne-
hall, sprunget ur upphovsmannens inre, som
upphovsratten forutsitter.® | Sverige 2008
skriver en grupp riksdagsledamdter en debatt-
artikel i en av landets stdrsta dagstidningar,
ddr man "forsvarar ... dganderétten, inte bara
nar det géller materiell egendom, utan ocksa
immateriella rattigheter” (SvD, 10/1-08), och
man far stdd av en av tidningens kulturkritiker,
som pratar om brist pa respekt for "konstska-
parnas dganderatt” (SvD, 15/1-08). Ja till och
med Svenska akademiens standige sekreterare
talar om "angrepp pa dganderatten” (Exp.,
6/1-08).1°

i uttryck som "dganderattsmetaforen” (s.319),
vilken rader dver tryckta skrifter innan "férfat-
tarrdttens natur" (s.302) far sitt rattmitiga
genombrott.

9  Det sdgs ofta att upphovsrattsskydd géller ma-
teriella uttryck och inte immateriella idéer (t.ex.
Hemmungs Wirtén 2004 s. 8), vilket &r ett vilse-
ledande satt att sdga att den som kontrollerar
upphovsratten ocksa kontrollerar exemplarfram-
stallning och framféranden.

10 | TRIPS-avtalet anvands avsiktligen uttrycket
intellektuell egendom. Att hénvisa till egendom
syftar inte minst till att efterlikna naturréttsliga
argument och att utnyttja de positiva konno-
tationer dessa fér med sig (May och Sell, 2008,
s. 163f.). Den intellektuella egendomen utgors
enligt avtalets férsta paragraf, i enlighet med
Bernkonventionens idealistiskt préglade termi-
nologi, av "verk". Symptomatiskt talar ocksa den
svenske vd:n for skivproducenternas organisa-
tion Ifpi om "verk" nédr han férklarar vad som
laddas upp pé natet av illegala fildelare (SvD,
31/3-09).
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Vad det hdr handlar om &r inte nédvén-
digtvis ndgon uttalad eller genomreflekterad
syn pa musik som bestdende av idealistiska
"objekt". Nar t.ex. www.aftonbladet.se ba-
sunerar ut att "6ver en miljon svenskar stjal
musik pa nitet" (1/2-08), spelar man snarare
pa vad vi har anledning att tro dr en allmént
etablerad tankefigur, en slags omedveten
"ontologisk metafor” som styr vart tankande
(jfr. Lakoff och Johnson, 1980, s. 25 ff). For
industrin innebar denna idealistiska tankefigur
bland annat att populdrmusik kan laddas med
ursprungligen konstmusikaliska forestallningar
om 'verkets' ontologiska existens utan att
termen 'verk' behéver uttalas (Horn, 2000,

s. 19 ff).

Genom att pa detta satt uppfatta musik
som bestdende av idealistiska objekt mdjlig-
gors inte bara ett fortingligande, utan ocksa
en mycket speciell kommodifiering av musiken,
vilken Time Warners VD Gerald Levin mer eller
mindre avsiktligt beskriver som att "[t]he
[copyrighted] material actually becomes more
valuable over time. It can be sold and resold
over and over again. There are very few busi-
nesses | know that have those characteristics”
(citerad ur Sadler, 1997, s. 1930). Dessutom
innebar en idealistisk syn pa musiken att den
som kontrollerar upphovsratten kan hdvda
att dessa objekt stjéls ndr musik spelas (eller
en inspelning kopieras) utan lov. Att spela en
1at eller ett verk (eller kopiera en inspelning)
utan att ha upphovsrétten pa sin sida innebar,
enligt detta satt att se pa musik, att man stjl
ett objekt som ndgon dger: det idealistiska
musikverket (de sjélvbetitlade 'natpiraterna’
bidrar med sitt I6jliga namn i hégsta grad till
att upprétthalla den idealistiska tankefiguren
i det allmdnna medvetandet). Upphovsrétten
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tenderar harmed att uppfattas som en dgan-
deratt, vilket den inte alls &r."

Innebdr da ett ifrdgasdttande av den idea-
listiska tankefiguren att vi maste acceptera en
materialistisk musiksyn, dar musiken reduceras
till akustiska fenomen, ljudvagor, trycksvarta
pa papper, elektroniska koder i digitala minnen
eller impulser i vdra nervsystem? Som jag ser
det vore en materialistisk musiksyn av exklusiv
och reduktionistisk art kontraintuitiv och
otillrdcklig. Det finns sidor i den romantiska
tanketraditionen som inte later sig avfardas,
men som inte nddvandigtvis forutsatter en
idealistisk ontologi eller ett exklusivt indi-
viduellt skapande (Csikszentmihalyi, 1988;
Negus och Pickering, 2002; Kania, 2008). Vid
sidan av musikens materiella existens anfor
jag darfor som forslag det vi kan kalla for
musikens subjektiva, respektive intersubjektiva
existensmodi (jfr Volgsten, 1999 och 2006).

Med musikens subjektiva existens inbe-
grips allt musiken betyder fér individen, hur du
eller jag upplever musik och vilken roll musiken
spelar i vara respektive liv. Detta dr bade en
kroppslig erfarenhet - vi upplever musiken
med vara kroppar, som rorelser, kénslor och
sinnesstamningar - och en kognitiv erfarenhet
- vi kategoriserar det vi hor, vi vet vad det ar
frdgan om beroende pd om vi dr erfarna musi-
ker, bekanta med stilen etc. Vi kan ocksa se att

11 Enligt lagen &r det sjalvklart inte fragan om na-
gon dganderétt, vilket EMI/Regatta-mélet visar:
hade det varit frdga om ett brottsmal (vilket &r
fallet ndr det &r frdga om stéld) och inte som nu,
ett civilmal, hade svaranden knappast behévt
bevisa sin oskuld pa det satt som nu skedde;

i stéllet hade klagandesidan avkravts en mer
substantiell bevisforing for visa att ett brott
verkligen hade begatts (rdttegdngen mot Pirate
Bay drevs daremot som ett brottsmal, som ett
avsiktligt brott mot upphovsrattslagen, tvart
emot de atalades dnskan).
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denna musikens subjektiva existens forutsatter
musikens materiella existens. Om musiken inte
fanns 'dér ute' pa nadgot satt, skulle den aldrig
na in i vara subjektiva erfarenheter.

Musikens subjektiva existens ar ocksa bero-
ende av dess intersubjektiva existens. Har har vi
alla de kulturella antaganden som préglar vara
musikupplevelser, alla de kategorier med vilka vi
forstar musik. Begrepp som "verk' och ‘geni' hor
till denna niva, liksom tekniska begrepp sasom
'triol', 'fuga’ eller 'sonatform’. Podngen med att
lyfta fram musikens intersubjektiva existens ar
just denna: att musik dr ett socialt fenomen, som
inte gar att reducera till ndgon av dess dvriga
existensmodi. Musiken krdver kommunikation
och dialog. En privat musik dr ddrmed lika otdnk-
bar som ett privat sprak.

Det vi gor nér vi 'skapar’ en melodi, musik-
stycke eller ett musikaliskt verk ar enligt detta
forslag att vi bringar ndgonting till materiell,
subjektiv och intersubjektiv existens. Det ar
detta 'ndgonting’ med sina tre existensmodi
som upphovsrétten i férsta hand borde ha
att forhalla sig till, snarare @n ndgon obskyr
varuform. Det dr ocksa till detta 'ndgonting’ vi
musikvetare maste relatera till i var forskning
och undervisning. Och dven om végen fran
rattighetsindustrins affarsdverenskommelser
till kulturpolitikens bord kan verka lang - att
ersatta en allmédnt etablerad tankefigur med
kunskap kraver en massiv folkbildningsinsats -
utgdr den en utmaning som musikforskningen
inte bor blunda infér. Medvetenhet om proble-
met dr redan ett forsta steg.
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"Sweetenings" and
“Babylonish Gabble"”

Maria Bania: “Sweetenings” and “Babylonish
Gabble": Flute Vibrato and Articulation of Fast
Passages in the 18" and 19" Centuries. Diss.,
Hdogskolan for scen och musik vid Goteborgs
universitet, 2008. 350 s., notex., CD. ISBN
978-91-975911-7-1

Although performers and musicologists have
long grappled with matters of historical
performance practice - particularly since
the emergence of the so-called ‘early music
revival' in the latter half of the twentieth
century - there still remain many areas yet to
be fully investigated. Maria Bania's doctoral
thesis (published as part of the University
of Gothenburg's ArtMonitor series) seeks to
cover two such specific gaps in our knowledge
by concentrating on a pair of issues central to
a fuller understanding of flute performance
in the eighteenth and nineteenth centuries:
the use of vibrato and the articulation of fast
passages. As noted in the introduction, during
much of the period in question these tech-
niques were, naturally, “rarely indicated in the
score” being left instead for the musician to
apply "according to prevailing practice” (p. 2).
As a professional performer on historical
flutes, the author's approach might best be
described as applied musicology, not least
because traditional scholarly research is com-
bined with practical investigation, the 'results’
of which can also be experienced in sonic
form on the accompanying CD of beautifully

played musical examples. And since this was a

period in which vast changes occurred in the
flute's construction - from alterations in its
shape and the gradual addition of further keys,
through to the pioneering innovation of the
metal Boehm flute complete with a ring-key
system - the study's practical experiments
utilised a variety of different instruments
covering a broad chronological spectrum.

The primary source material that forms
the basis of this dissertation centres on an
impressive selection of flute method books
dating from the early eighteenth to the late
nineteenth centuries. These cover a wide
geographical area, but draw particularly on
examples published in France, Germany and
England—three locations where flute players
and teachers appear to have been especially
keen to document their craft (or, at very least,
eager to reap further financial gain from the
commercial distribution of their knowledge).
And while a number of recent studies have
dealt with the history, development and
repertoire of the flute (most notably Rachel
Brown's The Early Flute: a Practical Guide and
Ardal Powell's rather more broad survey, The
Flute, both published in 2002) or with par-
ticular players - including Charles Nicholson
(1795-1837) and Maximilian Schwedler (1853-
1940), one of the strengths of Bania's study
is its ability to focus on two specific aspects
of performance practice while simultaneously
drawing conclusions on Europe-wide changes.

The first part of the dissertation deals with
the production and application of vibrato,
an expressive technique whose absence
mistakenly became "one of the characteristic
features of twentieth-century baroque flute
playing” (p. 1). By concentrating on a single
instrument Bania has been able to identify

and discuss a fascinatingly wide variety of
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vibrato techniques, some referred to by dif-
ferent names by different authors: including
martellement (also known as Schwebungen),
jaw vibrato and the delightfully literal "shak-
ing the flute". She also charts the gradual shift
in the role of flute vibrato from an occasional
embellishment to constituting a more or less
constant element of tone production, but
perhaps most significantly demonstrates that
finger vibrato - far from being a technique
associated solely with woodwind music of

the French Baroque in the form of flatte-
ment - was in fact the dominant flute "vibrato
technique during the eighteenth century and
coexisted with chest vibrato during the first
half of the nineteenth century at least in
England and Germany" (p. 5).

The second part of the study deals with
the area of articulation—traditionally a field
of historical performance practice that has
either been considered in a general sense,
as in Clive Brown's 1999 book Classical and
Romantic Performing Practice, 1750-1900, or
in studies focusing on the meaning of specific
articulation markings in the works of indi-
vidual composers. Instead, Bania has chosen
to focus specifically on the articulation of fast
passages, above all the rather confusing range
of syllables used by flute players for double
tonguing in various languages, by different
flute players, at different times - information
that is synthesized here into three main tech-
niques: d-g, d-r and d-/. Along with an analy-
sis of the surprisingly heated debates that
raged on double tonguing in many European
countries, her study shows that while allowing
players to reach “railroad speed” (in the words
of Nicholson in 1836), the technique was
also used in passages of a moderate tempo.

The all-important art of adding appropriate
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patterns of articulation in performance (in
the form of varying combinations of slurred
and tongued notes) is a further issue dealt
with here, since, as Bania points out, "Until
the latter half of the nineteenth century, flute
players were expected to know the art of
applying articulation when not indicated by
the composer” (p. 5).

The identification of such shifts in style,
conventions and playing conditions are central
to successful research in the field of historical
performance practice. This is a process that
requires the consideration and synthesis of a
substantial body of evidence - amply repre-
sented here by the flute method books as well
as other forms of written material, both textual
and musical, and by gramophone recordings
from the early years of the twentieth century.
The bibliography also includes a substantial col-
lection of secondary source material, although
it is rather odd the 2001 edition of The New
Grove Dictionary of Music was ignored in favour
of the 1980 version. And while the final draft
could have done with one more round of proof-
reading - above all to eliminate some rather
strange instances of English expression - these
are relatively minor distractions. Indeed, there
can be no doubt that Bania's findings have the
potential to lead other period performers to
reconsider their approach to issues of vibrato
and articulation of music from the eighteenth
and nineteenth centuries.

Samantha Owens

Med gardagens dorr pa glint

Johanna Broman Akesson: Med gdrdagens dérr
pd gldnt: Povel Ramel och melodins epok, Diss.



Institutionen for musik- och teatervetenskap,
Stockholms universitet (Studier i musikveten-
skap 20; Skrifter utgivna av Svenskt visarkiv
25). Lund: Sekel, 2009. 419 s. ISBN 978-91-
85767-41-0

"Genom var historiska backspegel vet vi i dag
att Ramels karridr tog fart i samma veva som
det populdrmusikaliska landskapet borjade
omformas med allt starkare influenser av
amerikansk folkmusik och en stérre fokus pa
artister", star det pa avhandlingens forsta
textsida (s. 14f). Lasaren fragar sig kanske om
ordet "genom" var det bdsta och om talsprak-
lighet ("samma veva") kommer att vara ett
genomgaende drag i avhandlingen. Och vad

ar "amerikansk folkmusik”, undrar man. Allas
eller nagon sarskild grupps folkmusik i USA?
Navél, man laser vidare och finner att det strax
sdgs att Ramels verk "levandegdr vasentliga
drag fran melodins epok ... ur ett reflekterande
perspektiv” och att syftet dr att analysera hur
detta levandegdrs. Melodins epok varade, star
det, "fran industrialismens genombrott under
slutet av 1800-talet till popens genomslag i
borjan av 1960-talet”. Syftet foljs omedelbart
av fyra fragestéliningar som ar lattare att ta
till sig: a) vilka musikaliska och textmassiga
stildrag och genrer anknyter Ramels verk till?;
b) pa vilket sitt forhaller sig hans verk till
genreforvdntningarna inom musik och text?; c)
vilka dterkommande struktureringsprinciper kan
man hitta i Ramels musik och text?; samt d) pa
vilka satt forhaller sig Ramels text och musik
till varandra?

Fragestallningarna utvecklas egentligen
inte. | stallet foljer ett dversiktligt avsnitt om
melodins epok, ett begrepp som blir till ett
slags styrande och forférisk metafor. Humor

och lattsinne ségs vara "det mest typiska
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sdrdraget” fér musiken, men nagon analys av
samband mellan varuproduktion och séngers
struktur, ménniskors anvéndning och reception
av musiken m.m. tas egentligen inte upp
(Adorno saknas i litteraturlistan - 6vrig tysk
litteratur likasa). Det &r musiken som skall
komma i férgrunden, men det tillaggs ocksa
att "musikens stildrag, text och omgardande
forestallningsvarldar kan i sig avsldja mycket
om den samhélleliga kontexten" vilket antyder
att avhandlingen kommer att ha ett socio-
logiskt perspektiv (s. 18). Broman Akesson
(JBA) lutar sig mycket mot Richard Middleton
och Peter van der Merwe och har inspirerats,
framgar det, av Lawrence Kramer. Det saknas
en diskussion om van der Merwes satt att
arbeta. Varken van der Merwe eller Kramer ar
som bekant okontroversiella.

Betraffande metod sdgs att JBA har
valt "ndgot eller ndgra utmarkande drag i
varje verk" som pa detta vis styrt analysen.
Den betecknas som en empirisk "trial-and
error-metod” dar hon "via studier i kontexten
kring Ramels verk" skaffat sig "storre insikter
i melodin epok” varfér "bilderna sakta [har]
sméalt samman till en djupare helhet" (s.21.)
Lyssnarperspektivet kan, tillaggs det strax, av
naturliga skal vara "mer objektivt och bredare”
an Ramels eget. Har hade funnits mycket att
diskutera. Vad t.ex. "empirisk" har innebar
klargors heller inte. Det framgar saledes att
jag dnskat mig ndgot helt annat: en inledning
dér lasaren fatt klart for sig relevansen av
begreppet melodins epok, en presentation
av fragestéllningar vilket utmynnat i en mer
omfattande syftesbeskrivning. Sa kunde fram-
stédllningen om metoder foljt. Dartill hade ett
klarare sprak inte skadat.

| avhandlingens andra kapitel finns bland

annat ett langt avsnitt om melodins epok (men
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hur melodik uppfattades t.ex. pa 1700-talet
diskuteras inte). Har aterfinns ocksa ett kon-
cist avsnitt om Ramels karridr som musiker/
artist. Dock saknas en diskussion om de for-
utsdttningar han hade att forhalla sig till; vad
som var mdjligtatt framfdra och spela som
underhallare i de valda sammanhangen. | det
tredje kapitlet berattar JBA bl.a. om crazystil,
diskuterar innebérderna i begrepp som parodi,
pastisch och travesti. Det &r vardefulla forsok,
men sker likval ndgot i ljuset av hoppldshetens
stjdrna, da avgransningarna och inringningen
av begreppens inneborder sker utifran ett
sammantaget perspektiv. D3 férutsattning-
arna for musikens olika parametrar, text,
framférande och arrangemang, ar sa olika i
forhallande till vart och ett begrepp och ingen
systematisk genomgang gors, framkommer
egentligen litet nytt.

Avhandlingen lyfter forst nir JBA narmar
sig sangerna. Har foljer forst en bra indelning
av sangernas innehall i sex olika sangtextgen-
rer. | det fjarde kapitlet, "Ramels stilpalett”,
inleds genomgangen av musiken, ett avsnitt
pa nistan 300 sidor! JBA har tidigare delat
in Ramels stilar i tre huvudavdelningar "'det
gamla bondesamhdllet’, ‘den borgerliga se-
kelskiftesmiljon' samt 'det moderna och ung-
domliga 1900-tatet'. Det tillaggs att "dessa
idé- och forestallningsvarldar praglade och
formade melodiepokens verklighetsuppfatt-
ning" (sic! - anmalarens betoning). Utgdende
fran detta perspektiv ar kapitlet vidare indelat
i nio avdelningar och dartill underavdelningar.
Lasaren far pa detta satt sdval en utmarkt
dversikt som en utomordentlig och detaljerad
insikt i sdngernas stilar. Till det vardefulla hor
ocksa att JBA oftast inleder med en historisk
oversikt om respektive stil. Den férsta melodi

som tas upp ar Dd. Delar av texten i sangen
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jdmfors med i detta fall textavsnitt ur Lehars
operettmelodi Du dr min hela virld. Denna
analysteknik kallas "Forslag till férlagor att
associera till" - en snarlik formulering kunde
ocksd ha statt for de hundratals huvudsak-
ligen melodiska jamforelser som ocksa sker.
Beroende pa musiks ringa semantiska innehall
upplevs och forstas musikaliska jamfdrelser
mer utifran personliga utgangspunkter och
referenser an nar det géller sprak. Fastan JBA
har en bred och gedigen populdrmusikalisk
repertoarkdnnedom upplevs de sprakliga jam-
férelserna darfor generellt som mer relevanta
an de musikaliska.

Den detaljgranskning av JBA:s pastaenden
av likhet som jag gjorde under oppositionen kan
inte visas hdr. Uppvuxen med den repertoar som
JBA diskuterar kan jag endast konstatera att
manga likhetsbedomningar traffar ratt, atskil-
liga fel, medan minst lika manga ar tveksamma.
Analysteknikens subjektivitet och verktygen for
att avgora olika grader av likhet ar metodens
akilleshal. Det finns ocksa, som redan det
inledande citatet i min recension visade, manga
mindre saker att hdnga upp sig pa.

Det omfattande och kunskapsrika kapitlet
om Ramels stilpalett &r alltsa avhandlingens
stora behallning. Avhandlingen &r en givande
och detaljerad skildring om den musikaliska
varld Ramel vaxte upp i, forholl sig till och
inspirerades av (det utlovade sociologiska
perspektivet vad galler texternas innehall i
forhallande till det samtida samhallet forblir
dock ett ofullbordat projekt). Den imponerande
materialgenomgangen foljs till slut av knappa
sex uppsummerande sidor vars innehall inte alls
motsvarar kapitlets rubrik, "Ramel i helfigur”.
Det gor daremot avhandlingen som helhet.

Olle Edstrém



Det imagindra rummet

Toivo Burlin: Det imagindra rummet:
Inspelningspraxis och produktion av konst-
musikfonogram i Sverige 1925-1983. Diss.,
Institutionen for kultur, estetik och medier,
Géteborgs universitet (Skrifter fran musik-
vetenskap 92), 2008. 458 s., ill. ISBN 978-
9185974-08-5

Toivo Burlin gjorde det, han blev den forste
musikvetaren har i landet som genomférde en
storre studie om musikteknologi. Och med den
insatsen kndt han svensk musikvetenskap till
ett snabbt vixande forskningsfalt som framfor
allt syns i brittisk och amerikansk litteratur (se
Sverker Jullanders essdrecension i STM 2006).
Det ar egentligen mérkligt att musikforsk-
ningens uppmarksamhet pa musikteknologin
kommer forst i vara dagar. Inspelnings- och
uppspelningstekniken ar faktiskt sa gammal
att ingen nu verksam musikvetare kan tanka
bort hdgtalarlyssning pd musik som en del av
sin musiktillvdnjning. Detsamma kan ocksa
pastas om de nu verksammas larare, till och
med om ldrarnas ldrare, vilket sager en del om
tidsperspektivet.

| sin digra doktorsavhandling tar sig Toivo
Burlin an inspelning och produktion av konst-
musikfonogram i Sverige under aren 1925-
1983. Uppgiften &r stor, vilket redan avspeglas
i hans ovanligt omfangsrika fragebatteri. Hans
overgripande fragor lyder: "Hur har musikpro-
duktionsteknologin bidragit till att konstituera
konstmusik som klingande struktur pa inspel-
ningar och hur har i sin tur den inspelade och
medialiserade musiken konstituerat konstmu-
siken i Sverige som genref3lt?" (s. 28). Burlins
framsta intresse ror som synes relationen

mellan fonogramproduktion och konstmusiken
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som genre, men for att kunna diskutera detta
forhallande maste han forst skriva konstmu-
sikfonogrammets historia i Sverige fram till
CD:ns genombrott 1983. Mesta utrymmet i
boken upptas av denna pionjdrinsats.
Undersdkningen bygger pa bade skriftligt
och ljudande kallmaterial. Fér att genomfora
uppgiften har Toivo Burlin bland annat inter-
vjuat en rad personer som i olika roller varit
aktiva med inspelning och utgivning av konst-
musikfonogram under den aktuella epoken.
Boken har nio kapitel. | ett av dem bestam-
mer han sin definition av genren konstmusik
och kontextualiserar den, med betoning pa
svenska forhallanden. | ett annat beskriver han
forutsattningarna for att betrakta musikinspel-
ningar som verk i ontologisk mening, som fono-
grafiverk (works of phonography), sjélvstandiga
i forhallande till bade noterade verk och verk
som klingar fran scenen. Tva kapitel bestar av
noggranna genomgangar av konstmusikens
historia pa fonogram i Sverige, av verksamma
bolag, inspelningstekniker och producenter,
samt inte minst av utgivna fonogram. Ett
sarskilt kapitel &gnar han at inspelnings- och
produktionspraxis under epoken. Dar far tva le-
dande namn stérre utrymme: Kjell Stensson och
Hans-Peter Kempe. Kapitel sju &r helt och hallet
vikt at elektronmusikens produktionshistoria.
Sérskild uppmarksamhet ges at entreprendren
Ralph Lundsten och hans markvardiga karriar.
Innan studien sammanfattas, gor Toivo Burlin
sjutton analyser av utvalda fonografiverk - fran
Kammarorkesterns inspelning av Geminiani
av ar 1953 till utgdvan av Nils Lindbergs Sju
dalmdlningarfran 1973. Dessvérre foljs inte
den uppgiftsspackade texten av nagot register,
vilket gor att manga anvédndare av Burlins
forskning kommer att svdra osande eder pa sina

studerkammare.
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Den mest pafallande styrkan med Burlins
arbete dr utan tvekan dmnesvalet och att han
darmed pa allvar 6ppnar ett forskningsfalt
i svensk musikvetenskap, dessutom med
genuint svensk empiri. Den kunskap om
férmodern och modern fonogramproduktion i
Sverige som han efter omsorgsfullt arkiv- och
intervjuarbete kan presentera borde vara
rejalt efterlangtad av musikhistoriker med
1900-talsinriktning. Han introducerar namn
och insatser som tidigare inte beaktats, han
behandlar fonogramutgévor som hér ges sin
ratta plats i svensk konstmusikutveckling. Inte
minst visar han hur fonogramproduktionen
med dess inspelningspraxis och dess aktorer
varit en kraft som i hdgsta grad paverkat
landets konstmusik och var uppfattning
om den. | sjdlva verket vill Burlin skriva om
musikhistorien fér den har aktuella genren
som i mycket liten utstrdckning tagit hdnsyn
till fonogramutgivningens betydelse. | denna
ambition har han atminstone mitt fulla stod.

Som pionjar pa svenska och med svenskt
kédllmaterial kan han ocksa lansera ett antal
relevanta begrepp och modeller. Jag tanker
pa redan ndmnda fonografiverk, dessutom
exempelvis musikteknik-musikteknologi,
dokumentariskt respektive hyperrealistiskt
inspelningsestetiskt ideal, inspelningen
som hypernotation, musikinspelningen som
representation, betoningen av inspelningens
spatiala kvaliteter och annat. Med denna lan-
sering av teoretiska redskap underldttar han
for andra som vill folja efter.

Bland det konkreta Toivo Burlin tillfor
historieskrivningen maste ndmnas redogérel-
sen for den méarklige Hans-Peter Kempes ban-
brytande insatser. Med en privat formégenhet
som grund startade Kempe etiketten Swedish
Society Discofil som han drev tillsammans med
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svagern Mark Blomberg mellan &ren 1945-
1962, da bolaget saldes. Med sin kombination
av teknik- och musikintresse kunde han skapa
en verksamhet som var tekniskt innovativ och
repertoarmdssigt nydanande. Resultatet blev
inspelningar som slog igenom och snart blev
klassiska, sa klassiska att de fortfarande kom-
mer i nyutgdvor: bland annat Hugo Alfvéns
Midsommarvaka i stereo med tonséttaren
som dirigent, Drottningholmsmusiken med Stig
Westerberg (dir man samtidigt skapade den
verktitel som sedan dess géller), Férkiddd Gud
med Elisabeth S6derstrém och Erik Saedén
som sangsolister och Lars Ekborg som uppla-
sare. Efter att ha insett Kempes och bolagets
betydelse i efterkrigstidens musikliv framstar
det som anmarkningsvart att insatserna inte
tidigare fatt sin beskrivning.

Avhandlingens svagheter? Ja, Toivo Burlin
vill kort sagt fér mycket. Hans stora ambitio-
ner har skapat en omfangsrik text, dar vagen
fran forskningsfragor till svar mdnga ganger
tappas bort. Bitvis dr de historiska skildring-
arna katalogartade, med massor av namns
nimnande (antalet fotnoter &r 1493 stycken!).
Stringens dr uppenbarligen inte denne forfat-
tares starka sida.

Tva kapitel faller enligt min uppfattning
utanfor ramen och skulle med férdel kunnat
publicerats i annat sammanhang. Det galler
dels skildringen av elektronmusikens svenska
historia, dels fonogramanalyserna i kapitel 8.

Kanske tillndr det pionjdrens problem att
begrénsa sig. Faltet ar ju mer eller mindre fritt
- och allt, sdger allt, maste med. Men ldsaren
ser det annorlunda, ndr han eller hon gar bort
sig i den stora texten. Lasaren uppfattar inte
heller forfattarens sjalvstidndiga bidrag, vilket
bada parter forlorar pd. Med en stramare
forutsattning for undersékningen hade hans



vision om en annan konstmusikhistoria i
Sverige blivit tydligare - och dessutom natt
fler Idsare. Men den reservationen skymmer
inte huvudintrycket att Burlins doktors-
avhandling sétter nytt ljus pa 1900-talets
svenska konstmusikscen och att den som
framdver ténker skriva nagonting inom detta
amne knappast kan ga forbi de synsatt och de
resultat som avhandlingen innehaller.

Gunnar Ternhag

Canons and Canonic
Techniques, 14th-16th
Centuries

Canons and Canonic Techniques, 14th-16th
Centuries: Theory, Practice, and Reception
History, red. Bonnie J. Blackburn och Katelijne
Schiltz (Leuven Studies in Musicology 1),
Leuven: Peeters, 2007. 498 s., ill., notex. ISBN
978-90-429-1681-4

Att skriva kanon ar kanske den enskilda kom-
positionsteknik som har langst historia. Sedan
1300-talet och fram till idag har kanonteknik
varit ett inslag i den flerstammiga musiken
och det kan forefalla egendomligt att lit-

teraturen om kanonteknik har varit begransad.

Forutom enskilda artiklar om sarskilda kanon-
samlingar eller verk av enskilda tonsattare har
det saknats en mer dvergripande 6versikt dver
kanonteknikens historia.

Det ar darfor gladjande att universitetet i
Leuven har valt att starta sin nya musikveten-
skapliga skriftserie med en rejal bok om kanon-
teknik som harmed fyller denna lucka. Serien
har fatt namnet Analysis in context och den

forsta delen har fatt titeln "Canons and Canonic
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Techniques, 14th-16th Centuries: Theory,
Practice, and Reception History". P4 nastan fem-
hundra sidor presenterar tjugotva musikforskare
bidrag om kanonteknik av olika slag. Merparten
av dessa artiklar handlar om hur kanonteknik
anvéndes av tonsattare fran 1300-talet fram till
omkring 1600, men aven bidrag om kanonteknik
under romantiken finns, ja till och med en artikel
om den amerikanska tonsattaren Steve Reich.
Serien Analysis in context har redan en andra del
pa gang: det kommer att bli en volym med titeln
Rewriting recent music history, dar Mark Delaere
utlovar att sprida nytt ljus dver serialismen i
slutet av 1940-talet och bdrjan av 1950-talet.

Denna forsta del om kanonteknik startar
med en insiktsfull artikel av Oliver Huck om
definitionen av kanon dér han reder ut skill-
naderna mellan rota, radel, rondellus, chace,
caccia och fuga. Han ger en noggrann inblick i
kanonformens olika metaforer i form av hjulet,
jakten, flykten eller ocksa gudinnan Fortunas
uppgang och fall och for dessa i samband med
den aristoteliska imitatio naturce. Intressant
ar har sarskilt Hucks undersékning av ono-
matopoetiska ljud av djur i olika verk fran
1300-talet. | manga caccie handlar texterna
om jakt eller djur.

Nagra av artikelférfattarna dgnar sig at
saddana kanonformer som &r lite svarare att
hdnga med pa som lyssnare. Det kan handla
om kanon som bygger pa palindrom, det vill
sdga ddr en stdmma kan ldsas baklanges och
framldnges eller ocksa proportionskanon,
dar stammorna ror sig i olika hastigheter.
Virginia Newes dgnar sig at ndgra intressanta
och ytterst komplexa proportionskanons
av Johannes Ciconia och Guillaume Du Fay
och diskuterar olika l6sningar av dessa.
Michael Eisenberg kommenterar Guillaume

de Machauts kdnda rondeau Ma fin est mon
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commencement och belyser detta verk utifran
teologiska funderingar genom att uppfatta
rondeau-textens innehall som en omformule-
ring av Uppenbarelseboken 1:8, "Jag &r Alpha
och Omega, bérjan och slut, sdger Herren, var
Gud, som &r, som var och som skall bli". Att
Machauts rondeau i en kélla dven avbildas i
negativ skrift far Eisenberg att spinna vidare
om att verket skulle kunna tolkas ikonografiskt
och han gar sa langt att han for detta stycke i
samband med en attakantig labyrint och olika
andra symmetriska bilder. Artikeln blir har

lite val spekulativ, d& texten trots allt &r en
rondeau-text och inte en palindrom.

Mattias Lundberg stéller sig fragan vilken
roll kanon- och cantus firmus-teknik har haft
i den tidiga lutherska musiken. En intressant
iakttagelse han gor ar att manga koralsatt-
ningar i cantus firmus-teknik ar fyrstam-
miga, medan kanontekniken ofta tillampas i
femstammiga verk, vilket leder till nya fragor
kring den kompositionsteknik dar kanonteknik
tilldmpats. | vilka stdmmor forekommer
kanonteknik och vad innebar detta for dessa
troligtvis successivt komponerade verk?

En av de mest intressanta artiklarna i
denna volym utgdrs av Bonnie Blackburns ar-
tikel om kanonsamlingarna av Hermann Finck
och Lodovico Zacconi. Medan Finck skapar en
oversikt over hur kanon férekommer i kdnda
tonsattares verk, dr Zacconi den pedagogiskt
orienterade teoretikern som beskriver hur
kanon kunde improviseras. Férutom Zacconis
kénda traktat i tva delar, Prattica di Musica,
kastar Blackburn nytt ljus over ett okdnt ma-
nuskript av Zacconi som fortfarande férvaras
i biblioteket i Pesaro. Sdsom i manga andra
verk av Zacconi annoteras denna kanonsam-
ling med atskilliga intressanta kommentarer
och man far verkligen hoppas att detta verk

Svensk tidskrift for musikforskning vol. 91-2009

kommer att publiceras med en 6versattning.
| Blackburns artikel ndmns ocksa att Zacconi
hade studerat canon alla mente.

Canons and Canonic Techniques belyser
kanonteknikens mangfacetterade historia pa
ett foreddmligt sdtt och vdcker en méngd
nya fragor. Det ar synd att improviserade
kanontekniker har fatt en sa liten plats i
denna dversikt, det hade givit mojligheter
till en mera balanserad bild av kanonteknik.
Huvudredaktoren Katelijne Schiltz forbereder
en publikation om Pietro Cerone och jag hade
hoppats hitta nagonting i den har volymen om
just Cerones gatkanons. Det |ater tyvarr dnnu

vanta pa sig.

Peter van Tour

Chorgesang als Medium von
Interkulturalitat

Chorgesang als Medium von Interkulturalitdt:
Formen, Kandle, Diskurse, red. Erik Fischer
(Berichte des interkulturellen Forschungs-
projektes "Deutsche Musikkultur im dstlichen
Europa" 3), Stuttgart: Franz Steiner, 2007. 428
s. ill., notex. ISBN 978-3-515-09011-7

Denna antologi inleds med en programmatisk,
korrelaterad fraga som &r en av bokens roda
tradar, ndmligen "In welchen jeweils zeit- und
regionalspezifischen Formen, durch welche
kulturellen Techniken und Kanale und mit-
tels welcher Diskurse hat sich der deutsche
Chorgesang im ostmitteleuropdischen Raum
herausgebildet?" (s. 9).

'Den tyska kdrsdngens' spar 6ver granserna
ar efter musikinstrument-byggandet (2004) och
musik-samlingarna (2005) samtidigt det tredje



arbetsfaltet inom vilket det i Bonn initierade
interkulturella forskningsprojektet Deutsche
Musikkultur im 6stlichen Europa. (http://www.
dmk-oeu.uni-bonn.de) har publicerat under
2000-talet. Fenomenet kdrsang betraktas i
sammanhanget framst ur en kulturvetenskaplig
och semiotisk synvinkel som en komplex "zeic-
henhafter Bedeutungstrager"” (s. 13).

Det ar kréavande att sammanfatta en
antologi som forenar sa diversifierade bidrag
som den foreliggande. Pa sina 428 sidor samlar
den i allt trettio olika bidrag - tre pa engelska
och alla med kortare engelska abstracts - med
till dels vitt skilda teoretiska och metodiska
utgangsldgen och angreppssatt. Gemensamt
ar ett fokus pa sang och sangformer som har
ursprung i den tyska kulturella utvecklingen
sedan, ungefar, borjan pa 1800-talet. Flera
forfattare intar en sammanfattande och
dverblickande stallning varifrdn mera allmadnna
frdgor om sjungandets utveckling i Europa
eller forandring i vetenskapssyn dryftas.
Exempel pa detta &r Friedhelm Brusniaks
introducerande dverblick dver kérkulturens
utveckling i Tyskland, Jorg Hackmanns proble-
matisering av den moderna féreningskulturen
eller Dagmar Hanels kulturantropologiska
anmarkningar med fokus pa folkviseforskning-
ens uppkomst och utveckling. Har betraktas
sangen som ett kommunikationsmedel med
sin representativa funktion, i det den anses
transportera riter, normer och vidrden pa ett
symboliskt sdtt. Sjungandet i sin institutiona-
liserade form anses vara en markdr som at-
skiljer det vardagliga fran det festliga (s. 287).
Eva-Maria Auchs teoretiska funderingar om
kulturella topografier, identitetsstiftande skikt
och civilsamhallets utvecklingsproblem tolkar
'kdrsang’ som ett forstoringsglas varigenom

individers och gruppers livsvarldsforandringar
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kan &terspeglas (s.370). Andra bidrag speglar
ett mera positivistiskt synsatt med utgéngs-
punkt i en enskild kor eller sangférening och
dess utveckling dver tid. Har kan ndmnas
Geiu Rohtlas bidrag om Dorpats akademiska
sangférening 1857-1893 och Darja Koters
problematiserande beskrivning av Pettauers
manskdrsforening i Slovenien pa det sena
1800-talet. Fa bidrag &r konkret musikana-
lytiska som Janis Torgans' jamférande, med
notexempel fortydligande, dversikt av Janis
Cimzes lettiska sdngsamling Dziesmu rota fran
aren 1872-1884.

Andra infallsvinklar &r kdrsangens repre-
sentation i offentligheten och spanningsfaltet
mellan det sekuldra och det sakrala. Med
detta perspektiv betraktar Andrzej Michalczyk
tyska och polska forsamlingskérers politiska
och religidsa placering inom olika offentliga
och kyrkliga ritualer samt ceremonier i dvre
Schlesien pa 1900-talet.

Séngféreningars och speciellt man-
skdrsrorelsens Sdngerbiinde betydelse inom
nationaliseringsprocessen dr inget nytt
amne for musikvetenskapen. Ut6ver bidrag
frdn Hans-Werner Boresch, Dietmar Klenke
och Harald Lénnecker bidrar antologin med
relativiseringar pa flera fronter. Det ror sig
mindre om tidsforskjutningar 4n om ett annat
rumsperspektiv och paradigmskiften med
annorlunda fortecken. Sa problematiserar
Eckard Jirgens den osterrikisk-schlesiska
manskdrsforeningens roll och icke-aktivitet
med hansyn till utommusikaliska intressen.
Har fungerade inte kdrsangen som styrkande
element av tysk identitet (gentemot tjeckisk) -
en sadan politisk aspekt bley, till skillnad fran i
ménga andra lander, knappt uppmarksammad.
Jirgens visar att det ddremot inte fanns nagon

pompds ritualisering, inga patriotiska tal, eller

Svensk tidskrift fér musikforskning vol. 91-2009

157



158

Recensioner

byggnadsaktiviteter i form av monumentala
sanghallar, s som i de tyska landerna for
ovrigt (s. 178 f). Jadwiga Kaulfiirstowas
inblick i det sorbiska sangforbundets ut-
veckling aren 1918-1937 - med abstract pa
sorbiska! - 6ppnar blicken for minoritets- och
majoritetsfragor.

Pafallande manga bidrag har en historiskt
utgangspunkt. De flesta behandlar tiden fram
till andra vérldskriget, vilket med utgangs-
punkt i forskningsprojektets dvergripande
fragestalining kanske inte férvanar. Samtidigt
blir det pa detta vis svarare att fa en uppfatt-
ning om anslutande och fortsatta diskurser.
Helmke Jan Kedens bidrag tar mest hansyn
till kérsangens politiska funktion och implika-
tioner, sd som det kom till uttryck i det Tyska
sangarforbundets expansionsstdd dsterut i
den nazistiska diktaturen.

Antologins tredelning i ‘former’, 'kanaler'
och 'diskurser’ som dvergripande kategorier
(med kanalernas tva underrubriker ‘represen-
tationer' och 'interferenser’ samt diskursernas
tre underrubriker 'grundldggande dvervdgel-
ser', 'tvarvetenskapliga statements' och 'adap-
tioner och re-aktualiseringar') 4r meningsfull
med hénsyn till kdrforskningens komplexitet
och méangfald. Anda blir det ibland inte helt
tydligt varfor enskilda bidrag har hamnat
under en viss rubrik, och med vilka kriterier till
exempel 'former' och 'kanaler' skiljs at.

Samtidigt férmar antologin inte att ge
ett tillfredsstéllande svar i sjdlva definitions-
fragan. Det som i enskilda bidrag finns i form
av dmnesavgransningar och definitionsforsok
saknas pa ett mera allméant plan. Att ingen
kérdefinition per se gives, ma férsvaras som
en forsiktighetsatgard. Det hade dnd3 varit
intressant att fa en djupare inblick i forskarnas

egna funderingar kring denna grundldggande
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teoretiska férutsattning, bortom Dirk Kohlhaas
och Annelie Kiirstens mycket intressanta
inledning. Nu anvands 'kor’, 'sangférening’,
'sjungandet i grupp' ndrmast synonymt utan
utrymme for langre perspektiv, och méjliga
utflykter till musikfilosofi och 'ménskligt
sjungande’ som ett kulturellt fenomen.

Boken har varken gemensam litteraturlista
eller sak- och personregister. Oftast goms lit-
teraturen i fotnoterna. Det ar mycket sparsamt
med illustrationer och notexempel - volymen
utgdr en 'tung sten’ av text.

Storst intresse for musikvetenskapen i
Sverige torde Chorgesang als Medium von
Interkulturalitdt ha med hansyn till sjdlva
forskningsprojektets teoretiska utgangsléagen
och dess breda tvdrvetenskapliga angrepps-
sdtt. Kérsang och gemensam sing dver huvud
taget kan tolkas och undersdkas pa manga
olika satt. Det ar forvanansvart hur mycket in-
tressant och nytt som har samlats pa ett enda
stélle. Ibland &r det som att dyka i okédnt vat-
ten nér kor- och sangfakta om dagens Estland,
Lettland, Polen, Slovakien, Slovenien, Tjeckien
och Ukraina breder ut sig. Har finns mycket att
hdmta for den nyfikne och antologin fortjanar
allt berdm for forsoket att skapa synergieffek-
ter och att ldmna ett vdlgenomtankt bidrag till
dagens transnationella musikforskning.

Ursula Geisler

The Schenker Project

Nicholas Cook: The Schenker Project: Culture,
Race, and Music Theory in Fin-de-siécle Vienna.
Oxford University Press, 2007. 355 s., ill. ISBN
978-0-19-517056-6



'‘Om Schenkers teori var I6sningen, vad var

da problemet?' - sd borjar Cook sin nya bok
The Schenker Project, en kontextualisering

av Schenkers musikteoretiska tankande och
inplacering av detta i samtidens sociala, kultu-
rella och politiska sammanhang.

Fran att under sin livstid ha varit privat-
|arare i musikteori med ett antal hangivna
elever, men i dvrigt i konfrontation med det
samtida musiklivet, har Heinrich Schenker
efter sin dod 1935 blivit efterkrigstidens
mest inflytelserika musikteoretiker. Manga
av Schenkers elever skingrades under mel-
lankrigstiden och fick positioner i USA.
Déarigenom kom Schenkers tankar att fa
fotféste pa de amerikanska universiteten och
kom pd manga hall att bli skolbildande. | slutet
pa 1900-talet har Schenkers idéer kommit
tillbaka till Europa och etablerades forst i
England och pd senare &r ocksa ater i Tyskland.

Under denna langa resa har Schenkers
ursprungliga tankar av naturliga skal kommit
att forédndras. Bade i USA och i Europa har
det under de senaste tva decennierna forts
en alltmer intensiv debatt om vad Schenkers
musikteoretiska tankande i sjdlva verket
innebar. Denna debatt har forts utifran olika
infallsvinklar. En forsta fraga har gallt vilken
fas i Schenkers utveckling man talar om och
hur man skall se pa denna utveckling. Vilken
Schenker avses? Den tidige, som gav ut
resonerande urtextutgavor av verk av C.P.E.
och J.S. Bach eller Beethovens sista pianoso-
nater; forfattaren till 1920-talets analytiskt
resonerande bocker Das Meisterwerk in der
Musik och Der Tonwille; eller mannen bakom
det sista systembyggande verket Der freie Satz
fran 19357 Om fragan galler vad Schenkers
problem var, dr det inte givet att svaret blir

detsamma under olika perioder av hans liv.
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Svaret kan ocksa ges beroende av
hur man ser pa Schenkers utveckling som
musikteoretiker. Ar de rigida och monistiska
tankegangarna i Der freie Satz den logiska
kulminationen pa Schenkers utveckling som
musikteoretiker eller gick han hdr - som
en av Schenkers understddjare, dirigenten
Wilhelm Furtwéngler, ansdg - for langt i sina
teoretiska spekulationer? Det &r Der freie Satz
som i hog grad varit utgangspunkten for den
amerikanska schenkerianismen, medan den
europeiska musikteorin foredragit de mindre
rigida verken fran 1920-talet och hans tidigare
arbeten. Resultatet dr att synen pa Schenker
som musikteoretiker skiljer sig pa olika sidor
av Atlanten.

