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Alf Arvidsson: Fran dansmusik till konstnarligt
uttryck. Framvéxten av ett jazzmusikaliskt falt i
Umed rg20-1960. (Dialekt-, ortnamns- och folk-
minnesarkivet i Umea, Serie F, Musikliv nr 2),
Umed: DAUM, 2002, 93 S., ill., ISBN 91-86372-35-1

Umeds jazzmusikaliska falt star i centrum i
musiketnologen Alf Arvidssons senaste bok. Idén
att beskriva en musikkultur som ett falt gar natur-
ligtvis tillbaka pa den franske sociologen Pierre
Bourdieus kulturteori. Och Umeas musikliv visar
sig vara ett utmarkt utgangsmaterial. Arvidsson
patalar dven att Bourdieus arbeten legat till grund
for ett flertal svenska musikstudier (Trondmans
Rocksmaken. Om rock som symboliskt kapital, 1988;
Brandstréms & Wiklunds Tva musikpedagogiska
falt. En studie om kommunal musikskola och
musiklararutbildning, 199s; Edstrdms Goteborgs
rika musikliv. En 6versikt mellan varldskrigen,
1996; Valkares Det audiografiska faltet. Om musi-
kens forhallande till skriften och den unge Bo Nils-
sons strategier, 1997). Arvidsson ndmner inte andra
musiketnologiska studier som mer eller mindre
uttalat studerar musik utifran dess position i sam-
héllet. Perspektivet kan vara smak som i Bjur-
stroms Hogt & lagt — smak och stil i ungdomskultu-
ren (1997), eller kulturpolitiskt som i Lundbergs,
m.fl. Musik, medier, méangkultur (2000). Bada
dessa studier behandlar musik i relation till varde-
ringar och spanningsfalt.

I boken beskriver Arvidsson svensk musikkul-
tur pa trettiotalet som ett “rum av majligheter”. |
rummet finns véra musikgenrer ordnade efter hur
de vérderas i samtiden. Rummets vénster- och
hdgersida representerar kulturellt respektive eko-
nomiskt vérde. En musikforeteelse som placeras
langt till vanster har 1agt ekonomiskt vérde, men
vérderas hogt kulturellt.

Det svenska musikrummet fylldes pa r93o-
talet av kulturellt hogt vérderade genrer som sym-
fonisk musik, opera, kérsang, skolsanger m.fl.,
alla placerade langt till hoger, och pa den vanstra
ekonomiska sidan genrer som filmmusik, revy,
schlagers och dansmusik. De senare betraktades

inte som “fin musik”, men tog stor plats i mén-
niskors musiklyssnande.

Det var i detta musikaliska rum som jazzen
skulle komma att ta plats. Det finns ett antal
beskrivningar av jazzens spridning i Sverige fran
sekelskiftet och framat (exempelvis Kjellbergs
Svensk jazzhistoria, 198s; Bruér & Westins Jazz —
musik, manniskor, miljder, 1995; Bruér & Nyqvist i
cp-serien Svensk jazzhistoria). Dar star det klart
att den tidiga jazzen knappast representerade ett
hogt kulturellt varde. De nedlatande omddmena
frdn samtida musikkritiker har uppmérksammats
av méanga.

Arvidsson uppehéller sig pa det lokala planet
och uppmarksammar hur jazzgenren i sig ocksa
bildade ett falt, i vilket man kan skilja ut olika
vérden som &kthet, "hot” och improvisationsfor-
maga. Dessa utgor en grund for vérdering av
musiker och band.

Det visar sig att Bourdieus modell &r ett allde-
les utmdrkt redskap for att beskriva musik. Este-
tik och ekonomi framstdr som de viktigaste
drivkrafterna for musiklivet, vilket kan beskrivas
som en kamp mellan ekonomiskt och kulturellt
védrde. Kulturyttringars plats i faltet styrs av sam-
héllets vérderingar. Modellen &r inte statisk utan
forandras med vérderingarna.

Om man ser "rummet av mdjligheter” som ett

system av genrer i en flerdimensionell hierarki,
sa kan man konstatera att ett sitt att rora sig
uppat i det sociala rummet ar att ta strid om
definitionerna av de med den givna positionen
homologa genrerna... (S. 88)

Det ar alltsa majligt att forflytta sig inom det
musikaliska rummet. Och det kanske mest span-
nande med jazzgenren &r denna kamp for forflytt-
ning frén 1agt varderad dansmusik till "konst”.