En andra fraga ror problemet att sarskilja
det schenkerianska tankegodset fran hans
elevers, som formedlat arvet till omvarlden.
Med andra ord: vad &r Schenker hos Schenker
och vad harror fran hans uttolkare? Eftersom
merparten av Schenkers verk dversatts
till engelska forst under de tva senaste
decennierna, formedlades hans tankar till
amerikanska och brittiska ldsare ldnge bara i
uttolkningar av hans elever. Utgdngspunkten
for dessa var inte bara Der freie Satz. De skilde
sig fran Schenker genom att deras synsatt var
icke-ideologiskt - mycket av Schenkers tankar
om det politiska och sociala rensades ut,
eftersom de inte passade in i den amerikanska
tankemiljon. Schenker blev, kan man sdga, mer
av en praxis an en teori. Det dr forst pa senare
ar som diskussionen kring Schenker kunnat
inriktas pa att, som Cook drastiskt uttrycker
det, radda Schenker fran hans beundrare.

En tredje fragestéllining som Cook avslut-
ningsvis tar upp dr hur man skall ta stélining till
Schenker idag. Skall vi forsta Schenkers teorier

utifran deras egna forutsattningar? Kan vi vélja
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och plocka ut vad vi vill fran hans verk? Kan
vi anvanda hans analytiska metod samtidigt
som vi ignorerar hans estetiska, politiska och
filosofiska tankar? Schenker levde i en tid som
for dagens postmoderna, kulturrelativistiska

och diskursteoretiska tidevarv ar svar att forsta.

Kan vi idag utan problem anvdnda en metod
som har sina rotter i en konservativ, funda-
mentalistisk, antidemokratisk, essentialistisk,
idealistisk, tysknationell ideologi? Att okritiskt
anamma en metod som emanerar ur en annan
idémiljo kan latt leda till anakronismer.

Nicholas Cook har i flera artiklar bi-
dragit till olika aspekter av debatten kring
Schenker. Han har granskat dennes analyser
utifran faktiska musikframféranden, bl.a.
Furtwanglers tolkningar av Beethovens nionde
symfoni utifran Schenkers grafer. Han har
granskat Schenkers polemiska uttalanden i
Das Meisterwerk in der Musik fran 20-talet. |
sin bok om 'Schenkerprojektet’ gér Cook en
mer omfattande analytisk genomgéng och
sammanfattning av den debatt som forts kring
bl.a. ovanstaende fragor.

Cooks mal ar att forklara Schenkers
livsverk genom att tolka detta utifran en rad
olika samtida kontexter. Dessa inkluderar
musikkritik, det omrade inom vilket Schenker
forst gjorde sig ett namn, wiensk modernism,
sdrskilt debatten kring ornament inom arkitek-
turen, tysk nationell kulturkonservatism, som
ar kalla till manga av Schenkers djupast be-
fasta varderingar, och Schenkers egen position
som en polsk jude, som kom till Wien just som
en fullskalig antisemitism utvecklades dar.

Boken presenterar en rad sammanhang
som kan ha influerat Schenkers tankande och
som inte tidigare belysts. Cooks tes &r att det
som man med en vid term kan beteckna som

det politiska ar djupt férankrat i Schenkers
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teori. Han dr noga med att papeka att det

inte ror sig om nagra enkla kausalforhal-
landen mellan denna bakgrund och Schenkers
musikteoretiska verksamhet. Schenkers teori
kan dock férstds som en diskurs om inte bara
det musikaliska, utan ocksd om det sociala och
politiska. For att forsta detta maste vi placera
in den i dess historiska situation. Schenkers
projekt gick ytterst ut pa att aterskapa den
stabilitet och ordning som tidigare funnits.
Detta gallde inte bara inom konstens omrade
utan dven inom samhallet i dvrigt. Detta skulle
enligt Cook vara en forklaring till de polemiska
uttalanden som vid forsta anblicken inte alls
tycks berdra sjdlva musikteorin. Detta skulle
ocksa kunna forklara de fundamentalistiska
asikter Schenker gav uttryck for liksom den
systembyggande analysmodell, som han kom
fram till i slutet av sitt liv.

Cook har ett antal mal i sikte ndr han
placerar Schenker i hans idéhistoriska och so-
ciala miljo. Ett 4r att ge en djupare forstaelse
for Schenkers musikteoretiska verk. Ett annat
ar att genom Schenkers musikteori ocksa fa
en forstaelse for de tankar som cirkulerade i
sekelslutets Wien (eller snarare decennierna
fore och efter sekelskiftet). Ett tredje 4r att
mer principiellt studera relationen mellan
musikteori och social kontext. Ett fjarde mal,
slutligen, dr att fa distans till och perspektiv
pa en idag inflytelserik musikteori, som har
sitt ursprung i radikalt annorlunda, sociala,
kulturella och politiska omsténdigheter.

Inte minst den sista punkten ar sarskilt
viktig, skriver Cook, for de musikforskare
och teoretiker fran hans generation, som -
atminstone nar det géller England - fick sin
utbildning i en tid ndr Schenker-analys ganska
nyligen blivit etablerat program hos de mer

progressiva musikinstitutionerna.



Schenker presenterades inte da som
en produkt fran en sarskild tid och plats,
utan snarare som det basta sattet att for-
sta hur musik dr. Det var Joseph Kermans
Contemplating Music (1985), och en artikel
aret darpa av William Rothstein, som dppnade
dgonen for vad som Cook kallar historiskt
medvetna Schenkerstudier (i analogi med
en historiskt medveten uppférandepraxis).
Det nya malet blev att aterinsatta Schenkers
teori i dess historiska och geografiska sam-
manhang, att avamerikanisera den och se
den sa som den var eller &tminstone erkdnna
skillnaderna mellan Wien-Schenker och den
amerikanske Schenker.

Cook skriver inledningsvis att den ideale
forfattaren till en bok av detta slag skulle
vara en person som kombinerar djup kunskap
om schenkeriansk teori, tysk historia och
filosofi samt 6steuropeisk judisk kultur for
att inte ndmna de sprékkunskaper som krévs
for att forsta Schenkers ofta tilltrasslade
tyska. Nicholas Cook ar utan tvekan en
sadan person. Han ar framfor allt val inldst
pa den schenkerianska forskningen och dess
idéhistoria. Boken ar dvervaldigande rik pa
hanvisningar till artiklar och bdocker som
belyser Schenkers idéer och verksamhet
pa ett satt som stundtals kan uppfattas
som eklekticism. Aven om Cooks kultur-
relativistiska héllning tydligt framgar, kan
man ibland sakna en mer renodlad, kritisk
infallsvinkel pa en del av kdlimaterialet.
Cooks framstéllning &r dock i sin helhet
engagerande och lattldst och hans analyser
ar auktorativa. The Schenker Project kommer
att bli ett nyckelverk i Schenkerforskningens
idéhistoria.

Bertil Wikman

Recensioner

Form och funktion

Sten Dahlstedt: Form och funktion: Idéer i
Musikhégskolans ldrarutbildning 1947-76.
Hedemora: Gidlund, 2007. 223 s. ISBN 978-91-
7844-732-9

Det er etter min mening et problematisk
faktum at mesteparten av det som kan kalles
musikkpedagogisk forskning i Norden i all
hovedsak forholder seg langt tettere til et
pedagogisk enn til et musikkvitenskapelig
teorigrunnlag. Man har alltsé gjerne mer fokus
pa ulike aspekter ved l&rings- og undervis-
ningsproblematikken enn pa undervisningens
gjenstand; musikken. Min nyfikenhet var der-
for stor da jeg fikk Sten Dahlstedts bok mellom
hendene, og mine forventninger var hdye. For
dette er musikkpedagogisk forskning knyttet
til musikkvitenskapelige teoridannelser; en
musikkvitenskapelig bok om et musikkpeda-
gogisk tema: Musikhdgskolans ldrerutbildning
1947-76.

Dahlstedts historie om Musikhdgskolans
musikklarerutbildning mellom 1947 og 1976
er, som bokens tittel forteller oss, sentrert
omkring begrepene 'form' og 'funksjon’. Med
en genuin musikkvitenskapelig og idéhistorisk
tilndrming gjor Dahlstedt dette til en historie
pa musikkfaglige premisser. Og la meg si det
allerede pa dette stadium i min recension: Jeg
finner Sten Dahlstedts prosjekt bade ytterst
interessant, meget viktig og sdrdeles vellykket.

Boken er organisert i fire hovedkapitler;
"Institutioner: utbildning, vetenskap och
konst", "Material: teori och praktik”, "Form:
innebodrd och varde", og "Funktion: sam-
halle och kultur”. Det hele rundes av med en
"Avslutning” der ogsa bl.a. forholdet mellom
bildning og utbildning drdftes. Bokens to
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forste kapitler om institusjoner og materiale
er slik jeg leser dem pa den ene siden en slags
forspill som peker fremover mot de to kapit-

lene som bdrer bokens tittel; form og funksjon.

P& den andre siden har ogsa de to forste
kapitlene sin hdyst egne verdi.

Slik jeg leser Dahlstedt er prosjektet hans
for det forste & fortelle historien om hvordan
utviklingen av musikklarerutbildningen kan
ses i relasjon til en intellektualistisk og mo-
dernistisk estetikk - med formen i sentrum;
en historie om hvordan vitenskapens empiris-
tiske orientering under naturvitenskapens og
teknologiens dkende dominans far betydning
o0gsé for tenkningen omkring og utformingen
av musikklarerutbildningen, og da sarlig det
musikkfaglige innholdet i denne utbildningen.
Dette kommer spesielt til uttrykk i det peda-
gogisk og psykologisk forskning, i trad med
tidens naturvitenskapelige idealer, utvikler
formbegrepet i retning av forestillinger om
formopplevelser som man skulle kunne studere
ved hjelp av induktiv generalisering av empi-
riske data.

For det andre vil Dahlstedt med dette
prosjektet videre fokusere hvordan synet pa
musikkldrerutbildningen ogsa kan vurderes
i relasjon til funksjonsbegrepet. Av spesiell
interesse her er hvordan 'funksjon’ i I6pet av
60-tallet blir et sterkt sosiologisk og antropo-
logisk begrep. Imidlertid moter dette da bl.a.
det for lengst etablerte funksjonsbegrepet
innenfor musikkteorien, slik vi f.eks. kjenner
det fra Riemanns funksjonslare. Fra primart a
ha vért et musikkteoretisk begrep kretsende
omkring den vestlige kunstmusikken, blir
'funksjon’ na et begrep som apner opp for
andre musikkformer bl.a. av populér- og etno-
musikalsk karakter. Dermed blir funksjonbe-

grepet staende som et uttrykk for et onske
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om a destabilisere forestillingene om kunstens
autonomi og den abstrakte formtenkningen -
ut i fra en antropologisk orientert estetikk.

Jeg kan i denne bokomtalen ikke ga
narmere inn i Dahlstedts mange og interes-
sante analyser, refleksjoner og dréftinger.

Det ville medfdrt en mye lengre tekst enn

den hervérende. | stedet vil jeg 16fte frem tre
momenter til videre refleksjon omkring mu-
sikkldrerutdanningen - inspirert av Dahlstedts
tekst.

1. Dahlstedts kommer flere steder inn
pa de reduksjonistiske tendensene som i
denne perioden bl.a. kommer til uttrykk i
6nsket om 4 legge bade utbildningsvesenet
og kunstlivet under det den norske filosofen
Hans Skjervheim omtaler som "den formale
rasjonalitetens herredémme”, dvs. tendensen
til & ville organisere 'alt' i overensstemmelse
med 'rasjonelle’ og 'vitenskapelig baserte’
prinsipper. Dette innbefatter bl.a. bade en
utdanningspolitisk teknokratisk tendens,
og en tendens til 4 ville basere bade den
kunstfaglige og pedagogiske forskningen pa
naturvitenskapelige idealer. Hvordan man ved
denne mandveren lett kommer til & redusere
komplekse fenomener og saksforhold til enkle
forklaringsmodeller, og dermed ofte bommer
bade pa kunsten og mennesket, er en diskusjon
som det i hdy grad er nddvendig & holde varm
0gsa i var tid.

2. Dahlstedt fremhever hvordan det sosio-
logiske og antropologiske funksjonsbegrepet er
knyttet til det vi kan kalle venstrebevegelsen
og dens program bl.a. for @ underminere
kunstens autonomi. Innenfor den internasjo-
nale musikkpedagogiske forskningen finner vi
i dag slike ideer bl.a. hos Thomas Regelski og
David Elliott. | sin iver for det antropogiske

estetikkbegrepet overser imidlertid disse bl.a.



den vekt en mann som Pierre Bourdieu legger
nettopp pa behovet for en autonom kunst -
selv om det er en historisk og sosial konstruk-
sjon - faktisk som forutsetning for kunstens
kritiske funksjon. Det er alltsa behov for en
fortsatt diskusjon omkring forholdet mellom
kunstens autonomi og det antropologiske
estetikkbegrepet, ogsa i dagens musikkpeda-
gogiske forskningsfelt.

3. Dahlstedt forholder seg relativt kritisk
til det bildningsbegrepet man opererte med i
musikkutredningen av 1947. Her knyttes nem-
lig bildningen til praktiske ferdigheter og kog-
nitiv kunnskapsutvikling, noe som slett ikke er
uproblematisk i forhold til bildningstradisjonen
fra Herder, Schiller og von Humboldt. | vare
aktuelle debatter omkring musikklarerutbild-
ningens fremtid kan slike perspektiver f.eks.
knyttes til en diskusjon omkring forholdet
mellom musikklarerutbildningen som profe-
sjonsstudium og/eller som fagstudium. Her er
det mye a gripe fatt i for en debatt omkring
instrumentelle tendenser i var tids utdannings-
politisk tenkning med "relevans” som slagord
og samfunnstilpassning og "nytta" i fokus.

Ved & fokusere pa det musikkfaglige
innholdet i musikkldrerutbildningen i relasjon
til sentrale begreper i den tiden han skriver
om, |6fter Dahlstedt frem en viktig historie.
Boken blir slik et meget sentralt bidrag bade
m.h.t. & forsta musikklarerutbildningens ut-
vikling i Sverige, og 0ogséd med tanke pé videre
diskusjoner omkring musikklarerutdanningen i
var egen tid. At det selvsagt finnes andre his-
torier & fortelle om musikklarerutbildningen,
bl.a. historien om den samtidige utviklingen
innenfor pedagogisk og didaktisk tenkning,
er i denne sammenhengen av underordnet
betydning. De historiene fortelles av andre.
Dahlstedt beretter sin historie ut i fra en

Recensioner

forsdmt innfallsvinkel til det musikkpedago-
giske; fokuset pa utbildningens og dermed
undervisningens innhold; musikken. Det fortje-
ner han en stor takk for!

Oivind Varkéy

Works of Music

Julian Dodd: Works of Music: an Essay in
Ontology. Oxford University Press, 2007, 286 s.
ISBN 0-19-928437-7

| British Journal of Aesthetics pagick runt
millennieskiftet ett energiskt meningsbyte
rorande musikverkets ontologi, en angeldgen-
het som inom musikvetenskapen pé senare
tid annars i stor utstrackning ombesorjts

av sociologiskt inriktade forskare. En av de
mest aktiva debattdrerna, Julian Dodd, har

nu utkommit med en bok som sammanfattar,
schematiserar och utvecklar den stdndpunkt
han bibehdll under hela debatten, ndmligen att
musikverk inte skapas av sina upphovsperso-
ner, utan upptdcks pa samma satt som i fallen
med teorem eller formler, vars platonska typer
formodas existera oberoende av eventuella
konkreta instanser (likheten bestar enkelt
uttryckt i att instansernas specifikationer inte
kan dndras utan att bli ogiltiga eller resultera
i en helt annan typ). Historiskt sett dr Dodd
har forstas i gott sdllskap, men han ar heller
inte den enda som i modern tid foreslagit
nagon typ av tentativ musikalisk platonism:
bade Peter Kivy och Guy Rohrbaugh har
ocksa rort sig i riktningen, men Dodd menar
att dessa inte drar konsekvenserna av sin
tankeverksamhet, ja att de rent av med alla

medel forsoker kringgd den syn pa musikaliska
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enheter som en platonsk verkuppfattning leder
till. Efter ingdende prdvning &r foljderna enligt
Dodd némligen dessa: "Three significant things
follow from the fact that musical works exist
eternally: they are not dependent for their
existence upon being performed, played, or
otherwise tokened; they cannot be brought
into being by their composers; and they
cannot be destroyed” (s.99). Hur han sjilv
anlander till detta "fact” far man félja i bokens
nio huvudstycken.

Dodd kallar sin grunduppfattning, att verk
4r typer som kan ha instanser ("tokens"), for
“the simple view" (ett begrepp han anvinde
redan i den féregdende debatten). Detta
eftersom den enligt hans férmenande bade
ar forteoretiskt intuitiv, enklast beskriver
hur musikverket forhaller sig till tradition
och kontext, samt erbjuder den enda rimliga
forklaringen till problemet med att koppla
ett musikverk till en konkret partikulér (dvs.
det faktum att varken kompositérens avsikt,
notationen, framforandet, det ljudande
resultatet, mottagandet eller det kollektiva
minnet kan sdgas innehalla, eller i sig utgora,
musikverket). Talet om férteoretiskt intuitiv
forstaelse kan framsta som markligt, sarskilt
som musikalisk platonism idag knappast verkar
vara den vanligaste lekmannauppfattningen.
Dodd menar emellertid att manga i var tid
svalt en ontologisk "folk theory" enligt vilken
verk kan skapas ur intet och sedan forstéras,
exempelvis genom att férsvinna ur méanniskans
medvetande utan att ha lamnat efter sig
inspelningar, notation eller gehdrsmassiga
reminiscenser — dock upphor de da enligt Dodd
blott skenbart att existera, i vilket man bor ge
honom ratt i fall man ar av uppfattningen att
historien utgdrs av vad som tidigare har hédnt

(oavsett var kunskap dirvidlag). Han kritiserar
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med samma iver den lika vanliga och enligt
honom inkonsekventa uppfattningen att verk
kan skapas ur intet men inte forstoras.

Dodds resonemang vilar pa en sonicistisk
verkuppfattning, alltsd antagandet att tva
ljudexemplar utgor instanser av samma verk
om, och endast om, de ljuder identiskt. Till
detta fogas ett system for att kategorisera
avvikelser fran typen, men ingen forkla-
ringsmodell for olika typer av giltighet, vilket
man kunde ha forvintat sig med tanke pa
jamforelsen med lemmata och teorem. Fragor
som "Where is Beethoven's Fifth Symphony?”
(s.92) ter sig sakerligen helt opakallade for
en musikvetenskaplig pragmatiker, men varje
forsok till vederhaftig ontologi maste befatta
sig med just sddana fragor och Dodds forsok
fortjanar lika stor lasekrets som Scruton,
Levinson, Goehr och andra forskare som i
var tid forsokt sig pa enhetliga forklaringar
inom detta traditionellt sett metafysiska ve-
tenskapsomrade. Att soka finna musikverkets
eventuella essens kan liknas vid att skjuta pa
rorligt mal, vilket naturligtvis inte ger den som
missar malet mandat att pasta att essensen
inte kan fdngas med andra metoder 4n de
egna. Enligt Dodd &r det alltsa typen som &r
odndlig i tid, inte dess konkreta instanser.
Detta blir tydligare ju starkare forankring ett
verk har i en specifik kontext. Enligt féreslagen
modell skulle alltsa en strakkvartett kom-
ponerad i Kiruna 2009 representera en typ
som inte kunnat ha nagra konkreta instanser
sexhundra ar tidigare, da varken Kiruna eller
de adekvata strakinstrumenten fanns (att
de stilistiska konventionerna dessutom var
annorlunda gor sannolikheten for instans
annu mindre). Typens egenskaper, alltsa det
som utgdr verket (inklusive den kontextuella

egenskapen ‘att vara en strakkvartett skriven



i Kiruna 2009, latande sa och s&') var dock
desamma vid denna tidpunkt, varfor verkets
"type" enligt Dodds modell existerade utan
"token".

Dodd forsvarar sina antaganden och
slutsatser pa ett magistralt satt, stundom
|dttsamt, stundom oerhdrt oppositionslystet.
Den bevisforings- och refutationsmetod
som dr gangse i anglo-amerikansk analytisk
filosofi (att med alla till buds stdende medel
forsvara premisserna for de egna argumenten
och samtidigt gora dessa oanvandbara for
andra dndamal &n de egna exemplen) ter sig
genast lite marklig for en jord- och kéllnara
musikforskare, men detta ar en stil- och
formsak och hor vl tradition och konvention
till. Dodd forsvarar, med I6pande referenser till
en hel del viktig litteratur pa musikestetikens
omrade, sin tvahévdade bro (type/token-teorin
och sonicismen) mot alla de vanligaste in-
vandningarna mot musikalisk platonism (samt
mot ytterligare nagra han verkar ha kokat ihop
sjalv for att forekomma tankta motargument).

Kunskapsasymmetrin mellan musikvetare
och fackfilosofer pa bokens omrade ar beklag-
lig. Den analytiska filosofitraditionen ror sig
fort och sparar inte sitt historiska tankegods
annat dn i sublimerade former, vilket troligen
ar en utmarkt modell nar det géller estetiska
problem pa abstrakt plan. Har finns sékert en
del substantiell kritik att rikta mot Dodd, men
detta far goras av filosofer av facket. Nar da-
gens musikestetiska apparat tillimpas pa kon-
kreta historiska exempel blir det svarare. For
det forsta relateras inte synen pa musikverket
som “eternal type/token"” till de olika neo-pla-
tonska och Aristoteliska traditioner som moter
i vasterlandets musikteori, ndgot som férutom
att problematisera uppfattningen av vad som
kan ldggas i ett musikverk utan att uppfattas

Recensioner

sonicistiskt (exempelvis den ontologiska dis-
tinktionen mellan vad ett musikstycke ar och
vad det bestar av) dessutom skulle kasta nytt
ljus ver Dodds egna idéer samt stddja och
definiera somliga av hans uppfattningar - om
detta stdd nu dr ovdlkommet vore det val
annu viktigare att redogdra for det i en kor-
tare historiografisk dverblick. Som ett andra
exempel maste varje erfaren musikteoretiker
och -utdvare vanda sig mot Dodds helt arti-
ficiella distinktion mellan improvisation och
komposition. Som "pure improvisation" namns
exempelvis Keith Jarretts Kélnimprovisationer,
men eftersom dessa dels ar tydligt formulaiska
och dels forhaller sig till samma modalitets-
och tonalitetsprinciper som merparten av all
samtida musik (improviserad och komponerad)
sa borde de hirledas till samma type/token-
kategori som exempelvis en da capo-aria av
Porpora, dér olika framféranden tillsammans
kan sagas utgora en verkfamilj. Dodd menar
dock att "pure improvisations" inte utgor verk
och darfor faller utanfor the "simple view"
(s.3). Av diskussionen framgar till anmélarens
forvaning att aven flertalet andra fackfilosofer
verkar omfatta en mysticistisk musikuppfatt-
ning dar abstrakt, av konventioner obunden
improvisation inte bara antas, utan dven
anses, vara mdjlig. Det finns visserligen impro-
visatérer som efterstrévar detta, men da krdvs
definierande (och ddrmed kompositoriska) eller
aleatoriska insatser just for att styra bort fran
allt som forhaller sig till formbundenhet.

Det rader ingen tvekan om att musikens
ontologi dven fortsattningsvis kommer att
diskuteras bade inom musikfilosofin, den
historiska musikvetenskapen och musiksocio-
login. Den anmélda bokens fortjanst bestar
i aterforandet av for musikstudiet klassiska
metafysiska perspektiv (den musikteoretiska
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urfragan ‘vad dr musik?') samt presentationen
av ett i vissa avseenden rimligt alternativ till
de alltigenom antropocentriska ontologier som
for ndrvarande dominerar bland anglofona
musikvetare. Dodd provocerar harmed till
informerade svar pa den i var tid kontrover-
siella platonska ontologin, vilket ocksa varit
hans avsikt.

Mattias Lundberg

Riff infor riatta

Bengt Edlund: Riff infér rdtta. Lund:
Juristforlaget, 2007. 218 s., ill., notex. ISBN
978-91-544-2691-1

Pastaenden om plagiat pa musikomradet &r
tamligen vanliga och vacker ofta medialt
intresse, sdrskilt i samband med melodifesti-
valer. Det dr dock sdllan tvister av denna typ
drivs rattsligt, och narmast unikt att det sker
till hogsta instans. Men s har skett i tvisten
mellan EMI och Regatta rérande Landslagets
Tala om vart du skall resa (1973) respektive
Drangarnas Om du vill bli min fru (1995). Det
hela handlar om en instrumental slinga om
atta takter som uppfattats som synnerligen
lika i de bada latarna. Med viss terminologisk
tanjning benamner Edlund de omtvistade
varianterna av slingan Riff 1 respektive Riff
2. Resultatet av den rattsliga processen var
att HD slutligen fastslog att Riff 2 var att
betrakta som ett upphovsréttsligt intrang
gentemot upphovsménnen till Riff 1. Edlunds
syfte med att detaljgranska detta rattsfall och
dess forutsdttningar ar dubbelt; dels vill han
diskutera musikanalysens roll och betydelse

i plagiatsammanhang, dels polemisera mot
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utslaget som han anser vara ett "vardeldst och
mycket olyckligt prejudikat” (s. 13). Han deltog
sjdlv som Regatta-sidans expertbitrdde under
hovrattsforhandlingarna.

Efter en inledande bakgrundsteckning
presenteras de tre rekvisit for plagiat som ar
"val férankrade i juridiskt tdnkande" (s. 15;
ingen lagtext eller motsvarande anfors):
verkshojd (originalitet), likhet och faktiskt
efterliknande. Darefter diskuteras de ingdende
i varsitt kapitel utifrdn det aktuella fallet. Sa
langt den huvudsakligen musikvetenskapliga
delen av framstallningen, som sedan i bokens
senare delar anvands som slagtra i en polemik
mot EMI:s argumentation samt domsluten och
domskalen. Det ar inte mojligt att har referera
alla detaljer i Edlunds argumentation utan
endast dess huvuddrag.

Verkshojd ar ett primart rekvisit. Man
maste saledes visa att Riff 1 har tillrdcklig
grad av originalitet/ profil/ sjalvsténdighet for
att atnjuta upphovsréttsligt skydd. | Edlunds
resonemang spelar begreppsparet "innehall"
och "uttryck” en framtradande roll, dar
innehall avser idén eller det grundlaggande
monstret medan uttryck avser den specifika
gestaltningen av innehallet och endast det
sistndmnda atnjuter upphovsrattsligt skydd.
Distinktion ar dock Iangt ifran glasklar i
utgangslaget och blir det inte heller under
framstéliningens gang. Den pentatoniskt
fargade intervallfdljden i riffets nyckelfras
sdgs vara exempel pa ett innehall, medan dess
specifika rytmiskt-melodiska rérelsemdnster
exemplifierar ett uttryck. Edlund finner att
det sistndmnda "ansluter sig till vanliga och
alldagliga melodiska, rytmiska resp. formella
monster. Detta leder till slutsatsen att Riff 1
inte skulle dga tillrdcklig verkshgjd." (s. 45).
Darmed skulle alltsa saken vara klar. Edlund



gar emellertid vidare med en diskussion om
sannolikhet och forutsdgbarhet. Har ségs
kloka saker om de forment odndliga méjlig-
heter som finns att utforma ett musikaliskt
forlopp. Framst papekas de begrénsningar av
stilméssigt rimliga valmaojligheter som foljer
av hur ett forlopp initieras, sasom att ett stort
stigande sprang gérna implicerar en féljande
fallande rorelse, sekvensbendgenhet och andra
gangse "beteenden”. Riff 1 analyseras ur ett
processuellt/generativt perspektiv, vilket leder
till slutsatsen att forutsdagbarheten i forloppet
ar hog och verkshéjden darmed lag.

Motvilligt ger sig Edlund dven in pa att
pavisa den laga verkshéjden i riffet genom
att soka liknande formuleringar i annan
jamforbar musik, trots att han anser argu-
mentationslinjen ofruktbar. "Originaliteten/
verkshdjden hos en viss given formulering
har inte ndgot anvédndbart, strikt samband
med hur vanlig den 4r." (s. 57). Denna tes &r
verkligen diskutabel; méark att Edlund sjalv
anvande ord som "vanliga" och "alldagliga”

i ovan citerad argumentation (s. 45). Han
hanvisar visserligen till skillnaden mellan
monster (innehall) och formulering (uttryck),
men denna distinktion dr langt ifran klar och
tillampas inte konsekvent da han ju anvander
iakttagelser om mdnster som argument for
lag verkshojd. De exempel pa "melodier” som
beter sig som Riff 1, vilka Edlund vaskat fram
ur nagra populdrmusikaliska volymer han
funnit pa Lunds Stadsbibliotek, sdger inte
mycket. Savitt jag kan se avser de likheter
som kan sparas i vissa av dem i basta fall
"innehall” och inte "uttryck”, vilket ju hdvdas
vara det enda med upphovsréttslig relevans.
Sammantaget har jag inte blivit 6vertygad om
att Riff 1 saknar verkshojd, 13t vara att denna
ar tamligen lag.

Recensioner

Edlunds argumentation rérande likheten
mellan de bada riffen dr mera 6vertygande.
Han sétter fingret pa sma men viktiga skill-
nader i melodiskt forlopp i slutet av riffens
for- och eftersatser, och papekar framfor allt
skillnader i den beledsagande harmoniken.
Dessa olikheter samverkar till att ge de bada
riffen skilda harmoniskt-melodiska karaktarer:
Riff 1 har artikulerad pentatonik medan Riff 2
saknar sadan. Ldgger man sedan till skillnader
i sound och tempo blir en rimlig slutsats att
tillrdacklig likhet i upphovsréttslig mening
mellan riffen inte foreligger. Aven vad galler
det tredje rekvisitet om faktiskt efterliknande
finns omstandigheter som talar emot upphovs-
rattsintrang. | korthet handlar det om att Riff
2 har pavisbara relationer till Oxdansen, som
dess upphovsman angett som inspirations-
kélla. Vidare finns det tydliga samband mellan
riffet och latens refrang; ndgot motsvarande
saknas i Riff 1. Saval vad galler likhet som
efterliknande tycker jag alltsa att Edlund visat
att upphovsrattsintrang inte foreligger och att
domen darmed ar felaktig.

De senare delarna av boken blir manifest
polemiska mot EMI-sidan, dess advokater och
bitrdden, STIM:s bedémningskommitté och
domarna, men &ven tidigare marks polemiska
nalstick som ibland kan grumla sakligheten
i resonemanget. Manga upprepningar av
tidigare framlagda sakargument blir det och
ur musikanalytisk synpunkt tillkommer inte
sa mycket av intresse. Man kan forvisso halla
med om att domen och prejudikatet har
manga beklagliga konsekvenser och ldgger
ribban orimligt 1agt for skyddet av melo-
diska vandningar med mattlig gestaltkvalité.
Dessutom vittnar den om bristande férstdelse
for populdrmusikalisk praxis vad géller bruk av
schabloner och intertextuella relationer, samt
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nonchalans gentemot musikalisk sakkunskap.
Rent musikanalytiskt tar boken upp viktiga
frdgor om monster, schabloner, originalitet
och likhetsrelationer som har betydelse dven
utanfor musikjuridiken. Det géller exempelvis
analys av verk och personstilar, med fragor

om influenser och intertextuella férhallanden.

Hér har Edlund knappast natt @nda fram, men
likval levererat ett fallstudium som ar ett
fruktbart bidrag till diskursen.

Per-Erik Brolinson

Evert Taube

Olle Edstrom: Evert Taube: Sdnger och musika-
lisk vdrld. Stockholm: Carlsson, 2008. 427 s.,
ill., notex., CD. ISBN 978-91-7331-163-2

| férra numret av STM anmélde jag Edstroms
Evert Taubes musik - en musikvetenskaplig
studie och sedan dess har David Anthins
likasa volumindsa avhandling Evert Taubes
scener: Frén Cabaret Ldderlappen till Gréna
Lund publicerats (bada 2007). Som grédde
pa moset kommer nu den bok som Edstrom
forutskickade i sitt tidigare arbete, vilket
innebdr att det inom ett ar kommit ut cirka
tvatusen sidor Taube-forskning i bokform.
Om man till bilden fogar Mikael Timms
biografi fran 1998 kan man med fog fraga
sig vilket tomrum detta senaste tillskott ar
tankt att fylla. Edstrom menar sjdlv att det
"saknades en bok om Taubes musikaliska liv
och sanger." (s.9).

Av syftesformuleringen framgar att
Edstrom vill visa vilken musik Taube horde
och inspirerades av, vilka sanger han skrey,

hur han framférde dem och hur de mottogs.
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Uppldggningen av arbetet ar huvudsakligen
biografisk, men med visst fokus pa de
musikaliskt relevanta momenten i levnads-
beskrivningen. En stor del av framstéliningen
upptas av presentationen av de sadnger och
inspelningar som Edstrom behandlade i sin
férra bok, men har mer kortfattat och huvud-
sakligen kronologiskt. Aven det avslutande
sammanfattande kapitlet anknyter i stort sett
till sin motsvarighet i férra boken, dock till-
kommer en diskussion av Taube-inspelningar
av andra artister. Helheten kan saledes beskri-
vas som en populdrvetenskaplig kondensering
av stoffet i den tidigare studien inmonterat i
en biografisk och receptionshistorisk kontext.
Det innebdr att mina tidigare dvergripande
omdomen om behandlingen av musiken galler
aven for detta arbete.

Taubes biografi har dgnats flera tidigare
framstallningar, men det ar likval av intresse
att har ta del av en som sadtter den musikaliska
karridren i fokus. Inriktningen &r framst pa
visbdckerna och deras mottagande, samt
grammofoninspelningar och radioprogram. En
medféljande CD ger vélvalda exemplifieringar
ur hans inspelningar mellan 1921 och 1953.
Aven estraddren Taube lyfts fram har och dar
men inte lika ingdende som i, och oftast med
hanvisning till, Anthins stora studie av denna
sida av konstndrskapet. Ett av bokens uttalade
huvudsyften ar att belysa vilken musik Taube
motte och inspirerades av. Denna intressanta
fraga far inte sdrskilt ingaende eller konkreta
svar: "Om vi tidigare fatt en och annan inblick
i den musik som Taube motte ar detta séllan
fallet under 1930-talet och framat."” (s. 146).
Dessa enstaka inblickar ger inte s& mycket
utan kompletteras med allmé@nna exposéer
6ver det svenska musiklandskapet under olika

skeden av levnadsloppet (av den typ som inte



minst Edstrom sjalv i flera tidigare arbeten
sakkunnigt tecknat), men tillfor knappast
nagot nytt. Kanske kunde ndgon informant,
som Sven-Bertil Taube, ha bidragit med
upplysningar om vilken musik som férekom

i det taubeska hemmet. Jag hade dven hop-
pats fa en narmare belysning av den roll som
samarbetet med olika arrangérer/nedtecknare,
sasom Erik Erling, Nils B. Soderstrom, Lille Bror
Soderlundh, Gunnar Hahn och andra, spelat
for visornas utformning, sarskilt deras harmo-
nisering. Mahédnda &r kéllmaterialet magert
harvidlag, men fragan hade fortjanat en mer
ingdende diskussion dn ett kort och allmént
héllet resonemang (s. 380 f). Mycket talar for
att dessa samarbeten paverkat Taubes musik

i hogre grad @n de |&n frén andras alster som
ofta diskuterats. Edstréms diskussion av dessa
pastadda Ian, inklusive egenlan, ar emellertid
fortjanstfull.

Som framgar av titeln anvander Edstrom
"sang" som dverordnad genreterm for Taubes
alster snarare &n "visa", vilket motiveras i ett
resonemang pa sidan 23 f. Detta &r forvisso
legitimt och ingen stor fraga da distinktionen
mellan begrepp som sang, visa, schlager etc. dr
langt ifran klar, men han bryter nog hdr mot
gangse sprakbruk - inklusive Taubes. | en cite-
rad och avbildad artikel i Radiolyssnaren fran
1937 deklarerar han: "Jag skriver bara visor."
(s.205) Nar Edstrém med Calle Schewens vals
som exempel hdvdar att han "... aldrig sett
att ndgon anvénde ordet visa ndr man talade
om Taubes storsta valser” (s.23), bor han
bladdra fram till ett Taube-citat dér denne
i en beskrivning av forsta framférandet av
den nyskrivna valsen skriver att da "lade man
sig ner pa dngen for att lyssna till min visa"
(s.165). En etikett som Taube diremot ofta

anvander som alternativ till eller precisering av
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"visa" dr "ballad", savél i samlingar ("Ballader
i Bohuslan", "Visor och ballader" m.fl.) som i
manga enskilda alster, exempelvis Balladen om
briggen "Blue Bird" av Hull. Den innebdrd Taube
ldgger i termen &r inte helt klar, men oftast
tycks den signalera ett berdttande element -
en viktig ingrediens i hans viskonst som kun-
nat lyftas fram battre i boken. Jag ar tveksam
om den innebdrd som Edstrom antyder ar
rimlig: "Titeln annonserar att det kan rora sig
om en folkviseaktig eller, om man sa vill, en
balladliknande sang.” (s. 290).

Som helhet ger boken en rik och mangsidig
inblick i Taubes musikaliska varld, dven om
stora delar av stoffet tdckts i bland annat
de tidigare studier jag inledningsvis angav.
Samtidigt vdcker den flera frdgor som inte
besvaras, varav nagra anforts ovan. Edstrom
pavisar Taubes singuldra position i det svenska
musikaliska medvetandet men tar inte riktigt
tag i fragan om hur den uppnaddes - forvisso
ingen enkel uppgift. Hans mest populéra
visor tycks tillsammans ha uppnatt en syn-
nerligen lyckosam balans mellan olika poler;
lattillgéngligt allmdngods och individualitet,
svenskhet och exotism, vardagligt och lart,
natur och kultur, spontanitet och reflexion,
folkligt och hégborgerligt. Dispositionsmassigt
hade framstéllningen vunnit pa att vissa prin-
cipiella diskussioner i den kronologiska delen,
som fragan om forhallandet mellan text och
ton eller det mellan visa och schlager, hanforts
till det sammanfattande slutkapitlet. Men
trots mina anméarkningar om denna och den
tidigare boken ar det uppenbart att Edstrom
upprattat ett rejalt brohuvud fér den fortsatta
utforskningen av ett av det svenska 1900-ta-
lets mest betydelsefulla musikaliska oeuvre.

Per-Erik Brolinson
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Den talande maskinen

Tony Franzén, Gunnar Sundberg och Lars
Thelander: Den talande maskinen: De fér-
sta inspelade ljuden i Sverige och Norden.
Helsingfors: Suomen danitearkisto/Finlands
Ljudarkiv, 2008, 411 s., ill. ISBN 978-951-
9222-28-8

Fonogramteknikens introduktion i Sverige och
den efterféljande produktionen och distribu-
tionen av de tidigaste svenska ljudinspelning-
arna har varit ett eftersatt omrade inom saval
musik- som medieforskning. Endast konturerna
av dessa processer har tidigare varit kdnda,
men i och med utgivningen av Franzéns,
Sundbergs och Thelanders arbete framtrader
detaljrika och komplicerade bilder. Bokens
titel ar tyvarr lite vag, vad som ryms i denna
innehallsrika publikation &r en presentation
av kommersiella bruk av fonograftekniken i
Sverige 1878-c:a 1910, men innehaller ocksa
utblickar mot férhdllandena i grannlanderna
samt introduktionerna av grammofon och
rorliga bilder.

| likhet med manga andra tekniska nymo-
digheter skedde introduktionen av fonograf i
Sverige genom publika demonstrationer mot
betalning, ofta presenterade av ambulerande
forevisare. | bokens forsta del presenteras, pa
drygt tvahundra fullspackade sidor, ett Gver-
véldigande antal beldgg for fonografforevis-
ningar i Sverige fram till aren kring sekelskiftet
1900, foljt av redogorelser kring de producen-
ter som vid samma tid borjade tillverka och
sdlja rullar i storre utstrackning. Mycket litet
material &r bevarat fran forevisarna, dessvarre
valdigt fa inspelningar, s& det ar istéllet tack
vare en oerhort omfattande genomgéng av i

forsta hand tidningar samt magistrats- och
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poliskammarprotokoll som forfattarna kan
redogdra for forevisarnas resor genom landet
(vissa med hembyggda fonografer utvecklade
efter eget huvud!), vilka artister och vilken
repertoar som spelades upp, samt hur pressen
rapporterade om demonstrationerna och pu-
blikens reaktioner - en fascinerande ldsning.
Den andra delen av boken dr mer av en
konventionell diskografi och bestar av en
férteckning dver de etiketter och kommersiella
fonografinspelningar med svensk och nordisk
repertoar som dr kdnda. Men dven fér denna
del av boken ar kallsituationen problematisk.
Den kommersiella produktionen av fonogra-
frullar var smaskalig och framstéllningen
skedde inte genom samma industriella process
som vid produktionen av grammofonskivor.
Foljaktligen saknas hos vissa producenter kon-
sekvent anvdndning av nummerserier for in-
spelningarna, tillgdngen till bevarade kataloger
och inspelningsjournaler dr ofullstédndig eller
obefintlig, och i manga fall framgar det inte av
fonografrullarna vilket bolag som producerat
dem. Av det knappt 40-tal olika etiketter
(nordiska, tyska, amerikanska) som identifie-
rats var det dessutom méanga bolag som inte
sjdlva producerade inspelningar utan istallet
salde andras under egen etikett. Produktionen
var dessutom kortvarig, verksamheten var som
mest intensiv 1899-1904. Med utgangspunkt
fran material i forfattarnas egna samlingar,
bibliotek och fonogramarkiv ar nu for forsta
gangen - trots de ndmnda svarigheterna
- produktionen av fonografcylindrar med
nordisk anknytning till stor del 6verblickbar,
vilket @r en storartad insats. Den som kdnner
till den tidiga svenska grammofonutgivningen
ser snabbt att exekutdrerna och repertoaren i
stora drag overlappar, i manga fall hade artis-

terna borjat med fonografinspelningar for att



sedan ga over till att géra grammofonskivor.
Inspelningarna domineras av sdng av opera-
och operettartister till pianoackompanjemang,
skadespelare, bondkomiker och 'natursang-
are', militdrmusikkarer, samt en och annan
dragspelare.

Den antydda problematiken kring
fonogramproduktionen avspeglas ocksa i
uppldggningen av boken. Inspelningar som
gjordes at forevisare presenteras efterhand i
bokens forsta del, eftersom fonogrammen inte
var utgivna i samma mening som de senare
rullarna. Fér den som soker efter uppgifter
om upptagningar av bestdmda personer ar
dock detta ett mindre problem eftersom
boken dr férsedd med de for denna typ av
publikation oundgéngliga person-, artist- och
titelregistren, samt darutdver ett register dver
forevisningsorter.

Utgivningen fran ett av de storsta bo-
lagen - franska Pathé - har sedan tidigare
fortecknats och presenterats av Franzén och
Thelander i samarbete med Vidar Vanberg,
och férutom allmén information om bolaget
hinvisas ldsaren dit (Pathé: acoustic recordings
in Scandinavia with historical survey and
biographical data, Oslo, 1998). Pathés fono-
grafrullar for den skandinaviska marknaden
gavs emellertid ut under namnet "Dansk
fonograf-magasin” och i titeln pa Pathé-boken
saval som i innehallsforteckning och register
i Den talande maskinen saknas uppgifter om
detta, vilket dr beklagligt. Utan férkunskaper
ar det svart att veta var man ska leta for att
hitta information om inspelningar pa denna
etikett, som &r relativt vanlig bland bevarande
fonografrullar.

De tre forfattarna ar sjilva fonogramsam-
lare och denna berémvérda bok ar resultatet

av manga ars efterforskningar vid sidan av
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ordinarie arbeten och utan mer omfattande
institutionell uppbackning. S& som publika-
tionen dr utformad bdr den snarast betraktas
som grundforskning, en fantastiskt gedigen
materialpresentation kring ett tidigare i stort
sett okdnt omrade. Kallhdnvisningarna ar
foredomligt tydliga och det ar 1att for den
intresserade att kontrollera uppgifter. Istallet
for att beklaga avsaknaden av analytiska per-
spektiv och mer preciserade slutsatser vill jag
rekommendera detta dukade bord for framtida
analyser och specialstudier - har finns mycket

gott att hdmta!

Mathias Bostrém

Starka musikupplevelser:

Alf Gabrielsson: Starka musikupplevelser: Musik
dr mycket mer @n bara musik. (Kungliga musi-
kaliska akademiens skriftserie 113), Hedemora:
Gidlund, 2008. 583 s. ISBN 978-91-7844-
759-6

Under tva decennier har Alf Gabrielsson
(harefter AG) och hans medarbetare arbetat
med temat "starka musikupplevelser” (har-
efter SMU). Boken frdn 2008 markerar en
slutpunkt, dven om ytterligare artiklar ar pa
gang. Det ar ett dmnesmassigt pionjdrarbete
av gigantiska proportioner, som inte bara
presenteras i denna monografi utan dven
sedan 1989 gett upphov till drygt tjugo artik-
lar och uppsatser.

| boken anvidnder AG ett personligt skriv-
sdtt och en metod som gar utanfor géngse
musikpsykologiska ramar. AG delar generdst
med sig av sin fascination éver manniskors

extrema och komplexa upplevelser och
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reaktioner. | botten finns en karlek till musi-
kens rikedom och mangdimensionella védsen.

Materialet bygger framfor allt pd 1350
individuella beréttelser om SMU. Drygt fyra-
hundra sidor (tjugofyra kapitel) dgnas at att
aterge och kommentera delar av dessa texter
och intervjuer. De dr indelade utifran en rad
olika kategorier, som inte helt dr jamforbara,
men som till dels hjdlper lasaren att orientera
sig. En ovanligt stor del av radata finns alltsa
presenterad. Ldsaren uppmanas att inte ldsa
fran parm till pdrm, men &nda &r det just
dessa berdttelser som formedlar kunskapen
om vad musik ar, vad den upplevs som och hur
den kan paverka vara liv. Man grips latt av lus-
ten att bara lasa vidare. Om man bortser fran
AG:s kommentarer ligger materialet relativt
oppet redovisat. Vi erbjuds att ta del av SMU
och att sjdlva begrunda innebdrden i och kon-
sekvensen av olika personers intima referat.
Dessa sidor ar darfor bokens styrka.

Bokens syfte dr att undersoka de extrema,
och konsekvenserna av de extrema, musik-
upplevelserna. AG har angett musikpsykologi
som en relevant ram for att analysera detta
fenomen. Jag tror nda att ett bredare an-
greppssatt hade varit fruktbart for att forsta
de mangdimensionella upplevelserna. Sociala,
antropologiska eller religionsvetenskap-
liga aspekter skulle ha vidgat perspektivet.
Identitet, social tillndrighet, kommunikation
och konstnarlighet uttrycks i berattelserna,
men de dr svarfangade med den mer indivi-
duellt inriktade musikpsykologin. Samtidigt
slas jag av hur den nakna individens livsfragor
dominerar materialet. Ar SMU i huvudsak
individuella? Eller &r en sddan slutsats paver-
kad av AG:s perspektivval?

Materialet kategoriseras bl.a. utifran kon,

alder och tidsepok. Skulle andra kategorier ha

Svensk tidskrift for musikforskning vol. 91-2009

varit mojliga: etnicitet, klasstillhdrighet eller
uppvaxtmiljé? Hur hade analysen sett ut da?
Alder och tidsepok bearbetas pa ett rimligt
satt i analyser och kommentarer. Jag ar tvek-
sam till varfor manskligheten alltid skall delas
upp efter kon. Det finns teorier om kdn/genus
och musikupplevelse, men dessa namns inte
av AG. Har svavar de omfattande statistiska
resultaten om kdn och genus i luften.

| de drygt hundra sidor som samman-
fattar och analyserar materialet finns en
genomgaende ambivalens mellan kvalitativa
och kvantitativa perspektiv. | ett kapitel (28)
sammanfattar AG beréttarnas upplevelser och
exemplifierar med kénslor, kroppsupplevelser
och metaforer, dar sjdlva karaktadren i SMU
fangas. Berdttarna stér i fokus och blir res-
pektfullt behandlade som individer. Kapitlet
inbjuder till en hermeneutisk Idsning av mate-
rialet i de foregdende kapitlen.

| ett annat kapitel (29) studeras ddremot
framst fysiologiska, perceptuella, kognitiva
och emotionella detaljer i berdttelserna i syfte
att sammanstélla en musikpsykologisk karta
6ver SMU. Ibland anvédnds beréttelserna som
illustrationer till denna analys, ibland som kalla
till ny kunskap. | avsaknad av noggrannare
metodbeskrivning bdrjar jag undra hur berdt-
telserna ar redigerade nér de presenteras i form
av utdrag. Har vésentlig kontext fallit bort?

| fyra féljande kapitel (30-33) utgar AG
fran musiken som angetts i berédttelserna; vad
i musiken man reagerat pa; vilka kausala sam-
band som finns i materialet; korta utblickar
mot annan forskning och mdjliga fortsatt-
ningar av SMU-studierna. Varje kapitel tar
upp ett nytt perspektiv. AG vander och vrider
omsorgsfullt pd materialet. Det finns ingen
tveksamhet om hans noggrannhet och enorma

férdjupning i berattelserna om SMU.



Slutsatserna i boken leder fram till ett
beskrivningssystem for SMU. Systemet har
vuxit fram i de analyserande kapitlen och ter
sig naturligt utifran AG:s syn pa materialet.
Kategoriseringarna dr dnda inte sjalvklara,
men férhoppningsvis leder de till samma
debatt som utlostes nér olika forskare en gang
stallde upp tabeller 6ver musikens funktioner.
Sju huvudkategorier delas upp i trettioen
underavdelningar som i sin tur delas in i bortat
hundrafemtio detaljerade beskrivningar av
specifika kategorier.

Boken kunde ha slutat i ett essdistiskt
lovtal till musikens kraft som via ménniskans
upplevelser forandrar liv, men AG valde att
leverera ett vetenskapligt resultat. Hans
ambivalens mellan det personliga och det
vetenskapliga gor att beskrivningssystemet &
ena sidan inger ett stort fortroende, eftersom
det bygger pa en intensiv och ldngvarig kon-
takt med killmaterialet. A andra sidan blir den
omfattande kvantitativa redovisningen mindre
trovardig, eftersom sd manga svarfangade
kategorier hanteras utan en tydlig metod.

AG:s konflikt mellan det personliga och
det vetenskapliga dr en kélla till reflektion. |
ett biografiskt avsnitt Idmnar AG forskarrollen
och knyter an sina egna upplevelser till det be-
tagande materialet. Engagemang och kunskap
som foljer med hdngivenheten 6ver dmnet ger
dock svarigheter att precisera t.ex. terminologi
och metod. Genrebeteckningar (normala i en
musiksociologisk diskurs) jamfors i framstall-
ningen med ojamfdrbara kategorier. Skrivstilen
i kommentarerna blir ofta journalistisk och
vissa kommentarer t.o.m. triviala. Andra
forskares resultat tas upp, men utan polemik,
ibland mer som fdrslag pé vidareldsning.
Avsaknad av en samlad litteraturforteckning
forsvarar for den forskningsinriktade lasaren.

Recensioner

Den avslutande kartan 6ver hela féltet ar
inte resultatet av en dppet redovisad dialog
mellan AG:s material och litteratur inom om-
radet - snarare en konsekvens av AG:s egna
beddmningar.

Boken &r en intressant referens som varje
musiker, musikskapare, musikldrare och hangi-
ven lyssnare borde botanisera i. Den redovisar
ett material anvandbart for alla som vill forsta
vad musik ytterst handlar om. Metoden att
studera det extrema dr uppenbart upplysande
och fruktbart. Jag uppskattar ocksad att musik
blir vetenskapligt erkdnd for sina transcenden-
tala egenskaper. | vitt skilda miljéer och ge-
nom vitt skilda medier kan musik uppenbarli-
gen formedla andliga dimensioner i Kandinskys
bemarkelse. Den musikpsykologiska metoden
att studera SMU maste dock utmanas. | denna
rika explorativa studie finns ett odndligt
material for att diskutera olika vetenskapliga

perspektiv pa musik.

Stig-Magnus Thorsén

Det ulmer under overflaten

Camilla Hambro: Det ulmer under overflaten:
Agathe Backer Grendahl (1847-1907): Genus,
sjanger og norskhet. Diss., Institutionen for
kultur, estetik och medier, Goteborgs univer-
sitet (Skrifter fran musikvetenskap 91), 2008.
563 s. ill. notex. ISBN 978-91-85974-07-8

Avhandlingen Det ulmer under overflaten bestar
av tre delar inom olika medier. En del &r den
skriftliga avhandlingen i bokform som behand-
las i denna recension. De tvad pé nétet utlagda
avhandlingsdelarna ar en konsertlista med
Agathe Backer Grgndahls samtliga offentliga
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framféranden aren 1867-1903 samt de fem
av hennes kompositioner som analyseras nar-
mare i boken &tergivna i mp3-format (http://
gupea.ub.gu.se/dspace/handle/2077/10036).
Publikationen kan situeras mellan de tva
polerna feministisk metateori och empirisk
akribi, som var for sig har haft stort inflytande
pa dess tematiska behandling och strukturella
formgivning. Forfattaren vill 4 ena sidan
"kartlegge hennes [Grgndahls] produksjon,
aktiviteter og deres roller i musikkinstitusjoner
og hennes interaksjon med forskjellige aktorer
og arenaer i sin samtid og ettertid” (s. 16) och
samtidigt "kaste nytt, kritisk lys over roller

en viktig figur i unionstidens musikkhistorie,
kom til & spille i og for sin samtids og dermed
o0gsa ettertidens musikkulturer” (s. 18). Den i
musikhistorisk litteratur etablerade bilden av
Backer Grgndahl behover enligt forfattaren
dels dekonstrueras och dels korrigeras. | syfte
att uppna detta ansluter avhandlingen till
feministiska teorier om genuskonstruktioner,
till litteraturvetenskapens diskursbegrepp

och Roland Barthes textteori, samt till
sociologin med Pierre Bourdieus faltbegrepp
och TV-forskningsteorier om "masker”. Om

dn dessa teoretisk-metodiska utflykter maste
betraktas som meningsfulla samtidigt som de
utvidgar lasehorisonten aven med hansyn till
musikanalyserna, kan angreppssattet ocksa
uppfattas som mycket eklektiskt. Detta gor
att Det ulmer under overflaten ibland kan
uppfattas som 6verproppad och inkonsekvent.
Eftersom forfattaren forsoker komma at den
samtida blicken pa kvinnliga tonsattare i
Norge i allmdnhet och pa Backer Grgndahl

i synnerhet, bygger boken stilistiskt sett pa
manga originalcitat i olika sprék ur datidens
tidningar, tidskrifter och korrespondens. Detta

kvantitativt imponerande material anvands for
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olika andamal. A ena sidan skall det belysa och
bekrafta Backer Grondahls musikaliska, men
ocksa i viss man funktionella, position i sin
samtid och eftertid. A andra sidan anvinds det
till att kritisera i huvudsak manliga skribenters
ensidiga reception.

Samtidigt behandlas de tre nyckelbegrep-
pen "genus”, "sjanger" och "norskhet” inte
jambordigt. Att Backer Grgndahl har blivit
utsatt for framst feminiserande musikkritik
ar otvivelaktigt och beldggs ingdende med
hjdlp av det mycket noggrant insamlade
receptionsmaterialet. Med hansyn till genre-
begreppet gar forfattaren in pé den avgérande
dikotomin av stort och smatt (till exempel
orkesterverk i férhallande till sang med pia-
noackompanjemang) samt pa vetenskapliga
diskurser om manligt och kvinnligt i sonat-
satsformen. Hon anammar Carl Dahlhaus'
"Gattungsproblematisierung” i det att hon
papekar genrens och genreférestallningarnas
historiska foranderlighet samtidigt som den
genusrelaterade genrediskursen i Backer
Grgndahls samtid undersoks. Teorier om att
genre kan ha samband med férvantningshori-
sonter och - i anslutning till Jeffrey Kallberg
- beskrivas som ett kontrakt mellan komposi-
toren och brukaren respektive lyssnaren, an-
vands pa ett dvertygande sitt. Med hdnsyn till
"norskhet” sa beskrivs den i sin funktion som
en samtida konstruktion som anvéands for olika
syften (s. 292). Tonsattarens levnadstid sam-
manfaller med den tid som inom en viss del av
norsk musikhistorieskrivning har konstruerats
som "gulddldern”, inte minst pd grund av en
Edvard Grieg- och Johan Svendsen-reception
med nationella fértecken. Hambro ar inte
den forsta som stéller fragan huruvida musik
med sina semantiskt hogst obestdmda tecken

6verhuvudtagit kan erbjuda en form for



nationell immanens. Analysen av det pastadda
nara sambandet mellan musik och nationella
stereotyper kan dock tyvarr inte helt dvertyga.
Att Backer Grgndahls kompositioner i mindre
grad dn andras har anvants inom en nationa-
liserande diskurs, beror enligt forfattaren a
ena sidan pa, att norskhetstillskrivningar har
varit mindre mdjliga. A andra sidan anvinder
hon sig genom en utopiserande jamforelse av
Backer Grgndahls sdng "Norge” fran 1893 med
“Ja, vi elsker dette landet” ndrmast av en slu-
ten hermeneutisk cirkel, som saknar ett viktigt
overtygelsemoment (s.308).

Avhandlingen tar upp aspekter om
produktion och reception, det offentliga och
det privata, det konstnarliga och det forment
triviala, det kvinnliga och det manliga till den
grad att Agathe Backer Grgndahl belyses i all
sin mangfald pa det musikpedagogiska och
kompositoriska planet samt i spanningsfor-
hallandet mellan det professionella och det
individuellt blyga. Forfattaren har strategiskt
valt ut fem av Backer Grgndahls musikstycken
och analyserar dessa ndarmare. Detta dr kom-
positionen Andante quasi allegretto for piano
och orkester, sdngerna Til min Hjertes Dronning,
Mot Kveld och Huldreslaatsamt kantaten
Nytaarsgry. Dessa kompositioner analyseras
dels med utgdngspunkt i kritikernas kom-
mentarer, dels i férhallandet till forfattarens
tre nyckelbegrepp. Samtidigt forklaras kompo-
sitionerna och Backer Grgndahls musikaliska
val ocksa ur den musikhistoriska och kvin-
nohistoriska kontexten, dar sarskilt kantaten
Nytaarsgry konkret kan forknippas med den
norska kvinnordrelsens aktiviteter i borjan
av 1900-talet. Alla kompositioner placeras
dessutom i sina uppférandeméassiga samman-
hang. Malsdttningen med musikanalyserna &r

saledes att ta "sikte pa @ kombinere fordelene
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ved musikalsk analyse med resepsjonen av
komposisjonene” (s.318). Det &r imponerande
att se hur manga relevanta kallor Hambro har
samlat ihop, och hur hon férséker att fa till
spagaten mellan att bjuda pa alla dessa fakta
om tonsdttaren och dennes reception & ena
sidan och de vetenskapliga teoriernas implika-
tioner och anvindning a den andra. Malet har
varit att férena metateoretisk reflektion med
musikanalytisk detaljanalys, vilket i sig utgor
en stor utmaning.

Ibland har enskilda personers éden ansetts
kunna belysa den historiska kontexten och
spanningsforhallandet mellan det individuella
och det kollektiva pa ett annat satt an till
exempel en historieskrivning som baseras
pa institutioners utveckling eller politiska
forandringar. Anda hade avhandlingen med sin
tydliga utgangspunkt i en persons verksamhet
och reception gynnats av den jdmfdrande
blicken - mot andra kvinnliga samtida mu-
sikaktorer som Elfrida Andrée, Helena Munktell
eller Erika Lie och tydligare mot det 'nordiska’
och internationella.

Samtidigt ar forfattaren i gott sallskap
med flera, som i senare tid har valt en liknande
ingang till fragestaliningar om musikhistoriska
och kulturella fenomen for sin avhandling.
N&mnas kan till exempel Petra Garberdings
avhandling i etnologi vid S6dertdrns Hogskola
om Musik och politik i skuggen av nazismen:
Kurt Atterberg och de svensk-tyska musikrelatio-
nerna, Henrik Rosengrens avhandling i historia
vid Lunds universitet om "Judarnas Wagner":
Moses Pergament och den kulturella identifi-
kationens dilemma omkring 1920-1950 och
Anna Cabak Rédeis avhandling i semiotik vid
Lunds universitet om An Inquiry into Cultural
Semiotics: Germaine de Staéls Autobiographical

Travel Accounts, alla tre forsvarade ar 2007.
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Det ligger i tiden att fokusera pé individer och
deras auto- och heterostereotypisering i tid
och rum.

Aven om avhandlingen p3 ett mycket
pragmatiskt sdtt undviker alltfér manga
fotnoter in den I6pande texten, dverskrider
dess dver femhundra sidor ett angenamt
kvantitativt matt. Boken hade tjdnat pa att
kortas ner en bra bit, inte bara for att undga
dubbla citat och argument som nu finns vid
flera stéllen, men ocksa for att halla samman
argumentationen pa ett for fragestaliningen
mera gynnsamt satt.

Det finns trots allt ingen publikation hit-
tills, som pa ett grundligare och utforligare
satt ur ett feministiskt perspektiv har forsokt
skriva in Agathe Backer Grgndahl och hennes
pianist- och tonsattareverksamhet i samtiden

och eftertiden.

Ursula Geisler

After the Golden Age

Kenneth Hamilton: After the Golden Age:
Romantic Pianism and Modern Performance.
Oxford University Press, 2008, 304 s., ill.,
notex. ISBN 978-0-19-517826-5

For att vacka uppmarksamhet med en bok
galler det inte endast att skriva den val. Det
galler ocksa att publicera den vid ratt tid-
punkt. Pianisten och musikforskaren Kenneth
Hamiltons After the Golden Age tycks vara ett
lyckokast i detta hdnseende. | ett ldge dar den
klassiska musikvérlden skriker efter fornyelse
och farska idéer har Hamiltons bok lyckats ta
plats i internationell press, dven utanfér de

sndvare musikvetenskapliga cirklarna.
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Den antikgrekiska forestdliningen om
en forgangen storhetstid har under Idng tid
satt sin pragel pa beskrivningen av pianis-
ternas och pianomusikens historia. | After
the Golden Age presenteras en racka glimtar
fran pianospelets guldalder, har definierad
(medvetet ndgot godtyckligt) som tiden fran
den omtalade pianist-duellen mellan Franz
Liszt och Sigismund Thalberg ar 1837, till Ignaz
Paderewskis dod 1941. Boken bygger huvud-
sakligen pa resultat fran andras forskning,
men Hamilton har dven ldmnat egna bidrag
till framstallningen, och har dessutom gett
den en mjukt polemisk ton, med udden riktad
mot vissa konventioner inom dagens 'klassiska’
musikvarld. Han propagerar uttryckligen for
fornyelse av konsertlivet. Den syn pa guld-
aldern som framtrader dr inte en uppgiven,
pessimistisk klagosang ver att allt har blivit
sdmre, utan den utgdr snarare en visionar,
Schumannsk instéllning, som visserligen ut-
trycker beundran for de stora féregangarna
och beklagar det nuvarandes émkliga tillstdnd,
men samtidigt faster hoppet till en begyn-
nande, ny guldalder. Den uppradning av histo-
riska enskildheter som forfattaren presenterar
kan motiveras av att han stravar efter att
dppna lasarens 6gon for bortglomda satt att
framfora musik, bade hos instrumentalister
och konsertarrangorer.

Boken tecknar 1800-talspianistens varld
ur en mangd olika aspekter. Vi far lasa om
hur applader mitt under musikens férlopp
var ett naturligt inslag vid konserter, om hur
repertoaren och konsertprogrammen gradvis
standardiserades under seklets gang, om hur
improvisation var ett sjalvklart inslag i en stor
pianists framtrddande, och om hur traditionen
att spela utantill véxte fram. (Clara Schumann
var enligt Hamilton inte den forsta pianist som



spelade utan noter offentligt, vilket ofta gors
gallande).

Diskussionen av Paderewskis vélkdnda
rubato, dar melodin inte var synkroniserad
med ackompanjemanget, visar att denna spel-
stil var en etablerad 1800-talstradition, med
exempelvis Thalberg som framtradande repre-
sentant, och det dr kanske i detta avsnitt som
Hamilton kdnns mest dvertygande och ange-
ldgen. Han menar att det moderna férbudet
mot att spela noterade ackord som arpeggion,
liksom den moderna bannlysningen av att lata
tonerna i en fritt fraserad hogerhandsmelodi
landa fore eller efter bastonerna i vanster-
handen gor musiken fattigare. Dessa tabun
har utarmat den pianistiska uttryckspaletten.
Arpeggiering och Paderewski-rubato kan vara
handgrepp i den musikaliska uttrycksfullhe-
tens tjanst.

Vissa inre motsattningar i Hamiltons
framstéllning kan stimulera till eftertanke.
Det forsta kapitlet i boken dgnas at att rycka
undan mattan for idén om att det har funnits
en pianistisk guldalder vars konstnéarliga niva
vida dvergldnser de pavra prestationerna i
var egen tid. Aven om varje ny generation
efter Liszt har havdat att samtidens pianospel
inte pa nagot satt kan jamforas med det
man kunde hora fran de stora foregadngarna,
presenterar Hamilton vittnesbdrd som visar
att de yngre pianobegavningarna i vissa
bemérkelser anda tycks ha overtraffat sina
larare. Slutsatsen blir hdr att mytologin om
en pianistisk guldalder inte &r grundad pa
nagonting annat @n just en myt.

Det kuriosa ar emellertid att tendensen
hos resten av texten trots allt tycks inriktad
mot ett forharligande av 1800-talet som
pianomusikens glansperiod. Aven om Hamilton

i inledningskapitlet punkterar mytologin

Recensioner

och den historieskrivning den bygger pa, sa
ansluter sig hans fortsatta framstallning i allt
vasentligt till deras essens, det vill sdga: det
var béttre och roligare forr!

Ett annat fall av inre friktion i texten
blir synligt i fragor rérande smakomddmen.
Hamilton talar om var egen smaks begrans-
ningar nar det galler att bedoma konst fran en
avldgsen tidsepok. Detta dr ndgonting som har
betonats dven av andra forfattare i relation
till romantiken. Charles Rosen har papekat
att for att forsta romantikens musik pa ett
rattvist satt maste vi gora oss av med de
forestallningar om 'god smak' som ar géngse i
andra sammanhang, darfor att den romantiska
mentaliteten i sa hog grad syftade till att
ta avstand fran det som den 'goda smaken'
kraver. Horace Engdahl har framfort liknande
tankar om de smakméssiga svarigheter som
den moderna manniskan upplever vid motet
med romantisk poesi. For att kunna uppskatta
de kvaliteter som gdmmer sig i romantikens
skapelser maste vi ibland gdra vald pd var
egen smak, som dr formad i en annan tid och
av andra ideal dn de romantiska. Hamilton
namner problemet, men drar sig 4nda inte for
att pa atskilliga stéllen raljera dver inslag i
den romantiska stilen med motiveringen att de
strider mot den goda smaken (exempelvis pa
s.47 angdende Henri Herz). Dessa inre slit-
ningar i texten skapar inte nddvandigtvis dalig
eller trakig lasning, snarare tvartom, men de ar
varda att lagga marke till och fundera dver.

Aven om After the Golden Age som helhet
ger en god bild av det nuvarande forsknings-
ldget rorande 1800-talets pianistliv, sa citerar
och refererar Hamilton ibland kéllor pa ett satt
som ger anledning till fragor. Det ror sig om
detaljer, men detaljer ar intressanta saker. Inte

minst for musiker. Har foljer ett par exempel:
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Angéende Liszts framforande av Chopins
forsta preludium fran op. 28 skriver Hamilton:
"The first prelude, for example, he usually
went through two times, the second as a
faint echo of the first” (s.207). Som killa
anger han Géllerichs anteckningar fran Liszts
pianoundervisning under 1880-talet, men hos
Géllerich finner vi beskrivningen: "Play[ed?]
twice. Everything very fast and loud at the
beginning, piano only at the end." (The Piano
Master Classes of Franz Liszt 1884-1886,
Indiana University Press, 1996, s. 120). |
mina éron pekar Gollerichs beskrivning inte
alls mot ett framférande dér reprisen av
preludiet framfors som ett eko av den forsta
genomspelningen.

Angéende Liszts gestaltning av Funérailles
skriver Hamilton: "The Pddagogium indicates
that the performance of the main theme of
‘Funérailles’ should be 'not rhythmical!"..."
(s.245). Lina Ramanns Liszt-Pddagogium séger
emellertid: “Die J-Note werde nicht rhyth-
misch: }‘}J- sondern gleichwertig im Klang
mit dem ndchsten Viertel: ._“J_ﬁJ_ ausgefiihrt
‘Dem Sechzehntel Gewicht!" - Denn seine leich-
tatmige Behandlung ‘hebt den Grundcharakter
einer Trauermusik auf'." (1902/R, Wiesbaden:
Breitkopf & Hartel, 1986, Il. Serie, s. 4).
Ramann hédvdar inte att frasen inte ska vara
rytmisk. Hon pastar ndgot om betoningarna
i frasen. "...nicht rhythmisch: ._UV’J, sondern
gleichwertig im Klang..." har hos Hamilton

blivit "not rhythmical”. Det &r svart att finna
ett annat ord an 'vilseledande' for detta satt
att citera (dessutom handlar detta citat om
framférandet av de ackord som ackompanjerar
huvudtemat - inte om huvudtemat sjalvt, som
Hamilton anger).

Trots dessa randanmarkningar vill

jag framhalla After the Golden Age som
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stimulerande, roande och informativ ldsning
for alla som &r intresserade av 1800-talets
pianister och deras musikvarld. Jag har svart
att tdnka mig en pianofil som skulle angra ett
mote med denna bok. Férhoppningsvis kommer
den att bidra till att sprida kunskap om i vilken
hog grad 1900-talet i uppférandepraktiskt
hdnseende innebar en nyorientering i forhal-
lande till det foregaende drhundradet.

Martin Edin

Hanslick: Samtliche Schriften

Eduard Hanslick: Sdmtliche Schriften.
Historisch-kritische Ausgabe. Band |, 6. Aufsdtze
und Rezensionen 1862-1863, utg. Dietmar
StrauB och Bonnie Lomnés, Wien: Béhlau,
2008. 536 s. ISBN 3-205-77344-6

Aven om Eduard Hanslicks estetiska position
fortfarande kan mana till debatt, intar han
en sjalvklar plats som en av musikhistoriens
tyngsta kritiker. Dessutom tillhdr han de
musikskribenter som det ar en sann frojd att
lésa. Den formuleringsskérpa och spiritualitet
som trader fram i texterna ar 6verrumplande,
liksom den olympiska sjalvtillit med vilken
han utdelar sina estetiska omdémen (vilka
for Gvrigt ar langt ifrdn sa dogmatiska som
Hanslick-karikatyrer vill 1ata paskina).

Bohlau Verlags utgivning av hans samlade
skrifter har i och med féreliggande volym hun-
nit till volym nummer sex, innehallande upp-
satser och recensioner fran 1862 och 1863. En
stor del av denna produktion for pressen har
tidigare aldrig utgivits i bokform, och manga
av de texter som han sjalv Iat samla ihop i

antologier publicerades dar i bearbetat skick.



Hanslicks kritik utgor en utférlig och
detaljrik kalla till kunskap om 1800-talets
musikliv i Europa. Har finns dgonvittnesskild-
ringar fran Wagners, Liszts, Brahms och Jenny
Linds framtrddanden, men &ven passager vilka
beréttar om tidens musikliv och férhallanden
daromkring, som i en recension den 13 novem-
ber 1863 dar forfattaren malar upp en bild av
hur svart det var att komma &ver biljetter till de
filharmoniska konserterna i Wien vid denna tid.

Den 3 december 1862 skriver Hanslick om
ett av Brahms framtradanden som pianist. Han
ar delvis positiv till dennes spel, men skriver
att Brahms hanterar instrumentet mer som en
tonsdttare dn som en virtuos, och menar dar-
med att han, genom att vilja lata kompositio-
nen tala helt for sig sjélv, férsummar att gora
det som en musiker alltid &r forpliktad att gora
for den musik hon spelar. Hanslick beklagar
helt enkelt bristen pa kédnsloyttringar i Brahms
musikerskap. En sadan kritik kan tyckas dver-
raskande for den som betraktar Hanslick som
renodlad formalist. Han dr kdnd for en estetisk
position som férnekar att musikstycken kan
uttrycka bestdmda kanslor, och som i gengald
betonar skonhet som deras vasentliga kvalitet.
Man bér har 1agga marke till hur Hanslick
skiljer mellan den musikaliska kompositionen
och det musikaliska framférandet. Enligt hans
tankesatt kan en musikalisk komposition aldrig
vara ett uttryck for en manniskas kénslor.
Daremot kan en musiker, i kraft av den intimt
sinnliga kontakten mellan exempelvis kropp
och strake, ge oférmedlat och horbart uttryck
at sina kénslo- och sinnesstamningar. | sin
mest direkta form kan detta upplevas vid fria
fantasier, det vill sdga da en musiker improvi-
serar (Om det skéna i musiken). Men eftersom
all musik som hordes pa Hanslicks tid var

framford musik, det vill sdga musik spelad av
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manniskor, sa innebar faktiskt framstallningen
i Om det skéna i musiken att den musik som
en musiklyssnare horde alltid kunde innehalla
en komponent av omedelbart uttryck for en
méanniskas kansloliv — ndmligen musikerns (vi
bortser har fran musik fran speldosor, som han
fornekar mojligheten att uttrycka kénslor). |
Hanslicks kritik finner vi vidare att han dess-
utom i hég grad vardesatter kdnslomassigt
spontan kommunikation hos en interpret (se
t.ex.s.207).

Méjligen kan man ocksa férvanas dver
i vilken ringa grad Hanslick framstar som
konservativ och hantverksinriktad i sin smak,
bade betrdffande musiker och tonsattare.
Han lovordar alltid det individuella uttrycket,
och avvisar sddant som ar tekniskt val utfort,
fastdn utan andlig sdrpragel. Pa sidorna
264-266 lyssnar han hellre pa ett verk i den
av honom avskydda nytyska skolan, &n pé en
komposition av en habil epigon, eftersom han
foredrar dalig musik som &r intressant framfor
opersonliga, men vdlkomponerade dvningar.
Trots hans rykte som klassicist dr hans tankan-
de alltsa infargat i romantisk konstnérs- och
individualitetsideologi.

| foreliggande volym finns ocksa en skild-
ring av en av Wagners konserter (29 december
1863) dar Hanslick uttrycker hégaktning
for dennes kvaliteter som dirigent, trots sin
avsmak for kompositionerna och de estetiska
idealen. Det @r annars markbart med vilken
kreativ fortjusning Hanslick gar in for uppgiften
att sténdigt finna nya satt att formulera sin
instinktiva motvilja mot Wagners musik. Pa
sidan 455 kan vi ldsa betrdffande Wagners
melodik: "Fiir unsere beschrankten Sinne jedoch
ist und bleibt die 'unendliche Melodie' die in
Musik gesetzte unendliche Langweile”, och pa

sidan 229 angaende samma sporsmal: "Nach
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unserer einfaltigen Meinung ist die Melodie
verschieden von Eisenfeilspdnen und unser Ohr
kein Magnet." Det forsta citatet dyker upp i den
essd om 1800-talskulturens relation till begrep-
pet 'tristess’ som utgivaren Dietmar Straul3
skrivit. Har finns ocksa ett roande exempel

pa en passage dar Hanslick for ovanlighetens
skull berommer Wagners operaproduktion. |

ett sammanhang dar han beklagar det standigt
stegrade begaret efter pikanta sotsaker i den
italienska operan och hos Meyerbeer, prisar
han Wagners langtrakighet: "Wir rechnen

es Wagner ernstlich zum Verdienste an, daf3

er das Publicum wieder daran gewdhnt hat,

in der Oper auch Langweile zu ertragen...
Wagner leidet nicht an Meyerbeers bestandiger
krankhafter Furcht vor dem Langweiligwerden.
Unser modernes Opernpublicum aber ist ein
asthetischer Patient: etwas Langweile bekdmmt
ihm vortrefflich” (s. 454).

Vid sidan om essén har utgivarna bidragit
med kommentarer dar de later sin 6verlagsna
overblick dver Hanslicks produktion hjélpa
ldsaren till ratta bland andra av dennes texter.
Dessutom innehaller samlingen minutidsa for-
teckningar dver pd vilket sdtt olika publicerade
versioner av texterna avviker fran varandra.

| Hanslicks forfattarskap méter vi inte en
objektiv iakttagare, utan en personlig kritiker-
rost grundad i en fast tro pa vissa estetiska
ideal. Att hans samlade skrifter nu &r pa vég i
tryck dr en sann kulturgarning.

Martin Edin

Presenting Absence

Juliana Hodkinson: Presenting Absence:
Constitutive Silences in Music and Sound Art

Svensk tidskrift for musikforskning vol. 91-2009

since the 1950:s. Diss., Institut for kunst- og
kulturvidenskab, Kgbenhavns Universitet,
2007. 213 + 12 s. notex.

That pitch or tone is the material of music has
been a commonplace of music theory for ages.
In Latin languages it has often been rendered
as 'sonus', or derivatives of this Latin word,
where the context has had to make it clear
that it does not relate to sound in general, but
to pitches, or even just to certain subsets of
pitches - ‘commensurate sounds' or the like.
In the twentieth century this conception
of the material finally was put to question,
mostly - following futurism - in terms of
supplementing or supplanting pitched sounds
by noises but then also, late in the forties,
by silence: "The material of music is sound
and silence” (John Cage : 'Forerunners of
Modern Music' [1949] in Silence, Middletown,
Connecticut: Wesleyan University Press, 1961,
p. 62) and in Silent Prayer, conceived by Cage
at about the same time as the cited passage
was written, the listener would - had the
piece ever been realized - have been confron-
ted with what seemingly was a total negation
of sound as material for a piece of music. This
idea was realized somewhat later in 4'33",
but in a Hegelian manner (absolute Being =
absolute Non-Being), interpreted as a total
presence of sound, making all sounds musical,
including the non-intentional ones randomly
associated with each performance of 4'33".
The standard interpretation of the intent with
4'33" plays on different meanings of 'silence’,
on the one hand there is an unbroken ‘musical
silence’, as the musician(s) is (are) instructed
not to play at all, on the other hand there is
an acoustical non-silence, as with close to

certainty, diverse sounds are going to occur



on each and every occasion of a performance
of 4'33".

Cage's turn towards Indeterminacy - pos-
sible, and plausible, to read as a critique of a
modernist ideal of total control of mind over
matter - is one of the most discussed topics
in the history of the arts of the twentieth
century. Sometimes the event score aspect
of 4'33" has, implicitly or explicitly, been
the aspect considered to be crucial, e.g. in
Nyman's Experimental music: Cage and beyond
(1974), and of late in Liz Kot's Words to be
looked at: Language in 1960's Art (2007). At
other times Cage has been seen as a con-
ceptual artist before Conceptual Art entered
the scene in the late 1960:s, e.g. by Brandon
LaBelle in his Background Noise: Perspectives
on Sound Art (2006), and sometimes it is the
notion of silence that has been in focus, so in
Douglas Kahn's Noise, Water, Meat: A History
of Sound in the Arts (1999). But in his critical
assessment, Kahn does not extend the discus-
sion of silence beyond Cage.

In direct contrast to this, Juliana
Hodkinson in her Ph.D. thesis “explores musi-
cal and aesthetic issues concerning silence in
an empirical field that covers music and sound
art of the past 50 years" (p. 7). She notes
that " [the] general aim is to analyse and
conceptualise notions of silence in music and
sound art, where silence is both a term under
interrogation, and a collective abbreviation for
a broad and disparate range of musical absen-
ces: lack of sound, lack of ‘authored’ sounds,
sounds too quiet to be heard, sounds delayed
or postponed indefinitely” (ibid). These rather
general outlines of a strategy is later made
more precise, in that Hodkinson identifies
what she calls “constitutive silences”, and

gradually makes these the core of the study.
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Hodkinson seems to come closest to a
definition of that concept on page 34, where
she distinguishes between two kinds of silence
- (ordinary) musical rests and constitutive
silences: "Let us say, as a guide, that musical
rests in notation are partial and plural, resting
within a work composed of other, contrasting
material, while silence as a constitutive
element of an artwork is more like a totality,
an indivisible whole. At a perceptual level,
one might describe the experience of such a
'totality’ of silence as follows: where silence
is most constitutive of artworks in this way,
sounds may appear as islands, or isolated
moments within an underlying continuum
of silence, producing a queasy overlap of
form and formlessness, or of form and its
inversion.”

On the most superficial level the thesis
consists of four parts: A background including
an overview of the literature on silence in
music and a short history up to 1950; a discu-
ssion of the conception and role of silence in
the Cagean movement; a discussion of silence
in some (in a traditional way score-mediated)
art music, focussing on a couple of works from
the 80:s, and a discussion of silence in digital-
ly created and mediated contemporary sound
art. If this form is analogue to the chronology
of 'real’ events, it does not manifest any linear
argument, neither in terms of a recorded
history of (linear) development, nor in a clear
working through of an argumentation. The
main part of the thesis is actually built as a
palindrome - ABCC'B'A’ with a discussion of
Cage's Silent Piece/4'33" (Ch. 2/A) balanced
by treatments of two latterday sound art
works (Ch. 7/A"), Chapters 3 and 6 (B and
B') have the form of discussions of essays by

Susan Sontag and Jean-Francois Lyotard, and
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finally the analysis of the two works from the
80:s make up Chapters 4 and 5 respectively (C
and C').

Though the thesis is somewhat loose in
its explicit construction, the method is pretty
much the same throughout - a historically
given discussion intimately linked to either
musical, or sound art practice, is posed in a
critical perspective through the invocation of
a careful selection of titles or doctrines from
art criticism and philosophy. Also, it is perme-
ated by a critical reflection on the relevance
of phenomenology versus the relevance of
hermeneutics. Closely related to this, there is
a critical theme of the adequacy of the artist's
intention for the actual aesthetical encounter
between listener and art.

So, even though the chapter on Cagean
silence relates a handful of themes that have
become important in the literature, its central
question is whether 4'33" is an artwork
manifesting constitutive silence, or whether it
obeys what Hodkinson calls the trope of Cagean
silence, thereby referring to a view that Cage
once expressed like this: "[S]ilence becomes
something else - not silence at all, but sounds,
the ambient sounds. [...] These sounds (which
are called silence only because they do not form
part of a musical intention) may be depended
upon to exist. The world teems with them, and is
in fact at no point free from them.” (Cage, cited
in Hodkinson, p. 61). Following Kahn, Hodkinson
notes that the realization of this "panaurality”
demands a pre-knowledge of Cage's intentions
and an acceptance of these on the part of the
listener (p. 51).

In short, as far as | understand Hodkinson,
she argues that 4'33" can be seen as an
example of the use of constitutive silences in

music, but that this presupposes on the one
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hand the survival of the work-concept (as a
frame in which silence manifests itself) and,
on the other hand, that one does not count
Cage's pan-aural ambitions as valid, at last not
for this piece.

Hodkinson's reasoning on this point is
interesting and controversial. Given Cage's ex-
plicit references to zen in other contexts, the
paradoxes noted here - between silence and
sound in a piece at once totally silent and full
of sounds, between an artwork as a manifes-
tation of the intentions of an artist in a speci-
fic material (sounds) and an artwork which by
the intention of the artist is completely devoid
of this material (sounds) - could equally well
be seen as essays in typical zen strategies for
education. That is to say, less than propaga-
ting one or another view on pan-aurality and
less than having a clear view on the notion of
an artwork to communicate, Cage might have
been aiming for a non-intentionality even in
these questions. In short, one could strongly
suspect that paradoxes like these were really
intended by Cage, and even that they were
part of a project to introduce zen-analogue
methods of fostering aesthetical subjects.
And typical strategies of analytical philosophy
invariably goes wrong in reading such para-
doxes, as if they were logical contradictions,
due to lack of clearness of thought.

In fact, Hodkinson sometimes steers
towards readings typical for certain applica-
tions of analytic philosophy, thereby violating
basic 'rules’ of hermeneutics, foremost among
these that of reconstructing the context in
which the interpreted text was produced
(for a more developed discussion relating
to this, see Fredrick Beiser's ‘Dark Days:
Anglophone Scholarship since the 1960:s in
German Idealism: Contemporary Perspectives



, ed. Espen Hammer (Routledge, 2007, pp.
71 ff.). Let me take an example relating to
composerly intention, and the notion that
one of Cage's aims was a music that did not
manifest a composer's intentions. Hodkinson
writes: "there is a clear difference between
composerly intention and notational specifi-
cation. To say that a sound is not specified still
leaves the gate open for it to be intented at a
non-specific level. After Cage had established
to himself that there is always some sound
going on, even when one keeps silent, he
premised the empty aspects of his works with
the presumption that there would be sound
to listen to. He intented that there would be
sound, not no-sound." (p. 61). Probably true
in a literal sense, but given a more respectful
reading of Cage, given a more thorough
hermeneutic groundwork, what was at stake
when Cage talked about the composer's in-
tentions was in all likelihood, on the one hand
the ideal of composing as the complete and
successful material realization of a primary
inner sound-vision - an ideal put forward
by Busoni in Entwurf einer neuen Asthetik
der Tonkunst (1907, 2/1916), and later in an
American context repeated in a more deve-
loped way by Varése - and on the other hand
(and unrelated to this) the strong politization
of the arts, including music, in the 1930:s and
40:s, not only in states like Germany and the
Soviet Union, but also in the United States.
This means that a discussion of this aspect
of Cage's work that starts out from general
definitions of its terms and applies these in a
mechanical logical fashion, misses the crucial
point - the actual conjuncture to which Cage's
intervention was related.

Hodkinson's close readings of Sontag and

Lyotard in chapter 3 are very rewarding as a
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reading experience, sketching a context for
Cage's work. On the other hand, they have no
assigned or clear part in Hodkinsons thesis,
which includes a lack of explicitness about
whether to consider these texts as “close to
contemporary” witnesses of a critical under-
standing of Cage's context, as part of a later
reception of Cage's ceuvre, or as early mani-
festations of research (of a kind) regarding
that era. l.e. in reading Hodkinson reading
Sontag and Lyotard, are we taking part of a
classical hermeneutic, a reception-historical
enterprise, or a traditional academic exposé of
earlier research - or something else?

The middle part of the thesis, an analysis
of Nono's Fragmente: Stille - An Diotima, follo-
wed by a discussion of silence in the works of
Salvatore Sciarrino, exemplifies and discusses
the use of silence in a more traditional art-
musical context. The theme of hermeneutics
versus phenomenology now decisively comes
to dominate the picture, and will continue to
do so for the rest of the thesis.

In a penetrating analysis of Nono's quar-
tet, Hodkinson relates its use of fragmentation
to early romanticism on the one hand, the
postmodern fragment on the other. The quar-
tet contains actual fragments from Holderlin
- the fact that these are related in the score,
but not intented for performance, nor even as
programmatic performance indications, takes
the main role in Hodkinson's interpretation of
the quartet as an act of Schweigen.

Hodkinson, here as elsewhere, is somewhat
selective in her use of references, including
secondary literature. In this case, Schumann'’s
use of fragments might have been a historical
reference of some interest, and given the
English-language context, John Daverio's

chapter on ‘Schumann's Systems of Musical
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Fragments and Witz' in Nineteenth-Century
Music and the German Romantic Ideology
(New York: Schirmer, 1993) really ought to
have been figuring in the notes (Schumann's
Humoresk creates a romantic parallel to
Nono's act of Schweigen).

In contrast to Nono, Sciarrino is treated
as a Classicist, a composer whose work is
best approached from a phenomenological
angle. In this chapter, Hodkinson discusses
what she calls the performative mode of
listening, aiming at keeping up “with a flow
of unmediated presence” (p. 139), a mode of
listening that would be prompted by the works
of Sciarrino - the privileged example being Lo
spazio inverso (1985).

The idea is interesting, but the actual
argumentation seems to have been leftin a
somewhat underdeveloped state. Paradoxically,
even though rather much energy is spent on the
theoretical frame, rather than the actual me-
chanisms of Sciarrino's music, the discussion of
performativity remains rather loose. The ten-
dency to work with a reduced array of sources
and references here is at its most problematic,
the central title when it comes to classicism
being Charles Rosen's The classical style, and the
theory of performativity being represented by
a single citation from Judith Butler, besides a
passing mention of Austin. This concentration
on a few titles is recurring in other parts of the
thesis, but there the use of these titles is more
developed, and thereby convincing. As neither
the discussion of performativity in relation to
Sciarrino's works, nor the phenomenological
approach as such is deepened, this part of the
thesis is perhaps the least successful.

As a moment of the palindrome, part IV
returns to Lyotard, and comprises a discussion

of his reintroduction of the sublime in the
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aesthetics of the late twentieth century. It is
followed by a study of two works in so-called
‘subliminal sound art', representing the 'sub-
liminal sublime’, the almost-nothing sublime
that for Lyotard marks out one of the extre-
mes in which the sublime realizes itself - the
other being the ‘'much-too-much sublime". The
two works in question are Christoph Migone's
Quieting (2000) and Francisco Lopez' Untitled
series (1997-).

The theme of hermeneutics versus phe-
nomenology remains central. That Migone in
the eyes of Hodkinson would representent a
surviving post-modernist attitude is not made
explicit, but it seems implied by the heavy
underlining of the pretented neo-modernism
of Lopez, involving “idealism, formalism, and
the a priori character of the artist's role” (p.
176). Also like in part lll, the hermeneutical
approach is more consequently handled, and
thereby more rewarding (convincing, even),
than the phenomenological one.

The analysis of Migone's Quieting high-
lights the question of the role of the receiver
in the production of meaning. The work of
Migone seems to consist of a CD with rather
sparse information on the convolute. Enough
to make the recipient aware that the sound
sources are chosen with a certain care, not
only in terms of phenomenal sound, but also
of context. As a CD, the work still seems
rather foreclosed to hermeneutics, other than
of a highly speculative sort. As is typical of
contemporary art, more information is to be
found on Migone's website. First, there is a
work whose intertextual relation to Quieting
lies quite open to discovery on the part of any
curious recipient, and seems to have done so
since the start: an article by Migone called

Ricochets, published in XCP: A Journal in Cross-



Cultural Poetics, 2000/6. It seemingly starts
out as a discussion of the phenomenology of a
gunshot - a theme clearly related to Quieting
-, but soon shows up to be about a specific
gunshot in a colonial context, described and
associated with an array of thoughts about
shots, artworks involving shots etc. Secondly,
the website gives more direct information on
Quieting itself, involving some further infor-
mation on the sound sources for that work.
And these sources show up to be among those
instances of shooting mentioned in Ricochets.
The information in part seems to be extracted
from an e-mail corresponence with Juliana
Hodkinson, a correspondence also figuring in
her thesis. Quieting (2000) antedates the inter-
view (2003), the interview in its turn antedates
the thesis (2007). l.e. the potency to find or
create meaning in Migone's work might drama-
tically have increased since it was made public
in 2000. If so, an important factor behind this
has been Hodkinson's own interventions. That
the interpreter is co-productive of meaning is
certainly not foreign to hermeneutics, and in
postmodernist hermeneutic endeavours like
Kramer's or McClary's, this has been taken to
extremes. But the situation here is different
from both traditional and postmodernist
hermeneutics. Hodkinson's interpretation has
not only had direct access to, but also been
directly sanctioned by, the artist - and that
in a way which has changed the immediate
context of the work, even for those who have
not read Hodkinson's exegesis. This makes for a
somewhat uneasy feel that the researcher has
created her own object of research.
Hodkinson's book contains some well-
developed critical discussions - primarily rela-
ting to 4'33" - and intriguing analytical work,
not least in the hermeneutic /intertextual
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disentanglings of Luigi Nono's Fragmente: Stille
- An Diotima and Cristoph Migone's Quieting.
The theme of constitutive silences is comple-
mented, and sometimes even overshadowed,
by the theme of hermeneutics versus pheno-
menology, and the effort to show that these,
rather than being mutually exclusive alterna-
tives for interpretation of music and sound art
in general, have different fields of application
inside the repertoires of music and sound art.
As have been hinted at, the references are
somewhat scarce, measured against traditio-
nal academic standards. This can mostly be
interpreted in terms of the genre of critical
essayism. But in a few instances, primarily the
chapters aiming at phenomenology in parts
[11-1V, the result really becomes too scattered
to pass for a successful essay.