Jag tror att den storsta fortjansten med
Arvidssons bok &r att den kan anvédndas som
modell vid studier av hur musikgenrer etableras,
forandras och vérderas.

Dan Lundberg
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Lars Berglund: Studier i Christian Geists vokalmu-
sik. Diss., (Studia Musicologica Upsaliensia, Nova
Series 21), Uppsala, 2002, 391 S., noter, ISBN

91-554-5266-3

Scandinavian music in the so-called Baroque
period — that is, the r7th and first part of the 18th
centuries — is above all associated with Dieterich
Buxtehude (1637-1707), who, it is said, “claimed
Denmark as his native land”, and the much
younger Swedish composer Johan Helmich
Roman (1694-1758). Younger than Buxtehude
and older than Roman, however, was Christian
Geist (c. 1650—1711), who was active in both Swe-
den and Denmark, and he has now been made
the subject of a full-scale study by Lars Berglund.

Christian Geist is by no means a newly-dis-
covered star: that he was a figure of importance
has been recognized for the better part of a cen-
tury and, as the author makes clear, the present
study has been able to build on the results of
extensive and intensive studies made by Bo
Lundgren that began more than half a century
ago. These include transcriptions of all Geist’s
known works, of which 15 sacred concertos were
published in the German series Das Erbe deutscher
Musik, vol. 48 (Frankfurt, 1960), and, in addition
to a number of published articles, an unpublished
full study in German, “Christian Geist (u. 1640—
171). Leben und Werke eines in Schweden und
Dénemark tatigen mecklenburgischen Barock-
komponisten”. It is very satisfactory indeed that
Bo Lundgren’s pioneering work should be contin-
ued and finally made available to the public in
the present study.

The book begins with an Introduction in
which, after briefly reviewing the scholarly work
that has already been done, the author explains
carefully and at some length what he intends to
do in the course of his book and how he intends
to do it. He knows that the path on which he is
setting out is by no means the shortest distance
between two points and he is obviously con-
cerned that we should not lose our way. Such
careful consideration betrays perhaps the book’s
origin as a doctoral thesis.

In the traditional biographical first chapter
the author sets his personal stamp on the pro-
ceedings from the start: whereas it has been
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assumed heretofore that Christian Geist was born
in Glstrow about 1640, the author makes a case
for revising his date of birth to make his subject
some ten years younger. To do this requires that
the reliability of one of the standard authorities of
Baroque musical history, Johann Mattheson, be
brought into question, but the argument is inter-
esting, if not conclusive. It hinges on the question
whether Christian Geist applied for a position as
organist in Hamburg in 1663, as Mattheson says,
or eleven years later, in 1674. Be that as it may, he
never was employed in Hamburg; instead he
went to Copenhagen in 1669 and on to Stock-
holm in 1670, where he was engaged by Gustav
Diben as a “musicant” in the Royal Chapel.
Unfortunately the conditions of his employment
are unknown, but the 57 compositions that sur-
vive in the great Diiben Collection*) show that
his talents as composer were appreciated by
kapellmé&stare Duben.

Nevertheless, in 1679 Geist left Stockholm to
take up a position as organist of the German
Church in Goteborg. This was undoubtedly a
step down the ladder for Geist, both profession-
ally and socially, and one would like to know
more about the reason for such a drastic change,
which lasted for five years and constitutes a chap-
ter in Geist’s biography that was unknown to Bo
Lundgren. It is evident from correspondence that
there was a serious falling-out between Geist and
Diiben and hard words were spoken, yet Diiben
recommended him for the job in Goteborg and
Geist continued to send music from Goteborg to
the court in Stockholm. In 168081 Geist went to
Gustrow to collect his inheritance after the death
of his father. Here he was placed under arrest, in
the sense of being unable to leave the city until
certain affairs had been settled to the Duke’s satis-
faction. His extended absence created problems
with his employers in Géteborg, but it appears
that Geist had sufficient reasons of his own to be
dissatisfied with his position there and in 1684 he
left Goteborg to take up the position of organist
at two of the important city churches in Copen-
hagen, Trinitatis church and Helligdnds church.
The right to these appointments was held by
Magdalena Sibylla Radeck, the widow of the pre-
vious organist, Johann Martin Radeck, and to
obtain them Christian Geist simply had to marry
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the widow — a not uncommon way for a woman
to secure a pension. He died in Copenhagen of
the plague, together with his third wife and all his
children, in 1711.