The book will serve as a powerful argument
for the inclusion of sound art in the subjects
of musicology - or perhaps, more radically, for
the eventual dissolution of musicology, and
the development of broader cultural-aesthetic
disciplines, defined in other ways than through
the historically given, ideologically conceived,
notions of the Arts or Fine Arts.

Jacob Derkert

Organ improvisation

Karin Johansson: Organ improvisation:

activity, action and rhetorical practice. Diss.,
Musikhogskolan i Malmé (Studies in music and
music education 11), 2008, 216 s., CD, ISBN
978-91-976053-3-5

Karin Johansson's doctoral thesis focuses on

contemporary organ improvisation in Western
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European musical cultural contexts. Itis a
wonderfully well-written, referenced and
engaging text that draws on many different
disciplinary perspectives to make sense of the
world of the professional organ improviser.
The formal aim of the study was to explore
organists' descriptions, constructions and
definitions of their musical improvisations
through analyses of their oral commentaries
and musical behaviours, with an interest in
the interaction between receptivity, creativity
and change. As a research object, the art of
organ improvisation was defined as a source
for exploring learning and creative processes
in self-directed learning and artistic perform-
ance. The framework of activity theory was
applied in order to study organ improvisation
as emerging within a dynamic cultural-histor-
ical activity system, where music-making and
learning develop, transform and expand.

For methodological purposes, the partici-
pant organists' production and use of impro-
vised music in professional practice and per-
formance were seen as discursive practices. In
all, seven male and eight female professional
organ improvisers from four countries partici-
pated in the study. The data collection took
place on two occasions: (i) a semi-structured,
in-depth interview at the organ, and (ii) a
public musical performance, followed by a
concluding interview. Both occasions were DV
documented and MD recorded. The emergent
data consisted of verbal as well as musical
statements and were submitted to a qualita-
tive and interpretive analysis through the use
of the computer software Hyper-research.

The results of the analyses suggest
that the organists in this study display an
‘expansive approach’ towards notation and

music making (See Engestrém, Developmental
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work research: Expanding activity theory in
practice, 2005). With an expansive approach,
scores represent a suggestion that has to

be related to and realized according to the
conditions of each specific situation. Written
music is seen as functioning as a source that
provides the language from which these
organists draw their basic musical vocabulary.
A thorough knowledge of compositional styles
and forms was reported as being achieved
through the playing of traditional repertoire,
which could then be explored and expanded
upon in improvisation. At the same time, skills
in improvisation were described as resulting

in a deeper understanding of written music
and as facilitating the analysis and interpreta-
tion of pre-composed music. The expansive
approach incorporates a wide range of equal
possibilities that vary from relatively close to
virtually non-existent relationships to written
music, and might include free and independent
treatment of scores, as well as spontaneous
and immediate production of new musical
material. With its basis in this approach, organ
improvisation is described as deconstructing
the opposition between interpretation and
improvisation.

Moreover, the results indicate how the
character of organ improvisation depends on
the performance contexts that themselves
were closely allied to musical discourse. Two
discourses on music - ‘music as a means and
music as an end in itself' - and two discourses
in music - ‘contextual communication and
individual expression’ - were identified as
situated in the liturgy and the concert, respec-
tively. The data suggest that these discourses
were seen to regulate the scope for musical
expression, with each connected to clearly

defined learning and creative strategies, as



well as to the shaping of the communicative
events perceived with the acoustic features of
music. The discourse on music in the liturgical
context, 'music as a means', held a relationship
between collective expectations and individual
musical needs. This was formulated in posi-
tive terms by the participants and not seen

as problematic. The productive and liberating
effects of this relationship were emphasised:
adapting to the context and frame of the
liturgy is not seen as a sacrifice of personal in-
terests, but rather as a means of liberating the
musician from the demands of being original.
This was contrasted by the concert situation,
where individuals saw themselves as being
‘put on a pedestal’ (p. 140) and pressured to
achieve something special, while being scruti-
nized as persons. Not having to be individually
unique or aiming to create something new is
thus interpreted as a kind of freedom.

In the discourse on concert music, ‘music
as an end in itself’, the piece of music as
non-functional (compared to the liturgical
context) was in focus, and hereby so was also
the performing musician. Unique musical mes-
sages were reported as being presented and,
in improvisation, even created by individuals
in order to be listened to and appreciated by
the audience. Even though the framework of
the concert context as a ritual might seem
almost non-existent and loose as compared to
the liturgy, its essence was structured around
this relationship of delivering and receiving
musical messages - the telling and listening to
musical stories. The organists who performed
in concerts did not consider this to be a nega-
tive or hindering framework, although they
contested the merits of given frameworks
in liturgical contexts. The framing of music

by function and expectations in liturgical
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services was referred to somewhat as 'restric-
tive', 'limiting personal expression' and as a
constraint (p. 141). The sense of performance
‘freedom’ here stood for not being limited by
given frameworks and for letting individual
musical expression flow, unhindered by exter-
nal rules and demands.

When explored through the lens of activ-
ity theory, the liturgy and the concert have
differing historical backgrounds: namely, the
liturgy with pre-modern views on music and
musicianship and the concert with a focus on
the nineteenth century bourgeois Romantic
virtuoso. The gender differences reported
in the study were discussed in connection
with these two historical tracks, as well as to
differing, but equally successful strategies,
covering an imagined scale from historical
style studies of pre-composed musical works
to individually conceived instant compositions.

In conclusion, organ improvisation may be
viewed as a ‘contemporary rhetorical practice’,
where the organists as musical orators act
with (i) a well-informed 'discourse awareness’
(ii), an ability to make self-assessments, and
(iii) a stable, integrated sense of musical qual-
ity, in expressing intentional and important
musical messages. A model of expansive
teaching and suggestions for the use of
activity theory in artistic research were put
forward. With its simple yet flexible structure,
the model of the activity system may hold,
carry and give communicative form to all as-
pects of creative processes, which often appear
to be chaotic, contradictory and problematic
to interpret. Artistic and creative processes,
which may be difficult to describe in terms of
direct problem solving or task-orientation, can
then be studied in their capacity of questioning

established norms, reaching out towards new
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modes of expression and examining alternative
ways of knowing.

Improvising organists support and repre-
sent a historically continuous and living im-
provisatory tradition, which is rarely present in
the training and performance practice of other
classical musicians today. Against the back-
ground of the need for maintaining and de-
veloping Western European musical heritage,
this thesis offers a unique contribution to our
knowledge of improvisation in performance
as well as to the contexts of higher musical
education where it might be studied. Overall,
this is an impressive, thought-provoking and

worthwhile text.

Graham Welch

La Folia

Margareta Jersild och Marta Ramsten: La
Folia. En europeisk melodi i svenska musikmiljéer
(Kungliga musikaliska akademiens skriftserie
112; Skrifter utgivna av Svenskt Visarkiv 23),
Goteborg: Bo Ejeby, 2008. 287 s., ill., noter,
CD. ISBN 978-91-88316-48-6

For en tid sedan fick jag besok av nagra
danska spelman fran Képenhamn. Det blev en
lang kvéll med méanga latar. Framat natten
berdttade en av dem att han drabbats av ett
narmast maniskt behov av att samla varianter
pa den kdnda Foliamelodin. Det stora svenska
polskelandskapet ansdg han i det avseendet
vara sarskilt jungfruligt. Han spelade den

ena laten efter den andra dér det typiska
temat syntes alltmer svaridentifierat. Till slut
avsldjade han sin stora upptéackt - att alla
dldre svenska polskor egentligen bygger pa La
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folia! Denna 6verraskande slutsats klingade i
denna stund som ett sent eko frdn 1970-talets
svenska folkmusikvag. Bland méanga rikt-
ningar fanns det ju bland den tidens nyfrélsta
utovare ett tydligt historiserande, tillbaka-
blickande och |att exotiserande perspektiv.
Utgangspunkten for detta var ofta nyherdersk
- att pdvisa det ursprungliga och &kta, vilket
i sig var sjdlva grundbulten som éverhuvud-
taget motiverade ett utdvande. Detta kunde
ocksa ta sig ratt markliga uttryck. Manga
kdnda spelmén framstéllde pa den tiden

egna blandband med 'folior' fran hemtrakten
eller landskapet. Pa en av 1970-talets mest
spridda och salda dansinstuderingskassetter
anvands folian som 'rytmdvningsexempel’

till branle, farandole, 1dngdans, jamn polska,
hamburgska, engelska och kadrilj - sdledes
en sorts universalmelodi som kunde, och kan,
anvandas till allt!

Det rader ingen tvekan om att den
beromda folian under flera arhundraden
omgivits med en alldeles sérskild stralglans.
Tva hemsidor pa natet definierar i sig ocksa
den stora spannvidden i kulturen kring denna
melodi. Den ena basunerar majestatiskt ut
undertiteln - A Musical Cathedral, den andra
tycks vara nagon sorts hemvist for avant-
gardistiska audiofiler. Denna 'katedral’ har
nu inspirerat de tva mycket valrenommerade
musik- och visforskarna Margareta Jersild och
Marta Ramsten att skriva ndgot sé ovanligt
som en faktaspdackad monografi dver en enda
liten melodi - eller rattare sagt melodityp -
for ndgon fastlagd ursprungsform av folian
existerar knappast. Dessutom kanske det ska
klarlaggas att folian inte dr den enda melodi
som snabbt blev oméattligt populdr och som
darigenom kom att snurra runt i det stora eu-

ropeiska melodikarusellen fran sent 1500-tal



och framat. Bland andra ostinatoartade teman
som man garna improviserade dver fanns
exempelvis den kdnda bergamascan, som med
tiden, likt folian, fick faste i den skandinaviska
folkliga traditionen.

| bokens inledande kapitel tecknar Jersild
och Ramsten en kortfattad bild 6ver folians
historiska och europeiska bakgrund. De valjer
att ansluta sig till Richard Hudsons teorier,
huvudsakligen presenterade i det stora verket
The Folia (1982), om ett antal utvecklingssta-
dier av en dldre och en yngre melodi. Men de
presenterar ocksd musikteoretikern Hartmut
Fladts intressanta teorier om folian som en
improvisationsinriktad och formelartad topos
(Zeitschrift der Gesellschaft fiir Musiktheorie,
2005). Nagot som helt enkelt skulle kunna
uppfattas som barockens motsvarighet till
vara dagars bluestolva! Forfattarna undviker
daremot de sténdigt &terkommande och
besvarliga fragorna kring folians dansmés-
siga och musikaliska ursprung. Stod vaggan i
Portugal, Spanien eller kanske rentav Latin-
amerika? Visserligen far vi veta en del om
meloditypens tidiga historia och det refereras
kort till de berémda portugisiska kéllorna fran
1490-talet, men Jersild och Ramsten ndjer sig
fortsattningsvis med att, likt Hudson, kon-
statera att det var i Frankrike som den senare
melodin utvecklades och sa smaningom 'slog
igenom' &r 1672 genom Jean Baptiste Lullys
berdmda arrangemang for de kungliga franska
regementsmusikerna.

Jersilds och Ramstens ambition &r
naturligtvis inte att i forsta hand tillféra ny
forskning kring den internationella folian. De
avgorande fragorna handlar istéllet om hur
meloditypen blev svensk. Pa vilket satt nast-
lade den sig in i vara olika musikmiljéer och

hur férandrades den i dessa sammanhang?

Recensioner

Perspektivet &r alltsd musiketnologiskt med
ett tydligt tvdeggat svard i dispositionen. Efter
den internationella utblicken far vi i ett antal
kapitel félja folians tidiga skede i Sverige,
vilket naturligtvis baseras pa mer eller mindre
kdnda skriftliga kéllor. Bokens andra del hand-
lar om melodins fortsatta vdg in i svenska torp
och mangardsbyggnader. Dessa kapitel utgar
huvudsakligen fran muntliga traditioner. Det
ar nog ingen hemlighet att Jersild i huvudsak
ansvarar for den forsta delen och Ramsten

for den andra. En av bokens stora fortjanster
ar att dessa bada delar knyts samman pa ett
trovardigt satt. Vi far en tydlig bild éver hur
den instrumentala attataktiga folian under
1700-talet bildar underlag fér armkroksdanser
och polskor i folkliga miljoer, samtidigt som de
modemedvetna och frankofona adelskretsarna
i borjan av 1700-talet anammade den ut-
byggda franska sextontaktiga formen. Genom
Olof von Dalins Celadonvisa och inte minst
genom Anders Odels berdmda visa om mordet
pa den svenske majoren Malcolm Sinclair i
Polen pa forsommaren 1739 sprids sa sma-
ningom dven den utvecklade formen i folkliga
kretsar. Det visar sig namligen att melodin ar
lattsjungen och att den tdmligen enkelt passar
in i ett svenskt folkligt musikidiom. Fdljer man
sedan folian fram till vara dagar ger boken en
tydlig och 6verskadlig bild ver hur melodin
fortsattningsvis foljt dessa bada parallella
traditionstradar.

Melodiforskning har under en lang foljd
av ar inte tillhort musikforskningens mest
prioriterade omraden. Detta géller bade
internationellt och har i Norden. Desto mer
glddjande att Jersild och Ramsten vagat dgna
en hel bok at en enda melodi. Deras avgran-
sade djupstudie ger i kraft av sina ambitioner

ett avgorande bidrag till forstaelsen av hur
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folian faktiskt blev svensk. Men i en vidare
mening lyckas den ocksa formedla ndgra av
de svarfangade mekanismer och processer
som ytterst handlar om melodiers vandringar,
interaktion mellan olika musikmiljéer och sist,
men inte minst, samspelet mellan gehdrs- och
skrifttradition. Till bokens fortjanster hor
ocksa en medféljande CD med en rad intres-
santa musikexempel.

Magnus Gustafsson

Musikens dgonblick:

Lars Kaijser: Musikens égonblick: En fallstudie
av konsertarrangdrer. Hedemora: Gidlund,
2007. 157 s., ill. ISBN 978-91-7844-746-6

Inte tillrackligt médnga - snarare for fa - har
inom musikvetenskapen dgnat sig at de som
agnar sig at att arrangera och organisera
konserter. Lars Kaijser har pa satt och vis
bidragit med en bok i dmnet. Anledningen
till att boken dverhuvudtaget blev till var
att ldnsmusiken i Gavleborgs Idn bestallde
en undersdkning av konsertarrangdrernas
arbete. Kaijser blev den som gjorde jobbet och
Musikens dgonblick ar en redovisning av den
bestéllda undersdkningen.

Kaijser beskriver sitt syfte sa har: "Studien
tar sin utgdngspunkt i arrangdrernas vardag.
Blicken riktas mot hur arrangdrerna planerar,
genomfor och vérderar sin verksamhet. De
sociala och kulturella processer som formar
och ger utrymme for arrangérernas aktiviteter
uppméarksammas ocksa, och kulturpolitiska
direktiv, kommunala riktlinjer och musikgen-
rernas styrande krav lankas till arrangérernas

vardagliga arbete. [...] Mer precist syftar
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studien till att visa hur arrangérernas arbete
konstituerades i ett socialt sammanhang dar
forestéliningar om rétt och fel, bra och daligt
skapade ett utrymme for arrangdrerna att
verka i. Malet dr att visa hur arrangdrernas
verksamhet blev till och fick sin utformning.”
(s.10).

Forfattaren har dven flera foljdfragor som
intresserar honom, t.ex. arrangdrernas mal
och ambitioner, anledningarna till varfér man
ordnade konserter samt vad ett lyckat arrang-
emang innebar.

Metodiskt har Kaijser valt att sikta in sig
pa vad han kallar arrangdrernas praktiker ("de
konkreta handlingar som utfors vid genom-
férandet av konserter och arrangemang”)
eftersom forfattaren ser "dessa praktiker som
ett resultat av sociala konventioner och néd-
vandigheter". Inspirationen till metoden stam-
mar fran sociologen John Law, som menar att
det inte finns ndgon fast ordning att tala om.
Daremot finns det ordnande processer som
formar de satt som vi manniskor agerar pa. |
linje med Laws tankar har Kaijser identifierat
tre "dvergripande processuella sammanhang”
som &r viktiga for arrangérerna han underso-
ker. For det forsta arrangdrerna sjélva och hur
de utfor sitt arbete, for det andra de institu-
tioner som styr manniskor med olika former av
regelverk som praktiskt paverkar arrangérerna;
och for det tredje musiken och i synnerhet
genretankandet med tillhérande diskurser. Vid
sidan av praktikerna ar dven begreppen ‘ord-
nande' ("det som far praktikerna att 4ga rum")
och 'kvalitet’ centrala.

| sin undersdkning har Kaijser valt ut
tre arrangdrer i Gavleborgs lan: kammar-
musikforeningen i Sandviken, Kafé Spegeln
i Gavle samt Brandgaraget i Hudiksvall.

Aven om de tva sistnamnda har musikaliska



berdringspunkter har de tre arrangdrerna olika
musikalisk inriktning, olika férutsdttningar och
olika praktiker. For att beskriva de ibland svar-
beskrivliga skillnaderna mellan arrangdrerna
valjer forfattaren att anvanda begreppet
modus. Varfor just detta ord anvénds vet jag
inte, men med tanke pa de befintliga betydel-
serna av modus kanns begreppsvalet olyckligt.
Kaijser forklarar sitt anvdndande av modus sa
har: "Den klang eller det tonldge som utmarkte
arrangdrernas arbete kan kallas modus. Om
arrangdrerna eftertraktade en viss attityd
eller ett visst forhallningssatt sa var modus de
stdmningar som man som arrangor levde med.
Modus &r alltsa inte forhaliningssatten eller
motiven i sig, utan de stdmningar som dessa
medverkade till. | ett lyckat arrangemang
stdmde modus dverens med de ideal som
fanns i arrangGrernas motiv." (s. 45).

Det finns ytterligare termer som efterhand
introduceras for lasaren. Fordelen dr natur-
ligtvis att palitliga metoder anvénds, vilket
ger ett gott stod at Kaijsers undersokning.
Nackdelen dr att undersékningsskogen ddljs av
de ménga teoretiska trdden. Nagot vitsigare
uttryckt, kan man tala om Kaijsers nya klader.
Annorlunda uttryckt: for att konstatera det
som forfattaren s& smaningom kommer fram
till &r i méngt och mycket saker som knappast
ar forvanande. Ingen som pé nagot satt har
varit involverad i konsertarrangemang lar t.ex.
bli férvanad av att olika angreppssatt krévs
beroende pa publik, lokal och musikinriktning.
| slutet av boken kan man ldsa att "Teorierna
har fungerat som verktyg for att stalla fragor
och for att identifiera och kategorisera sociala
handlingar och monster". Detta &r i teorin na-
turligtvis positivt och det ska sdgas att Kaijser
gor ett grundligt hantverk, men jag aterkom

standigt till fragan om vem ldsaren av boken
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ar? Det dr knappast musikvetare, dartill ar den
kritiska massan for liten, inga generella slut-
satser kan dras av undersdkningen. Inte heller
konsertarrangdrer |ar vara sarskilt intresserade
av boken (alltfor férutsdgbara resultat) och
definitivt inte en allmént musikintresserad
publik (musiken i sig ges endast lite utrymme
i boken och teorierna tynger ldsningen for
denna malgrupp). Aterstar lansmusiken i
Gévleborgs lan.

| sin hederlighet och grundlighet tar
Kaijser avslutningsvis dven upp problem med
de forutsattningar som har ratt och vilka folj-
der som dessa forutsdttningar kan ha resul-
terat i, exempelvis urval, uppdragsgivare och
selektivt berdttande fran intervjupersonerna
(som ju star i en beroendestallning gentemot
Kaijsers uppdragsgivare). Nagot jag upplevde
som pafrestande men som inte har nagot med
vetenskaplighet att gora ar forfattarens satt
att aterge manga av sina intervjuer och obser-
vationer, nimligen genom ett pratigt berat-
tande som mojligen ska vara familjart eller
betraktande, men som i mina 6gon endast blir
irriterande och pladdrigt. Dessutom hamnar
forfattaren i en onddigt central position, vilket
naturligtvis blir en motsattning till den be-
traktande position som Kaijser antar i boken.

Sammanfattningsvis kan jag bara konsta-
tera att Lars Kaijsers bok ar av intresse endast
for en synnerligen begrédnsad lasarkrets. Synd,
da dmnet - konsertarrangemang - ar nagot
man &nskar se mer musikvetenskaplig lit-
teratur kring. Synd ocksa eftersom Kaijser ar
metodiskt korrekt och har en stadig grund att

sta pa. Nadsta bok kanske?

Thomas Olsson
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Kungligt fest-, teater- och
musikliv under 400 ar

Gunhild Karle: Kungligt fest-, teater- och musik-
liv under 400 dr: Gustav Vasa - Oskar II. Uppsala,
2008. 470 s, ill. ISBN 978-91-633-3005-6

Under de senaste aren har Gunhild Karle

pa eget férlag publicerat flera bocker som
behandlar musikverksamheten vid det svenska
kungliga hovet och Kungliga Hovkapellet. |
denna hennes senaste bok gor hon ett svep
over den kungliga musiken men dven dver
fest- och teaterverksamhet med koppling till
det kungliga hovet under fyra sekler, fran ca
1500 till c:a 1900. Syftet med boken, sasom
det beskrivs i inledningen, dr att bjuda pa en
overblick dver kungligheters styrande av hov-
och teaterverksamheten och darmed forknip-
pat nojesliv under denna period. Intresset ar
tydligt riktat mot den kungliga personen som
enskild aktor, inte mot hovet som kollektiv,
och framstallningen &r ordnad kronologiskt
efter den svenska regentlangden.

Det &r gladjande att se ett sadant enga-
gemang som forfattaren visar for sitt amne.
Det ar ocksa gladjande att Karle genom sina
bocker vill dela med sig av sina kunskaper, da
mycket kdllforskning bedrivs utan att komma
en storre allménhet till del &n forskaren sjalv.
Till grund for denna bok ligger egen forskning
i arkiv och bibliotek men ocksa en stor mangd
litteratur av varierande vetenskaplig status. Av
inledningen framgar att forfattarens ambition
i forsta hand ar att belysa skeenden dokumen-
tart, sedda och bedémda av samtida personer.
Detta har varit avgdrande for vilken litteratur
som har kommit till anvandning. Av detta skal
uppger forfattaren att manga i sig utmarkta
verk i form av avhandlingar och artiklar har
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forbigatts. Detta &r att beklaga, eftersom det
har medfort att forskningslaget i vissa avsnitt
inte dr helt uppdaterat. Det skapar ocksa ett
behov av en mer utforlig och tydlig diskussion
om urval av kéllor och litteratur @n den som
finns nu.

Understundom forvanas man over forfat-
tarens val att hellre anvdnda aldre litteratur
an nyare. Ett exempel dr anvdndningen av
andra upplagan av Nordisk familjebok, och da
utan angivande av tryckar, i stillet for senare
uppslagsverk eller tredje upplagan av Ingvar
Anderssons bok Erik XIV/ fran 1948 i stéllet
for den femte reviderade upplagan fran 1963.
| enstaka fall blir konsekvensen att aldre, i
forskningen nu 6verspelade, uppgifter pre-
senteras. Ett exempel pa detta dr pdstdendet
pa s. 169 att den enda gangen en Lully-opera
uppfordes i Stockholm var ar 1784, en uppgift
som tycks vara hdmtad frén Carl Silfverstolpe
ar 1882. Forskningen av idag, se exempelvis
Musiken i Sverige, ar emellertid av asikten att
Lullys operamusik framfordes redan vid Ulrika
Eleonora d.d.:s hov och i samband med den
Rosidorska truppens vistelse i Stockholm om-
kring &r 1700. Detta skriver ocksa Karle senare
i boken pa s. 193. Mgjligen avser forfattaren
med Silfverstolpes uppgift framféranden av
Lully-operor i svensk dversattning, men det
framgar inte klart av sammanhanget.

Det finns fordelar med en férutsattnings-
I6s sammanstallning av uppgifter hdmtade
fran ett sddant brokigt material som det har ar
fragan om, fran kronikor till rakenskaper, fran
historiska romaner till akademiska avhand-
lingar och fran publikationer fran tiden kring
sekelskiftet 1900 till dagsaktuell forskning.
Fordelarna ligger i att den fangar in sddan
information, som kanske annars inte hade

uppmérksammats i forskningssammanhang.



Samtidigt finns det ocksa stora problem.
Det handlar om ett heterogent material som
maste lasas kritiskt. Eftersom forfattarens
syfte dr avgrdnsat till att presentera en
oversikt overlats kallkritiska varderingar och
stallningstaganden at ldsaren. Darfor dr en
tydlig och noggrann redovisning av vilka kallor
och vilken litteratur framstéllningen bygger pa
avgorande.

En sadan forekommer i viss omfattning,
och da mer rikligt i forra delen av boken
an i senare. Sett till bokens anvandbarhet i
vetenskapliga sammanhang hade det dock
varit onskvart med en konsekvent genomford
redovisning av referenser var gang nya
uppgifter eller pastdenden presenteras. Det
galler inte minst i samband med att tolkningar
och vérderingar gors, exempelvis pa s. 112
att det inte sedan Erik XIV:s tid "rekryterades
sé forndmliga musiker som ar 1620", eller pa
s. 178 att det &r otvivelaktigt att "Karls [Karl
XlI:s] intellektuella formaga vida overtraf-
fade faderns". Utan referenser uppstar latt en
oklarhet i vems tolkning eller vardering vi har
att gora med.

Vad galler kall- och litteraturforteck-
ningen dr boken inte helt |att att orientera
sig i da tryckt material, bade kéllmaterial
och litteratur, fordelas mellan rubrikerna
"Litteratur" och "Tidningar och tidskrifter.
Artiklar" medan otryckt material aterfinns
under "Otryckta kallor". Det medfor ibland att
man far leta pa flera stéllen efter en eftersokt
titel. En anvandbar hjélp ar dock den avslu-
tande registerdelens person- samt slotts- och
gardsregister.

Trots dessa reservationer har Gunhild
Karle med sin bok gjort en viktig insats genom
att sammanfatta dokumentation om den

kulturella aktivitet som forsiggick vid det
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svenska kungliga hovet under fyra sekler. Med
sin innehallsrika bok visar Karle att vi dger

en betydande kunskap om detta spdnnande
forskningsomrade, samtidigt som det ocksa
aterstar mycket att gora.

Kia Hedell

Musik, bildning, utbildning

Anna Larsson: Musik, bildning, utbildning: ideal
och praktik i folkbildningens musikpedagogiska
utbildningar 1930-1978. Géteborg: Makadam,
2007. 192 s., ill. ISBN 978-91-7061-039-4

Efterkrigstidens Sverige var i hdg grad ett
kultur- och valfardbygge. Musikundervisning
och musikutbildning utgjorde inget undantag
i helhetsbilden. Idéhistorikern Anna Larsson
har skrivit en bok om denna utveckling ur ett
norrbottniskt perspektiv. Hennes bok skildrar
hur musiklinjen vid Folkhdgskolan i Framnas
vaxte fram och sa smaningom kom att bli till
Musikhdgskolan i Pitea.

Krigsslutet blev en startpunkt for en
utbildningsexpansion dar folkbildningsdimen-
sionen inledningsvis var viktig. Statsbidrag till
studiecirkelledare infordes av den anledningen
pa riksplanet ar 1947. | Norrbotten uppmark-
sammades vid den tiden av ABF bristen pa
kompetenta larare i instrumentalcirklarna. |
denna brist 1ag ett fré som skulle bli till musik-
linjen i Framnés. Det fanns ocksa en forebild
i den Folkliga musikskolan pa Ingesund som
existerat sedan 1923.

Av bokens undertitel framgar att musik-
linjens framvaxt skedde i korsvdgen mellan
bildning och utbildning. Nar Framnas inledde
sin verksamhet géllde 1951 ars folkhdgskole-

Svensk tidskrift fér musikforskning vol. 91-2009

193



194

Recensioner

stadga. Dar stod: "FolkhGgskolan avser att at
vuxen ungdom meddela allmdn medborgerlig
bildning". Folkhdgskolan skulle inte dgna sig
at yrkesutbildning. Inom folkhégskolerdrelsen
uppfattades den enstimmiga sdngen som en
demokratisk form av musicerande.

Hosten 1952 inledde Framnds folkhdgskola
sin verksamhet med en allman linje och en
musiklinje med ABF som huvudman. | boken
far vi folja skolans utveckling och hur eldsjalar
pa olika satt kom att prégla utvecklingen.
Intressant dr hur utbildningen pé olika satt
kom att framsta som alltmer kulturellt radikal.

Under 1950-talet diskuterades vilka ar-
betsuppgifter och darmed vilken utbildning en
musikledare borde ha. En musikledare kunde
vara en ledare for en musikalisk studiecirkel,
men det kunde ocksa vara en samordnare av
musikliv och musikundervisning i en storre ort.
En musikledare kunde p& sa satt leda skol-
missig och/eller konsertméssig verksamhet.
Detta forhallande speglar en formering av en
verksamhet parallellt med att en enhetsskola
holl pa att vdxa fram. Detta ar exempel pa
hur olika syn pa musikens plats i samhallet
formade nya positioner. Vad som finns kvar av
detta idag dr att vissa musik- och kulturskolor
antingen sorterar under en utbildningsndmnd
medan andra finns under en kulturndmnd.

Sa smaningom fick Framnas en ldrarutbild-
ning, som kom att bendmnas musikinstruktor.
Det ar ocksa ett exempel pa hur diskussionen
fédde nya termer. Men nér den reformerade
musikutbildningen startade 1978 utmdnst-
rades benamningen och alla musikpedagoger
blev musiklarare.

OMUS-utredningen
(Organisationskommittén fér hégre musik-
utbildning) framstar som en viktig vattende-

lare i utvecklingen. Den &stadkom en hdgre
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musikutbildning som varade in pa nasta sekel.
For utvecklingen var den forsoksutbildning
som leddes direkt av utredningen - SAMUS
(Sarskild dmnesutbildning i musik) - dar for
forsta gangen Sveriges hogre musikutbildning
Oppnades for andra genrer dn konstmusi-
ken. (ett forargligt misstag finns pa s. 115

i Larssons bok, dir SAMUS pastas starta i
Malmg, ndr det var i Goteborg den startade).
Forsoksutbildningen startade i Goteborg 1971,
Malmé 1973 och i Framnds 1976. Efter lokala
diskussioner besl&ts att den skulle fa sin fort-
sdttning inne i Pited i stéllet for Framnas.

OMUS skapade bl.a. pa grundval av denna
forsoksutbildning en ny musiklararutbildning
som hosten 1978 inte bara startade i Pite,
utan dven pa de 6vriga fem musikhdgskolorna.
Darmed fick musiklinjen vid Framnds folkhdg-
skola uppgiften att forbereda elever for den
hogre musikutbildningen - musiklarar- saval
som musikerutbildningen.

Larsson visar hur tankar férandras och
transformeras. Demokrati pd musikomradet
forstods direkt efter kriget som att hoja bild-
ningsnivan pa det musikaliska omradet, sa att
individen skulle l&ra sig forstd och uppskatta
den hogtstaende musiken medan demokrati i
slutet pa perioden i stéllet kunde framsta som
atagandet att ge individen verktyg att hitta
'sin" musik och utveckla sig i enlighet med sin
laggning. Detta kan ocksa beskrivas som en
forskjutning fran ett samhalleligt till individu-
ellt perspektiv.

Genom Larssons redogdrelse far vi
ytterligare en bit av efterkrigstidens musik-
pedagogiska historia pa plats. Att hon skriver
historien bade ur ett lokalt som ur ett folkhdg-
skoleperspektiv ar givetvis av stort varde.

Christer Bouij



Hugo Alfvén and his A
Cappella Choral Music

Nathan Leaf: Hugo Alfvén and his A Cappella
Choral Music, Diss., University of Texas at
Austin, UMI, 2006. 107 s. notex.

Nathan Leaf dr korsangare, korledare och
svenskattling och som sadan nyfiken pa
Sverige och svensk kultur. Nar han kdpte
inspelningar av svensk kdrmusik framford av
Uppsala Akademiska Kammarkér faste han sig
sérskilt vid sanger av Hugo Alfvén. Nar han
borjade efterforska denne tonsattare fann han
att det saknades mera utférliga framstall-
ningar pa engelska och att svensk kdrmusik
som behandlats vetenskapligt huvudsakligen
var komponerad under andra hédlften av
1900-talet.

Denna avhandling, som utgdr en del av
fordringarna for Doctor in Musical Arts vill rada
bot pa det radande missférhallandet. Nathan
Leaf menar att Alfvén [dmnat ett outplanligt
avtryck i den svenska kdrmusiken i egenskap
av dirigent och tonsattare men framfor allt
som arrangor av folkvisor och att arvet efter
honom &r levande &@n i dag genom en handfull
arrangemang.

Avsikten med avhandlingen ar att pre-
sentera Hugo Alfvén for en engelsksprakig
lasekrets; ge en kort levnadsteckning, sarskilt
med hdnsyn till kérsdngerna utan ackom-
panjemang; att ge en beskrivande 6versikt av
dem och att behandla hans insats som ledare
for Orphei Dréngar och andra korer. Eftersom
alla kérsangerna &r pa svenska har Nathan
Leaf mast Gversdtta alla vokaltexterna till
engelska. En valgarning for alla ar att dver-
sdttningarna publiceras i avhandlingen, ndgot
som upptar nastan halften av utrymmet. For
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att underldtta for engelsktalande att framféra
kérsangerna pa svenska lamnar han dessutom
uttalsanvisningar.

Alfvén komponerade fyrtiofem originalverk
for kor a cappella. Av dessa var tjugofem for
manskdr, fem for blandad kdr och dessutom
tretton i versioner for bade manskér och
blandad kor - dartill ett enstaka verk for
barnkér, Barnens bén fér faderneslandet och En
visa om Barnens 6 pd Barnens dag for barnkor +
manskdr. Han gjorde femtiotva arrangemang
av folkvisor. Av dessa var nio for manskor,
femton for blandad kér och tjugoatta for bade
manskor och blandad kor. Till dessa kommer
ytterligare en kategori, som Nathan Leaf
forbigar utan ndagon motivering men som kan
jamstallas med folkvisearrangemang, niamligen
arton arrangemang for koér a cappella av andra
tonsattares verk. Av dessa var sex for blandad
kor, sju for manskor och fem for bade manskor
och blandad kor.

Om man summerar dessa tal blir resultatet
etthundrafemton verk varav fyrtiosex finns i
versioner bade fér manskdr och for blandad
kor. En i sanning imponerande verkgenre hos
Alfvén, som inte som helhet blivit féremal
for en vetenskaplig behandling dven om
manga enstaka verk och karakteristika i hans
kompositionssatt och tillvidgagangssatt att
gora versioner for manskdr och blandad kor
har behandlats tidigare. Det stora antalet verk
har védllat mdda att skaffa fram notmaterial -
inget enskilt bibliotek eller notsamling kunde
skaffa fram alla.

Fére Uppsalatiden (1910-39) komponerade
Alfvén relativt fa verk for kor a cappella. Hans
Frihetssdng komponerades i skargarden 1900
och fick sitt uruppférande i Leksand 1904
tillsammans med Och hér du unga Dora och

Herr Peders sjéresa. Det var ocksa Alfvéns

Svensk tidskrift fér musikforskning vol. 91-2009

195



196

Recensioner

debut som dirigent. Vid denna tid var Alfvén
huvudsakligen inriktad pa romanser och
instrumentalmusik, i synnerhet orkesterverk.
Under de tjugosju aren i Uppsala tillkom ocksa
relativt fa verk fram till 4r 1933, da en mark-
bar strém av verk Ildmnar notpennan.

Det ar givet att hans favoritkdrer
Orphei Dréngar och Siljanskdren lockade till
kértonsattningar som kom att inga i deras
standardrepertoar. Visst kom kdrerna att
marknadsfora Alfvén som kdrtonsattare
men de hade relativt fa konserttillfdllen om
aret och kunde inte gérna sjunga mer an ett
Alfvénverk per konsert. Ett nytt verk fick
darfor trdnga undan ett dldre Alfvénverk i det
sammanhanget.

Det sista decenniet i Uppsala fram till
pensioneringen 1939 och bdrjan av 1940-talet
som emeritus i Tibble gar nastan helt i kor-
musikens tecken. En bidragande orsak var att
det var snabba pengar som sa val behvdes
i Alfvéns anstrangda ekonomi. Det &r fran
denna tid de flesta folkvisearrangemangen
harstammar. Arrangemangen av andra ton-
sattares verk dr koncentrerade till utgavor
pé Sveriges Korférbund (blandad kér) och
Sangarforbundet (manskor) pa 1930-talet. Ar
1944 upphor i stort sett kérkomponerandet.
Anledningen &r att han dd pabdrjade sitt
memoarverk, som kom att ta all hans tid i
ansprak och utveckla en annan sida av hans
begavning - konsten att berétta pd ett fangs-
lande satt.

Nathan Leaf diskuterar studentsangens
'rytarstil’ som radde nar Alfvén tilltradde i
Uppsala 1910 som dirigent for 0.D. men pape-
kar att Alfvén sjélv inte gick fri fran den i sina
patriotiska sanger t.ex. Sverges flagga trots
att han gick till storms mot den i det berdmda

improviserade talet i Malmé 1913 nér 0.D.
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var pa vag till musikfesten i Stuttgart. Alfvén
foresprakade dar en stil som anslét sig till
senromantisk expressivitet, vilket ofta yttrade
sig i kromatik som var frimmande och ovant
for kvartettsangarna.

Under den tid Alfvén var verksam fanns
fler manskorer @n blandade korer av viss
kvalitet i Sverige. Det ar darfor naturligt att
han komponerade fler verk for manskor an for
blandad kér. Men den blandade korens storre
palett av férger tilltalade Alfvén. Nathan Leaf
citerar hans uttalanden som beror skillnaden
mellan dessa klangkroppar. Det gar utmarkt
att forvandla en manskérssats till blandad kor
men inte tvart om: "Det &r som att krypa in i
en for liten kostym."

Avhandlingens tva huvudkapitel bestar i
en resonerande kronologisk genomgang forst
av originalverken och sedan arrangemangen,
vilket utmynnar i en sammanfattning. Leaf
analyserar nagra enstaka verk under resans
gang och soker finna utmarkande drag i
Alfvéns stil. Han tar fram vésentligheter utan
att gora detaljanalyser och tréffar ratt i sina
karakteristiker av verken. Nathan Leaf har en
viss forkarlek for den handfull folkvisearrang-
emang som tillhor standardrepertoaren och
menar som sagt att det dr dessa verk som for
gemene man i allmdnhet och for kérsédngare i
synnerhet vicker igenkdnnandets gladje.

Kommer nagot nytt fram i denna av-
handling? Forandras var bild av Alfvén som
kortonsadttare? Egentligen inte. Nathan Leaf
haller med Gunnar Ternhag som sdger att i
synnerhet folkvisearrangemangen var nytt
vin i gamla ldglar, ett senromantiskt, expres-
sivt tonsprak, en karakteristik som dven kan
utstrdckas till originalmusiken. Fortjansten i
avhandlingen ligger i en samlad dversikt av

kérsangerna pa ett sprak som ar lattillgangligt



for all vérldens kdrledare och musikfolk, sa
aven i Sverige.

| appendix finns kronologiska forteck-
ningar dver Alfvéns korsanger och arrang-
emang for kor a cappella (men som sagt inte
arrangemang av andra tonsattares verk,
forutom Bellman som inordnas i kategorin
arrangemang av folkvisor). Dar finns ocksa
Leafs dversadttningar av alla sdngtexter. Det
sdger sig sjalvt att det ar svart dven for en
svensktalande att gdra klart for sig innehallet
i poetiska texter (sdrskilt medeltida ballader)
eller t.o.m. i dikter p& vdrmlandska eller mora-
mal som Alfvén tonsatte eller arrangerade. For
nagon som inte har svenska som modersmal
uppstar latt missforstand. Att gora Gver-
sdttningar till engelska av vokaltexter under
sadana forhallanden stéller stora krav. Nathan
Leaf har inte helt gatt i land med den upp-
giften. Forstdelsen av svenska spréket utgor
darfor den svagaste delen i avhandlingen,
nagot som ocksa kommer till synes nér citat
skall dversattas. Tack vare vara dagars teknik
kan man 'googla’ sig fram till originaltexterna
och Leafs 6versattningar, som alltsa inte alltid
ar att lita pd. Detta dr bade bra och daligt. En
kérledare eller repertoarkommitté far snabbt
en Gverblick 6ver innehallet i de dikter Alfvén
tonsatt.

Blomstringstiden for denna sida av Alfvéns
skapande inf6ll strax innan och under andra
varldskriget. Hogstamt fosterlandska dikter
tilltalade Alfvéns fosterlandskdrlek men idag
upplevs de som starkt tidsbetingade och
forlegade. Sa dr det ocksd med de ménga
kdrsattningarna av de medeltida balladerna.
Inte ens Alfvéns korsats kan radda dem till
fornyat framférande om man inte véljer en
rent instrumental besattning. Men det skall
inte forglommas att blomstringstiden ocksa
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gav upphov till sadana fulltraffar som Papillon,
Stemning, Aftonen, Glddjens blomster, Tjuv och
tjuv samt Och jungfrun hon gdr i ringen.

Jan Olof Rudén

Le respect de la tradition

Anders Ljungar-Chapelon: Le respect de la
tradition: Om den franska fléjtkonsten: dess
ldrande, hantverk och estetik i ett hermeneutiskt
perspektiv. Diss., Musikhdgskolan i Malmo
(Studies in music and music education 12),
2008. 231 s., ill. notex., CD. ISBN 978-91-
976053-4-2

Redan i de férsta meningarna klargors
avhandlingens malsattning: att utifran ett
hermeneutiskt perspektiv - baserat pa Hans
Georg Gadamer och hans tankevérld - be-
skriva, undersdka och analysera det fl6jtistiska
lérandet inom den franska traditionen fran
borjan av 1700-talet fram till idag. Det
empiriska materialet bestar av tva delstudier:
en som behandlar fl6jtskolor, fl6jter och
andra artefakter och en intervjustudie med
tva traditionsbarare. Det &r flojtutbildningen
vid Pariskonservatoriet som ar avhandlingens
fokus. Ungefar trehundra ar bakat i tiden
stracker sig alltsa undersdkningen men det
finns gott om betydligt dldre referenser;
exempelvis dterkommer Sokrates i manga
sammanhang.

| inledningskapitlet redogdr Ljungar-
Chapelon for sitt forhallande till den franska
flojttraditionen. Rollerna som forskare,
pedagog och musiker smalter samman i hans
strdvan att blottldgga den franska traditionens

larande, hantverk och konstndrskap. Nar det
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galler exempelvis den forsta empiriska studien
har forfattaren inte nojt sig med att lasa
igenom fldjtskolorna, utan han har dessutom
spelat dem samt anvént delar av materialet

i sin undervisning. Avhandlingen gransar till
konstnérlig forskning men genom att ldrande-
aspekterna &dr sa pass uppenbara faller den val
in i det musikpedagogiska faltet.

| kapitlet om tidigare forskning konsta-
teras att det inte finns sd mycket renodlad
forskningslitteratur om den franska fl6jtsko-
lan. Dédremot behandlas tematiken i manga
andra sammanhang och i avhandlingen
aterfinns ett stort antal referenser till filosofi
och skonlitteratur. Teorigenomgangen inleds
med att forfattaren definierar begrepp som
diskursiv och intuitiv. Andra begrepp som far
betydelse for den fortsatta framstéllningen
ar imitation, majeutik och dialog. Gadamers
Wahrheit und Methode &r ett centralt verk i
avhandlingen och hans skrivande om musik
far ett sarskilt avsnitt. Hans Larssons intui-
tionsbegrepp far ocksa en del utrymme lik-
som Vygotskys tankar om spraklig mediering,
inre och yttre sprak.

Det forsta resultatkapitlet, artefakter,
inleds med en historisk genomgang av
flojternas utveckling under tre sekler: fran
1700-talets enklaffiga koniska traflojter till
dagens cylinderfldjter i silver. Vem som spelat
flojt under olika epoker tas ocksa upp. Till att
borja med rorde utbildningen orkestermusiker
men fran slutet av 1800-talet utbildades dess-
utom flojtsolister. Det tycks av tradition inte
ha funnits sarskilt skarpa granser mellan ama-
toérer och professionella musiker. Amatdrerna
tillndrde for det mesta méan ur dverklassen
och flojten hade under 1700-talet mycket
hog status. Som exempel ndmns Fredrik den

store av Preussen, som anstallde en flgjtldrare
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(Quantz) vars enda uppgift var att undervisa
honom i fl6jtspelets konst.

Flojtens karaktédr undersoks i kapitlet fran
en mangd olika synvinklar. Kallmaterialet
bestar av fldjtpedagogiska och andra typer av
facktexter, skdnlitterdra beskrivningar samt
fonogram. Ett avsnitt dgnas at fl6jtspelets
fundament som exempelvis kroppshallning,
tonbildning, artikulation, dvningssyste-
matik, andning samt fl6jtistisk estetik.
Sammanfattningsvis framtrader en entydig
bild av den franska fl6jtskolan som lyrisk,
sjungande, virtuos men aldrig dramatisk.

Tva flojtister har valts ut for intervjuer:
Alain Marion och Peter Lloyd. En som kommer
inifran traditionen (Marion) och en som nér-
mat sig den i vuxen alder, sa att sdga utifran
(Lloyd). Anda fram till 1950-talet antogs
Pariskonservatoriets studenter vid 14-15 ars
alder och studietiden var i normalfallet endast
tre ar. Det betyder att de var fardigutbildade
i de senare tonaren. Imitationsinlarning
och grupplektioner var de férharskande
undervisningsprinciperna.