The next chapter, Chapter 2, which is
devoted to a study of the sources of Geist’s music,
is in one sense the least problematic, in so far as
nearly all of Geist’s music is found in one source,
the Diiben Collection in the Uppsala University
Library, and only two other sources have any
music by Geist at all. On the other hand, one
might argue that this very simplicity represents in
itself a great problem: why are there not other
sources of his music, in particular in Copen-
hagen, where he worked for more than 25 years,
as compared with a mere 15 years in Sweden? The
author does not attempt to answer this question,
with regard to which he would appear to have
relied rather heavily on the research done by Bo
Lundgren in the 19s50s. But if the identification
and discussion of the sources is uncomplicated,
dating the individual works and establishing a
chronological succession is not. In this second
chapter the author makes a start by examining
the physical evidence of the sources: a few carry
dates, whether of composition or copying may be
uncertain, others have ascriptions of other kinds
which can provide clues. All have been studied to
distinguish the watermarks of the paper and the
handwriting of the copyists. Unfortunately, not
many of Geist’s surviving compositions can be
very precisely dated by these means.

In Chapter 3 Geist’s music is studied in rela-
tion to the circumstances under which the pieces
were composed — as far as these can be deter-
mined: when, where and for what occasions. In
this connection it has been necessary to investi-
gate the institution of the Royal Chapel and how
Christian Geist has functioned as a member of it.
Using this information — and that from Chapter
2 — the author has been able to identify a number
of specific datable occasions for which particular
works by Geist were probably composed, whereas
a study of the texts shows that others have at least
been appropriate to certain kinds of occasion.
The compositions are accordingly grouped into
four categories.

These are studied in Chapters 5 to 8 respec-
tively, in preparation for which a number of theo-

retical and practical concepts, such as genres and
affections, are presented in Chapter 4 as being
necessary to the analytical discussions of the dif-
ferent types of works. By genre is apparently
meant a traditional or conventional norm or pat-
tern that is appropriate to a work intended for a
certain occasion or social function, just as there
were also conventions governing the expression of
rationalized emotional states called affections. The
genres are not easily defined: the implication of
the above division of Geist’s compositions into
four groups according to their supposed function
or historical situation, for example, is that the
“compositional problem” posed by each will be
“solved” by having reference to a different genre.
Thus the works of the first group for the major
church feasts (Chapter s) show features associated
with concerti, whereas those of the third group,
the penitential and communion music (Chapter
7), are related to the aria tradition, though they
also include elements of the concerto. The occa-
sional music for royal celebrations, group 2
(Chapter 6), are more individual, yet they too are
referred to as concerti; quite understandably it is
characteristic of these pieces that they seek to
illustrate in musical terms — not least in their use
of instruments — the power and magnificence of
the monarch. The music of the fourth group
(Chapter 8), composed for the German congrega-
tion in Goteborg, not surprisingly is found to
adopt the genre-traditions of German protestant-
ism.

The compositional solutions to the problems
posed by the different types of situations repre-
sented by the four groups are thus not clearly dis-
tinguished from each other, but are combinations
of elements and techniques that resist regularity.
Could it not be said more simply that whenever a
new composition was required, Geist had first to
find a suitable text and then provide it with a set-
ting in a musical language appropriate to the
occasion? The author concedes (p. 330—31) that an
essential difference between the pieces composed
for groups 1 and 3, between concerto and aria, is
that the pieces in group 1 are composed to prose
texts, whereas those in group 3 are composed to
metrical poetry. As for groups 2 and 4, it is surely
only natural that a composer should try to make
ceremonial music sound ceremonial and that
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music for a German protestant church should be
composed to German texts.