Det gors en jamforelse mellan Marion
och Lloyd ifrdga om hur de anser att man
bast tilldgnar sig hantverket att spela fl6jt.
Bada dr ense om att ett stegvis satt ar mest
andamalsenligt. Gemensam &r ocksa stravan
efter dramatiskt uttryck som gar utdver det
eleganta och lyriska - pa den punkten ar de i
nagon man traditionsbrytare. Det konstateras
vidare att varken Lloyd eller Marion hade nagon
pedagogisk skolning och att detta var nor-
malfallet i fransk fl6jtpedagogik. Att det anda
finns skickliga fl6jtpedagoger inom traditionen
forklaras av att lararna har utgjort modeller och
forebilder som eleverna har kunnat imitera.

| ett postludium gors nagra sam-

manfattande reflektioner om larande och



konstndrskap i ett hermeneutiskt perspektiv.
Ljungar-Chapelon lanserar ett begrepp som
ar avsett att ticka in undervisningens mal
att den studerande skall bli sin egen larare:
automajeutik. Det betyder att fokus ligger pa
studentens frigérande eller forlésning av sina
egna mojligheter.

Jag har svart att tdnka mig att ndgon kan
mer &n Anders Ljungar-Chapelon om den fran-
ska fl6jtskolan i alla dess aspekter. Som fram-
gatt skriver han inifran den franska flojttradi-
tionen och uttrycker sig 6ppet entusiastiskt.
Det hindrar honom dock inte frén att dven ta
upp negativa drag i den franska fldjtunder-
visningen, exempelvis att franska fl6jtister
over tid haft en nagot stelbent, auktoritér och
konservativ hallning. Det hade mgjligen varit
kladsamt med en nagot storre 6ppenhet och
d6dmjukhet gentemot andra flgjttraditioner,
som exempelvis den tyska skolan.

Sammantaget dr avhandlingen noggrant
genomford och vdlskriven med ett levande
och vackert sprak. Den speglar engagemang,
beldsenhet och en hdg bildningsniva. Anders
Ljungar-Chapelons avhandling fyller definitivt
en lucka i nordisk musikpedagogik.

Sture Brdndstrém

Eric Nirsas latbok

Dan Lundberg och Ville Roempke: Eric Nirsas
latbok. Klarinettspelmannen frdn Mattmar.
Stockholm: Svenskt visarkiv, 2008. 99 s., ill.,
notex. ISBN 978-91-977013-3-4

Formodligen ar det fiolen och nyckelharpan
som utanfor folkmusikkretsar framstar som
de mest typiska folkmusikinstrumenten i
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Sverige. Men bade i Sverige och i flera andra
lander har klarinetten spelat en stor roll
inom den traditionella musiken, inte minst pa
grund av militdrmusikens inflytande. | Ville
Roempkes och Dan Lundbergs bok far vi mota
en av klarinettisterna, den vdlrenommerade
jamtlandska klarinettspelmannen Eric 'Nirsa'
Nilsson (1884-1973) fran Mattmar. Boken
inleds med texter skrivna av Roempke och
Lundberg om Eric Nilsson och om klarinetten
som folkmusikinstrument foljt av trettiotva
latar efter Nilsson.

Om Eric Nilssons uppvaxt och liv som
spelman berattar Ville Roempke i en text som
ibland pdminner om en dokumentationsfilm
med svepande kamerardrelser, litterdra
stillbilder och ett flertal axplock ur Nilssons
l&nga och innehallsrika liv. Genom detta malar
Roempke upp bilden av en spelman som blev
ett med den tidiga spelmansrdrelsen, deltog pa
spelmanstavlingar, fick ett flertal utmérkelser
under hela sitt liv och som manga ganger
uppmarksammades av insamlare och darmed
ocksa dr vdldokumenterad under en ldngre
tidsperiod. Bara pa Svenskt visarkiv finns
det ett attiotal inspelade Iatar fran 1920 till
1970-talet.

Roempkes biografi éver Nilsson féljs av en
historisk introduktion av Dan Lundberg dver
klarinettens roll som folkmusikinstrument -
framst i Sverige, men paralleller dras dven till
andra ldnder. Bland annat far vi veta att kla-
rinetten passade sarskilt val vid ceremoniella
tillfallen sdsom bréllopstag och liknande, och
att instrumentet jamte t.ex. fiol och nyckel-
harpa tillhérde de 'godkdnda’ folkmusikinstru-
menten inom den tidiga spelmansrorelsen.
Aven uppgifter om instrumentet i sig tas upp.

Bade Roempkes biografi 6ver Nilsson

och Lundbergs presentation av klarinetten
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som folkmusikinstrument riktar sig framst

till en |dsarkrets som ocksa &r utdvare och/
eller intresserade av svensk folkmusik i
allmanhet. Inom folkmusikkretsar &r intresset
for fakta om spelmén och instrument stort
och férhoppningsvis far denna bok dér en stor
spridning.

Att en sadan ldsarkrets i hdg utstrackning
verkar vara malgruppen visar ocksa den form
som valts for att aterge de transkriberade la-
tarna. Varje |4t dr atergiven bade i b-stdmning
och i c-stdmning, vilket underldttar samspel
mellan b- och c-stdmda instrument. For att
ytterligare uppmuntra till samspel ar b- och c-
transkriptionerna for respektive 1t atergivna
pa samma uppslag. Av samma anledning ater-
ges de dessutom, med Lundbergs ord, i "ett
slags 'spelversioner™ (s.35), vilket resulterat
i lattolkade och rena notbilder. Detta kréaver
dock att en uttydare av dem behover vara
insatt i ett folkmusikaliskt, och helst jamtskt,
tonsprak for att latarna skall komma till sin
fulla rétt.

Latarna dr hamtade dels fran olika inspel-
ningar och dels fran en av Nilssons egna not-
bocker. Inspelad finns Nilsson representerad
med lattyper som alla var accepterade inom
spelmansrérelsen som ‘akta’ folkmusik, t.ex.
polskor och vallatar. For att fa en bredare bild
av hans repertoar har Lundberg vant sig till
Nilssons egna nedteckningar och har hittat
andra mer moderna |attyper sdsom polketter
och schottisar. Det &r en fordel med utgavan
att detta urval ocksa har tagits med, eftersom
det ger en mer varierad och, far man anta,
heltdckande bild av Nilssons repertoar i stort.
Har laggs med andra ord ytterligare en bygg-
sten till arbetet med att fa en bredare och
mer mangskiftande bild av den repertoar som

spelménnen under forsta halvan av 1900-talet
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faktiskt spelade genom att nyansera var bild
av den repertoar som spelmdnnen ocksa
spelade men som inte framkommer i utgavor
liknande Svenska Idtar.

Det ar emellertid synd att Lundberg inte
har passat pa att ocksa ange i vilket tempo
som Nilsson spelar |atarna i pa inspelningarna.
Detta hade berikat transkriptionerna utan att
for den sakens skull gora dem mer svartydda
och utan att tumma pa den sympatiska tanken
att de skall vara "spelversioner” och latta att
anvanda i en utévandesituation.

Trots att boken i férsta hand riktar sig till
en |asekrets som framst &r utdvare, finns det
hér en hel del att hdmta dven for ldsare med
ett mer musikvetenskapligt och -etnologiskt
perspektiv. Detta galler sdrskilt spelman-
nen Eric Nilsson i sig. Han var som spelman
samtida med den tidiga spelmansrérelsen och
deltog i dess olika evenemang sasom spel-
manstavlingar och -stdmmor. Hans repertoar
blev ett flertal ganger dokumenterad - sam-
tidigt som det i boken framkommer att bade
han sjélv och de som dokumenterade honom
var val medvetna om vilken typ av latar som
"gallde". Nar spelmansrorelsen antog en mer
organiserad form, var han ocksa delaktig i
dessa evenemang - inte minst som invig-
ningsblasare pa olika spelmansstdammor. Under
slutet av sitt liv kom han aterigen i blickfanget
hos den nya generationen med insamlare som
sokte efter och i flera fall fann aldre spelméan
att dokumentera.

Genom honom kan vi alltsa fa ett individ-
perspektiv pa spelmansrorelsens tidiga ar fram
till folkmusikvagen och genom det fa en insikt
i hur detta direkt paverkade den enskilde uto-
varens repertoar och musicerande pa manga
olika nivaer. Vi behover fler sadana bilder for

att fa en djupare forstaelse for kopplingen



mellan individer, ideologer och institutioner
som paverkat inte enbart folkmusikgenren,

utan manga andra musikgenrer, inte minst

under 1900-talet.

Karin Eriksson

The Tonus Peregrinus in
the Polyphony of the
Western Church

Mattias Lundberg: The Tonus Peregrinus in the
Polyphony of the Western Church. Diss., School
of Music, University of Liverpool, 2007. 441 s.

notex.

| en tid nér historiska arbeten - bade inom
musikvetenskap och andra dmnen - alltmer
tenderar mot sndvt avgriansade problem,
inte minst i kronologiskt avseende, och de
stora svepen, oversikterna och longue durée-
perspektiven hdnvisas till handbdckerna, dar
utgdr Mattias Lundbergs doktorsavhandling
ett uppfriskande undantag. Visserligen kan
studieobjektet for den oinvigde forefalla en
smula smalt: en historik dver psalmtonen
tonus peregrinus (hddanefter: t.p.), fran de
tidigaste medeltida beldggen till de senaste
polyfona bearbetningarna. Men denna ansats
innebdr samtidigt att studien spanner 6ver en
vasentlig del av hela den vasterlandska musik-
historien, frdn 800-talet och fram till mitten
av 1700-talet, men med utblickar fram till var
tid och tillbaka till antik musikteori och judisk
forkristen sangtradition.

T.p. var alltsé den nionde psalmtonen,
som avvek fran de atta regelmiassiga, genom
att den hade olika recitationstoner i forsta

och andra vershilften. Sin avvikande karaktar
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till trots blev den viktig inom den liturgiska
musiken, darfor att den var férknippad med
nagra mycket centrala texter, exempelvis
sondagsvesperns Ps. CXIII, "In exitu Israel” och
senare det tyska Magnificat.

Avhandlingens ursprungliga fragestallning
ar befriande enkel: "quid est tonus peregri-
nus?” eller, fritt dversatt, 'Vad sjutton &r tonus
peregrinus?!" | sin skenbara naivitet dr den
samtidigt effektiv och den operationaliseras
omgdende med ett antal underordnade
problemstiliningar: Ar det méjligt att utreda
psalmtonens ursprung? Vilken stallning hade
den i medeltida liturgi och i musikteorin?
Vilken roll hade den for utvecklingen av poly-
fonin? Hur manga polyfona tonsattningar Gver
t.p. har bevarats och hur ar de beskaffade?
Hur har skillnader i teologiska och musikaliska
traditioner paverkat det satt pa vilket psalm-
tonen bearbetades polyfoniskt?

Dispositionen av avhandlingen ar logisk.
Forst en utredning av relevanta begrepp och
problem i litteraturen och i den dldre musik-
teorin. Dérefter en kronologisk genomgang,
fran tidig psalmodi-praxis och framat. |
behandlingen av den polyfona musiken, som
utgdr ungefar tva tredjedelar av studien, har
kronologin nar sa varit befogat brutits upp
med hjdlp av geografiskt och konfessionellt
betingade tematiseringar.

| den forsta delens atta relativt korta
kapitel behandlas t.p.:s position inom den
egentliga, enstdammiga psalmoditraditionen
och ett forsok gors att utreda dess ursprung
och etymologi, fore de dldsta beldggen i
medeltida skrifter. Tva skolor har statt emot
varandra i forskningen: den som hévdar ett
forkristet, judiskt ursprung, och den som hav-
dar att t.p. 8r en senare innovation. Lundberg

redogdr utforligt for argumentationen och
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kéllaget, men tvingas konstatera att fragan,
av hansyn till just det senare, knappast med
nagon slutgiltighet kan besvaras.

Intressant ar diskussionen om termens
etymologi. Peregrinus kunde forstds som
syftande pa nagot frimmande (analogt med
parallella beteckningar som 'barbarisk’' och
‘oregelbunden’) - alltsé den psalmton som
avvek fran det reguljara systemet om atta.
Men den kunde via psalmen In exitu Israel
aven forknippas med peregrinatio i betydelsen
uttdg, vandring, vallfard, och i férldngningen
dven procession. Det satt pa vilket Lundberg
reder ut denna historiska begreppsrora, utan
att forsoka slata ut komplexiteten och de
oundvikliga motségelserna i det historiska
materialet, dr exemplariskt.

Mycket intressant ar dven diskussionen
kring psalmtonens roll vid utvecklingen av
teorin for flerstdmmig modalitet och senare
harmonisk tonalitet. Lundberg framhaver helt
enkelt t.p. som en viktig féregangare till moll-
tonarterna i det moderna systemet, vid sidan
av, eller till och med framfor doriskt och fry-
giskt modus. En viktig bakgrund ar att psalm-
tonen under 1500-talet sdgs som ekvivalent
till det av Glareanus introducerade aeoliska
modus. Har kunde dock argumentationen ha
nyanserats med en del ej refererad litteratur.
Inte minst forvanar franvaron av Carl Dahlhaus
banbrytande Habilitationsschrift fran 1968,
Untersuchungen Gber die Entstehung der har-
monischen Tonalitdt och senare arbeten i hans
efterfoljd. Dahlhaus analys av molltonarterna
som en sammansmaltning av flera olika ten-
denser i den modala flerstdmmigheten kunde
ha berikat analysen i foreliggande arbete.

Den andra delen presenterar den polyfona
repertoaren i tolv kronologiskt och geografiskt

tematiserade kapitel. T.p.:s betydelse for
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vésterlandsk musikhistoria understryks av att
vi startar med ett av de allra dldsta bevarade
exemplen pa flerstimmighet: ett parallellorga-
num ur Scolica enchiriadis.

Kapitlen bestar i en kedja av exemplifie-
rande nedslag och verkanalyser, som delvis
utgor sitt eget berattigande och ar svara att
referera pa detta korta utrymme. Fokus ligger
hela tiden pa olika I6sningar av problemet
med att integrera t.p. som cantus firmusi
en flerstimmig sats och hur dessa olika 10s-
ningar i sin tur kan férknippas med teologisk-
liturgiska, geografiska, genrerelaterade och
institutionella, etc. forutsattningar. Vi foljer
den vésterlandska musikhistorien genom den
stora polyfona traditionen, med exempel fran
Binchois och Josquin fram till Lassus och
Senfl, samtidigt som forfattaren har férmagan
att gora tonsattningar av betydligt mindre
bekanta namn minst lika intressanta. Inte
minst en utflykt till den alltfér ofta forbisedda
rendssansmusiken fran den lberiska halvon ar
berikande.

Kapitlen fran tyska-protestantiska om-
raden kretsar i hog grad kring bearbetningar
av det tyska Magnificat. Det avsnitt som
diskuterar pa vilka vdgar t.p.-melodin kom att
sa fast knytas till den lutherska varianten av
denna centrala canticum ar ett bra exempel
pa den klara och tydliga argumentation som
genomgaende praglar denna studie. Fran de
lutherska omradena lyfts darefter intressanta
exempel fram pa Magnificattonséttningar av
exempelvis Michael Praetorius, Samuel Scheidt
och Johann Sebastian Bach, liksom ett mag-
nifikt (sic!) litet orgelmagnificat av Dieterich
Buxtehude.

Ett ytterligare exempel pa hur den till
synes smala fragestallningen flatar in sig i

de stérre sammanhangen ar diskussionen om



Gregorio Allegris Miserere och dess receptions-
historia i kapitlet om katolsk barock, dar tra-
darna senare i studien knyts fram till Mozart
och Liszt. | samma kapitel betonar Lundberg
denna psalmtons speciella beredskap att bdja
sig under dur-molltonalitetens krav.

Efter 1700-talet forlorar den gamla litur-
giska traditionen betydelse i kyrkomusiken och
t.p. likasa. Nar den ibland &nda ovantat dyker
upp ar det enligt Lundberg antingen som ett
medvetet arkaiserande grepp, eller i kraft av
ett nagot slags mytiskt symbolvérde.

Ldsningen av dessa analytiska och gen-
rehistoriska kapitel bjuder samtidigt Idsaren
pa manga nya musikaliska bekantskaper, dér
kynnet sakert avgor vad man fastnar for: en
fantastisk Nos qui vivimus/In exitu Israel av
Jean Mouton eller en fascinerande koralbe-
arbetning av Jan Zelenka? - och pa sa vis blir
detta arbete ocksa en bred presentation av
en mycket intressant, till stor del bortglémd
repertoar.

| analyserna arbetar Lundberg inte sdllan
i ndgot som liknar ett slags Problemgeschichte
des Komponierens, aven om analysmetoderna
aldrig diskuteras explicit. Ett sympatiskt drag
dr att han inte later virderingar (egna eller
andras) av kvalitet, komplexitet eller 'historisk
betydelse’ styra analysarbetet, utan betraktar
varje verk utifran dess givna forutsattningar.
Det gér att gora vardefulla musikanalytiska
observationer genom studiet av en banalt
enkel fauxbourdonsats lika vl som av en po-
lyfon motett av en 'stor mastare' - och det ar
nagot som den héar studien demonstrerar med
stor ackuratess.

Forfattaren anvander genom hela avhand-
lingen termen hypotyposis som en generell
beteckning for, i vid mening, musikalisk

gestaltning av texten. Termen finns i Joachim
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Burmeisters traktater fran tiden kring 1600 i
en likartad, om &n tdmligen diffus betydelse.
Som generell term for en under tiden ca
1500-1750 tid mycket utbredd, men samtidigt
synnerligen skiftande kompositorisk foreteelse
ar den dock inte lyckad. Visserligen anvands
termen (och vissa andra begrepp, himtade
fran den sa kallade 'figurlaran') i denna gene-
raliserade betydelse av manga musikhistoriker,
men jag hade dnskat att Lundberg med sin
annars sakra blick for begreppens historicitet
snarare skulle ha bistatt mig och andra kol-
leger i var stravan att utrota detta bruk.

Ett beslaktat problem ser jag med
anvandningen av termen 'estetik’. Det ma
vara historistisk purism att helt férbjuda an-
vandningen av detta begrepp pa perioder som
ligger fore publiceringen av Alexander Gottlieb
Baumgartens Aesthetica anno 1750. Men om
man insisterar i att anvénda det som en fack-
term i samband med musik &nda fran medeltid
och in pa 1700-talet - och jag kunde skriva en
mycket 1ang artikel om varfér man borde lata
bli och ska nog gora det en dag - sa borde
man nog atminstone tydligt stipulera vad man
avser med termen.

Mattias Lundberg har i samband med
den pagaende musikvetardebatten (i bl.a.
STM-Online) positionerat sig som en traditio-
nalistiskt inriktad musikhistoriker med vissa
positivistiska bojelser, dock utan att pa nagot
sdtt framsta som teoretiskt naiv. Med sin
doktorsavhandling presenterar han ett mycket
fint och Gvertygande exempel pa vad en sadan
musikvetenskaplig inriktning har att erbjuda.

| den traditionen ingar samtidigt ett visst
motstand mot mer omfattande och djupga-
ende teoretiseringar kring stoff och problem-
stéllning och dven det stimmer in pa denna

studie. Det tycker jag dr att beklaga, eftersom
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jag i arbetet ser intressanta teoretiska fragor
genereras, dar jag tror att Lundberg kunde ha
mycket att tillféra. Jag hade exempelvis garna
sett en explicit historieteoretisk problemdis-
kussion. Inte minst hade det varit intressant
att, i ljuset av den genomfdrda studien, hora
forfattarens syn pa och erfarenheter av det
ovanligt langa kronologiska och vida geo-
grafiska perspektiv som anldggs. Teoretiska
overvaganden gors ndmligen pa i stort satt
varje sida i denna studie, det dr bara att de
oftast far forbli implicita.

Dessa invandningar ska inte pa nagot
vis O6verskugga intrycket av att detta ar en
masterligt genomférd musikhistorisk studie,
dar forfattaren far tillfalle att demonstrera
bade stor lardom och skarpsinne. Dessutom &r
den skriven pa en mycket elegant och behaglig
engelska. Man kan nu bara 6nska att Lundberg
far mojlighet att publicera det stora material
av egna transkriptioner som delvis ligger till
grund for arbetet, sa att det blir tillgangligt
for forskare och musiker — varfor inte som en

open access-resurs pa internet.

Lars Berglund

Theory and Practice in Late
Nineteenth-Century Violin
Performance

David Milsom: Theory and Practice in Late
Nineteenth-Century Violin Performance:

an Examination of Style in Performance
1850-1900. Aldershot: Ashgate 2003. 287 s.,
CD. ISBN 0-7546-0756-9

David Milsom's studie behandlar olika ut-
forandestilar hos fransk-belgiska och tyska
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violintraditioner mellan ungefar 1850 till 1900.
Milsom utgdr fran ett antal valda violinpeda-
gogiska skolor och musikteoretiska verk fran
tiden ifraga. Bland dessa aterfinns i samman-
hanget vélkénda verk av Spohr, David, Joachim
och Moser, Flesch, Baillot, Bériot m.fl. For att
fa perspektiv pa teorin och hitta eventuella
skillnader mellan teori och praktik, analyserar
han ocksa ett tjugotal grammofoninspelningar
fran borjan av 1900-talet som man kan lyssna
till pé den medféljande CD-skivan. Bland
inspelningarna finns framstaende utdvare och
representanter for respektive skola som Joseph
Joachim, Leopold Auer, Pablo de Sarasate,
Jend Hubay och Eugene Ysaye.

| ett inledande kapitel diskuterar Milsom
violinspelets genealogi under 1800-talet och
hur en kartlaggning av olika skolor kan gdras
pa grundval av larare-elevrelationer. Milsom
motiverar ocksa varfér man i musikalisk
utférandemening kan tala om en tysk och en
fransk-belgisk violintradition och vilka sardrag
som kannetecknar respektive tradition.

Uppldgget av analyserna liknar i hdg grad
Robert Philips i dennes Early Recordings and
Musical Style fran 1992. Milsom delar upp
analyserna i kapitel som behandlar interpre-
tativa redskap som frasering, portamento,
vibrato, tempo och rytm. | ett sista kapitel
diskuteras de mer filosofiska aspekterna av den
utférandestil som kdnnetecknar andra halften
av 1800-talet.

Upplagget &r sd har langt traditionellt och
resultaten i sig kanske inte sa dverraskande.
Till styrkan i boken hor analyserna av inspel-
ningarna med ett férsok att i notbilden ange
olika utférandedrag som frasering, porta-
mento, dynamik m. m. Analyser av tempofluk-
tuationer finns ocksa i sarskilda grafer. Texten

ar sympatisk och ansprakslés och Milsom &r



medveten om dmnets kéllkritiska fallgropar,
exempelvis da det géller att tolka teoretiska
traktater: ar de representanter for ndgon slags
genomsnittsstil eller &r de snarare i opposition
och kritiserar daliga utférandevanor? Han
varnar ocksd for att dra alltfor stora vaxlar

pa inspelningar som dokument, sérskilt om de
som har ar fran seklets borjan.

Ett ovéntat grepp i ett arbete om
violinspel &r att dven blanda in sanginspel-
ningar - som ocksd dr med pa CD-skivan - i
analysmaterialet. Forfattaren motiverar detta
med att den manskliga sdngen alltid framhalls
som ideal for instrumentalister och da inte
minst for violinister. Fragan ar emellertid om
inte just detta grepp gjort att arbetet forlorat
i fokus. Man hade snarare onskat fler analyser
av violinister och kanske ocksa mindre val-
kdnda inspelningar. Ett mindre bra grepp ar
ocksa att forkorta en del av inspelningarna.
Om detta beror pa tidsbrist vore det &nnu ett
skal att avsta ifran sanginspelningarna.

Ett annat okonventionellt grepp, som dock
ar intressant, ar avslutningen med tre egna
framfdranden, dar man férséker anvénda de
stilmedel som var vanliga under 1800-talet.
David Milsom &r violinist och han framfor
forsta satsen i Brahms violinsonat op. 100
resp. Faurés op. 13 tillsammans med pianisten
J. Gooing. De spelar bada pa med repertoaren
samtida instrument, Gooing pa en Erard-
flygel fran c:a 1850 och Milsom pa en violin
frdn 1882 med tarmstrangar. Resultatet kan
diskuteras, vilket sakert ocksa ar meningen.
Det &r tva relativt strikta tolkningar inte minst
ifrdaga om tempofluktuationer - men idén
ar intressant och manar till efterféljd. Som
avslutning spelar man ndmnda Brahmssats
ocksa pa en modern flygel och violin. Den

mer barbara tonen pa en modern Steinway
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belyser pa ett utmarkt satt att man inte kan
sérskilja uppforandepraktiska stilmedel fran
de instrument dér de dr ténkta att fungera.
David Milsoms arbete dr ett vdalkommet bidrag
for att att fylla den lucka som funnits mellan
Robin Stowells arbete om Violin Technique and
Performance Practice in the Late Eighteenth and
Early Nineteenth Centuries (som strécker sig
fram till tiden ddr Milsoms arbete bérjar) och
ovan namnda arbete av Robert Philip om Early
Recordings and Musical Style.

Bertil Wikman

Inside British Jazz

Hilary Moore: Inside British Jazz: Crossing
Borders of Race, Nation and Class. Aldershot:
Ashgate, 2007. 157 s., ill. ISBN 978-0-7546-
5744-6

Antligen! En bok om brittisk jazz! Det var min
forsta reaktion nar jag sag musikforskaren
Hilary Moores bok Inside British Jazz: Crossing
Borders of Race, Nation and Class. Nagot besvi-
ken blev jag nér jag sag hur fasidig boken var
och besvikelsen blev inte mindre nar jag insag
att boken inte dr en oversikt av brittisk jazz.
Synd, for en sddan dr minst sagt saknad, inte
bara av undertecknad.

Hilary Moore har valt ett annat satt att
skriva om brittisk jazz. Hon har valt att genom
fyra historiska félt beskriva jazzhistorien i
Storbritannien kronologiskt. Forst den tidiga
brittiska jazzen, darefter New Orleansjazzens
aterkomst under mitten av 1900-talet foljt av
ett avsnitt om saxofonisten Joe Harriott och
som sista kapitel far lasaren sig en del till livs
om gruppen Jazz Warriors och deras ideologi
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under 1980-talet. Dessa fyra félt 4r temati-
serade och tar upp centrala fragestéllningar
som exempelvis nationalitet; etnicitet; klass;
marginalitet och tillhdrighet; reception; samt
musik och innebdrd.

Bokens forsta avsnitt behandlar den brit-
tiska jazzens barndom teoretiserat genom
underkastelse, frinet och krig samt perspekti-
verat via ett konsperspektiv. Moore forsoker
forklara vad jazz betydde for befolkningen
under 1910- och 1920-talen, vilket inte ar
okomplicerat eftersom begreppet jazz inte var
entydigt och fick utsta mycket fordomsfull
kritik. En intressant podng som forfattaren
lyfter fram &r att jazzen sédgs som bade
modernistisk och primitiv. Bada riktningarna
uppfattades som hotfulla av en stor del av
den vita befolkningen och Hilary Moore un-
dersoker hur jazzdiskursen illustrerar samtida
kulturella konflikter (USA - Europa, kvinnornas
roll i samhillet, det brittiska imperiets fall),
nagot som enligt forfattaren belyses i John B.
Soutars malning Breakdown fran 1926. Moore
skriver: "The artist racialises and genders the
process of cultural domination by whitening
and feminizing 'Old Europe’, while emphasising
the black masculinity of jazz music's cultural
assault.” (s.21). Onekligen illustrerar mal-
ningen de spdnningsfalt som forfattaren vill
problematisera pa ett intressant och kreativt
vis.

Det andra temat i boken fokuserar pa
den brittiska nationens fall och hur brittisk
identitet har férdndrats samt hur etnicitet har
positionerats i detta sammanhang. Musikaliskt
handlar detta kapitel om den traditionella
jazzens aterkomst genom artister som Ken
Colyer, Chris Barber och Humphrey Lyttleton,
tre sinsemellan ganska olika musiker och

manniskor, vilket gér att Moores resonemang

Svensk tidskrift for musikforskning vol. 91-2009

ibland ténjs till bristningsgransen. Forfattaren
driver hursomhelst en linje som i korthet gar
ut pa att man kan bunta ihop musikerna till
en musikrorelse och generaliserar utifran
detta som forutsdttning att musikerna var

en del i ndgot hon beskriver som en kulturell
motstandsrérelse med kopplingar till anti-
kdrnkraftsrorelsen och den litterdra rérelsen
"the angry young men". Detta med motive-
ringen att samtliga dessa 'kulturella initiativ’
inbegrep en mansdominerad bekraftelse av
arbetarklasskultur, ett nostalgiskt historiskt
perspektiv och en glorifiering av fattigdom och
kamp. Man marker ekon av Birminghamskolan.
Vad som &r problematiskt i detta avsnitt ar
Moores grundsyn pa jazz som en musikstil
som uppkommit ur afroamerikansk erfarenhet
och varje forsdk av exempelvis vita europeer
att spela jazz kommer att leda till forvrang-
ning och neutralisering av den ursprungliga
underliggade meningen i musiken. Moore och
jag ar inte Gverens pa den punkten.

Desto mera uppskattar jag kapitel tre,
som handlar om den sorgligt bortgldmde och
underskattade saxofonisten Joe Harriott.
Harriotts kvintett var pa flera satt banbry-
tande inom frijazz - eller abstrakt jazz som
Harriott sjalv foredrog att kalla det (denna
term namns Gverhuvudtaget inte av Moore).
Forfattaren begar nagot av en hjalteraddning
av Harriott och hans medmusiker genom att
lyfta fram gruppens briljanta musikalitet,
experimentlusta och utforskande av jazzens
grénser och begransningar. Det ar viktigt
att komma ihag att Harriotts kvintett gor
detta innan Ornette Colemans signifikativa
album free Jazz. Bade Coleman och Harriott
utforskade frijazz samtidigt (dock oberoende
av varandra), men som Hilary Moore tydligt

visar gjorde de banbrytande musikerna det pa



var sitt satt - Coleman mera individualistiskt,
Harriott mer kollektivt - men jag ar inte helt
overtygad om att det berodde pa att 'de ideo-
logiska klimaten' var olika. Ddremot ar Moores
bakgrundsteckning mycket intressant och i
hogsta grad lasvard.

Avslutningskapitlet handlar om gruppen
Jazz Warriors, ett storband grundat i mitten
av 1980-talet med uteslutande svarta musiker
som i denna bok perspektiveras genom etniska
relationer i Storbritannien fran och med
1950-talet. Hilary Moore later flera medlem-
mar ur gruppen komma till tals kring hur musi-
kerna reagerade pa sin position i det brittiska
samhéllet genom att uttrycka och férhandla
sin etnicitet i gruppens musik. Resultatet
blev ett ratt och energiskt uttryck som dis-
tanserade sig fran ‘institutionaliserad vithet
och engelskhet'. Markligt nog kommenterar
Moore inte det faktum att flera medlemmar
frén Jazz Warriors finner det irriterande att de
forvantas spela just ra, groovebaserad jazz dar
improvisationer helt dominerar 6ver komposi-
tioner ndr gruppens musik i sa stor omfattning
infriar klichéerna om jazzens afrikanska rotter
i samtida jazz. Forfattaren lyfter fram citat
fran ett par musiker som uttalar sig kritiskt
mot sina samtida - vita - kollegor i gruppen
Loose Tubes, men undviker att ndmna att det
finns flera exempel p& hur musiker fran Jazz
Warriors och Loose Tubes har spelat tillsam-
mans i fasta grupper, t.ex. i flera grupper ledda
av Django Bates. Icke desto mindre &r dven
detta kapitel mer &n lasvart.

Trots ett ganska begransat sidomfang
ryms mycket information mellan pdrmarna
i denna bok. Varje kapitel ger intressanta
inblickar och perspektiv som gor att man vill
l&sa - och héra - mer. Manga teorier presen-

teras och refereras, dessvarre ibland nagot
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metodologiskt otydligt (vad ingér egentligen

i Moores etnografiska metoder? Varfor har
forfattaren valt just de fyra perioder som
behandlas i boken?). Trots dessa dubier och
mina anmarkningar ovan uppskattar jag Hilary
Moores bok inte minst for den kreativitet och
nybyggaranda som ldsaren finner i boken. Jag
skulle gérna se att Moore - eller ndgon annan
- fortsétter pa det inslagna spar som Inside
British Jazz utg6r. Men dessférinnan hoppas
jag att ndgon skriver en rejal bok om brittisk

jazzhistoria!

Thomas Olsson

Music and Identity

Music and Identity: Transformation and
Negotiation, red. Eric Akrofi, Maria Smit och
Stig-Magnus Thorsén. Stellenbosch: SUN
Press, 2007. 414 s., ill. notex. ISBN 978-1-
919980-85-0

Antologin Music & Identity ar resultatet av
det SIDA-stodda samarbetsprojektet Swedish
South African Research Network on Music
and Identity (SSARN) som pagick mellan
2004-2006 med temat "musik och identitet”.
Initiativet till SSARN togs av den svenske
musikforskaren Stig-Magnus Thorsén 2002.
Syftet var att skapa ett forskningsnatverk
med musik, identitet och kultur som nav for
vetenskapliga diskussioner. Avstampet togs i
ett seminarium pa musikhdgskolan i Goteborg
med inbjudna forskare inom musikvetenskap,
musikpedagogik och etnologi fran Sverige
och Sydafrika. Under projekttiden skapades
tva geografiskt definierade forskningsgrup-
peringar: en 'sydafrikansk’ med deltagare fran
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Sydafrika, Namibia, Kenya, Ghana och USA,
samt en 'svensk’ grupp med forskare fran
Sverige, Danmark och Finland.

Syftet med arbetet, eller studiens vision
som man sjalva kallar det, var "to study ways
in which music articulates identity discourse
in Nordic and African contexts, and to explore
the interface between two very different parts
of the global music-scape” (s. iii). Tva huvud-
inriktningar alltsa. Forst, musikens formaga
att uttrycka identitet, grovt uttryckt. Ett tema
som behandlats i manga studier inom musi-
ketnologi och cultural studies under senare
ar. Den senare delen ar desto mer innovativ
och nyskapande - "att undersdka granssnittet
mellan tva vitt skilda delar av det globala mu-
siklandskapet'. Kopplingarna, alltsd, mellan de
sydafrikanska och svenska identitetsskapande
kulturyttringarna. Tyvarr far den senare delen
av visionen mycket lite plats i studien.

Boken dr upplagd i tre avdelningar:
"Concepts of Identity" med tio artiklar, "Music
and Discourse", fyra artiklar och "Musical
Encounters”, nio artiklar. Mdnga av bokens
kapitel ger nya kunskaper om det komplexa
forhallandet musik och identitet. Mest intres-
santa ur det perspektivet ar kanske de artiklar
som problematiserar forhallandet mellan
individ och kollektiv - mellan musikalisk och
kulturell identitet. | ett modernt samhélle sker
standiga 'forhandlingar' mellan arv och milj6.
Det finns delar i vart kulturella identitetsska-
pande som inte ar férhandlingsbara - vi fods
i en kultur, vi kan inte vélja bort hudfdrg och
kanske inte heller etnicitet. A andra sidan finns
standiga valmdjligheter inom den kulturella
sfaren - vi kan valja att utga fran musiksmak
och identifiera oss som jazzmusiker, konstmu-
siker, folkmusiker etc. Pa olika satt kan man

sdga att artiklarna av Eva Fock, Stig-Magnus
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Thorsén, Dawn Joseph och Patricia Achieng
Opondo utgar fran denna problematik.
Opondos artikel "African music in global dias-
poric discourse: ldentity explorations of South
African artist Johnny Mbizo Dyani" ar sarskilt
intressant ur detta perspektiv. Den sydafri-
kanske basisten Johnny Dyani ingick i kretsen
kring viktiga musiker som Don Cherry och
Okay Temiz i det svenska musiklivet under sent
60-tal. Tillsammans med dessa bildade han
gruppen Eternal Ethnic Sound. Dyani hamnade
i det intressanta spanningsfaltet mellan musi-
kaliskt uttryck & den ena sidan samt etnicitet
och méangkulturalitet 3 den andra. | sin artikel
lyckas Opondo liksom Thorsén anknyta till den
andra delen av studiens syfte - kopplingen
mellan Sydafrika och Sverige.

Tyvérr lider antologin Music & Identityi
hég grad av den vanligaste bristen i denna
typ av arbeten. Den &r spretig och artiklarna
hdnger inte ihop med varandra. Kénslan ar
att forfattarna skrivit pa sin egen kammare
utan att ha samarbetat namnvart om teman,
idéinnehall och terminologi. Forskargruppen
verkar dessutom val medveten om detta och
Christine Lucia skriver i inledningen att det
ar oundvikligt att boken inte ar homogen: "It
reflects the sum of its contributors rather
than a single initiating concept or theme. It
grew into maturity as a collection of ideas
in ways that have left some areas of theory
and methodology well explored while others
are more implicit. Some issues are covered
with greater thoroughness than others” (s
iii). Men varfér det? Varfér ska man efter ett
sa langt samarbete som detta sldppa ifran
sig en slutprodukt som inte hdnger ihop? Jag
tycker verkligen att boken innehéller manga
mycket spannande artiklar och idéer, men det

gar inte att komma ifran att den kunde ha



gjorts mycket mer |asvdrd och spdnnande om
forfattarna hade arbetat i arbetslag omkring
olika teman. Nu gor varje forfattare, som det
forefaller, sin egen artikel utan koppling till
de andra.

Slutsatsen blir att Music & Identity dr en
samling med intressanta artiklar om hur musik
kan anvandas for att markera, skapa och
uppratthdlla manniskors identitet pd manga
olika nivaer. Men det star ocksa klart att ett
mer genomgripande samarbete i forfattandet
skulle ha gett studien dnnu storre slagkraft.

Dan Lundberg

Music and Manipulation

Music and Manipulation: on the Social Uses and
Social Control of Music, red. Steven Brown och
Ulrik Volgsten. New York: Berghahn, 2006. 376
s. ISBN 1-57181-489-2

Under de senaste aren har medierna ofta refe-
rerat forskningsresultat i vilka man med han-
visning till tester pa bl.a. rattor, apor, gorillor,
foster och barn pavisat hur positivt inflytande
Mozarts musik kan ha pa intelligens, problem-
|6sningsformaga, emotionell utveckling osv. Fa
musikvetare tvivlar vél pa att musik, inklusive
Mozarts, kan paverka manniskan, men exakt
hur detta sker och hur musik kan anvéndas
for att bearbeta manskligt beteende har varit
amnen for flera mangskiftande debatter.
Bland annat dessa fragor dryftades ar 2001
vid ett symposium i Stockholm, dar en brokig
skara sociologiskt, kulturvetenskapligt och
psykologiskt inriktade forskare diskuterade hur
musik anvédnds och kontrolleras i samhallet.

Music and Manipulation baseras pa foredragen,
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som bearbetats och redigerats till gedigna
vetenskapliga artiklar.

| bokens introduktion staller sig Steven
Brown fragan "how does music work"? Med
bakgrund i kognitiv neurologi ndrmar sig
Brown musik som ett funktionellt objekt
vars betydelse ligger i dess satt att bidra till
samhillets grundfunktioner. Denna tanke
utvecklas i artikeln till en variant av tradi-
tionella kommunikationsteoretiska modeller,
med bl.a. sdndare, mottagare och effekt som
grundelement. Introduktionen bér inte ses
som en sammanfattning av antologins tretton
artiklar, snarare tvartom. Infallsvinklarna i de
paféljande tretton artiklarna ar brokiga och
ofta sinsemellan kritiska, vilket redaktorerna
ocksa lyhort beaktat genom kontinuerliga
hanvisningar texterna emellan.

Efter inledningen foljer bokens tva egent-
liga huvudsektioner, den forsta berér manipu-
lation med hjdlp av musik, medan den andra
handlar om manipulation av musik. Redan i
den forsta sektionen kommer mangfalden i
synsatten klart fram. Ellen Dissanayakes inle-
dande artikel dr en etologiskt och funktionellt
inriktad jamforelse av ritualisering i djurs
kommunikationsprocesser och méanniskans
ritualer. For en mera kulturanalytiskt inriktad
musikforskare ter sig argumentationen kanske
kontroversiell, for att inte sdga spekulativ pa
grund av dess universalistiska och kulture-
volutionistiska samt icke-empiriska préagel.
Inte ovéntat erbjuder redan féljande skribent,
musiksociologen Peter J. Martin, ett motsatt
perspektiv genom att betona hur musikens
betydelsebarande och identitetsskapande
funktioner inte ar kontextldsa, biologiskt
betingade objekt, utan processer som aktivt
konstrueras i vardagen. | sektionens dvriga

bidrag diskuteras styrning med hjédlp av musik
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bl.a. utgéende fran hur foretag och individer
anvander sig av bakgrundsmusik, och hur
musiken anvénds i olika musikvideogenrer

och TV-reklamer. | en av artiklarna beskriver
Philip Tagg koncist sin védlkdnda analysmetod
om musikens betydelser i audiovisuella sam-
manhang for att sedan utveckla resonemanget
till en kulturpolitiskt kritisk programférklaring
kring fragor om manipulation, mediekunskap
och musikundervisning.

Bokens andra sektion fokuseras pé hur
musiken kontrolleras i, eller av samhdllet.
Den klaraste formen av manipulation av
musiklivet gar naturligtvis att finna i statliga
och religiésa censuratgarder, vilka tillagnats
ett eget kapitel. Likasa behandlas musiken
i forintelsen i ett kapitel. Resten av boken
fokuseras pa de samhélleliga diskurser och
institutionella atgarder som direkt eller indi-
rekt paverkar vara forestéliningar om musik
och skapande. Roger Wallis sammanfattar
t.ex. de centrala trenderna i musikindustrins
pagdende strukturomvandling och diskuterar
vilka forandringar detta kan tankas medféra
for kreativ verksamhet. Utvecklingen har ju
t.ex. paverkat var uppfattning om vad som
kan betraktas som ett musikverk, vilket ocksa
Ola Stockfelt tar upp i sin behandling av
bearbetningar och tillimpningar av klassiska
kompositioner. | sista hand paverkas kanske
hela var uppfattning om upphovsrétt, vilket i
sin tur diskuteras av Ulrik Volgsten och Yngve
Akerberg.

| bokens epilog fragar sig redaktdrerna
Steven Brown och Ulrik Volgsten om det finns
ett forhdllande mellan estetik och etik, det
vill sdga i vilken man njutbar musik ocksa kan
anses vara moraliskt hogtstdende. Epilogen
innebdr samtidigt en kritisk avrundning av

diskussionen kring den i s& manga av bokens
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artiklar diskuterade 'Mozart-effekten’, dvs.
overtygelsen om att en viss uppskattad musik
entydigt leder till en viss 6nskad positiv ver-
kan. Aven om sadana tankar har en lang his-
torisk bakgrund s ar de sist och slutligen ofta
vetenskapligt svarbevisade och i vérsta fall
direkt tvivelaktiga. All musik kan ju synbarli-
gen ocksa ha negativa fdljdverkningar, vilket
kanske bdst bevisas av de grymma berattel-
serna om musiken i koncentrationsldgren.
Music and Manipulation &r ett vardefullt
tilldgg i den musikvetenskapliga litteraturen
tack vare denna formaga att kritiskt granska
aktuella debatter om musikens anvéndning
och konsekvenser. En viss ojamnhet dr naturlig
i en mangsidig antologi som denna, inte minst
da ett par skribenter egentligen inte kommer
fran det akademiska. Anda erbjuder boken
flera koncisa, kritiska oversikter éver nuldget i
forskning kring musik och manipulation. Som
sadan ldmpar den sig som studielitteratur for
hogskolestuderande i musik, men varfor inte
ocksa som perspektivvidgande kritisk lasning
at manniskor i medier och musikbranschen
overlag. For en utléndsk Idsare (sdsom under-
tecknad) &r den ocksa en vérdefull pdminnelse
om hur intressant och mangsidig musikforsk-
ning svenska, och till den svenska traditionen

anknytande forskare, gor.

Johannes Brusila

Medieval Ritual and
Early Modern Music

Nils Holger Petersen och Eyolf @strem:
Medieval Ritual and Early Modern Music: The
Devotional Practice of Lauda Singing in Late-
Renaissance Italy (Ritus et artes: traditions and



transformations 1), Turnhout: Brepols, 2008.
348 s., notex. ISBN 978-2-503-52066-7

Foreliggande bok utgor som synes bérjan pa
ett nytt planerat tema i Brepols publikations-
serier. Som sadan ar den synnerligen lamplig,
rorande ett studieobjekt vilket ofta betecknats
som en av musik- och liturgihistoriens viktiga
brytningspunkter: religiosa lekmannaséllskap
i de Toscanska och Umbriska stadsstaterna
under femton- och sextonhundratalen, i lit-
teraturen ofta sammankopplade med devotio
moderna, trots att deras historia foregriper
de tidsstrédmningar som i 6vrigt forknip-
pas med detta ambivalenta allmdnbegrepp.
Bokens tva forfattare har tidigare arbetat
tillsammans, bland annat med en artikel i ett
narliggande dmne i Journal of Religious Studies
XXVIII-XIX (2004-2005). Det &r glddjande
att se tva skandinaver publicera en fullstor
volym inom ett omrade som under det se-
naste halvseklet dominerats av italienska och
amerikanska forskare - s& har nog inte skett
sedan Jeppesens och Brgndals Die mehrstim-
mige italienische Lauda um 1500 (Leipzig:
Breitkopf & Hartel, 1935). Louda-idiomet har
bara undantagsvis attraherat den analytiska
musikvetenskapens intresse, med all san-
nolikhet eftersom det saknar den avancerade
kontrapunktens variationsrikedom lika mycket
som den integritet vilken strikt formulaiska
idiom erbjuder. Att utreda sambanden mellan
paraliturgisk fromhet och denna musikaliska
genre ar en uppgift som stéller hdga krav pa
forfattarnas egna forkovran, pa deras metoder
och pa deras forhallningssatt till tidigare
forskning pa de omraden som genom studien
nu forenas.

| det forsta kapitlet tecknas ett slags for-
historia till bokens centrala delar, utgérande
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en genomgang av laudesi och disciplinati intill
c:a 1500. Sang pa folksprék odlades i bada
typerna av skraliknande sammanslutningar
som ett distinkt publikt inslag i fromhets-
livet, de forra kdnnetecknade av folklig
Mariadyrkan (ofta i Dominikanens Petrus
Martyrens anti-heretiska efterféljd) de senare
med pataglig betoning av bot och askes. De
monofona sangtraditioner dessa skraliknande
sammanslutningar odlade &dr daligt belagda i
samtida kallor men antas haft stor betydelse
for senare flerstdmmig lauda, sa dven i hér
anmalda bok. Lasaren kan héandelsevis 6ver-
raskas av att varken Fernando Liuzzis, Giorgio
Varaninis eller Frank D'Accones arkivforskning
6verhuvudtaget namns. Liuzzis transkriptioner
ronte honom en del valfortjant kritik, men i en
bibliografisk sammanfattning fortjanar dven
den nagot dldre och avvikande litteraturen
uppmarksamhet, i synnerhet som Blake Wilson
och Cyrilla Barr (vilka bada refereras) i stor
utstrackning utgatt fran denna i sin tillampade
forskning.

| de tredje och femte kapitlen behandlas
polyfon Jauda i ett urval av kéllor stilana-
lytiskt. Detta ar ett mycket valkommet
forskningsbidrag och forfattarna framfor ett
flertal sjalvstandiga och berikande synpunkter.
Simpliciteten i de typiska satserna &r intressant
i sin indikation p& informell, &tminstone delvis
improviserad, praxis. | exemplen med friare sat-
ser, sasom Verginella che sei madre (s.291-292)
kunde en jamforelse med (eller avgransning
gentemot) venetianska laude sdsom de i Laude
libre primo av Innocentius Dammonis (Petrucci,
[1508]: RISM A/l DD 833:l) vara intressant,
men forfattarnas framstalining ska respekteras
som den star. Flerstimmiga /oude har bevarats
antingen som en avgransad polyfon séttning,

eller i form av texter cantasi come ('sjunges
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som', alltsa en melodihdnvisning). En del av
melodierna dr parafraser pa liturgiska melodier,
sasom Accio de’ tuoi divoti (den gar tillbaka

pa officiehymnen Ut queant laxis) vilket ocksa
verkar ha lett kompositoren till sattningen i
Archivio dell'Opera Santa Maria del Fiore Arch.
Mus. II: 55 att forsoka sig pa en striktare can-
tus firmus-behandling.

Forfattarna vander sig i bokens sjatte
kapitel emot teleologiska tendenser i fraga om
synen pa musikyttringar vid de florentinska
akademierna. Verk fran denna miljo har gene-
rellt fatt galla som viktigare foregangare till
den sena sextonhundratalsoperan dn exem-
pelvis laude i lekmannabrddraskapen, trots att
de senare var mer publika i sin tilldmpning och
redan i borjan av femtonhundratalet uppvisar,
vilket dock inte betonas i boken, flera distinkta
drag av den stile semplice som senare kom att
kinneteckna den sceniska musikodlingen. Aven
Petersens och @strems historiografi ar ofran-
komligen teleologiskt betingad men, vilket
papekas flera ganger, den har diskuterade
musiken har troligen dnda haft langt stérre
betydelse i samtida folkkultur &n den frén
exempelvis de' Bardis camerata. Férfattarna
foreslar heller inte en rak utvecklingskedja
utan snarare en parallell utveckling inom den
paraliturgiska sdngen pa folksprak och tidig
dramatisk musik.

Boken har jambordigt fokus pa kyrkohis-
torisk kontext och studiet av musikartefakten.
Man har exempelvis uteldmnat musik till
Savonarola-texter av Josquin och Cipriano
de Rore (som ju inte utan vidare kan riknas
som laude) likaval som teologiska aspekter pa
parafraser efter mass- eller tidegardstexter
(vilka ju endast i adapterad form hor till
lekmannaséllskapens liturgiska och festivala

kontext). Nagot som lastas utgivaren i hégre
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grad an forfattarna ar de typografiska felen
pa sidorna 29, 88 och ytterligare ndgra stal-
len - de har motsvarigheter i flera av Brepols
senaste publikationer.

@strems och Petersens bok rekommende-
ras varmt bade till musikvetare, liturgihisto-
riker och intresserad allménhet. Den kommer
att fa valfértjant spridning i internationella
sammanhang och bor inférskaffas till alla
storre forskningsbibliotek med téckning inom
humaniora. Den dr anvéndbar bade som Gver-
siktsverk och, i sitt ndrmande de kallor som
behandlas, som metodféreddme. Dessutom
kan dess appendices, innehallande transkrip-
tioner av trettionio /aude fran tva kéllor (Lodi
e canzonette spirituali, RISM B/l 1608:4, och
manuskriptet Arch. Mus. Il 55 i arkivet pa
Opera di Santa Maria del Fiore (I-Fd), troligen
kopierat vid sextonhundratalets slut) anvindas
for repertoarorientering och stilstudier.

Mattias Lundberg

Psyke og Logos

Psyke og Logos, nr 1, argang 28: Musik og
psykologi, red. Lars Ole Bonde. Kgbenhavn:
Dansk psykologisk forlag, 2007. 640 s. ISBN
978-87-7706-457-9

Den akademiska psykologin har hittills visat
foga intresse for vad musik och andra konst-
arter kan betyda fér manniskors uppfattning
av vérlden och sig sjdlva liksom for deras
vélbefinnande och livskvalitet. Det dr darfor
gladjande att danska psykologer nu dgnat ett
helt nummer av skriftserien Psyke & Logos at
musik och psykologi. Det framgar av forordet
att man ldnge tvekade om méjligheten att



genomfora detta projekt och att en avgdrande
faktor var inkallande av en gastredaktor, Lars
Ole Bonde, knuten till musikterapiutbildningen
i Alborg.

Det har blivit en diger volym om 640 sidor
och med bidrag fran tjugosju skribenter, de
flesta fran Danmark, ett par fran Norge och
England samt en fran Sverige. Det finns ocksa
recensioner av nagra nyutkomna bdcker samt
korta engelska sammanfattningar av de olika
kapitlen.

Rent allmént erbjuder boken mycket
intressant ldsning om skilda fragor i musik-
psykologi och musikterapi. De olika bidragen
varierar dock en hel del med avseende pa
inriktning och presentationssatt, och man kan
darfor med fordel Idsa boken i valda avsnitt
efter egna intressen. | stort sett dgnas forsta
halften at fragor inom allman musikpsykologi,
medan den andra hélften dgnas at musikte-
rapi. | en kort recension finns ingen mojlighet
att ga in pa alla enskilda bidrag, det blir fraga
om kortfattade referat och ndgra allmdnna
synpunkter.

Gastredaktoren Lars Ole Bonde ger
som utgangspunkt en komprimerad och
fortjanstfull dversikt dver musikpsykologins
historia och olika forskningsomraden samt en
kort introduktion till musikterapi. Inom den
internationella musikpsykologin marker man
emellertid inte mycket av Danmark, dock med
undantag for Frede V. Nielsens avhandling
Oplevelse af musikalsk spcending (Kgbenhavn:
Akademisk Forlag, 1983). Den teknik han
anvénde for kontinuerlig registrering av
uppfattad spanning och de resultat han redo-
visade betrdffande bakomliggande musikaliska
parametrar har bade inspirerat och bekraftats
av manga senare forskare. | det nu aktuella
bidraget aterkommer han till sin beskrivning
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av musik som "et mangespektret meningsu-
nivers" inkluderande olika "lager” (nivaer),
alltifran akustiska och strukturella nivaer till
emotionella och andliga/existentiella. Denna
uppdelning kan till stor del ségas ha blivit
empiriskt bekraftad genom mina egna under-
s6kningar i Starka musikupplevelser: musik ér
mycket mer dn bara musik [recenserad i detta
nummer av STM, red. anm.].

De flesta bidragen i musikpsykologiblocket
ar av diskuterande/teoretisk karaktar, t. ex.
om forhallandet mellan musik och tid och
olika tidsbegrepp, om innebdérden av mimesis
i forhallande till musik/konst (enbart imita-
tion eller dven skapande?); om inverkan av
beledsagande musik i audiovisuella medier,
exemplifierat med ett tv-program som por-
tratterade partiledaren fér Dansk Folkeparti
Pia Kjeersgaard; vidare om naturbegreppet
och anvdndningen av naturljud i den nu sa
omfattande marknadsféringen av 'healing
music' pa CD och inom new age-rorelsen
allmént. Sven-Erik Holgersen diskuterar om
begrepp hdmtade fran Daniel Sterns tankande
(amodal perception, vitalitetsaffekter, af-
fektiv intoning, kdrnsjalv, the present moment)
kan bidra till en fenomenologiskt inriktad
musikpsykologi (Stern &beropas &ven i flera
andra kapitel). Vidare ges en god Gversikt Gver
forskning om hur upprepad lyssning till samma
musik kan paverka preferensen i positiv eller
negativ riktning beroende pa manga olika
faktorer samt en kort dversikt dver hjarnforsk-
ning om musik. Ett intressant empiriskt bidrag
galler undersdkning av hjarnaktivitet, matt
via EEG och MEG (magnetisk encefalografi),
pa brott mot funktionsharmonisk syntax
(ovéntade ackord) och brott mot rytmiska/
metriska monster. Resultaten tyder bl.a. pa att
hog spraklig och musikalisk kompetens bada
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innebdr att bearbetningen av materialet lokali-
seras till vdnster hjarnhalva (lateralisering).

Ett par kapitel ndrmar sig musikterapi.
Even Ruud skriver om "Kropp och gester i
musikalske samhandlinger” och pekar pa
det mojliga sambandet mellan & ena sidan
dynamiken i samspelet mellan spddbarn och
vuxna och & andra sidan den interaktion som
ager rum i musikterapeutiska improvisationer.
Tia DeNoras kapitel om "Music and health
in everyday life" visar hur manga manniskor
systematiskt anvander musik som ett satt att
paverka sin sinnestdmning (emotion manage-
ment), sina kroppsliga kapaciteter (t.ex. for
att fa okad energi eller for att slappna av),
och som resurs att bemdstra eller komma
over svara situationer/omstandigheter.

De bedriver alltsa en slags egenterapi pa
lekmannabasis.

Den senare hélften av boken dgnas at olika
former av musikterapi och erbjuder ett rikt
material for den som vill fa en inblick i detta
mangfacetterade dmne, i praktik saval som i
teori. Flera av forfattarna dr knutna till den
uppméarksammade musikterapiutbildningen i
Alborg (femarig utbildning) och forskningen
dar. Denna forskning har av Forskningsradet
for Kultur och Kommunikation beldnats med
ett pris for en dynamisk forskningsmiljé som
enligt motiveringen bidragit till en utvidgning
av perspektiven for humanistisk forskning
"ved att bygge bro mellem humaniora og
sundhetsvidenskap”.

Det finns ingen mdgjlighet att redogdra
for alla dessa bidrag, det far stanna vid en
summarisk upprékning av olika omraden som
behandlas. Har finns t.ex. beskrivningar av
musikterapi for barn och vuxna med olika
funktionsnedsattningar, kontakt- och kom-

munikationsproblem, autism, trauman av
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olika slag, posttraumatisk stress, depression,
borderline-problem, olika former av missbruk,
vidare ocksa musikterapi i rent medicinska
sammanhang. Det kan vara fraga om saval
individuell terapi som behandling i grupp.
Genomgdende varvas ingaende fallbeskriv-
ningar med 6vervdganden om terapeutiska
forhaliningssatt och om anknytning till olika
teoribildningar sdsom psykoanalys och psy-
kodynamiska teorier (primér- och sekundar-
processer, Gverforing, motéverforing m.m.),
relationell psykoterapi, anknytningsteori
(Bowlby), mentaliseringsteori (Fonagy), och
inte minst Daniel Sterns begreppsvérld som
namnts tidigare. Det finns ocksa anknytningar
till neuropsykologi och de nya upptackterna
om spegelneuroner. Ett sarskilt kapitel dgnas
at de intrikata fragorna om basta sétt att
utvirdera olika behandlingar (assessment).
Det kan ocksa noteras att egenterapi ingar
som en integrerad del av musikterapiutbild-
ningen i Alborg. Betydelsen av terapeutens
egen personlighet, empatiska férmdga och
kommunikationsformaga i det 6mtaliga
samspelet med klienten dr ett aterkommande
tema, som t.ex. i Inge Nygaard Pedersens
kapitel om "Musikterapeutens disciplinerede
subjektivitet”.

Utover redan namnda hanvisningar
till olika auktoriteter kan ndmnas Maurice
Merleau-Ponty (fenomenologi med kroppen
som utgangspunkt), Colwyn Trevarthen och
Stephen Malloch (communicative musicality),
James Gibson (affordance), Mark Johnson
(kroppsanknutna metaforer), Sigmund Freud,
Heinz Kohut, och Helen Bonny (GIM, Guided
imagery and music, och olika modifikationer
dirav).

Medan innehallet i det musikpsykologiska

blocket spretar &t olika hall ar framstallningen



i det musikterapeutiska blocket mera sam-
manhidngande och dvertygande. Sammantaget
ar det en rik volym att 6sa ur och att
aterkomma till som referenskalla i olika sam-
manhang. Med tanke pé att det dr s& manga
olika bidragsgivare kan man 6verse med att
det finns en del dverlappningar mellan olika
kapitel, en del onddiga upprepningar etc., och
naturligtvis hade ett person- och sakregister
varit ett vardefullt komplement for att lattare
kunna orientera sig i boken (men redan att
astadkomma ett sadant register hade varit ett
stort arbete).

Sammanfattningsvis: en innehallsrik volym
och ett viktigt initiativ som manar till efterfél-
jelse pa andra hall.

Alf Gabrielsson

Calcanten und
Orgelzieherinnen

Walter Salmen: Calcanten und
Orgelzieherinnen: Geschichte eines 'niederen’
Dienstes. Hildesheim: Olms, 2007, 157 s., ill..
(inkl. appendix: Markus Zepf: Lebendiger Wind:
zur Entwicklung von Windanlagen in Orgeln).
ISBN 978-3-487-13431-4

The present volume offers insight into a
seemingly simple profession, or even more

an assistant's job, that carried, however,

huge consequences for music making on that
largest and most widely spread instrument

of Western civilization, the organ - the es-
sential service that was carried out by bellows
treaders. Only with wind being provided, the
organ can sound under the fingers and feet

of an organist and for the longest part of the
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instrument's history no sound was to be heard
without the assistance of a bellows treader.
Even building an organ was impossible without
an assistant, while the emerging instrument
was being voiced and tuned.

Salmen’s chosen topic may appear at first
as a typical ivory tower subject of limited
interest within the organology of the organ.
But the reader is well advised to remember,
that the organ was not only part of the eccle-
siastical world but also played, and still plays,
a significant secular role at court, educational
institutions, as instrument for entertainment,
concert and dance. This fact, and how the bel-
lows are brought into functioning, is therefore
connected directly with important parts of
musical and socio-economical history. In hind-
sight one can only state that the topic points
to a facet of immense musical, historical, and
socio-economical potential that has until now
largely escaped the attention of musicological
research connected with the organ.

Only very few have dealt with the task
of putting such topics on the agenda of
academia. Arnfried Edler's outstanding, first
and comprehensive study (Der nordelbische
Organist, Kassel, 1982) about the social status
of organists in Northern Germany from the
reformation to the twentieth century, has
remained by and large an isolated event,
despite the fact that the organ itself, its buil-
ders and its players, are more obviously and
frequently well-documented in connection to
developments in society, culture, and economy
than is hardly ever the case with other instru-
ments. Account books from churches, courts
or firm archives (mainly after 1800) - to name
a few, offer huge possibilities for comparative
studies, especially in interdisciplinary projects.

It is about time that such research is initiated
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and smaller studies such as Salmen's present
book can contribute to a wider awareness of
the huge gap which needs to be filled in our
understanding and knowledge.

Pumping of bellows needs to be carried
out either by human force (foot or hand) - the
topic of the present volume - or with the aid
of engineered equipment. The rise of indu-
strialization and engineering in the nineteenth
century brought at first, sporadically, gas
engines, turbines, and steam engines into the
picture, but what finally brought an end to a
millennium-old common tradition of bellows
pumping by human force was the invention of
blowers driven by electricity. As so often with
important changes that at first seem to affect
only the technical side of the organ, it took
many decades until human force in all places
had been replaced by the new technology.
Advantages seemed to be so obvious: one
was not dependent anymore on the presence
of a bellows treader in order to play an organ
(not regarding that the churches in many
places forbade explicitly playing outside of the
services!).

Salmen deals with many facets, and | can
single out only a few here. The neglect of
interest of this interesting side field of organ
culture has almost certainly to do with the low
social status of this service, aptly reflected in
the subtitle of the book. The perceived low so-
cial status of the job is also why women could
appear as bellows treaders, both temporarily
or reqularly employed. Sometimes the wife
of a bellows treader took the work over after
the latter's death, but it did happen also that
women acquired the positions through their
activities in other subordinate services of the
church. Salmen mentions Liibeck, St. Marien,
during the tenure of Dieterich Buxtehude, as
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the most notable out of many examples over
the course of time. The situation was of course
different in the women-only societal niche

of nunneries, where women not only were
working in the 'lower’ services, but also in the
more treasured function of the organist.

It does not surprise that also child labour
is part of the history. Of course one cannot
count here the mutual help that fellow stu-
dents gave each other while practicing. While
the practice easily can be seen as exploiting
a weaker part, one should remember that
it offered people in the constraints of their
society a low additional income which could
contribute to their survival.

The working conditions in the bellows
chambers of churches or chapels must fre-
quently have been harsh, not only because
of the construction and quality of the wind
system. Adverse health effects must have
been caused by dark rooms without windows,
that were wet, humid, or ice-cold or, conver-
sely, over-heated in the summer in cases when
there were rather thin walls or windows.

Musical and acoustical consequences of
bellows treading are less intensely discussed
in the book. Does the bellows treading affect
musical performance and, if such is the case:
how (apart from the problems an inattentive
bellows treader can create!)? Many, including
this reviewer, have noticed and reported the
differences in sound that can be heard when
historical organs, replicas or reconstructions
are played with wind produced by bellows
treading instead of a motor-driven blower.
Especially the effect of bellows treading
on the full organ, the plenum, can be heard
clearly: higher partials and high-pitched
'noise’ in the sound appears to be reduced,
and is usually remarked on positively.



Markus Zepf describes the technical his-
torical development of various wind systems.
Achieving stable wind was a major problem of
the construction of wind systems. While the
wind flow should provide a “lebendige Wind"
(the modern term expresses a notion that the
wind should not be totally stable, the degree
of flexibility being always under considera-
tion), it must be stable enough not to disturb
the music.

| find Salmen's book to be an inspiring
introduction. The historical information, drawn
from a wide geographical and chronological
array, interrupts the text flow here and there,
but it is difficult to see how the author could
have avoided this in continuous text. The book
is not only interesting in itself, but even more
so because it demonstrates that future organ
research needs to explore non-traditional
fields beyond music and technology.

Ibo Ortgies

Singing the Nations

Singing the Nations: Herder's Legacy, red. Dace
Bula och Sigrid Rieuwerts (Ballads and Songs:
International Studies 4), Trier: WVT, 2008. 361
s., ill., notex. ISBN 978-3-86821-018-7

Skriftserien Ballads and Songs: International
Studies (BASIS) har sedan 2004 publicerat
utgavor med forskning om ballader och vokal
traditionell musik. Den fjdrde volymen, Singing
the Nations: Herder's Legacy, bestar av artiklar
fran the 34th International Ballad Conference
arrangerad av Kommission fiir Volkdichtung

i Riga 2004. Enligt konferensens hemsida var

huvudtemana "boundaries between narrative
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and non-narrative songs; oral poetry and na-
tionalism; Baltic/comparative issues; national
song catalogues” (www.music.lv/ballads/
en.htm). Detta sammanfattar ocksa innehallet
i den hdr antologin.

Det ar inte mojligt att hadr i detalj ga
igenom och diskutera var och en av antologins
trettiofem artiklar plus introduktion. Jag
kommer darfoér mer allmént presentera de fem
delarna samt avrunda med nagra sammanfat-
tande synpunkter och kommentarer.

Den forsta delen, "Herder's Legacy: Latvia
and folksong", tar upp forskning om folksang
i Lettland och olika forskares koppling till
Lettland i allmdnhet och Riga i synnerhet.
Inte minst Herders koppling till Riga tas upp
av flera. Tillsammans utgor artiklarna en
intressant lasning som bade speglar lokala
forhallanden i Lettland och enskilda personers
forhallande till traditionell sdng/folksang
insatta i en samtida, ofta idéhistorisk, kontext.

Antologins andra del har fatt rubriken
"Singing the Nations: Culture and Rhetoric".
Precis som rubriken antyder handlar det har
om olika aspekter pa folklig sang, t.ex. texter,
sangstilar och utdvare, insatta i ett vidare
sammanhang. Utdver en relativt stor geogra-
fisk spridning dr ocksa infallsvinklarna olika.
Alltifran dvergripande nationella studier till
individstudier och studier av en viss repertoar
och/eller sang. Sammantaget ger de olika
artiklarna en bra bild av hur ndra samman-
kopplade de samtida skeendena och folkets
sjungande &r. De visar tydligt pa vikten av att
inte enbart ta hansyn till vad som sjungs, utan
ocksa forsoka forklara varfor och i vilket sam-
manhang det sjungs.

Artiklarna har ocksa det gemensamt att de
alla pa nagot satt behandlar olika sangtexter

och -repertoarer i ett nationellt sammanhang
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- flera av de sanger som tas upp har anvants
eller anvands for att stodja formandet av en
nationell identitet. Artiklarna spédnner sig fran
hur nationella identiteter kan forstérkas (t.ex.
genom norska skolsangbdcker) till hur de kan
skapas (exempelvis nationell tillh6righet hos
afrikaaner i Sydafrika och skapandet av en
estlandsk nationell historia).

Insamlare, informanter och kallor &r i
fokus i antologins tredje del: "Studying the na-
tions: texts and traditions.” Anslagen ar ndgot
skiftande i de olika artiklarna, fran Valentina
Bolds inledande resonemang runt trovardig-
heten hos och aterupprattandet av synen pa
den skotske Frank Miller, till flera artiklar som
ror tillgangen pa kéllmaterial i olika former.
Problematiken som tas upp kdnns latt igen
dven fran svenskt hall, dven om materialets
beskaffenhet i manga fall varierar.

Hur folklig séng kan kopplas till trosfore-
stéllningar, traditioner och vanor ar utgangs-
punkten for flera av artiklarna i antologins
fjarde del: "Singing and Sharing: Customs
and Concepts". Gemensamt for artiklarna &r
att sangtexterna anvands som nyckelhal for
att diskutera och illustrera andra aspekter av
den kontext som de &r en del av. Anslaget ar
intressant, inte minst ur en musiketnologisk
synvinkel, d& det pekar pa vikten av att inte
studera sdngtexter som en isolerad foreteelse
utan som delar av ett stérre sammanhang.

En av de mer intressanta artiklarna i
antologin aterfinns i denna del: kanaden-
saren Martin Lovelaces bidrag "Neighbours
and Night Visits in the Song Repertoire of
Clarence Blois". | artikeln utgar han fran en
studie av sanger fran Nova Scotia som tar
upp nattbesdkande friare. Det intressanta
ligger dock frdmst i hans resonemang runt sitt

forhallande till informanten Clarence Blois.
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Resonemanget mynnar ut i en mangbottnad
diskussion om faltarbetarens ofdrstaende for
informantens egen situation i det samhalle
som han/hon &r en del av. Lovelaces diskus-
sion ar ytterst relevant for alla som genomfor
féltstudier dar informanterna kdnner varandra
och har ett, ibland komplicerat, férhallande till
varandra och hur detta i sin tur kan paverka
insamlingssituationen.

| antologins femte del, "Dialogues of
genres: Herder's legacy enlarged”, fokuserar
de bidragande forfattarna i hog utstrackning
pa vad som sjungs och hur det sjungs. De tva
inledande artiklarna tar upp kopplingen mellan
stilistiska drag i olika sdnggenrer kopplat till
olika etniska folkgrupper och deras historia.
Fokus i dvriga artiklar ligger emellertid snarare
pa intertextuella studier av traditionella
sanger (oftast ballader) och andra kulturella
uttrycksformer sdsom livsberattelser, samtida
litteratur och poesi, skillingtryck och liknande.
Aterkommande i dessa artiklar, Zven om det
inte sdgs uttalat, &r exempel pa hur olika nar-
rativa diskurser omformar samma beréttelse
pa olika satt.

Singing the Nations: Herder's Legacy &r pa
manga satt en mycket typisk antologi som
baseras pa inldgg fran en konferens. Med
sina trettiofem artiklar plus introduktion och
forord fordelade pa drygt 350 sidor sdger det
sig sjalv att varje forfattare, med undantag for
redaktoren Dace Bulas inledande artikel om
lettisk folksdng pa ndrmare 25 sidor, har haft
ett begrdnsat utrymme till sitt forfogande.
Det har medfort att manga av artiklarna mer
hinner antyda olika aspekter av den aktuella
studien dn ga pa djupet, vilket i sin tur far till
foljd att en Idsning fran parm till pdrm ound-
vikligen blir en resa med snabba kast mellan

olika studier, geografiska omraden, historiska



tidsepoker samt teoretiska och metodologiska
ramar.

Till viss del gor dock antologins indelning
i fem storre delar lasningen nagot mer sam-
manhallen och tematiserad. Det bestaende
intrycket blir anda att antologin presenterar
ett smérgasbord med manga olika mojligheter
och infallsvinklar pa det stora och internatio-
nella forskningsomradet traditionell sdng. Men
om de enskilda artiklarna i flera fall darfor for-
lorat i djup, fungerar boken &nda som en bra
introduktion till, och 6versikt dver, pdgaende
forskning inom detta omrade av forskare fran
framfor allt Europa och dvriga vastvarlden.

Négon direkt koppling till Herder far man
dock i lejonparten av artiklarna leta efter -
det blir istdllet upp till den enskilde lasaren
att lista ut. En ndgot elak tolkning &r att det
herderska arvet i den har antologin likstalls
med forskning om folklig séng dverhuvudta-
get. Utifran antologins titel hade jag forvdntat
mig fler artiklar som explicit diskuterade
vad Herders arv kan tankas vara och vilka
konsekvenser det fatt ur ett mer idéhistoriskt
perspektiv. Och dven om flera av artiklarna
behandlar kopplingen mellan traditionell sdng
och anvdndandet av denna i nationalistiska
sammanhang av olika slag, blir antologins titel
utifrdn denna aspekt sndvare dn det faktiska
innehallet.

Med detta sagt, bor vikten av den har
typen av antologier ocksa lyftas fram. Precis
som andra konferensantologier, ger dven den
har en mojlighet att ta del av pagaende och
nyligen avslutad forskning fran andra lander
och forskningstraditioner. Antologin visar tyd-
ligt - trots de ibland valdsamma kasten mellan
olika &mnen, infallsvinklar och varldsdelar
- att dven mer nationellt férankrad forskning

kan vara av internationellt intresse. Sarskilt de
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baltiska bidragen illustrerar att det ar frukt-
bart att se utanfdér den egna nationen och de
narmast liggande forskarnas resultat dven vid
studier av den egna musiktraditionen - om
inte annat for att kunna gdra jamforelser.
Sadana utflykter kan inte annat dn berika den
inhemska forskningen med bade igenkdnnande
iakttagelser och nya perspektiv.

Karin Eriksson

A Song for Europe

A Song for Europe: Popular Music and Politics in
the Eurovision Song Contest, red. lvan Raykoff
och Robert Deam Tobin. Aldershot: Ashgate,
2007. 190 s., notex. ISBN 978-0-7546-5879-5

Linge var det fansen och kalenderbitarna

som ensamma stod for expertskapet kring
Eurovision Song Contest, och det dr ocksa
denna sorts eurovisioniana som dominerar det
offentliga samtalet kring evenemanget, inte
minst ndjesjournalistiken. Och publiceras gor
det! Fran att under sjuttiotalet ha varit nagot
som bor tigas ihjal, till att under attiotalet
vara nagot att pliktskyldigt omndmna, &r det
nu fritt fram (for att inte sdga en plikt) for
varje journalist och kulturskribent som inte vill
anklagas for snobberi att engagera sig i schla-
gertavlingen, om an i skydd av humoristisk
distans.

Som internationell begivenhet engagerar
ESC ett enormt antal ménniskor. | takt med att
nya deltagarlander tillkommer far tavlingen
ocksa en allt mer pataglig betydelse for den
populdra diskussionen om Europa. Mot denna
bakgrund ar det bade véntat och vialkommet

att en ny grupp 'vetare' bérjar formera sig:

Svensk tidskrift fér musikforskning vol. 91-2009

219



220

Recensioner

forskarna. Man kan idag tala om ESC som ett
forskningsfalt: varen 2008 holls den forsta inter-
nationella forskarkonferensen om evenemanget,
och en egen litteratur haller pa att vaxa fram.

A Song for Europe: Popular Music and
Poljtics in the Eurovision Song Contest &r den
forsta antologin som helt dgnas fenomenet,
men knappast den sista - ytterligare en ar
under utgivning, av en annan grupp forskare
an de som har medverkar. Att intresset for
ESC stracker sig langt utanfdr Europas granser
visar sig redan i att bokens redaktGrer bada ar
amerikaner. Vad ar det da som engagerar fors-
kare i detta mediejippo? Vad finns det s att
sdga att analysera i den trallvanliga musiken,
de minutidst koreograferade framtradandena,
ja sjdlva showen déar inget ldmnats at slumpen
utan det mesta ar uttdnkt pa forhand som
marknadsforing av saval latar och artister som
hela nationer?

Ldmnar man 'tabloidnivan’, den omedelba-
ra ytan av tonartshdjningar, nakenchocker och
smorsang, och i stallet begrundar Eurovision
Song Contest som representationsprojekt sa
framtrader en betydligt mer komplex bild. Som
bokens forfattare belyser utifran sina olika
amnesperspektiv (ddr musiketnologi och med-
iestudier dominerar) och nationella fokus &r
ESC inte bara en musiktdvling, utan ocksa en
arena for forhandlingar om nationella, etniska
och sexuella identiteter. Nagra korta nedslag i
resonemangen far har exemplifiera de ménga
intressanta problemstéliningarna i boken.

Eurovision Song Contest startade 1956
som en samproduktion mellan landerna i
EBU (European Broadcasting Union). Férutom
att vara en rent teknisk utmaning (tavlingen
skulle direktsandas i samtliga lander vilket
var en bedrift fore satelliteran) fanns ocksa,

och finns alltjamt, fredsfraimjande tankar med
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evenemanget. Trots sina apolitiska ambitioner
saknar tavlingen dock inte politisk betydelse,
vilket diskuteras i flera av artiklarna. Om inte
annat spelar tavlingen en viktig symbolisk

roll ndr det galler att ge en nation legitimitet
som 'riktigt' europeiskt land. Detta ar givetvis
sadrskilt angeldget for nationer som aspirerar
pa medlemskap i EU, sdsom har varit fallet
med Polen, Slovenien, Estland och Lettland.
Men dven for en medlemsstat som Finland tas
placeringen i ESC pé stort allvar. Mari Pajala
beskriver Finlands langa historia av bottenpla-
ceringar i ESC som nagot av en landsskam, ett
melodrama av upprepad besvikelse. Att gang
pa gang misslyckas i tdvlingen uppfattas som
ett slags bevis pa den othernessi forhallande
till Europa som Pajala menar ar en del av finsk
identitet. | och med Lordis seger i Eurovision
2006 fick Finland dock sin efterlangtade kul-
turella uppréattelse, och gruppen hyllades som
nationalhjaltar i saval populédrpress som fran
hogsta politiska ort.

Lénder i vad som uppfattas som Europas
marginaler tar tavlingen pa storre allvar dn de
etablerade (vistliga) EU-landerna, och delta-
gandet engagerar har ofta samhéllets styrande
elit. Den starka tilltron till evenemanget som
porten till den europeiska gemenskapen &r pa-
fallande. | Ivan Raykoffs artikel citeras till exem-
pel Estlands premidrminister efter landets seger
2001: "We are no longer knocking at Europe's
door. We are walking through it singing".

| tavlingens begynnelse speglade bidragen
deltagarlandernas nationella kultur, saval
vad géller musikstil som sangsprak och
framforande - var egen Alice Babs framforde
till exempel Lilla stjdrna i folkdrakt 1958.

Med tiden har dock kopplingen mellan
nation och representation blivit allt mindre

direkt. Musikaliskt har en relativt homogen



eurovisionsschlagerstil vuxit fram, om dn
kryddad med inslag av regional folkmusik,
varldsmusik eller de senaste poptrenderna. Det
dominerande sangspraket ar numera engelska,
populdrmusikens lingua franca. Denna tendens
mot ‘avnationalisering’ torde inte minst vara
en effekt av telefonrdstningen som infordes i
slutet av 1990-talet. For att vinna rdster har
det blivit nédvéndigt att tilltala sd brett som
majligt for att inkludera eller &tminstone inte
exkludera vitt skilda publiker.

Kulturell sérart kan dock fortfarande vara
en valuta, sjdlvmedvetet anvant och med ratt
historisk timing. Detta dr ndgot som diskuteras
i tva av artiklarna med anledning av Turkiets
segerbidrag 2003: Sertab Ereners Every way
that I can. Matthew Gumperts ser |aten som
ett exempel pa hur (schablon)bilden av den
egna kulturen kan anvéndas for att sa att séga
exotisera sig sjalv och ddrmed projicera bade
vad man vill vara och vad man opponerar sig
emot. | detta fall &r det en fraga om att fram-
stélla (den turkiska uppfattningen om) vists
bild av 6st, ndgot som Gumperts diskuterar
i termer av auto-orientalism. Musikaliskt ar
laten en hybrid av (vad géller rytm och instru-
mentering) véstliga och (vad géller melodik
och modalitet) ‘orientaliska’ drag. Sdngspraket
ar engelska, men visuellt ar det haremsroman-
tik som dominerar: sdngerskan och hennes
dansare ar klddda likt haremsdamer och kore-
ografin &r magdansinfluerad. Férutom att vara
en konventionell kdrlekssang kan laten enligt
Gumpert ocksa tolkas som Turkiets 6nskan
om att erkdnnas som europeisk stat, en upp-
fattning som delas av Thomas Solomon. Att
sangen tog sig till seger kan enligt Solomon
ses ett slags bifall till denna vadjan, vilket han
menar beror pa att tiden var mogen fér Europa

att Oppna armarna for Turkiet. Slutsatsen ar
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mojligen val storslagen — man kan missténka
att Sertab Ereners sensuella haremsdam gick
hem i stugorna alldeles i sin egen ratt.

Ett annat tema som behandlas i flera av
antologins bidrag ar gaypublikens engagemang
i ESC. | sin studie av israeliska (manliga)
homosexuella eurovisionfans patalar Dafna
Lemish att hbt-grupper runt om i Europa som
samlad kraft kan ha ett reellt inflytande dver
utgangen i tavlingen. Att den transsexuella
israeliska artisten Dana International réstades
fram som segrare 1998 var en sddan mani-
festation av "gay power", detta forsta ar av
telefonrdstning. Vad i Eurovisionsschlagern gor
den da sa anvédndbar for alternativa sexuella
identiteter? Enligt Lemish ligger nyckeln i
mojligheten till omkodning: ESC &r visserligen
mainstreamkultur, men evenemanget kan
vandas till en akt av bemyndigande genom
sdrskilda sociala praktiker och tolknings-
strategier. Tyvdrr underlater Lemish har att
kommentera att sjdlva ESC sa att sdga ar pa
vdg ut ur garderoben; att tilltalet till eller
atminstone flirten med gaykulturen hal-
ler pa att bli en del av genrekonventionen.
Forhallandet mellan mittfara och subkultur dr
ju i hégsta grad dynamisk, och paverkan gar i
bada riktningarna.

En viktig komponent i den subkulturella
omkodningen dr camp, ett begrepp som ofta
forekommer i diskussioner om ESC-estetiken,
men som egentligen dr ganska svardefinierat. |
Lemishs forstaelse dr camp en fraga om lasart,
om hur man svarar pa en text, snarare &n om
nagra inherenta kvaliteter i sjdlva latarna.
Camplésningar utmérks av formagan att
behalla en tolkningsmassig distans genom en
"valvillig felldsning" av kulturella texter.

Det finns starka kopplingar mellan campes-

tetik och queer, vilket bland andra Robert Deam
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Tobin tar fasta pd i sin artikel om ESC som
material fér marginaliserade grupper. | ldtarnas
och framtrddandenas klichéer, dverdrifter, kans-
loutspel och markerade show finns en potentiell
problematisering av identitetspolitik; det ar en
frdga om att tja pa och ifrdgasatta granser
som uppfattas som givna. | kontexten ESC

ar det sdrskilt tva slags marginalisering som
star pa spel: en som berdr landerna i utkanten
av 'det etablerade’ Europa, en som beror de
forfordelade grupper i Europa som lever utanfor
den sexuella normen. Latarnas eklektiska

bruk av musiktraditioner, det att pa en gang
framftra och parodiera, innebdr majligheten att
bade hédvda och avfirda regionala, nationella
och kontinentala identiteter. Emblematiskt for
den produktiva stdrningen av bade sexualitet
och etnicitet var ndr Dana International vid
segern viftade med Israels flagga. Gesten bade
bekrdftade hennes israeliska identitet och Israel
som en del av den europeiska populadrkulturen,
och pekade mot alternativa, méjligen utopiska,
former av medlemskap.

Sammantaget &r antologin en perspektiv-
rik samling artiklar, vars analyser i manga fall
har relevans langt utanfor sjalva Eurovision
Song Contest. Vad man typiskt nog saknar, som
sa ofta i studiet av populdrmusikaliska feno-
men, dr mer ingdende studier av sjdlva sang-
erna, deras textvarldar, musikaliska universum
och formella villkor. | Thorsten Hindrichs
undersékning av den tyske |atskrivaren Ralph
Siegels "magiska formel" for schlagersuccéer
far man en antydan om hur givande det kan
vara att ndrstudera sjdlva materialet. Det ar
ju trots allt de enskilda sdngerna, de specifika
framforandena, som tillsammans konstituerar

fenomenet Eurovision Song Contest.

Karin Strand
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Niels W. Gade og hans
europeaiske kreds

Inger Sgrensen (utg.): Niels W. Gade og hans
europeeiske kreds. En brevveksling 1836-1891.
Képenhamn: Museum Tusculanum Press, 2008,
3 vol., 1660 s., ill. ISBN 978-87-635-2577-0

Niels Wilhelm Gade (1817-1890) ville bli
berémd innan han fyllt 25 &r. Och berémd
blev han, bade i hemlandet och utomlands.
Gade var 1800-talets mest inflytelserika
musikpersonlighet i Danmark och en mycket
alskad kompositdr pa kontinenten och i
England. Tonsattarbanan fick en flygande
start med Ossian-uvertyren 1840 och den
forsta symfonin, uruppford av en begeistrad
Mendelssohn i Gewandhaus tre ar senare.
Darmed var lyckan gjord for den unge dans-
ken. Han reste pa stipendium till Leipzig
och blev snabbt Mendelssohns vikarie. Efter
dennes déd 1847 eftertrddde Gade honom
och gjorde darmed Schumann, som hoppats
pa befattningen, besviken. Redan 1848 ater-
vande Gade till Kopenhamn och tva ar senare
6vertog han ledningen for konsertinstitutionen
Musikforeningen dér. Fran 1867 ingick han i
direktionen for det da nystartade musikkon-
servatoriet. P4 bdda posterna kvarstod han till
sin dod 1890.

Hundra ar senare inleddes arbetet med
en vetenskaplig-praktisk utgdva av Gades
samlade verk. D3 etablerades dven ett doku-
mentationscentrum pa Det Kongelige Bibliotek
med musikalier i ms., tryck, brev och andra
dokument. Utgivaren av Niels V. Gade og hans
europeeiske kreds, Inger Sgrensen, har tidigare
(2002) givit ut en biografi 6ver Gade, en annan
6ver Gades forsta svarfar J.P.E. Hartmann samt

fyra volymer med familjen Hartmanns brev.



Verket med Gades brevviaxling under 54
ar omfattar tre volymer pd sammanlagt 1660
sidor. 1480 brev, de allra flesta fran eller till
Gade, aterges i kronologisk ordning. De &r
skrivna pd sju sprak: den dvervdgande delen
ar pa danska och tyska, 6vriga pa engelska,
svenska, norska, franska och italienska. Ett
utforligt forord aterges pa danska och tyska.
Proveniens anges efter varje brev. | breven
namnda personer har forsetts med biografiska
notiser pa danska och de flesta har kunnat
identifieras. Den tredje volymen avslutas
med kallférteckning, register 6ver omnamnda
Gade-verk samt orts- och personregister.
Bokverkets manga fina portratt livar upp det
hela.

Niels W. Gades vankrets var mycket
omfattande. Redan under Leipzig-tiden knot
han atskilliga kontakter och sedan utvid-
gades kretsen alltmer under arens lopp. Till
Gades mest namnkunniga utldndska vanner
som figurerar i dessa volymer horde Felix
och Fanny Mendelssohn, Robert och Clara
Schumann, Franz Liszt, Ferdinand Hiller, Louis
Spohr, Johannes Brahms, Max Bruch, Edvard
Grieg, Jenny Lind, Ferdinand David, Joseph
Joachim, Ignaz Moscheles, Hans von Biilow
och Alexander Dreyschock. Bland danska
vanner kan ndmnas H.C. Andersen, August
Bournonville och Johanne Luise Heiberg.

Eftersom Gade var ledare for
Musikforeningen fick han brevledes standiga
forfragningar fran artister som ville medverka
vid konserterna. Ett stort antal brev &r fran
forlagen Breitkopf & Hartel och Kistner som
alltid var parata att publicera nya verk av Gade.
Manga tonsattare skrev till Gade och bad
honom godkdnna dedikationer. Under sin levnad
fick den populdre dansken ménga propder om
att komma till Tyskland, Holland, Sverige eller
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England for att deltaga i nagon musikfest,
dirigera egna verk eller bara besoka goda van-
ner. En grupp speciellt intressanta brev dr de
tolv som Gades forsta hustru Sophie sénde till
sin far J.P.E. Hartmann frén Leipzig 1853. Gade
hade da atervant dit for att dirigera en serie
konserter. Sophie skildrar musikaliska tilldragel-
ser i denna metropol pa ett bade givande och
roande satt. Clara Schumanns tva langa brev
till Gade 1856 infor sina planerade framtradan-
den i Képenhamn ger en livfull bild av hennes
tillvaro som turnerande konsertpianist.

De manga rara och fértjusande breven
fran Gade till familjemedlemmarna - alltifran
fordldrarna till ett barnbarn - vittnar om en
hogst sympatisk manniska. Den varmt religidse
Gade framstar som genuint snall, omtanksam,
humoristisk och utrustad med ett 6verva-
gande ljust och optimistiskt sinnelag. Smatt
chockerande dr dock att se hur nonchalant
han behandlade det tyska spraket. Trots sina
ar i Leipzig och alla tyska vanner kunde Gade
obekymrat pranta ner grodor som “ich ist",
"Sie bin" eller "mit die". Pa &ldre dar larde
han sig hygglig engelska (infor en resa till en
musikfest i Birmingham), vilket gjorde honom
makta stolt dver sig sjdlv. Gade umgicks
otvunget med den danska kungafamiljen och
Christian IX gav honom t.o.m. ett eget arbets-
rum pa Christianborgs slott.

Bakom dessa tre volymer med Gades
brevvaxling ligger ett imponerande arbete.
Bara att samla in mangder av brev fran halva
Europa och att tyda de olika handstilarna
maste ha kostat mycken tid och mdda. En
plump i protokollet dr tyvérr att breven pa
svenska rymmer atskilliga avskrivningsfel - de
borde ha kontrollerats béttre. Men fransett
detta ar det en frojd att med hjélp av Niels W.
Gade fordjupa sig i det europeiska musiklivet
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under 1800-talet, dar han utan tvekan var en
av de centrala personligheterna.

Bonnie Lomnds

Imagination, Form, Movement
and Sound

Svein Erik Tandberg: Imagination, Form,
Movement and Sound: Studies in Musical
Improvisation. Diss., Hégskolan fér scen och
musik vid Géteborgs universitet, 2008. 312 s.,
ill., notex. CD. ISBN 978-91-975911-8-8

Die vorliegende Arbeit untersucht den Bereich
der musikalischen Improvisation, besonders die
Orgelimprovisation. Die Wahl des Schwerpunkts
,Orgelimprovisation” beruht zunachst darauf,
dass der Verfasser selbst von seiner musikali-
schen Sozialisation her Organist ist, zugleich
ist jedoch die Orgel auch das Instrument, auf
dem sich die Praxis der Improvisation bis heute
ungebrochen gehalten hat.

Tandbergs Arbeit gliedert sich in zwei
umfangreiche Hauptteile - denen ein nicht
weniger wichtiger Abschnitt ,Preliminaries”
vorausgeschickt wird (vgl. dazu unten).
Hauptteil | beschreibt die Geschichte der
Orgelimprovisation. Dargestellt wird fiir die
Zeit bis zum Barock (abgesehen von einer
Darstellung des Improvisations-Traktates
von Tomas de Santa Maria) besonders die
Praxis im deutschsprachigen Raum d.h. die
Improvisation von Conrad Paumann bis zu
den barocken ,Orgelproben”. Fiir das 19.
Jahrhundert steht zumindest partiell ebenfalls
der deutschsprachige Raum im Vordergrund,
d.h. die Darstellung der liturgischen
Improvisationspraxis bei dem bayrischen
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Lutheraner Johann Georg Herzog und dem
Katholiken Heinrich Oberhoffer einerseits
und die ,symphonische" Improvisationspraxis
Bruckners. Ausfiihrlich behandelt wird aber
auch die Pflege der Orgelimprovisation

am Pariser Conservatoire durch so legen-
dare Improvisatoren wie César Franck,
Charles-Marie Widor und Louis Vierne.
Tandberg schlieBt mit einer Darstellung der
Improvisationspraxis des 20. Jahrhunderts im
franzdsischen und deutschsprachigen Raum
(Haselbdck; Falcinelli; Wunderlich). Erfreulich
ist dabei, dass die Improvisatoren selbst in
Interviews zu Wort kommen.