The central position of this chapter in the
book is significant in the opinion of the author
and he admits that in writing it he has been influ-
enced by German thinking and German meth-
ods; in particular he expresses his indebtedness to
the writings of Carl Dahlhaus and to personal
assistance from Friedhelm Krummacher. At the
same time he acknowledges a certain anachronis-
tic risk in the application of ideas and practices
relative to genre and affekten that may not have
been consciously current in Geist’s lifetime. It
may be questioned, furthermore, whether appre-
ciation of the range of styles apparent in Geist’s
music — which, as is only to be expected, is related
to the kind of text that is being set, the character
of the occasion and the ensemble for which the
work is intended — gains significantly from the
systematization argued here.

The book concludes with a Summary in
English, an Appendix consisting of a complete
annotated list of Geist’s known surviving vocal
works, and a comprehensive Bibliography. In
view of the amount of effort that has been
devoted in the course of the book to systematiz-
ing and classifying Geist’s music in various ways,
by date, by type of text, by liturgical and ceremo-
nial occasion and by genre, it is curious that the
catalogue should be ordered in accordance with
none of these, nor even alphabetically, but simply
by number of voices. It is, consequently, not easy
to look up a work in the list, especially if one
knows it only by the first words of the text, but
when the entry is found, the catalogue provides a
great deal of useful information concisely
expressed.

This is a book that has long needed to be
written, giving at last a neglected Scandinavian
musician the attention he deserves. It is thor-
ough, based on a careful study of primary sources
and a thoughtful consideration of a wide range of
secondary material. It is well-written in a fluent
and attractive style. The method, though repeti-
tive — examining the same material from different
points of view — has given interesting results.
Especially the attempt to understand the organi-
zation and operation of the Royal Chapel is a
valuable contribution, even if the subject is still
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somewhat vague and strangely difficult to pin
down.

An understanding of Geist’s development as a
composer and his adjustment to different circum-
stances is limited by the fact that most of his sur-
viving compositions belong to a brief period of
some six years (1670—76) at the Swedish court.
Six works can be attributed to his employment at
Goteborg (1679-84), but that of his 42 years in
Scandinavia the 27 years spent in Copenhagen are
virtually not treated at all in this book leaves one
with the awareness that the picture of Christian
Geist is still incomplete. This is not the author’s
fault; he has given us a book in which the 6o
known vocal pieces surviving from his Swedish
period (plus 1 from Gustrow, 1669, and 1 from
Copenhagen, 1670) have been thoroughly stud-
ied. What we need now is an edition of more of
the music — and lots of performances.

John Bergsagel

*) There is some discrepancy in the number of
works attributed to Christian Geist. On p. so the
author concludes that the Duben Collection con-
tains s7 compositions that can reliably be ascribed
to him. There are furthermore two works (Vater
unser and Surge, dilecte mi) that he thinks are very
probably by Geist, though their authenticity can
be questioned. There is in addition one piece by
Geist (Tristis anima cur langues — Appendix I, no.
52) which is transmitted uniquely in the Boke-
meyer Collection (p. 49). These taken together
presumably constitute the “drygt 6o bevarade
vokalverken” [some 6o preserved vocal composi-
tions] referred to on p. 46. However the Cata-
logue of Works in Appendix I, pp. 349-7s,
numbers 62 items, while the “Register of Geist’s
Compositions”, pp. 388—9, lists 61. Not taken
into account are the three organ chorale preludes
mentioned on p. so.
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Stephan Bladh: Musikldrare — i utbildning och
yrke. En longitudinell studie av musiklarare i
Sverige. Diss., (Skrifter fran Institutionen for
musikvetenskap, Goteborgs universitet 71), Gote-
borgs universitet, 2002, 355 S., ISBN 91-85974-68-4

Musikkhggskoler i Norden har en viktig rolle i
utdanningen av musikklrere, bade til grunnsko-
ler og kommunale musikkskoler. Studentene som
kommer til denne utdanningen er pé et hayt ute-
vende nivd, og mange av dem har gnsker om &
komme inn i en eller annen form for utgvende
yrkeskarriere etter studiet. Som regel kombinert
med det yrket de egentlig utdanner seg til, nemlig
musikklerer.