Hauptteil Il behandelt im wesentlichen
die systematischen und praktischen Aspekte
der Improvisation (Hier weitet sich der Blick
Tandbergs Gber den Bereich der Orgel hinaus).
Grundlegende Fragen werden erdrtert - etwa
die nach dem Verhéltnis von Improvisations-
Regeln und dem Subjekt des Improvisators,
der Beziehung zwischen Improvisation und
Komposition; dazu kommen Erérterungen zum
improvisatorischen ,Einfall*, und zur Genese
improvisatorischer Kreativitdt; ebenso werden
lernpsychologische und lernphysiologische
Probleme diskutiert, schlieBlich nicht minder
Fragen des Improvisationsunterrichts. Deutlich
wird in Tandbergs Arbeit ebenfalls, wie sehr all
diese Fragestellungen zugleich im theologisch-
liturgischen wie religiés-philosophischen
Horizont stehen: Immer im Hintergrund
gegenwartig bleibt die Frage nach der
Symbolwelt der christlichen Uberlieferung, den
Bediirfnissen der Kirchengemeinden und nach
der religidsen Bedeutung von Improvisation
(wie Musik) iiberhaupt.

Von erheblichem Gewicht ist aber auch
die Einleitung der Arbeit: Tandberg geht me-
thodisch von dem Prinzip "artistic research”



aus. Das ,Verstehen" des Improvisierens
ist — der Autor bezieht sich hier auf Paul
Ricoeur - nicht nur ein kognitiver, sondern
auch ein ,kiinstlerischer", d.h. praktischer,
re-kreativer Vorgang. Dementsprechend
erldutert Tandberg seine Interpretation der
Geschichte und der Probleme von Improvisation
zugleich durch drei groBangelegte musikalische
Présentationen. Prasentiert wird zunachst
eine Sammlung von Improvisationen, die sich
weitgehend an verschiedenen historischen
Vorlagen orientieren ("Contrasts on an historic
ground"); daneben steht die Rekonstruktion
der Improvisationspraxis eines lutherischen
Messgottesdienstes nach den Prinzipien Herzogs
und der bayrischen Gottsdienstordnung ("A
19th Century Christmas Service"). Besonders
aufwendig ist die Prasentation einer latei-
nischen Messe fiir Orgel, Vokalisten und
Instrumentalisten ("A Concert Mass"). Die
Beispiele werden jeweils ausfiihrlich kommen-
tiert. So wird etwa die Messe als ein Werk
verstanden, in dem sich das Klangmaterial
immer wieder aus den ,sakralen” Traditionen
(besonders dem cantus planus) herausgeldst und
Jprofanisiert” wird (so wie entsprechend der
Theologie Dietrich Bonhoeffers Gott selbst aus
dem sakralen Bereich herausgetreten ist und
sich in die profane Welt hineinbegeben hat).

Tandbergs Buch ist gut geschrieben und
hoch informativ. Es gibt wenig Aspekte des
Improvisierens, die Tandberg nicht zumin-
dest angesprochen hat. Die Klangbeispiele
demonstrieren Tandbergs Kenntnisse der mu-
sikalischen Stilistik, die Abschnitte, in denen
der Autor weniger die akademische Stil-Kopie
anvisiert, sondern ein eigenes musikalisches
Idiom, sind nicht selten faszinierend.

Gerade die Fiille der Aspekte, die in der
Arbeit entfaltet werden, bildet aber auch
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das Problem der Arbeit. Weil der Autor

sich bemiiht, so vollstandig wie moglich zu
referieren, kommt das Detail bisweilen zu
kurz. So spielen beispielsweise in den kirchen-
musikalischen Erneuerungsbewegungen des
deutschen Luthertums im 19. Jahrhundert

die restaurativen Einfllisse eines ,roman-
tischen Katholizismus" eine groBere Rolle,

als Tandberg wahrnimmt. Umgekehrt hat
gerade der Katholik Bruckner sich von solchen
restaurativen Einfllissen weitgehend befreit
(sonst wire auch sein ,symphonischer”
Improvisationsstil kaum erklérbar). Mitunter
werden von Tandberg die unterschiedlichen
Positionen umgekehrt zwar ausfiihrlich
referiert, aber die personliche Position des
Verfassers wird nicht erkennbar. Dies ist

auch deshalb bedauerlich, weil der Verfasser
viele Anregungen gibt. Ein paar Beispiele: So
beschreibt der Autor die Unterschiede zwi-
schen Komposition und Improvisation - d.h.
einerseits einen Prozess, in dem der Musiker
sie zur Elaborierung seiner Vorstellungen Zeit
lassen kann, und andererseits einen Vorgang,
in dem ,Entstehung” und ,Aufflihrung” der
Musik identisch sind. Aber was bedeutet

dies fiir die Improvisationspraxis? Ware der
Improvisator also von der Anstrengung des
kompositorischen Handwerks dispensiert, also
nur - technisch versierter - Nachgestalter
schon vorhandener stilistischer Muster und
musikalischer Phrasen? Allerdings ware
Improvisation dann keine besonders ,kreative"
Kunst, sondern bloBes Kunst-Handwerk zum
alltdglichen (vielleicht liturgischen) Gebrauch.
Wenn man aber anspruchsvoller ist (und auch
Tandberg ist anspruchsvoller!) — wie verhalten
sich dann die Verwendung ,akademischer”
Regeln und schopferische Individualitat zuei-
nander? Und wenn gerade diese Individualitat
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zu einem ,guten” Improvisieren dazugehort
(was auch Tandberg sagt) — wie kann man zu
dieser Individualitdt kommen oder sie gar im
Unterricht vermitteln? Zwar gibt es mittlerweile
etliche empirisch-wissenschaftliche Erklarungen
zur Genese des schopferischen Einfalls (wie
Tandberg ausfihrlich darlegt) - aber wenn

die Genese schopferischer Individualitét ein
Vorgang ist, der sich empirisch nachvollziehen
|asst, lassen sich dann schépferische Kreativitat
und Originalitdt auch technisch produzieren?
Oder geht es bei der Entstehung des schépfe-
rischen Einfalls auch um ein transzendentes
Geschehen (wie etwa Tandbergs Interview-
Partner Naji Hakim betont)?

Nicht ganz geklart ist fiir den Rezensenten
allerdings auch die Frage, wie sich bei
Tandberg selbst improvisatorische Theorie
und improvisatorische Praxis zueinander ver-
halten, d.h. inwieweit Tandbergs musikalische
Prdsentationen seine Reflexionen wirklich
widerspiegeln. Zwar scheint Tandbergs Re-
konstruktion z.B. des Orgelstils Buxtehudes
durchaus plausibel. Auch seine Re-
inszenierung des lutherischen Gottesdienstes
des 19. Jahrhunderts dirfte im groBen und
ganzen authentisch sein (sie zeigt tibrigens
auch, wie historistisch Kirchenmusik zeitweilig
warl!). Bedauerlich ist jedoch, dass der Autor
das Klangmaterial, mit dem er etwa die
nordische Saga Det var en gang en dronning
in eine ,symphonische Dichtung” libersetzt,
weitaus weniger reflektiert (sondern nur
den allgemeinen Verlauf der Improvisation
beschreibt). Ebenso fragt man sich, inwieweit
das Klangmaterial, mit dem Tandberg in seiner
Messe die ,Profanierung” der Sakralitat Gottes
veranschaulichen will, wirklich ,profan” ist
oder nicht noch partiell von Assoziationen
an ,sakrale Traditionen" geprdgt. Kdnnte es
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sein, dass Tandberg in manchen musikalischen
Zusammenhangen alle Reflexionen liber sein
Idiom hinter sich gelassen hat, um einfach
nur ,Musik"” zu machen? Begreiflich ware dies
durchaus, und es besteht auch kein Anlass,
dem Autor die semantische Prazision von
Messiaens langage musical abzuverlangen.

Aber so ist das eben mit akademischen
Arbeiten: Irgendwann miissen sie abge-
schlossen sein, und dann haben Leser und
Rezensenten die Aufgabe und das Vergniigen,
die Anregungen des Autors weiterzudenken.
Allerdings lasst man sich von der Arbeit
Tandbergs auch bereitwillig zu diesem
Vergnligen inspirieren.

Gustav A. Krieg

Musiklarartyper

Olle Tivenius: Musikldrartyper: En typologisk
studie av musikidrare vid kommunal musikskola.
Diss., Orebro universitet (Orebro Studies in
Music Education 5), 2008. 244 s. ISBN 978-
91-7668-619-5.

Det er for tiden stor interesse i Norden for

a forske pd musikkleererutdanning og ferdig
utdannede musikkleereres kompetanse i mgte
med ulike skoleslag som kommunal musikk- og
kulturskole, grunnoppleering og videregaende
skole. Olle Tivenius fgyer seg fint inn i denne
forskningsinteressen nar han, med bakgrunn i
egen erfaring som musikkleerer i musikkskolen
i Sverige og med henvisning til de nadveerende
politiske ambisjonene for musikk- eller kultur-
skolen i Sverige ved blant annet manglende
leereplan for denne musikkoppleeringsare-

naen, gnsker "...att uppratta en typologi for



musikldrare vid svenska kommunala musik-
och kulturskolor samt att beskriva olika typer,
vilka genereras ur enkatsvar avseende hur
deras attityder och varderingar i frdgor som
ror demokrati i vid mening avspeglas i verk-
samheten” (s.9).

| avhandlingens innledende kapitler far vi
en god innsikt i den konteksten 'institusjonen
musikkskole' star i i Sverige. Spesielt er
Tivenius' sin fortelling om musikkskolens stam-
tavle fra barndom, pubertet til den gylne mid-
delaldrer og tilslutt den modne musikkskolen,
interessant lesning for den nordiske leseren.

Avhandlingens fire forskningsspgrsmal
presenteres tidlig i avhandlingen som: (a)
"Varifran far musiklararna vid svenska kom-
munala musik- och kulturskolor sina attityder
och vérderingar, vilka forhallanden ligger
bakom och finns det specifika forhallanden
som kan forklara attityder och vérderingar
som inte omfattas av de flesta? (b), Hur kan
olika typer av musiklérare beskrivas? (c), Hur
skiljer sig olika typers respektive attityder
och vérderingar at? (d) P4 vilket vis avspeglas
de olika typernas attityder och varderingar
i deras respektive praktiker?" (s. 10). Disse
spersmalene gnsket Tivenius & belyse ved &
gjennomfgre en 'enkatundersdkning’. To ulike
‘enkater’ ble sendt ut til samtlige av Sveriges
kommunale musikk- og kulturskoler samt
'stadsdelsskolorna’ i Stockholm og Géteborg.
Ved hver av de 71,5% av skolene som deltok,
besvarte to musikkleerere sparreskjemaene
(totalt 834 ferdig utfylte sparreskjema). De to
musikkleererne ble plukket ut av rektorene ved
hver skole. Den gjennomfgrte ‘enkdtundersok-
ningen' var ogsa del av ett sterre anlagt forsk-
ningsprosjekt finansiert av Vetenskapsradet
som undersgkte tilsvarende spgrsmal hos

andre leererkategorier.
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Leererne som deltok i Tivenius' sitt prosjekt
hadde i gjennomsnitt 25 ars yrkeserfaring fra
den kommunale musikkskolen, og Tivenius fant
at det seerlig var fire faktorer som kjenneteg-
net deres holdninger og vurderinger. | faktoren
'mission’ inngar holdninger som at "...den
klassiska musiken och dess musikkultur - till
skillnad mot den kommersiella - tillskrivs stora
varden och att den &r sa berikande for man-
niskor att det kdnns viktig att fa vara delaktig
och att fa gora andra delaktiga vilket as-
socierar till missiondrens sjalvpatagna uppgift”
(s.223). Faktoren 'kdnsla’ handler om & sette
"...elevernas egen kinsla for musik och dess
tilldgnan” (s.223) i fokus, mens det i faktoren
‘elevorientering’ inngar holdninger som
understreker viktigheten av at undervisningen
tilpasses "...till den musik eleven sjalv dger”
(s.223). Den fjerde faktoren, ‘grund’, viser til
at det & utvikle "...en fungerande sanglig for-
maga och rytmisk medvetenhet'(s. 223) lgftes
frem som ett av de viktigste formalene for
undervisningen av elevene i den kommunale
musikkskolen.

Pa bakgrunn av variansanalyser av leerere
innen ulike undervisningsemner og med ulik
utdannings- og erfaringsbakgrunn og kjgnn
(genus), konkluderer Tivenius med at "...mu-
siklararna tilldgnas i huvudsak sina attityder
och vérderingar genom socialisation inom det
amne de undervisar inom, dar de olika @mnena
har sina egna traditioner.” (s. 118).

Med bakgrunn i ulike kombinasjoner
av disse fire faktorene gjennom bruk av
klusteranalyse, kommer Tivenius frem til atte
typer av musikkleerere som han kaller: 'mis-
siondr’, 'portvakt’, 'musikant’, ‘mastarlarare’,
'kapellméstare’, 'fornyare’, 'antiformalist’ og
‘pedagog’. Disse dtte typene kjennetegnes av
ulike utgangspunkt for sin didaktiske tenkning
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i musikkskolen, og har til dels motstridende
oppfatninger om hva som legitimerer musik-
kundervisningen i musikkskolen. | den videre
resultatfremstillingen i avhandlingen 'knas'’
ulike data slik at Tivenius tilslutt kan fremstille
det han betegner som "typernas vérlds- och
sjalvbilder’. Her fremstar typene i jeg-form
som for eksempel 'musikanten’: "Jag kénner
mig harmonisk och fungerar bra som ldrare
om jag bara har utrymme for att spela. Min
undervisning gar ut pa att lara sig genom
att spela. Spelgladjen &r viktig och hdnger
samman med elevens kédnsla fér musik och
musikaliskt l&rande, och dr en absolut férut-
sdttning for meningsfull verksamhet. Det ar
ett beprovat koncept som det inte finns nagon
anledning att ifrdgasatta. Det fungerar bast
pa elever som redan dger musiken. Jag ar inte
kinkig vad galler repertoar, men jag ar serios
och later inte undervisningen fara ivég till
nagot blaj som inte har med musiken att gora.
Jag har visserligen inget att sdga till om i kol-
legiet, men det gor inget. Jag bryr mig faktiskt
inte s3 mycket. Jag spelar pd med eleverna,
och sa ldnge det funkar sa ar det val bra.
Musiken kommer ju alltid att finnas." (s. 178).
| avhandlingen presenteres resultatene
over ca. 100 sider, og Tivenius har lagt ned et
sveert omfattende arbeid i gjennomfgringen
av ulike statistiske analyser av datamaterialet.
Selv om sveert mange detaljer fra disse analy-
sene finnes tilgjenglig i en vedlagt CD- plate,
mangler en del relevant standardinformasjon
om de statistiske analysene i selve avhand-
lingsteksten. Dette gjor det vanskelig 8 vur-
dere enkelte analysers validitet og reliabilitet.
Avhandlingen er skrevet av en person som
er sveert engasjert i musikk- og kulturskolenes
fremtid, og avhandlingen bringer derfor
avslutningsvis 0gsa en del utdanningspolitiske
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oppfordringer til & tenke nytt i musikkunder-
visningen av barn og unge. Tivenius oppfordrer
eksempelvis til & tenke musikkskolen organi-
sert som en del av et obligatorisk undervis-
ningslgp i grunnskolen for @ "... i framtiden
tjdna vara barn och bidra till att rusta dem for
livet — ndgot som inte alltid &r sa 13tt."(s. 219).

Siw Graabreek Nielsen

A Perspective Theory of Music
Perception and Emotion

Bjorn Vickhoff: A Perspective Theory of Music
Perception and Emotion. Diss., Institutionen for
kultur, estetik och medier, Goteborgs univer-
sitet (Skrifter fran musikvetenskap 90), 2008.
311 s. ISBN 978-91-85974-06-1

Bjorn Vickhoff (hddanefter: BV) ger en
fascinerande bild 6ver nya tvérdisciplindra
erdvringar och nya expanderande méjligheter
inom faltet musik och kénslor. Avhandlingen
domineras av referat fran moderna medicinska
ron, vilket erbjuder nytdankande och tillgang till
ett falt som normalt inte besoks av musikve-
tare. Avhandlingens ambitiosa och noggranna
oversikter ger en anvdndbar ingang till olika
synsatt pa musik och kanslor.

Vickhoff har en utgangsfraga: "Hur berérs
vi kdnslomassigt av musik?" Fragan analyseras
utifran tre aspekter: Hur varseblir vi musik?;
Hur ser sambandet ut mellan varseblivning av
musik och kénslor?; Vilken natur eller funktion
har kdnslor som uppvackts av musik?

BV besvarar detta komplex genom littera-
turstudier och ett analytiskt sammanbindande
resonemang. Hans metod leder till fem olika

perspektiv (d4rfor "perspective theory") pa



den musikaliska kommunikationen av kénslor.
Han gér igenom vart och ett av dessa perspek-
tiv, sammanfattar och genererar ett resultat

i fyra hypoteser: Musik vacker omedvetet
kdnslor hos lyssnaren; Det uppmarksammade
objektet fargas av sadana kanslor; Det be-
traktade objektet som pa sa satt blir fargat av
kanslor kan vara den egna kroppen (kénslor);
eller musiken.

Studien bygger inte pa empiri utan pa
teoretiska resonemang kring litteraturen.
Daremot finns det en underliggande strém av
musik som BV har egen erfarenhet av bade
som lyssnare och som musiker. Han vill uppen-
barligen fa forklaringar till sina egna upplevel-
ser av kanslor i musik. Detta ar begripligt i ett
konstnarligt synsatt, men det leder inte till val
avgransade forskningsfragor. Mitt i all teore-
tisk klarhet finns en specifik musikupplevelse
som BV bédr med sig som en outtalad referens.
Det handlar om en dvervédldigande upplevelse
av den brasilianska sangaren Gonzaguinhas
framforande av Asa Branca. Det ar ofrankom-
ligen sa att det personliga perspektivet star i
konflikt med dversikterna.

Ibland blir BV:s kritik svepande mot andra
forskare. Eftersom hans forskningsfragor
ar omfattande och delvis oprecisa blir de
kritiska resonemangen inte tydligt riktade.
Detta framgar i valet av, och avgrdnsningen
mellan, de olika perspektiven. Konsekvensen
blir att forhallandet mellan perspektiven inte
diskuteras och att avhandlingens forsta forsk-
ningsdversikt blir ojamn.

Efter denna forskningsoversikt beskrivs det
forsta perspektivet - det egocentriska. Det ar
det kapitel som tydligast brottas med logiken.
Fragmentariska beskrivningar av akustik, bioa-
kustik, kropp och perception blandas. BV tar

upp rumsdimensioner, tidsdimensioner, minne
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och gestalter. Darefter foljer ett resonemang
om rumsuppfattning, tidsuppfattning, min-
nen, ljudgestalter, riktningar och om hur ljud

paverkar oss emotionellt samt ett avsnitt om

den akustiska skalan och dissonans/konsonans.

Ett parti tar upp "perceptual learning” och ett
annat ger en beskrivning av ljudteknikerns roll
i en musikproduktion. BV belyser vidare "sti-
mulus imprinting" med framfor allt exempel
ur popmusik. Slutsatsen av det egocentriska
perspektivet ar att musik triggar kanslor - di-
rekt utan att de natt hjdrnan. Denna tes véxer
outtalat fram som en underliggande tanke
genom hela avhandlingen.

BV:s andra perspektiv kallas det dyadiska,
att lyssna till den andre. Har utvecklar BV sitt
samarbete med filosofen Helge Malmgren, dar
teorier om spegelneuroner behandlats. Detta
ar intressant: att vi omedvetet kan uppfatta,
harma och tilldgna oss rorelser hos en annan
person. BV hdvdar att musiken "... upplevs som
den andre (upplever den) - som musikerns
emotionella uttryck och att vi intar den andres
perspektiv.” BV pastar att vi kdnner musikens
(fysiska) rérelse och att denna rérelse paver-
kar oss. Denna logiska kedja ar kdrnan i det
dyadiska perspektivet: Musikerns kdnsla -
musik = musikerns fysiska rorelse = lyssna-
rens spegelneuroner > lyssnarens upplevelse
av rorelse > emottagen kénsla.

Den underliggande teorin och den
beskrivna kedjan antyder nya synsétt pa
musikperception. Denna beskrivning kan leda
till fascinerande analyser av musicerande. Vi
befinner oss pa ett tidigt spekulativt stadium
av forskningen men kan ana ett framtida
samarbete mellan neurologi och musikforsk-
ning. Om denna teori kan tillimpas pa musik
(vilket verkar rimligt), kan vi beskriva hur

musikalisk kommunikation kan ske vid sidan
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av det vi normalt uppfattar som kroppens fem
sinnen.

Det tredje perspektivet, som kallas det
allocentriska, pekar pa navigationen i det
gemensamt upplevda musikaliska landskapet.
BV beskriver hur musikperception struktureras
av principer som har verenskommits utanfor
lyssnaren. Vi lar oss sekvenser som skapar
férvantningar. Perspektivet beskriver den
medvetna perceptionen dar ljudet skapar
kdnslor genom ett sdksystem som ar parallellt
till grundprinciper for navigering. Atskilliga
neurologiska teorier far beldgga och belysa
hur musikstrukturer speglar méanniskans
tankestruktur. Resultatet av detta resonemang
innebdr att det strukturella och darmed det
emotionella befinner sig pa ett tidigt stadium
i den neurologiska kedjan fran sinnesférnim-
melse till perception.

Det fjérde perspektivet kallas "the tribal
perspective” vilket handlar om gruppens rela-
tion till perception av kénslor. Det finns manga
tankar som emanerar ur moderna teorier om
hur sociala beteenden och uppfattningar
paverkar hur vi tar emot musik. BV:s framstall-
ning ar i detta avsnitt ganska rapsodisk. Han
vacker manga fragor kring begrepp som t.ex.
"tribe". Finns det har en koppling till social
identitet eller etnicitet? Ar den gemensamma
riten i centrum? Kapitlet har manga associa-
tioner ut i olika begreppsvarldar och erfaren-
heter, bland annat atskilliga av BV sjélvupp-
levda riter for gemenskap. Kopplingarna gar
dock &ver gransen for vad som ar ett logiskt
vetenskapligt och systematiskt resonemang.

Det femte - det kulturella perspektivet -
avslutar oversikten. Avsnittet ar forhallandevis
kort. Via en kritisk diskussion om semiotiken
leder oss BV till slutsatsen: tecken existerar

bara i ett kulturellt (kognitivt medvetet)
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perspektiv, men eftersom musikaliska kdnslor
vdcks innan var reflektion, kan inte semiotiken
ge svar pa fragor om de musikaliska kénslor-
nas mysterium.

Bjorn Vickhoffs avhandling ar viktig
eftersom den redovisar och sammanfattar ett
enormt falt. Den kommer att vara en given
kalla till den som vill ga vidare i s6kandet
efter relationen mellan musik och kénslor.
Uppdelningen i fem perspektiv ar rimlig; for
att forstd musikaliska kanslors karaktar krévs
belysning fran olika vinklar. Samtidigt saknar
jag en mer klargérande indelning av faltet och
mer fokuserade fragestaliningar som kan styra
upp vandringen i landskapet. Framfor allt ar
det svart att férhalla sig till BV:s blandning av
sjdlvupplevda uppfattningar och systematiska

iakttagelser.

Stig-Magnus Thorsén

En varld for sig sjalv

En vrld fér sig sjélv: Nya studier i medeltida bal-
lader, red. Gunilla Byrman (Ord och musik och
bild: intermediala studier 1), Vaxj6 University
Press, 2008. 445 s., ill. notex. ISBN 978-91-
7636-586-1.

Under 2004-2005 aterupptécktes pa Véxjo
stadsbibliotek en stor manuskriptsamling med
nedskrifter av visor och annat folkloristiskt
material som tillndrt den engelske fornforskaren
m.m. George Stephens (1813-1895). Stephens,
som bodde i Stockholm 1834-1851 och senare
fick en tjanst vid universitetet i Kdpenhamn,
samarbetade med Gunnar Olof Hyltén-Cavallius.
Bland annat samlade de in och planerade en

storre utgivning av sitt insamlade material; nu



forvarat i Kungl. biblioteket Vs 3:3-5 (utkast till
tryckmanus) och Vs 4 (primaruppteckningar).
Av den planerade visutgivningen realiserades
emellertid endast en volym, Sveriges historiska
och politiska visor. Forsta delen (1853).
Hyltén-Cavallius och Stephens KB-samling
ar valkdnd och har anvédnts inom visforskning
och -utgivning. Den upptar i férsta hand
uppteckningar gjorda av Hyltén-Cavallius
(ménga fran Smaland som var hans hem-
landskap) men dven material som férmedlats
av andra upptecknare. En for forskningen
vasentlig del av innehallet utgdrs av texter och
melodier till muntligt traderade medeltidsbal-
lader - i atskilliga fall utgdrs balladbeldggen
av primdruppteckningar. Men man har lange
misstankt att George Stephens dven forfogat
over en egen samling. UIf Peder Olrog och
Bengt R. Jonsson fran Svenskt visarkiv sékte
darfor efter en sddan, ndrmast pd Huseby i
Smaland, dar Stephens tillbringade mycken tid
under sina sista ar. Den samling man trodde
existerade upptdcktes emellertid inte, och den
ingick darfor inte heller i vare sig Jonssons
kdllgenomgang i Svenskt balladtradition |
(1967) eller i visarkivets dokumentarutgava
Sveriges Medeltida Ballader (SMB, 1983-2001).
Upptéackten av Stephens samling i Vaxjo
vdckte forstds berdttigat uppseende, eftersom
man har sag den saknade "Husebysamlingen”,
som nu gavs beckningen George Stephens
manuskriptsamling (GSMS). Samlingen visade
sig innehalla c:a fyrahundra handskrivna be-
ldgg pa medeltida ballader och c:a sexhundra
beldgg pa andra muntligt traderade visor, rim
och sagor. GSMS blev utgangspunkten for en
tvarvetenskaplig forskningsgrupp vid Vaxjoé
universitetet, “Intermedialitet och den medel-
tida balladen”. Gruppen har nu utgivit en anto-

logi, som framst tar fasta pa balladinnehallet
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i GSMS. Malsattningen har varit att redovisa
innehallet i samlingen, att ge en uppdaterad
dversyn av balladinsamlingen i Sverige (rela-
terad sarskild till insamlingen i Sméland), att
narmare presentera George Stephens samt att
analysera nagra speciellt utvalda ballader.

Efter ett inledande avsnitt av Sigurd
Kveerndrup och Boel Lindberg som bl.a. tar upp
terminologin, foljer elva artiklar som behandlar
ballader fran olika infallsvinklar. Karin Erikssons
bidrag, "George Stephens. Samlare, fornforskare
och skandinavist", ar en grundlig och véldo-
kumenterad biografi om Stephens, som bl.a.
behandlar hans stora samlariver och allméanna
engagemang for skandinavisk historia, for
filologi och for det kulturella sambandet med
England. Eriksson star dven for en omsorgsfull
genomgang av Stephens samling i bidraget "En
bortgldmd manuskriptsamling: George Stephens
efterldmnade uppteckningar”. Har redogér och
kommenterar hon samlingens tillkomst, inne-
hall, pikturer etc. Flera materialkatagorier ingar
har, bl.a. Stephens egna avskrifter fran andra
samlingar, Hyltén-Cavallius uppteckningar samt
de badas gemensamma avskrifter. En material-
kategori satter Karin Eriksson ett fradgetecken
for, ndmligen Stephens egna uppteckningar.
Huruvida Stephens sjélv upptecknade visor ur
muntlig tradition &r en frdga som aktualiseras
i och med foreliggande antologi; detta har
man hittills férutsatt att han inte gjort (B.R.
Jonsson skriver sdlunda i Svensk balladtradition
| att Stephens synbarligen inte gjort egna
uppteckningar).

For uppteckningsforfarandet av de en-
skilda balladerna ar upptecknaren naturligtvis
viktig. Ett hdgt kallvarde tillskriver Eriksson
Stephens brevvaxling med den finldndske
skolmannen Fabian Collan. 1843 skrev
Stephens till denne att han inte bara samlat
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utan ocksa upptecknat folksagor efter munt-
ligt foredrag. Vissheten om att Stephens sjélv
upptecknat sagor skulle kunna tyda pa att han
aven upptecknat visor, aven om det dr mindre
troligt. Karin Eriksson verkar har sjalv osaker
pé sin standpunkt. Hon skriver (s.217) att det
inte med sakerhet kan faststallas att GSMS
innehaller originaluppteckningar av Stephens.
Samtidigt menar hon att det framgar av brev-
vaxlingen med Collan att han "samlat och
tecknat upp visor” (s. 197). Men bortsett fran
om Stephens gjort egna uppteckningar eller ej
sa har Karin Eriksson i sina artiklar formedlat
bilden av en intressant personlighet som sa-
kert spelade en storre roll for Hyltén-Cavallius
och Stephens samlingar och utgivningsplaner
an vad man hittills férmodat.

Magnus Gustafsson, chef for Smalands
musikarkiv men ocksa knuten till forsk-
ningsgruppen, ger i sin artikel "Det svenska
balladmaterialet. En dversikt med inriktning
pa typ och proveniens” en forteckning av hur
balladerna i SMB férdelar sig pa uppteck-
ningslandskap i Sverige och svensksprakiga
Finland. Har finns dven statistik éver GSMS:s
fordelning pa olika landskap. Statistiken bor
kunna ge startpunkt for undersékningar om
exempelvis den svenska balladens etablering
och utbredning samt fér Stephens urval for sin
egen samling (dar uppteckningar fran Smaland
klart Gvervdger). Statistik av detta slag har
emellertid sina fallgropar och det &r darfor
nddvandigt att siffrorna tolkas ratt och kom-
menteras - nagot som Gustafsson ocksa gor.
Atskilliga faktorer kan forklara vissa siffror:
de tidiga upptecknarnas intresse for insamling
i sina egna hemlandskap, landsmalsrorelsens
regionalisering av upptecknandet och, for
enskilda balladers del, berattelsens anknytning
till viss plats etc. Artikelférfattaren har tydligt
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tagit fram dessa omstandigheter. Skulle nagot
tilldggas for betydelsen av den horisontella
spridningen vore det skillingtrycken (bade
tryckorterna och publiceringen i sig).

Tre textforskare, Sigurd Kveerndrup,
Gunilla Byrman och Tommy Olofsson har givit
sig i kast med analyser av enskilda ballader
som finns foretradda i GSMS. Kveerndrups
artikel "Ridderen, jomfruen og den tredje:
Studier i Vaxjo-samlingens ballader” presen-
terar de balladtyper som féorekommer i GSMS
(med undantag fér skimtballaderna) med
jamforelser mellan dessa och dem som ingar
SMB (saledes de tidigare kdnda beldggen i
Hyltén-Cavallius och Stephens samling i KB).
Skdmtballaderna i GSMS behandlas av Gunilla
Byrman i artikeln "'Det &r inge dingeldang, fast
eder tyckes sa': Tjugofyra skdmtballader”, och
ar liksom Kveerndrups artikel en genomgéng
med kommentarer till innehallet och jamfo-
relser mellan olika utskrifter. Skdmtballaderna
har dven fangat Tommy Olofsson som skriver
om "Den magstarka kdringen: Om roliga
medeltidsballader” med synpunkter pa det
skamtsamma i allmdnhet och Kédringen pd
barnséli synnerhet. Byrmans andra artikel i
antologin, "Nyfyndet 'Osteknoppen’: Sprak,
innehall och tolkning", 4gnas en bestamd
visa, Osteknoppen, som uppges vara en hittills
okdnd ballad. Bedomningen av dessa artiklar
far overlamnas &t sakkunniga textforskare.
Men att Osteknoppen inte tidigare synts i
balladsammanhang beror sakert pa att visan
av Jonsson (Svensk balladtradition, s.357)
avfardats som en balladparodi. Denna uppgift
ar verkligen inte lattfunnen men visst vore det
intressant, dven for en icke-sprakvetare, om
Gunilla Byrman - kanske i annat sammanhang
- ville tilldmpa sin ingdende sprakanalys for
att bemdta Jonsson.



Ett samarbete mellan text- och musik-
forskning visar Sigurd Kveerndrup och Magnus
Gustafsson i sin artikel "Trolldom: Studier i
Hyltén-Cavallius naturmytiska universum".
Kveerndrup, vars bidrag ocksa har ett fol-
kloristiskt intresse, har undersokt hur de
naturmytiska balladerna i GSMS fran Smaland
forhaller sig till och kan forstas utifran
Hyltén-Cavallius verk Wdrend och Wirdarne
(1864-68). Han stéller upp fem olika méjlig-
heter, fem forklaringsmodeller, att skildra det
fraimmande i naturmystiken. Den frdga som
Magnus Gustafsson sdker besvara dr om det
finns néagra signifikanta musikaliska skillnader
inom de hdr modellerna. Han har har lyckats
finna nagra belysande exempel. | Ndcken bej-
lare (SMB 20) befinner vi oss enligt Kveerndrup
i ett poetiskt, naturmytiskt universum, medan
Agneta och havsmannen (SMB 19) represen-
terar en efterklang till medeltidens bergtag-
ningsvisor. Forutsatt att balladerna traderats i
en nagorlunda enhetlig egenmelodiform (dvs.
en specifik melodityp har ursprungligen knu-
tits till en specifik texttyp) - ndgot som dock
ar ovanligt - borde da melodiuppteckningarna
till sistndmnda visa aterspegla ett yngre
melodiskikt. Sa forefaller ocksa vara fallet.
Detta &r givetvis inget bevis for att sddana
paralleller finns generellt. Har behdvs atskilliga
reservationer, bland mycket annat eventuella
melodibyten och skillingtryckens betydelse
for normalisering/modernisering av text och
melodi. Men Gustafssons iakttagelser ger en
ny och spannande mojlighet att analysera bal-
ladmelodimaterialet. Det ger exempel pa sddan
forskning som bor goras; dven total brist pa
samstdmmighet modell-melodi skulle har inte
vara ett helt ointressant resultat.

Eva Kjellanders artikel, "Den erotiska
spelmannen: Nécken i sdgen och ballad", ar

Recensioner

narmast ett folkloristiskt bidrag till antologin.
Kjellander behandlar ndcken i folktron med
tonvikt pd ndcktemat i balladerna. En skillnad
mellan sdgner och ballader &r att i sdgnerna
tar méannen stor plats genom spelmansberat-
telserna medan det i balladerna &r kvinnorna
som satts i samband med nédcken. Kjellanders
bidrag dr bade informativt och roligt att ldsa.
Men har hon nagot fog for sin fraga om sack-
pipan som ndckinstrument fore fiolens tid?
Ligger inte giga eller fiddla (eller kanske harpa)
narmare till hands?

Ur musiketnologisk synvinkel vager en
artikel av Karin Eriksson och Boel Lindberg
tungt: "En ballad utan melodi &r som en kropp
utan sjal: Balladmelodierna i George Stephens
manuskriptsamling”. Artikeln behandlar det
som egentligen &r en av de stora utgangs-
punkterna for undersdkningen av ballad-
melodierna i GSMS, hur dessa melodibeldgg
forhaller sig till kdllorna i KB:s Vs 3 och 4. Rér
det sig om helt nytt material, avskrifter eller
redigeringar? For ett mindre antal melodier ror
det sig utan tvekan om ett nytt material som
bor ingd i ett supplement till SMB. Vad som
ar "nytt" eller j i GSMS i jamfdrelse med Vs
3-4 dr emellertid inte sjdlvklart. Ett exempel:
melodin till Jungfrun férvandlad till lind (SMB
12), som finns bade i GSMS och i Vs 3 (bada
atergivna i artikeln s. 179). Vs 3 &r skissartad,
har flera dndringar och dverstrykningar, inga
taktstreck men ett streck vid frasslut och ett
inne i respektive fraser. GSMS ar en tydlig
utskrift, sonderklippt till tre notsystem som
vardera motsvarar en fras (eller tva). Vidare
forekommer vissa melodiska avvikelser mellan
de bada nedskrifterna.

Hur férhaller sig nu dessa bada beldgg till
varandra? Férfattarna diskuterar har nagra

problem som uppstar, t.ex. vilken nedskrift
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som ligger ndrmast primdruppteckningen.
Franvaron av taktstreck i GSMS skulle tyda pa
att denna ligger ndrmast en primaruppteckning.
A andra sidan skulle Vs 3 med sin skissartade
notering vara mer primar. Sannolikt ar sist-
namnda forslag det ratta: nedskriften i Vs 3 dr
formodligen primaruppteckningen. For detta
talar de @ndringar som tyder p& problem med
att skriva ned melodin - till skillnad mot GSMS
som ar en fortydligad utskrift. Bada saknar
dock taktstreck; ndgot som inte dr ovanligt i
sadana uppteckningar. Vi vet nu att taktstreck
garna utsattes i efterhand tillsammans med en
'normalisering’ av rytmen for att passa inien
regelbunden taktart. Streck vid frasslut ar heller
inte ovanligt; att de har férekommer dven inne
i nagra fraser kan ha att géra med sangarens
frasering. Svarigheten att entydigt faststélla

en melodis tonart, som ocksa talas om i detta
sammanhang, ma vara ett sdtt att kommentera
tonaliteten. Men ur kéllkritisk aspekt tyder
detta snarast pa att melodin ar tonalitets-
massigt oredigerad. | dldre folklig sdng kan
tonaliteten t.o.m véaxla mellan olika fraser. Men
aven andra diskussioner fors i artikeln. Genom
de melodiska olikheterna skulle GSMS och Vs

3 kunna representera tva olika framféranden
efter samma traditionsbarare. Denna tolkning
ar ocksa mojlig. Artikeln innehaller flera intres-
santa iakttagelser, kallkritiska problem och
framdiskuterade slutsatser; en del vill man
gérna halla med om, andra inte. Manga fragor
har heller inga givna svar. Det ar en viktig
diskussion som fors, da olika detaljutformningar
kan sdga mycket om bade upptecknarens
problem i de fall det rér sig om en primarupp-
teckning och hur man i nista steg (utskrift av
upptecknaren sjélv eller annan person) kan vilja
fortydliga en svarlast skiss och/eller redigera

notskriften utifran en konstmusikalisk norm.
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Antologins sista artikel &r skriven av Magnus
Gustafsson, "'En verld for sig sjelf': Nagra hu-
vudlinjer i smaldndskt vis- och balladsamlande”.
Det &r en kunskapsrik och valskriven artikel som
kronologiskt féljer insamlingen i Smaland. For
musikintresserade ar det vdlkommet med nedslag
i uppteckningar med melodi, som exempelvis
efter den fattiga backstugumman 'Halta-Kajsa'
fran Ryd, senare barnpiga hos Hyltén-Cavallius i
Stockholm. Efter henne gjorde Hyltén-Cavallius
ménga balladuppteckningar.

Terminologin i antologin &r ett problem. Det
galler inte enbart det olika bruket inom text- och
melodiforskning av 'variant' och 'version'. Men
aven i dvrigt blir det ibland begreppsforvirring.
Distinktionen mellan 'ballad’ och 'balladtyp" ar
nodvandig (det finns inte 6ver 5 000 ‘ballader’
pa svenska, ddremot sa manga utskrifter, dar
alla tillndr ndgon av de 263 kinda texttyperna).
Och hur kan en "avskrift' utgdra "i vissa fall ett
muntligt framférande av en ballad” (s.22)? En
terminologisk finslipning borde vara pé sin plats
infor kommande publikationer.

Forskningsgruppen “Intermedialitet och
den medeltida balladen” vill argumentera for
att balladen ska uppfattas som en intermedial
konstform. Fem olika medier forenas i den,
"dans, musik, dikt, bild och slutligen den
samvarodimension - ett fiktivt rum - som
uppstar nar ett antal ménniskor gemensamt
framfGr balladen under sang och dans.” (s. 20).
Man hade dock garna hort mer om vad detta
innebdr i den praktiska forskningen och hur
det intermediala kan fordelas dver tid och rum.
Fran den tid nér ballader borjade skrivas ned
finns inga beldgg for ett samband med dans
i Sverige - inte heller att flera manniskor foll
in i omkvadena. En vdrld for sig sjdlv ger olika
infallsvinklar pa balladen, men - bortsett

fran artiklar om insamling och kéllkritik - ur



foretradesvis ett dominerande perspektiv.

Som helhet &r boken tvérvetenskaplig, men
man saknar ett bredare samarbete kring ett
bestdmt material mellan olika discipliner
("Trolldom" &r ett undantag). Man kan saledes
aldrig bortse fran att en visa ar sjungen, dven
om ingen melodiuppteckning foreligger. Nar
t.ex. Kvaerndrup siger (s. 117) att en ballad
med tvaradig strofform och trallomkvade inte
tagit det tragiska innehallet pa allvar utan

i stallet "maske snarere har veeret brugt til
selskabelighet” kan det finnas rent musikaliska
forklaringar. Man kan tanka sig att ett byte
till en for tiden modernare melodi (med fyra
‘normallanga’ fraser) medfért ett byte av
omkviden med extra korta och/eller langa
textrader till trallomkvaden av anpassningsbar
l&ngd. Exempel finns pa sddant.

Margareta Jersild

"... varldens skridskotystnad
fore Bach"

Lena Weman Ericsson: "... vdrldens skrid-
skotystnad fére Bach": Historiskt informerad
uppférandepraxis ur ett kontextuellt musikon-
tologiskt perspektiv, belyst genom en fallstudie
avsonati E-dur, BWV 1035, avJ S Bach. Diss.,
Institutionen for musik och medier, Luled tek-
niska universitet, 2008. 153 s., notex., CD.

Ar intresset for 'tidig musik’ verkligen sokan-
det efter svunna klangvérldar eller ar det helt
enkelt fraga om musiker som med historien
som forklddnad vill presentera ny, revolutione-
rande musik? Efter konserten den 4 december
2008 i Studio Academicum, Pited &r jag inte
helt saker pa vilket jag skall tro.

Recensioner

En konstnarlig avhandling bestar som
bekant av en inledande konsert. Respondenten
Lena Weman Ericsson dokumenterade i
sitt framférande av J. S. Bachs fljtsonater
en imponerande formaga att realisera de
interpretativa intentioner som presenteras i
den avhandling som ventilerades paféljande
dag. Blandande teknik och dvertygande
konstnarlig gestaltning kdnnetecknade saval
respondentens spel som bihandledarens,
Hans-0la Ericssons, beledsagning pa cembalo
och orgel. Konserten spelades in och dagen
darpa fick alla som bevistade ventileringen av
avhandlingen en CD, vilket sdger ndgot om de
tekniska och personella resurser som finns vid
musikhdgskolan i Pitea.

Sjalva disputationen var ocksa upplagd
som en musikfest: i aulan fanns alla uppténk-
liga hjdlpmedel, orgel, cembalo, piano, power
point och en stor publik. Sjélva avhandlingens
titel Historiskt informerad uppférandepraxis
ur ett kontextuellt musikontologiskt perspektiv,
belyst genom en fallstudie av sonat i E-dur fér
flojt BWV 1035, avJ S Bach hade inte avskrackt.
Sjalv prévade jag ldnge att finna en enklare
formulering, exempelvis "Att spela enligt vad
vi vet om tidens musikmiljé och med kunskap
om det musikaliska materialet och dess
sammansattning”. Tyvarr glomde jag fradga
respondenten om denna 6versattning kunde
godkdnnas. Kanske finns det en viss risk for
att titeln skramma bort en och annan 'tidig
musik'-alskare, vilket vore synd eftersom
avhandlingen ar bade lattlast och av centralt
intresse for interpreter av barockmusik.

Lena Weman Ericsson bdrjar sin avhand-
ling med att ge lasaren en personlig och
Oppenhjartig bild av sin musikaliska varld. Att
bygga sitt musikskapande pd vetenskaplig
grund har visserligen varit en praxis alltsedan
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Recensioner

medeltiden men forst under de senare decen-
nierna har den etablerats som del av en hogre
musikutbildning vérlden &ver. Kombinationen
‘'utdvande musiker'- 'utdvande musikforskare'
ar utan tvekan under tillvdxt och denna dubbla
kompetens finns hos manga av de forskare
som Lena Weman Ericsson refererar till i sin
avhandling.

Efter sitt personliga credo och en doku-
menterad fascination for Bachs musik foljer
i avhandlingen ett kapitel som redovisar
ett teoretiskt perspektiv med ingaende be-
greppsanalys foljt av ett kapitel som redogor
for den metodiska grunden for analys och
interpretation, bland annat med utgangspunkt
fran Laurence Dreyfus begrepp "inventio™. |
det fjarde kapitlet med titeln "En historisk
socio-kulturell kontext" presenteras tidi-
gare forskning, stilbegrepp sasom galant stil
och flgjtens etablering i Tyska Riket under
1700-talet. Kapitel 5, som ar avhandlingens
kdrna, innefattar analys av sonatens olika
satser, diskussion om instrument, temperer-
ing, konventioner och ornamentik. Det sista
kapitlet ,"Interpretation”, tar upp en del om
den interpretativa processen men beskriver i
huvudsak de olika tillfallen dar inspelningarna
gjordes for den CD-skiva som ligger fast pa
avhandlingens andra omslagssida.

Avhandlingen &r skriven i en spontan,
personlig, ndrmast poetisk stil och vittnar
om en forfattare som ar fortrogen saval med
sitt instrument, med 1700-talets musik, som
med nya strémningar inom musikvetenskap
och musikfilosofi. Litteraturen &r enorm pa
detta omrade, men forfattaren har gjort
ett bra urval som &r inriktat pa litteratur
i den nuvarande forskningsfronten. En del
aldre litteratur kanske skulle ha kunnat vidga

perspektivet. Det galler exempelvis Thurston

Svensk tidskrift for musikforskning vol. 91-2009

Dart/Ingmar Bengtsson, Musikalisk Praxis,
Adolf Beyschlag Die Ornamentik der Musik,
Marianne Danckwardt, /ntrumentale und vokale
Kompositionsweisen bei Johann Sebastian Bach,
men kanske framforallt dldre kompositions-
ldror sasom Heinrich Christoph Koch, Versuch
einer Anleitung zur Komposition (1782).