I denne situasjonen kommer mange studenter
i et spenningsfullt forhold mellom to ulike identi-
teter i studiet: Mellom det & utdanne seg til og
arbeide som musiker eller musikkpedagog, eller
begge deler. Det problemet som utfordrer de
institusjonene som tilbyr denne utdanningen, er
ganske enkelt dette: Dersom mange av de som tas
opp pé musikklarerstudiet ikke har til hensikt a
ga ut i et yrke som musikklerer, men gnsker &
gjare noe helt annet (bli yrkesmusiker, for eksem-
pel), eller bare gnsker seg deltidsjobb som larer,
sa oppnar ikke institusjonen det samfunnet ven-
ter seg: Den utdanner ikke musikklarere i det
antall som er ngdvendig.

Internasjonalt har en handfull forskere tatt
opp dette temaet. Utenfor Sverige er den mest
omfattende undersgkelsen fra Canada, pabegynt i
1980-drene og publisert rundt 1990. Den tar for
seg den splittede identiteten i studiet, bl.a. hvor-
dan studentene oppfatter det & utdanne seg til
musikklerer i et miljg der det & bli musiker har
hayere verdi. Og sa er det en undersgkelser fra
Sverige som har gitt innsikt bade om dette og om
hvordan det gar disse studentene i yrkeslivet.
Denne undersgkelsen er et samarbeid mellom
Christer Bouij, som gjennomfgarte sin disputas i
1998, 0g Stephan Bladh. De har i fellesskap belyst
den samme gruppen musikkstudenter, fra de ble
tatt opp til musikklererstudiet ved musikkhag-
skolene i 1988, til de hadde flere ar bak seg i yrkes-
livet ti &r senere. Christer Bouij benyttet
intervjuer med studenter og lzrere som metode
for den empiriske datainnsamlingen, mens Ste-
phan Bladh benyttet spgrreskjema (frageformu-

1ar). Dette samarbeidet ga dermed et bredt tilfang
av informasjon fra og om studentene/lererne, og
Bladh utnytter mye av den intervjuinformasjonen
Bouij samlet inn. Dette er en styrke for arbeidet.

| kapittel 1 gjgr Bladh rede for sitt forsknings-
objekt, som han beskriver som dialektikken
mellom de exogene (ytre) og endogene (indre)
betingelser for menneskelig handling. Avhand-
lingens “syfte” er “ 1. att ur ett kritiskt samhélls-
perspektiv beskriva hur socialt samverkande
processer som musikldrare under utbildning och
yrke &r delaktiga i framtréder i ett longitudinellt
perspektiv, samt >. att genom begreppen livsvérld
och kommunikativ handling utveckla forstaelsen
for den komplexitet som yrkessocialisationen till
musiklarare innebar”. Han gjgr ogsa rede for de
tidspunkt og typer datainnsamling som er gjen-
nomfart, og viser til flere rapporter som er laget i
det lange tidsspennet undersgkelsen har pagatt,
fra 1988.

I kapittel 1 far vi ogsé en fin oppsummering
av hva de enkelte kapitlene inneholder. Han
omtaler kapittel 4 som avhandlingens kjerneka-
pittel, og her finner jeg en formulering som pa en
bedre méte gir uttrykk for hva avhandlingen
behandler, enn det som sies om forskningsobjekt
og syfte: “Under en tioarsperiod beskrivs ett kro-
nologiskt forlopp som speglar de individuella och
kollektiva férandringarna av informanternas pre-
ferenser for att bli/vara musiklérare”. Dette er det
nemlig det dreier seg om, i avhandlingens inner-
Ste eske.

Kapittel 2 oppsummerer svensk musikklarer-
utdanning fra 1970-tallet. Her far vi ogsé vite at
Bladh var sentralt med i utformingen av viktige
deler av omus-reformen. Vi far ogsd en meget
kort redegjarelse for relevant forskning. Her
burde det veert en klarere diskusjon av de enkelte
forskningshidragenes relevans og betydning for
Bladhs arbeid. Redegjarelsen for det forsknings-
metodiske grunnlaget for arbeidet er ogsd noe
summarisk. Det sentrale kjennetegnet ved under-
spkelsens design, at dette er en longitudinell
undersgkelse, kommer imidlertid fint fram. Dette
er viktig, for den typen longitudinalitet som
denne undersgkelsen representerer, at man falger
et kohort informanter over mange ér, er sjeldent
benyttet. Arsaken er &penbar: Forskere mé ha stor
talmodighet for & gjennomfare slike undersgkel-
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ser. Og forskerne ma tale det store arbeidet med &
oppspore informantene nér de har forlatt utdan-
ningsinstitusjonene, og usikkerheten foran hver
ny datainnsamling: Far jeg svar fra s& mange at
undersgkelsens validitet opprettholdes? Her har
Bladh vist stor utholdenhet, og maktet & opprett-
holde en bemerkelsesverdig hgy svarprosent.
Belgnningen for denne utholdenheten er at Bladh
sitter igjen med en informasjon som setter han i
stand til & falge den enkelte informants mer og
mindre foranderlige aspirasjoner over flere 4&r,
samtidig som han kan sammenfatte tendenser for
grupper av informanter.

Det er dette arbeidet som framstilles i kapittel
4, 0g her far vi en rekke tankevekkende resultater.
Hovedsparsmalet studentene fikk etter at de var
tatt opp ved musikklaererstudiet, men fer de
hadde begynt (i 1988), var om de sa for seg at de
ville bli musikklaerer pa heltid, pa deltid, eller
som en forsgrgelsestrygghet bak et primart gnske
om & bli musiker. Her svarte hele 32% det siste al-
ternativet, noe som viser at mange sgker musikk-
lererutdanningen som en vei til musikeryrket,
ikke som en vei til yrket som musikklerer. Bare
27% sier at de “vill bli just musiklarare”. | lgpet
av arene studentene var i utdanning gker denne
andelen til 35%, mens andelen som tenker seg &
bli musiker synker til 22%. Det tyder med andre
ord pd at utdanningen har influert pé studentenes
holdninger. Sa fulgte Bladh studentene inn i yr-
keslivet. | 1995, da informantene hadde vert i yr-
keslivet i ett til tre &r, var det en klar bevegelse i
preferanser bort fra musikklarer i hel jobb og
over mot musikklearer som deltidsstilling. Denne
tendensen ble bekreftet i 1998. Da var det 18% av
informantene som kunne tenke seg & vare mu-
sikkleerer pa heltid, mens 56% gnsket seg deltid
0g 23% gnsket seg musikerjobb. I denne forbin-
delsen kommer Bladh inn pa “praksissjokket”, og
gir, via informantene selv, mange innspill som
béde utdanningsinstitusjonene og arbeidsgiverne
kan utnytte for & bedre situasjonen. En del for-
hold ved utdanningsinstitusjonene er ogsa disku-
tert i kapittel 7. Bl.a. er det interessant at Bladh
viser at informantene mener at de emnene som er
av starst betydning i et framtidig musikeryrke
ikke er de samme som de som best forbereder yr-
ket som musikklerer. Kapittel s er i hovedsak en
diskusjon om musikklaererutdanningens “skol-
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kod” og musikklareryrkets status, bygd pa infor-
mantenes utsagn. Her er empirigrunnlaget noe
tynt.

Ett av de verdifulle bidrag i avhandlingen er
at den viser hvor stor variasjon det er i den
enkelte informants aspirasjoner opp gjennom
arene, og hvilke opplevelser og tanker som ligger
bak dette. Vi kommer nart inn pd mange perso-
ner, og far inntrykk av & trenge inn i og forsté vik-
tige sider ved deres liv. Her utnytter Bladh
begrepene “kommunikativ handling” og “livsver-
den”, hentet fra Habermas. Teorien bak dette gjor
han rede for i kapittel 3, og i det avsluttende
kapitlet drar han trader mellom teorien og empi-
rien. Dette er interessant, selv om han ikke mak-
ter & utnytte alle de teoretiske fenomener han
risser opp i kapittel 3.

Dette er en omfattende avhandling. Bak den
ligger et arbeid som langt overstiger det som kre-
ves for & gjennomfare et doktorarbeid av mer
normal malestokk. Det at Bladh tidligere har
utformet rapporter om prosjektet er i noen tilfel-
ler en ulempe for selve avhandlingen. Med det
mener jeg at jeg savner en del informasjon i
avhandlingen, informasjon som er vesentlig for
bl.a. & vurdere sparsmalenes validitet. Siden
avhandlingen skal std pa egne ben, burde det veert
noen starre omtanke for & f& med relevant grunn-
lagsinformasjon fra tidligere rapporter.