Avhandlingen ar fokuserad pa en rad ge-
nerella problem som sdkert flertalet grubblat
over som sysslat med historisk musik, t.ex.
"att vara trogen en notbild och samtidigt
vara artistiskt fri infér en notbild" eller "att
kdnna sig trygg i en sociokulturell kontext fran
1700-talet med tidstrogna instrument” nar
man musicerar for manniskor pd 2000-talet
for vilka flertalet denna kontext och denna
klangbild dr frammande.

Vid disputationen fragade jag respondenten
om "Historiskt informerad uppférandepraxis ur
ett kontextuellt musikontologiskt perspektiv"
kunde innebéra en risk for att man opererar
med forestallningar om uppférandepraxis
och detaljer rérande gamla instrument som
inte bara komplicerar interpretens relation till
musikverket utan dven den nutida lyssnarens
upplevelse av verket ifrdga? Kanske verket
haller minst lika bra &ven om klangbilden ar en
annan och framférandet ar mer utifran géllande
klangideal an forflutna? Respondenten be-
skriver ndmligen sjalv pa forsta sidan sin egen
vdg fran tvivel till dvertygelse i sitt historiska
sokandet. Men slutsatsen blir som sagt ett
credo: "... historiskt informerad uppfdrande-
praxis gav mig ett allmant kunskapsmassigt
djup, som gjorde mig 6vertygad om mojligheten
att genom denna kunskap ocksa kunna na ett
musikaliskt djup” (s. 1).

Vid sidan av detta sékande efter det "au-
tentiska" for en notbild fran svunna sekel finns

en annan sida dar musikverken utsatts for



egensinniga tolkningar efter moderna stilideal,
t.ex. Glenn Goulds nu klassiska tolkning av
bl.a. Das wohltemperierte Clavier. Aven inom
pop, rock och hardrock som heavy metal har
integrationen av det historiska arvet blivit
alltmer patagligt, dar inte minst det virtuosa
1800-talet, med tonsattare som Liszt och
Paganini, dr direkt monsterbildande for vara
dagars virtuoser pa gitarr, elbas, klaviatur etc.
| efterdyningarna av en sadan utveckling blir
ett historiskt interpretationsbegrepp vittom-
fattande och variationsrikt.

Respondenten citerar som inledning till
avhandlingen en dikt av Lars Gustafsson som
ger en poetisk tolkning av hur fattig musik-
varlden maste ha tett sig fore tiden for Bachs
musik. Atskilligt i férfattarens stil forefaller
vara inspirerat av ett sddant poetiskt sprak-
bruk som darmed skiljer sig fran traditionell
musikvetenskaplig prosa. Fordelen harmed
ar att den ger ett battre narmevarde till det
‘obeskrivbara’, till musikens sjalvt.

Forfattaren utmanar pd manga satt i sin
avhandling: hon soker sig medvetet till det
svara, problematiska, osékra, véljer en sonat
vars auktor och tillkomst bygger pa en sekun-
dar kalla, vars stil ar svarbestdamd och som &r
tekniskt svar att beharska. Kanske ar just detta
nyckeln till att hon ger oss manga inblickar
i sitt interpreterande arbete, det som brukar
kallas "tyst kunskap'? Den spontana stilen gor
|dsaren intresserad av interpretens problem
som hon till och med soker stracka ut till det
omedvetna! Men avhandlingen frammanar
ocksd ménga 6vergripande fragor: Vem be-
stdmmer vad som dr ett "historiskt informerat
framférande"? Vad &r det att vara interpret/
tolkare i forhallande till doda och levande
auktorer? Vad dr vasentligast, att musicera

eller interpretera?

Recensioner

| Dart/Bengtssons klassiska bok om upp-
forandepraxis finns pé s. 17 en intressant be-
skrivning av hur notskriften tolkades under 17-
och 1800-talen jamfort med hur notskriften
tolkas i dag. Forfattaren ar inne pa en liknande
diskussion pa s. 7: vad har tonsattaren noterat
och vad har han utelamnat av det som han
uppfattat som varande sjalvklar know how hos
interpreten? Forfattaren har ocksa gjort sin
variant av musikalisk kommunikationskedja

vars nu klassiska och fortfarande obe-
stridda modell skapades av Carl Lesche och
Ingmar Bengtsson. Respondentens modell
diskuterades ingdende vid disputationen av
medlemmar ur den extraopponerande betygs-
namnden. Personligen reagerade jag gentemot
modellen eftersom jag anser att lyssnarens
upplevelse och reaktion inte tillrdckligt
beaktas. Modellen blir i stallet i hdg grad
begransad till att illustrera den inre dialogen
mellan notbilden och interpreten. Den sociala
kontexten forblir hos forfattaren en odefini-
erad storhet.

Ar framférandet en del av verket sasom
forfattaren framhaller? Har fanns traditionellt
en principiell skillnad mellan exempelvis upp-
fattningarna hos en Hans von Biilow och en
Johannes Brahms. Gar det att finna den enda
sanna interpretation i ett verk? Von Biilow var
ldnge dvertygad. Men till och med han bérjade
med aren tveka om sina principer, kanske un-
der paverkan av vdnnen Brahms. Mellan dem
fanns namligen en avgdrande meningsskillnad:
Brahms sag sjalva nottexten som sakrosankt
medan tolkningarna for honom var tidsbundna
6vergangsstadier fran en tid till en annan. von
Biilow sag ddremot tolkningen som skapandet
av en tradition som paverkade kompositionen
och standigt férandrade densamma. Denna

vaxelverkan aktualiseras av respondenten som
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Recensioner

forestaller sig att verket uppstar i vaxelverkan
mellan notation och framférande. Samtidigt
ser hon notationen som nagot som &r av "icke
essentiell natur”, vilket komplicerar det hela.

"Autenticitet” dr ndgot av 'tidig musik-
rorelsens' mest diskuterade foreteelse och
begrepp. | bemarkelsen 'drommen om att
na det forflutna’ ar den nistan lika omdijlig
som drdommen att nd framtiden, men utan
tvekan har drémmen om det forflutnas musik
varit mycket kreativ. Men att forestélla sig
det forflutna dr som bekant en kombination
av vad man vet, vad man tror och vad man
fantiserar. Hur mycket dr vetande och sanning
och hur mycket ar tro i vart realiserande av
notdokument fran det forflutna? Forfattaren
tror pa "att vi, verkande i en annan tid, kan
tillgodogdra oss sa mycket kunskap att vi
kan hdvda att verkets sociokulturella kontext
inte gatt forlorad utan att den gar att ater-
skapa...” (s.21). Men det finns ju ocksa eviga
varden som kan hjalpa oss pa traven, karlek,
gudstro, upplevelsen av naturen, sexualdrift
etc. Ménskligheten dr som vi individer likt ett
trdd som - for att citera Géran Sonnevi- bar
inom oss alla aldrar. Det dr forutsattningen
for att tolka artefakterna bakat i tiden, dven
om de aldrig kommer att teruppsté i samma,
identiska skepnad.

Det ar val ingen tvekan om att forfattaren
vill repatriera sokande efter det som tidigare gatt
under beteckningen autenticitet men som nu
uppdateras till ett mer vetenskapligt definierat
och forklarat begrepp som "historiskt informerad
uppforandepraxis?” Men hur gor hon det?

| tredje kapitlet, "Metodisk grund for ana-
lys och interpretation” provar forfattaren en
intressant men ocksa kontroversiell infallsvin-
kel ndr hon vill "férsdka forestalla sig hur en
kompositdr agerade, ndr denne komponerade
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sitt verk, just darfor att denna process kan
visa pa strukturer som for interpretationen
kan vara intressanta.” (s.27). Hur langt kan vi
ga i att tolka kompositorens avsikter utan att
det blir rena fantasier? Personligen tycker jag
det gar for ldngt om man tror sig kunna rekon-
struera tonsdttarens kompositionsavgéranden
i detalj: "En anledning till att Bach valjer att
avbryta sekvensrorelsen i melodistamman ...
kan vara att han behdvde attondelsupptakten
till takt 19." (s. 78). Hypoteserna kan kanske
ibland leda ratt, men de 6ppnar ocksa for rena
spekulationer.

Valet av Laurence Dreyfus "inventio"-
begrepp och hans dekompositionsteknik
enligt konventionella monster ar kanske
sasom forfattaren papekade, givande for
den interpretativa processen. Men Robert L.
Marshalls traditionella analys (1972) enligt
Matthesons normer och Hans Eppsteins analys
utifrdn begreppet "integration” star enligt min
mening betydligt ndrmare materialet och dven
1700-talet. Respondenten hade visserligen vid
disputationen en poéng i att E-dur sonaten
inte har den kontrapunktiska struktur som
kdnnetecknar Eppsteins vid analys valda
h-mollsonat. "Musikalisk form", "harmonisk
progression” fanns sdkert pa 1700-talet dven
om det ar termer som tillkommit senare. Har
kommer vi till ett principiellt dilemma om vi
forsoker att analysera i enlighet med samtida
teoretiker. Hur man &n bér sig at vid analys
kan man inte franga sitt erdvrade musikaliska
tankande och det blir en konstlad rekonstruk-
tion hur man dn soker arbeta sig in i det for-
flutna. Det dr darfér méjligt att respondenten
trots allt valt ratt vdag nar hon utgatt fran ett
modernt alternativ.

Kapitel 4, " En historisk socio-kulturell
kontext" utgdr avhandlingens fallstudie. Har



ligger fokus pa ett yttre betraktelsesatt och
fragor rérande datering, genre och stil samt
beséttning behandlas. Genomgangen av kéllor
och manuskript ar informativa och forskningen
kring sonaten val redovisad. Diskussionen om
genretillndrigheten dr dvertygande liksom
fragor rérande stilen. lbland har forfattaren
en bendgenhet att dra ivdg med hypoteserna
val langt (s. 53, 56, 93, 102), men det stimu-
lerar onekligen fantasin och kan som sagt
ge upphov till nytt sékande. Nar forfattaren
kommer in pd sin musikaliska praxis blir stilen
mer pragmatisk och man kédnner att det ar
den trygga musikern som talar: "Resultatet av
den hdr temperaturen dr en milt oliksvdvande
temperatur som har karakteristik men dnda
tilldter tonarter med manga fortecken, vilket
blir viktigare ju ldngre in pd 1700-talet vi
kommer repertoarmdssigt, inte minst nar det
galler Bachs musik.” (s.94). Anda mera giller
det ndr forfattaren pé s. 102 beskriver "speci-
aldrillen" som &r pedagogiskt informativt, dock
mer avsedd for Kenner dn Liebhaber.

| sjatte och sista kapitlet "Interpretation”
knyter forfattaren ihop sacken genom att
sammanfatta tidigare kapitel, redovisa sitt
samarbete med Hans-0la Ericsson och de olika
tillfallen dar sonaten spelats, foredomligt pre-
senterade pa bifogad CD. De olika inspelning-
arna ger exempel pa synnerligen avvikande
interpretationer, dar cembalotyp eller orgel
satter fljten i helt olika klangkombinationer
liksom olika typar av rumsakustik och andra
miljofaktorer. Likasa forandras flojtspelet vid
olika interpretationer av generalbasstimman.
Aven tempi varierar liksom flgjtens "frihet”
fran relativt bunden, till mer improvisato-
risk. Ibland ger den fylliga generalbasen en
kdnsla av triosonat. Karaktéren kan vaxla fran
hdgtidlig till glad och uppsluppen. Kanske

Recensioner

borde forfattaren ha bérjat sin avhandling
med att analysera de olika inspelningarna?
Avhandlingen skulle dérmed ha satt de olika
interpretationsmdjligheterna i centrum. Men
det verbala &r inte de tvd musikernas centrala
sdtt att kommmunicera om interpretationsfra-
gor: "Grunden for vart musikaliska samarbete
ar lyssnandet och kanslan av trygghet, en
trygghet i vetskap om att kompetens finns...
Det ar innebar att vi ytterligt sallan diskuterar
specifika interpretatoriska fragor, vi musicerar
oss i stéllet fram till en interpretation dar vi
bada &r tillfreds.” (s. 115).

En modell som skall illustrera med linjer
och figurer relationerna mellan musikernas
intention och partitur, musikerns interpre-
tation, musikens kunskap, framférande och
nutida sociokulturell kontext, saknar den
historiska kontexten. Beskrivningarna av de
olika framférandena dr sdsom forfattaren sjalv
papekar nedskrivna anteckningar och berdr
bara ytligt fragor rérande rum, publik etc. Men
avhandlingens inriktning &r inte sociokulturell
utifran den bemérkelsen utan i férsta hand
fokuserad mot samspelet mellan artefakten
och interpreten, i detta fall flojtspel av en
Bach-sonat och Lena Weman Ericsson.

Utan tvekan har det vetenskapliga arbetet
paverkat forfattarens interpretation, vilket jag
namnde inledningsvis. F6r kommande interpre-
ter av barockmusik kan avhandlingen ge bade
inspiration och vdgledning men framférallt
upplevelsen av att ‘de hdr problemen har ju
jag ocksa traffat pa'. Lenas Weman Ericssons
avhandling ar mycket stimulerande lasning,
personlig, spontan och uppslagsrik. Hennes
engagemang balanseras av en rik kunskap
och musikalitet som for in Idsaren i interpre-
tens verkstad pa ett unikt satt, och hennes
utnyttjande av traditionell musikvetenskap
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visar vdgen for kommande avhandlingar med

konstnérlig inriktning. Good luck, Pited!

Jan Ling

Musiklarares val av
undervisningsinnehall

Marie-Helene Zimmerman Nilsson:
Musikldrares val av undervisningsinnehdll: En
studie om musikundervisning i ensemble och
gehdrs- och musikldra inom gymnasieskolan.
Diss. Hogskolan for scen och musik vid
Goteborgs universitet, 2009. 180 s. ISBN:
978-91-977757-5-5

Inledningsvis forklarar Zimmerman Nilsson
att upprinnelsen till avhandlingen star att
finna i hennes erfarenhet av att undervisa i
musik i olika skolformer - fran forskola till
musikldrarutbildning. Avhandlingen, som &r
amnesdidaktisk, behandlar gymnasieskolans
musikundervisning. Lararnas vardagliga praktik
star i centrum. | studien analyseras musikla-
rares val av undervisningsinnehall och under-
visningsmetoder i ensemble samt gehors- och
musiklara. Aven lararnas avsikter med under-
visningen och deras sdtt att anpassa undervis-
ningen till eleverna uppméarksammas.

Undersokningens tva forskningsfragor
ar: 1) Hur valjer musikldrare innehall for
att undervisa i ensemble och gehdrs- och
musikldra inom gymnasieskolan?; 2) Hur an-
vander musikldrarna undervisningsinnehallet i
undervisningen?

Arbetet betecknas som en variationsteo-
retiskt inspirerad musikdidaktisk avhandling.
Variationsteori dr en teori om ldrande som
utvecklats av Ference Marton. | teorikapitlet
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beskriver Zimmerman Nilsson hur variations-
teorin har anvénts i pedagogiska sammanhang
och hur den utvecklats ur fenomenografi.

Avhandlingens data samlades in genom
att videofilma fem musiklarares undervisning
och, som ett komplement, genom att intervjua
dem. Analysmaterialet bestod av sex under-
visningssekvenser, fyra i ensemble och tva i
gehdrs- och musiklara. Resultatet presenteras
i tva kapitel som &r baserade pa samma
empiri. | det musikdidaktiska resultatkapitlet
konstateras att ldrarna gor tva skilda val i
sin undervisning. "Det forsta valet innebar
att innehallet styr metoden. Lararen utgar
fran ett innehall som ar fixerat och férmedlar
olika satt att gestalta detta innehall ... Det
andra valet innebar att aktiviteten utgor
innehallet, dar lararen anpassar detta innehall
utifran elevernas fardighetsniva i ensemble”
(s 116). | bada dessa fall konstateras att ett
dvervdgande tekniskt, hantverksméssigt fokus
karaktdriserar musikldrarnas undervisning.
Lite sorgset fragar forfattaren sig varfor det
ar sa ovanligt att undervisningen nar fram till
det musikaliska. De musikaliska aspekter som
anges i kursplanerna verkar inte satta nagra
storre avtryck i undervisningen.

| det andra resultatkapitlet blir de sex
sekvenserna fran forra kapitlet féremal for
variationsteoretisk analys. Det konstateras
att larandeobjekten i gehdrs- och musiklara
karaktdriseras av variationsmonstret gene-
ralisering (ett fenomen varieras genom att
olika uttryck fér detta presenteras). De mest
framtrddande variationsmdnstren i ensemble
ar generalisering och separation (viss aspekt
varieras, andra halls konstant).

| diskussionskapitlet konstateras sam-
manfattande att analyserna i de tva resul-
tatkapitlen lett fram till samma slutsats:



att hantverksfokus préaglar undervisningen.
Klingande musik forekommer men har inte
nagon koppling till musikteori. Undervisningen
har varit inriktad pa att eleverna skall folja
ldrarnas instruktioner snarare an att utveckla
deras formaga att lyssna. Aven om det inte
direkt skrivs fram, framstar det som att musik-
undervisningen pa gymnasiet kannetecknas av
tydliga granser mellan olika @mnen. En latent
fraga ar forstas hur eleverna lyckas integrera
vad de ldr sig i sina olika amnen.

Som helhet menar jag att detta &r en
innehallsrik och val genomford avhandling
med bra balans mellan teori och empiri. Som
|&dsare far jag emellertid vissa problem att se
om den férsta fragan har besvarats eller Gver
huvud taget hur den skulle kunna besvaras.
| vilka termer och pa vilken niva skulle
resultatet ha kunnat formuleras utifran en
hur-frdga, nér studien sags rora valet av inne-
hall - undervisningens vad-fraga? Det forsta
resultatkapitlet om musikdidaktik ar fylligt och
ger en intressant och hdgst initierad inifran-
bild av musikundervisning som den bedrivs pa
gymnasieniva. Kapitlet ger |asaren tillgang till
sex snapshots fran ratt olika undervisnings-
moment. Det dr enligt mitt férmenande av-
handlingens huvudresultat. Lararna sigs alltsa
gora tva val: lata innehallet styra metoden
eller [ata aktiviteten utgdra innehéllet. Fragan
4r om det endast r lararnas val. Ar det inte
till stor del forskarens val, genom séttet att
organisera materialet?

En intressant sak dr att det finns en
skillnad mellan lararens avsikter och hur
undervisning genomfdrs, nar det galler musi-
kaliska dimensioner. Nar sddana dimensioner
aterspeglas i lararnas avsikter kan dessa inte
utldsas i undervisningen och da musikaliska

dimensioner lyfts fram i undervisningen
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aterfinns de inte alltid i lararens avsikter. Vad
ldrare sdger att de gor visar sig alltsa vara na-
got annat dn vad de verkligen gor. Motsagelser
av denna art hade garna fatt lyftas fram pa
fler hdll i avhandlingen. Det skdnker liv och
trovardighet at framstallningen.

Zimmerman Nilsson anvédnder variations-
teorin pa ett fritt sétt, vilket i och for sig inte
ar nagot fel. Variationsteorin brukar vanligtvis
anvandas for att studera hur lararens satt
att undervisa och sekvensera innehdllet far
konsekvenser pa elevernas forstaelse och
kvalitet i ldrandet. | avhandlingen prévas
variationsteorin utifran ett lararperspektiv,
vilket @r innovativt inom musikpedagogik
men samtidigt problematiskt da larande inte
forekommer som studieobjekt. Over huvud
taget dr teorins anvandbarhet i konstnérliga
sammanhang langt ifran sjalvklar och val vérd
att diskutera.

Under rubriken didaktiska implikationer
lyfts betydelsen av undervisningsgruppens
storlek fram. Da larandeobjektets innehall
riktas till en enskild elev ger ldrarens satt
att anvénda undervisningsinnehallet upphov
till variationsmonstret separation. | de
ldrandeobjekt dar innehallet formedlas till
en grupp elever ar det mest framtrddande
variationsmonstret generalisering. Detta
ar for mig ett intressant och, som jag tror,
utvecklingsbart fynd. Som avslutning anger
Marie-Helene Zimmerman Nilsson som ett
forslag pa fortsatt forskning att genomfdra en
liknande studie ur ett elevperspektiv. Jag kan
bara instdmma i detta.

Sture Brdndstrom
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Spelrum

Sven Aberg: Spelrum - om paradoxer och Gver-
enskommelser i musikhdgskoleldrarens praktik.
Diss., Institutionen for industriell ekonomi och
organisation, Kungliga tekniska hdgskolan.
Stockholm: Dialoger, 2008. 193 s. ISBN 978-
91-7178-913-6

Lutenisten Sven Aberg, lektor i rendssans-och
barockluta vid Kungliga Musikhdgskolan i
Stockholm, har skrivit en banbrytande av-
handling om musikhdgskoleldrarens praktik.
Avhandlingen belyser fragor som bade ldraren
och studenten mater vid dverforing av praktisk
kunskap inom ramen fér en hogre musikut-
bildning. Arbetets syfte ligger framfor allt i
att ta upp den del av ldrarens yrkeskunnande
som syns i situationsbunden véxelverkan
mellan olika personligheter. Den delen av
kunnandet dr ocksa orsaken till att mastare/
lérling-systemet i sin grundldggande mening
inte gar att ersatta med gruppundervisning.
Det instrumentspecifika kunnandet - som
dock dr viktigt - star inte i fokus i den har
forskningen.

Forskningsarbetet har utférts inom
Kungliga Tekniska Hogskolans Advanced
Programme in Reflective Practice under ledning
av professor Bo Géranzon som redan ldnge
har forskat i praktiskt yrkeskunnande ur
olika synvinklar. Goranzons Avdelning for
Yrkeskunnande och Teknologi vid KTH har i
samarbete men Kungliga Dramatiska Teatern
utvecklat en speciell dialogseminarieform som
ger mgjligheten att reflektera kring praktiskt
kunnande i motet mellan vetenskapliga och
konstnarliga synpunkter. Sven Abergs initiativ-
tagande ledde till att det bildades ytterligare
tva seminariegrupper - den har gangen med
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larare fran KMH. Avhandlingen baserar sig
huvudsakligen pd material i form av protokoll
och texter fran dessa seminarier. Texterna har
publicerats i sin helhet i skriftserien Spelplats,
nummer 2/2006 (ansvarig utgivare och redak-
tor Sven Aberg].

| bérjan av inledningen tar Aberg fram det
faktum att diskussion kring forskningsdmnet
nastan helt och hallet saknas. En viktig orsak
till detta ar en stor misstro gentemot ordens
férmaga att uttrycka det som hander vid
6verforing av praktisk kunskap, eftersom
processen till stor del bygger pa sa kallad "tyst
kunskap" (tacit knowledge). Aberg férklarar
utgangspunkterna for sitt arbete och dia-
logseminarieformens metodik samt sin egen
erfarenhetsgrundade position som forskare.
Han betraktar den vid KTH utvecklade forsk-
ningstraditionen som reaktion mot sadana
angreppsmetoder som forsoker reducera ett
yrkeskunnande till modeller. Abergs avhandling
ar ett slags aktionsforskning, dar deltagarna
ses som subjekt i processen och inte dr un-
derstéllda utifran valda observationsmetoder.
Aberg redogor inte for sin mojliga beldsenhet
i amnet pa det internationella faltet, vilket
i mitt tycke dr en brist i det annars mycket
betydande arbetet. Faktum &r att det inte
finns mycket forskning kring instrument- eller
sanglararens arbete och i synnerhet inte ur
den kunskapssyn som Aberg har valt. Nagra
avhandlingar som tangerar amnet &r svartill-
géngliga, eftersom de &r skrivna pa finska. En
mera omfattande 6versikt dver forskningen
kring hogre musikutbildning kunde dndé ha
forstarkt medvetenheten om den har avhand-
lingens betydelse.

Avhandlingen bestar av tre delar. Den
forsta behandlar lararens relation till spraket.

Spraket &r ett tema som &r grundldggande for



hela arbetet. Det handlar ju i grund och botten
om att hitta sprakligt uttryck for sddant som
ar i mangskiftande rorelse och darfor inte kan
beskrivas i form av pastaenden och regler.

Det hér géller bade den praktiska nivan kring
overforingen av kunskap och den niva som

tar avstand fran den praktiska situationen

i form av texter som beskriver handlingen.

Det forsta skriftliga avstandet gjordes vid
dialogseminarierna - med Aberg sjilv som
deltagare. Det andra avstandet tog han genom
att skriva avhandlingstexten som bygger pa
seminarietexterna.

Namnet pa forsta delen - "Kringgdende” -
4r ett bra exempel pa Abergs formaga att hitta
traffande uttryck for lararens sitt att anvanda
sprak: ldraren 'gdr runt’ problemet genom olika
metaforer och sprakliga bilder. Syftet ar att fa
studentens inre i rorelse sa att han eller hon
kan skapa egna inre bilder och forandra sddana
som verkar pa ett hindrande satt. Att ga rakt pa
problemet kan ofta skapa spanningar. | musik-
utbildningen betonas starkt den fysiska presta-
tionen och sinneserfarenheten faller i glémska.
Darfor saknar utféranden ofta personlig rost.
Det kdnns som om exekutdren observerade sitt
agerande utifran. Ur olika aspekter underséker
Aberg vad det egentligen betyder att tolka mu-
sik och hur man blir inférd i en musikstil. Dessa
ar vasentliga delar av undervisningens innehall
men diskuteras véldigt séllan. Det finns olika
tankestilar inom faltet. Aberg tar upp hur viktigt
det dr att medvetandegdra de underforstadda
forutsdttningarna for tankestilen som man blivit
inford i for att mojligen ocksa kunna foréndra
den. | slutet av forsta delen tar Aberg en titt pa
ett par exempel fran filosofin. Exemplen visar
pa angreppssatt vars syfte inte dr att forminska
motsadttningar inom ett falt, utan snarare att

skapa tankemadssiga spanningsfalt.
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| andra delen - "Paradoxala falt" - for-
djupar sig Aberg i olika spanningsfalt som
en skicklig musiker/musikldrare maste lara
sig hantera i praktiken. Han tar upp flera
motsatser som dels hor till musiken, dels
till 1ararens agerande samt till bade och: till
exempel planering/spontanitet och reflektion/
handling. De spdnningsfalt som Aberg mycket
traffande beskriver och reflekterar kring ar i
mitt tycke vdsentliga och alltid ndrvarande
i inlarningsprocesser och i musicerandet.
Till exempel speglar han spanningen mellan
kompositionen och musikern mot den diskus-
sion som aktualiseras hos skadespelaren
ifrdga om en rolltolkning. Bland musiker &r en
liknande spanning mycket mindre diskuterad.
Aberg pastar inte att han skulle ha tagit upp
alla mojliga paradoxer. Det vore ju ocksa
paradoxalt, eftersom det enligt angreppssattet
ar vasentligt att kunna véxla synsatt och réra
sig i faltet. Redan den givna mdngden av mot-
satser ger en rik djupdykning i praxisen. Aberg
understryker att hans avsikt inte dr att bygga
upp ett filosofiskt system och att ordens
betydelse inte &r fast. | slutet av andra delen
koncentrerar han sig pa reflektionens roll inom
musikhdgskolekulturen. Utbildningen betonar
ju fardigheten att géra. Men om musikern inte
utvecklar en forméaga till personlig reflektion,
om han eller hon inte har behovet att sjilv
finna djup i konsten, har han inte vingar som
bar honom vidare i sin yrkesbana.

| tredje delen - "Regler och dverenskom-
melser" - diskuterar Aberg overforingen av
praktisk kunskap i ljuset av olika filosofiska
tankesatt. Han dvervéger huruvida praxisen
kan uttryckas i form av regler och metoder.
Han speglar musikerns process till exempel
mot de fem steg som filosofen Hubert Dreyfus
har presenterat gallande praktisk kunskap.
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Aberg kommer fram till att de givna distinkta
stadierna inte motsvarar verkligheten - i syn-
nerhet inte i 6nskvard gestalt. Dreyfus modell
tydliggdr hur inldrningsprocessen under
granskning for det mesta inte fungerar. En
vasentlig referens dr Michael Polanyis begrepp
tacit knowledge: kunskap som dr underfor-
stddd men inte uttryckt, utan gdmd i handling.
Polanyis tanke innebér att kunskapen inte
gar att avskilja fran personligheten. Aberg
fordjupar sig annu i Ludwig Wittgensteins syn
pa sprak och dess definitionsformaga, 'sprak-
spel'. Wittgenstein visar att sjdlva spraket har
sin grund i en praxis som inte ar mdjlig att
definiera i form av logik. Synsattet gar inte
att skilja fran uppfattningen om spraket - ett
tankesatt som ar centralt i Abergs avhandling.
Efter att ha tagit till diskussion ytterligare ett
par filosofiska exempel pa kunskapens natur
konstaterar Aberg: "Vissa aspekter av en prax-
is kan uttryckas i regelform, men reglerna ar
en forenkling och utsovring av stabila element
i praxisen, inte en grundlaggande bas som
praxisen utgar fran." Reglerna far mening forst
i den praktiska situationens spanningsfalt.
De kan enligt Aberg ses som avspeglingar av
de mest stabila aspekterna pé en praxis. Men
mangtydigheten lar vi kdnna genom exempel.
Aberg ndmner i bérjan av avhandlingen den
sa kallade "konstnarliga forskningen” som en
utgangspunkt. Det dr fraga om forskning som
ungefér fran 1990-talets bdrjan har kommit till
uttryck i konstnérens reflexion kring sitt eget
skapande. Aberg vill utvidga uppfattningen
om den har typens forskning: "Att reflektera
kring sitt eget utévande handlar ocksa om att
undersdka den praxis man ar en del av." Det
har Aberg ocks3 gjort pa ett personligt och
konsekvent satt. Det ar klart att en utifran
observerande metod skulle innebéra en helt
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annan forskning och féormodligen begrénsa
sig till vissa fenomen inom faltet. Det ar i mitt
tycke en tillgang att Aberg rér sig fran konkreta
exempel mot det filosofiskt allméngiltiga. Han
undviker det som ofta kdnns konstlat dd man
forsoker pressa in forskningsmaterialet i teorier
som inte dr traffande.

Som utdvare av ifrdgavarande praxis
kan jag med beundran séga att Aberg pa
ett rikt satt har lyckats levandegdra det
mangskiftande "spelrum” dar jag befinner mig
i mitt yrkesliv. Om lasaren &r van vid mera
traditionella avhandlingsformer kan texten
forst kdnnas osammanhéngande - tills man
begriper att det handlar om ett uttryck som
ar konsekvent med innehallets natur. Samma
frdgor behandlas i olika sammanhang. Den
kringgdende rérelsen i skrivandet bevarar
handlingens situationsbundna spanningsfalt.
Under avhandlingens lopp 6ppnas helhetsbil-
den s& smaningom i sin rikedom. Aberg 6nskar
att ldsaren mojligen ser nya sidor i sin praktik
och att han/hon till och med kinner behov av
att utveckla nya forfaringssatt. Inom mig har
Abergs text satt mycket i rorelse. Jag hoppas
och tror att avhandlingen kommer att vécka
diskussion som behdvs inom faltet.

Annikka Konttori-Gustafsson

Med rosten som instrument

Ingrid Akesson: Med résten som instrument:
Perspektiv pd nutida svensk vokal folkmusik.
Diss., Nordiska museets forskarskola och
institutionen fér musikvetenskap, Uppsala
universitet (Svenskt visarkivs handlingar 5),
Stockholm: Svenskt visarkiv, 2007. 354 s., ill.,
notex., CD. ISBN 978-91-977013-1-0



Ingrid Akessons doktorsavhandling i musik-
vetenskap kartldgger laget for den vokala
folkmusiken, ndrmare bestdmt genom att
studera aktiva sangares verksamhet i dagens
Sverige. Som en bredare kontext belyser
avhandlingen hur den svenska folkliga sdngen
har utvecklats fran bondekulturens tider till
1960- och 70-talens revitaliseringsrorelser
och vidare till en del av den nutida postmo-
derna mediekulturen, dar 'folksdngare' & mer
eller mindre utbildade professionella musiker
vars aktiviteter kdnnetecknas av scenupp-
trddanden, CD-inspelningar och musikaliska
gransoverskridanden. Akesson identifierar
séledes tre skeden inom den svenska vokala
folkmusikens utveckling: den forsta ar den
som hon kallar fér "tradition"; den andra ar re-
vitaliseringstiden pa 1960- och 70-talen, som
hdmtade inspiration fran den internationella
rorelsen "folk music revival”, och det tredje
skedet, "den vokala vagen”, med bdrjan under
1980-talets senare hdlft och fortfarande en
realitet. Den vokala vagen kdnnetecknas enligt
Akesson av betoningen pa musikaliska sardrag
(darifran kommer bokens rubrik "med rosten
som instrument”) och influenser fran andra
musikformer. | praktiken ar det da ofta fraga
om gransoverskridanden. Samma processer
har paverkat folkmusikens falt dverlag, efter-
som institutionalisering, professionalisering
och medialisering ocksa har medverkat i den
vokala vagen, under vilken den folkliga vis-
sangen utvecklats till den mangsidiga form av
musicerande, som skribenten kallar foér "vokal
folkmusik". Nutida vokal folkmusik innefattar,
vid sidan av vissang, manga slags musikaliska
yttringar, fran trall av spelmanslatar till
kulning och experimentell réstanvandning
inom folkmusikens subkultur. De aspekter
som fortsdttningsvis knyter dagens vokala
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mangfald till folksangens gamla traditioner ar
enligt Akesson gehorstradering samt sa kallad
folkmusikalisk melodik och uppférandepraxis
som ideal.

Boken borjar med en dmnesintroduktion och
teoretisk bakgrund. Ett framgangsrikt genom-
forande av undersokningen forutsatter att ett
antal mangfacetterade vetenskapliga begrepp
klargors, sasom tradition, folksang, revitalisering,
genreetablering, musikaliska gangstigar, subkul-
tur, kreativitet, kulturarv och kanon. De flesta av
dessa, oftast icke-entydiga begrepp diskuteras
pa ett fortjanstfullt satt. Speciellt mycket tycker
jag om Akessons sitt att behandla begreppet
"tradition”, som &r sa besvarligt att min egen
larare en gang rekommenderade att helt undvika
begreppet. Akesson anser att "traditionen” ar
bade en diskurs och ett kulturarv i form av
materiella faktorer, |atar, repertoar, sangstilar
och forebilder. Anvandningen av ordet "diskurs”
leder dock inte till en egentlig diskursanalys av
forskningsmaterialet som framfor allt bestar av
intervjuer. Alla behandlade begrepp dr dock inte
likvérdiga i forhallande till forskningsproblemet;
exempelvis kanske begreppen kanon och kultur-
arv sist och slutligen inte har s central plats i
analysen av det empiriska materialet.

Sedan fodljer en kortfattad beskrivning av
det folkliga musicerandets utveckling i Sverige
fran det tidiga 1800-talets insamlare till dess
genrer, arenor, funktioner, utdvare och deras
repertoarer i olika miljoer fran 1800-talet till
1960. Beskrivningen baserar sig pa tidigare
forskning och fokus ligger pa vokal folkmusik.
Darefter ger forfattaren en 35 sidor 1ang "skiss
till historieskrivning” om den vokala vagen
fran 1980-talet till idag. | detta kapitel utgar
Akesson ocksa fran sina egna erfarenheter
inom folkmusikfaltet. Detta kapitel erbjuder

mycket intressant bakgrundsinformation om
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den vokala vagens historia for en utomstaende
sare. Enligt Akesson ar kapitlet dock endast
en "skiss till en historia”, eftersom det inte
foljer historieskrivningens kallkritik och me-
todologi. Jag hade gérna sett att ocksa detta
annars fortjanstfulla kapitel hade baserats
endast pa bevisad, kéllkritiskt granskad och
darfor palitlig information.

Det faktum att Akesson sjalv har varit
verksam som séngare, arrangor och arkivist
pa folkmusikens falt sedan 1987 - egentligen
under just den 20-3ariga period som den vokala
vagen har funnits - har inneburit tillgang
till mycken insiderkunskap, vilket forstarker
forskningens relevans inom den folkliga vokala
vagen. Lasaren far intrycket att Akesson av
egen erfarenhet vet vad hon skriver om. Hon
kunde till och med ha inkluderat sig sjalv i
den undersokta informantgruppen och gjort
analytiska autoobservationer om sin egen
karridr och fordndringar i sitt musicerande.
Samtidigt har Akessons nidra forhallande till
forskningsdmnet mojligen gjort det svarare att
skriva en rapport vilkens alla dimensioner dven
lésare utan forhandskunskaper kan ta till sig.
Jag saknar ocksa ett explicit klargdrande av
den roll som "utdvarens perspektiv" haft inom
den metodologiska ramen.

Foljande analyskapitel behandlar empiriskt
material som hdmtats fran fjorton nutida
folksangare. Informanterna hade valts sé att
de representerar ganska jamnt tva olika ge-
nerationer av nutida svenska folksdngare: de
dldre sangarna, av vilka de flesta ar fodda pa
1950-talet, har borjat under revitaliseringens
tid, medan de yngre, fodda pa 70-talet, har
varit verksamma endast under den nuvarande
vokala vagen. Akesson har intervjuat de valda
sangarna och analyserat deras inspelade

repertoarer. Hon betraktar deras repertoarval,
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sangstil och dvrig réstanvandning, deras satt
att utforma och bearbeta text och melodi,
samt deras framf6randen och arrangemang.
Avhandlingen innefattar ocksé beskrivningar
av varje informants vig till sdngen och till den
egna karridren som sangare, vilket uppfyller
forfattarens syfte att analysera pa vilket satt
utdvarnas musikaliska bakgrund har betydelse
for deras forhallningssatt till traditionen.

For en utomstaende |dsare &r det tidvis dnda
besvérligt att veta vilken slags sangare som
beskrivs. Jag hade gérna sett information om
de enskilda informanterna och deras bakgrund
t.ex. i sammanfattande tabeller. Sddana hade
gjort det lattare att félja med resonemangen
kring sangarnas satt att forhalla sig till
traditionen.

Tio av de utvalda fjorton folksdngarna &r
kvinnor, vilket enligt férfattaren ungefarligen
motsvarar proportionerna mellan kvinnliga
och manliga utévare p3 filtet. Enligt Akesson
har den svenska vokala folkmusiken borjat
blomstra forst och framst som kvinnosyssla
- liksom det ocksa var forr i vdriden. Hon
jadmfor situationen med den i Finland, dar det
ocksd dr mestadels kvinnor som fungerar som
folksdngare - med det tydliga undantaget
Heikki Laitinen som varit den mest kdnda folk-
sdngaren i landet under de senaste fyrtio aren.
Fastan Akesson inte gar djupare in i fragan om
vad kvinnodominansen innebar for den vokala
folkmusikens stéllning i Sverige, inte heller
om den svenska genusstrukturen (ojamlikhet,
maktrelationer, attityder, genusroller) spelar
nagon roll ocksd inom folkmusiken, anser jag
att genusens roll i den svenska folksangen be-
handlats val inom ramen av undersdkningens
fragestélining. Av ndgon anledning brukar man
forutsdtta att genusaspekter ska beaktas bara

nar undersokningar behandlar kvinnors sysslor.



Beklagligtvis &r det inte lika sjalvklart att man
forvantar sig genusanalys vid studier av mén.

Undersdkningen handlar om de utvalda
folksangarnas forhallningssatt till folkmusik-
traditionen. Detta dr ocksa det huvudproblem
som undersdkningen ska besvara: hur dessa
utdvare valjer, utformar och framfor sitt musi-
kaliska material och vad som styr deras val.

Avhandlingen bygger pa en forskningsmo-
dell som betraktar musikernas forhallningssatt
till traditionen ur tre perspektiv: aterska-
pande och omskapande av det som kallas
tradition samt nyskapande inom densamma.
Forskningsmodellen "aterskapande-omska-
pande-nyskapade” fungerar pa ett fruktbart
sdtt i undersokningen. Den kommer sakert
att anvandas av andra forskare i framtiden.
Sarskilt uppskattar jag att den utnyttjade
forskningsmodellen riktar forskarens blick mot
musicerandets - i det har fallet sdngens och
sjungandets - detaljer.

Analysen - speciellt av sangstil och
rostanvandning - fortloper som jamforelser
mellan de tva olika generationerna, revitali-
seringstidens och den vokala vagens séngare.
Samtidigt &r individperspektivet i avhand-
lingen mycket starkt: férfattaren betraktar det
som hon kallar fér den vokala folkmusikens
subkultur forst och framst som individernas
projekt. De individuella sdngarna bestdmmer
om de valjer eller valjer bort traditionen, de
omskapar och nyskapar den. Enligt Akesson
ar det ren musikalisk nyfikenhet och glddje
som styr sangarna i deras satt att aterskapa,
omskapa och/eller nyskapa folksangstraditio-
nen. Men hur fria r individerna egentligen
i sitt agerande? | vilken man &r det kulturen
och samhéllet som musicerar 'genom’ dem?
Folkmusikens diskurser och varderingar

paverkar sdkerligen individernas val, likaval
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som man kan anta att medialisering och
professionalisering paverkar den vokala
vagens sardrag. Publikens och musikindustrins
forvantningar samt professionella musikers
behov av att vdcka intresse hos media, fa
lyssnare och namn &r troligen ocksa med i
spelet. Folkmusikfaltet brukar ocksa ha sina
egna gatekeepers (dtminstone har vi sddana

i Finland), madnniskor som har mera makt dn
andra for att bestimma om det som hdnder
inom folkmusiken och pa sa satt pdverkar
vissa utvecklingslinjers popularitet. Och till
sist: pa vilket satt har nationen Sverige med
sin kulturpolitik och musikutbildning paverkat
den vokala folkmusikens utveckling under den
undersokta perioden? Ur dessa synvinklar ar
faltet mojligen inte sa fritt for sdngare att
gora vad som helst, bara byggt pa musiceran-
dets gladje.

Man kan pastd att alla musikslag - med
undantag av rituell musik - befinner sig i ett
spanningsfalt mellan tradition och innovation.
Det tillndr musikens karaktar vare sig det ar
fradga om konst-, populér- eller folkmusik, att
musiker samtidigt maste operera inom genrens
ramar och soka efter nya uttryckssatt. Det
som varierar fran en genre till en annan &r hur
man férhaller sig till nyskapandet. Olika genrer
tilldter, uppmuntrar, eller kanske till och med
forutsatter, nyskapande i olika man. Sdsom
Akesson har noterat behover inte nyskapande
och omskapande i sig betyda att man 16sgor
sig fran reglerna, sérskilt inte inom gehdrsba-
serad folkmusik.

Den annars fortjanstfulla avhandlingen
saknar en sammanfattning av svaren pa
forskningsfragorna samt en diskussion om de
uppnddda resultaten utgdende fran analysens
begreppsliga, metodologiska och kulturkon-

textuella utgangspunkter. Fastdn svaren pa
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forskningsproblemet finns i analyskapitlet,
hade jag garna last ett sista kapitel om bety-
delsen av utdvarnas generationstillhérighet
och deras musikaliska bakgrund for forhall-
ningssatten till traditionen samt om relationen
mellan stabilitet och férdndring hos dagens
vokala folkmusiker jamfért med revitalise-
ringstidens sdngare.

Enligt Akesson hinvisar ordet "svensk" i
avhandlingens rubrik till en spraklig definition
av svenskhet. Avhandlingen uppmarksammar
sdrdrag och utvecklingstrender inom den
svenska vokala folkmusiken i Sverige (om det
finns flyktingar som sjunger svenska folk-
sanger, inkluderas de inte) samt i férbifarten
ocksa bland svensksprakiga befolkningsgrup-
per utanfor Sverige. Aven om svenska sprak-
minoriteter i Finland och Estland behandlas,
beskriver avhandlingen &nda sist och slutligen
endast laget i Sverige: informanterna ar
rikssvenska och deras férhallningssatt till
traditionen géller ocksa endast i Sverige.
Svensksprékiga folksdngare i Finland och
Estland deltar inte med samma intensitet i
den rikssvenska folkmusikens subkultur som
de rikssvenska folksangarna. Till exempel har
medialisering och professionalisering skett i en
annan takt i de andra ldnderna.

Som helhet &r Ingrid Akessons undersék-
ning ett viktigt svenskt tilldgg till forskningen
kring folkmusikens utveckling i Europa under
de senaste decennierna. Den dar mycket
informativ och beskriver en fascinerande
subkultur och ett skede inom svenskt musikliv
pa ett intressant och tankevdckande satt.
Boken inkluderar ocksé en CD som ytterst
vl illustrerar de musikaliska aspekter som
forfattaren skriver om. Framstallningen visar
att Akesson besitter djupgaende kunskaper om

sitt forskningsdmne och lika djup forstaelse.
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Texten ar valskriven och logiskt uppbyggd,
aven om nagra fa saker mdjligen upprepas i
onddan. Forskaren beskriver och motiverar
grundligt alla sina val samt reflekterar kring
sin egen forskarposition. Undersdkningen
identifierar likadana utvecklingstrender inom
den svenska vokala folkmusiken som t. ex.
Britta Sweers (Electric Folk: The Changing Face
of English Traditional Music, 2005) har hittat
inom den engelska folkmusiken och Juniper
Hill (From Ancient to Avant-garde to Global:
Creative Processes and Institutionalization

in Finnish Contemporary Folk Music, 2006)
samt Tina Ramnarine (/lmatar's Inspirations:
Nationalism,Globalization, And the Changing
Soundscapes of Finnish Folk Music, 2003)
inom den finlandska folkmusiken. Samtidigt
presenterar Akesson sdrdrag som ar typiska
for just den svenska vokala folkmusikens
utveckling. Pa basis av avhandlingen tycks
man t.ex. i Sverige uppskatta mera tradition-
ens kontinuitet, medan man i Finland dven kan
tala om ett brott i traditionen - dtminstone
inom de folkmusikkretsar som paverkats av

Sibeliusakademins folkmusikavdelning.

Pirkko Moisala