Avhandlingen vakte stor medieinteresse, og
har bidratt til & rette et ngdvendig sekelys bade
mot musikklererutdanningen og de betingelsene
musikklererne arbeider under. Den ber fa insti-
tusjonene som driver med utdanning av musikk-
lzrere til & ga gjennom sitt verdigrunnlag og sitt
studietilbud. Arbeidet er gjort av en person med
lang erfaring innenfor denne utdanningen, og
avhandlingen inneholder derfor mange og viktige
refleksjoner som institusjonene vil ha nytte av.
Og avhandlingen bringer fram resonnementer og
resultater som stiller den pa nivd med den inter-
nasjonale forskningen som finnes om temaet.

Kapittel 6 har jeg ikke nevnt noe om. Her
beskriver imidlertid Bladh hvordan en del av
musikklearerne utvikler problemer med harsel og
rost. Kapitlet kan oppfattes som et sidespor i for-
hold til avhandlingens hovedinteresse, selv om
det tar opp et viktig tema. Imidlertid: Ett av
betygsnemndens medlemmer hadde i en arrekke
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hatt store stemmeproblemer. | nettopp dette
kapitlet fant han réd som etter kort tid farte
stemmen hans inn pé en positiv utvikling. Det er
ikke ofte en avhandling griper s direkte inn i et
betygsnemndsmedlems liv!

Harald Jargensen

Philip V. Bohlman: World Music — A Very Short
Introduction. Oxford, m.fl: Oxford University
Press, 178 s., ill., 1ISBN 0-19-285429-1

Very Short Introductions heter en lacker serie som
ges ut av Oxford University Press. De &mnen som
presenteras dr minst sagt varierade: filosofer som
Spinoza och Jung, historiska foreteelser som dtten
Tudor och ryska revolutionen, aktualiteter som
EU och narkotika, vetenskapliga discipliner som
arkeologi och psykologi. Bockerna &r behandiga
till formatet, &ven om det kan diskuteras om ca
1so sidor som manga volymer omfattar utgor
"mycket korta introduktioner”.

For denna serie har den amerikanske musiket-
nologen Philip V. Bohlman skrivit en introduk-
tion till "world music”. Bohlman, professor i
musik och judisk forskning vid University of Chi-
cago, har tidigare forfattat flera dverblickande
bocker. Hans The Study of Folk Music in the
Modern World (1988) finns pd manga litteraturlis-
tor. Tillsammans med foregangaren Bruno Nettl
har han redigerat Comparative Musicology and
Anthropology of Music: Essays on the History of Eth-
nomusicology (1991). Till skillnad fran manga
andra amerikanska handboksforfattare behdarskar
Bohlman tyska, vilket gor att tysksprakig littera-
tur och europeiska perspektiv férekommer i hans
framstallningar. Léstipsen i den nu aktuella utga-
van avsldjar att vi framdver kan vanta oss en bok
om Herder on Music and Nationalism.

Det méste genast sagas att Bohlmans "world
music” &r ett synnerligen rymligt begrepp. Till
“world music” rdknar han folkliga musikslag i
historien och i nutid, en hel del samtida populér-
musik, den sérskilda genre som Kkallas "world
music” och en hel del annat. | praktiken verkar
han ha utgatt fran en negativ definition: "world
music” &r allt det som inte &r vasterlandsk konst-
musik. Det kan misstdnkas att Bohlmans inne-
bord speglar hur musikvetenskapen i USA ofta &r

organiserad: en institution eller motsvarande for
studier av vésterlandsk konstmusik sida vid sida
med en institution som under rubriken “ethno-
musicology” dgnar sig at "resten”.

Bohlmans stora grepp bade forbryllar och sti-
mulerar en l&sare som &r van vid finare sortering
av vdrldens musikkulturer. Kasten &r ofta tvédra
och exemplen naturligtvis fataliga ur den enorma
musikmangd som férfattaren vill famna. A andra
sidan maste medges att sjumilakliven i vérldens
musik ibland & bade tankevackande och logiskt
riktiga. Att den konfunderade lasningen efter ett
tag upphor beror mycket pad Bohlmans sikra
skrivstil och hans systematiskt uppbyggda dispo-
sition.

Boken bestar av sju kapitel, vilka alla har en
och samma struktur som forfattaren inledningsvis
beskriver och motiverar: 1. Encounter with World
Music, 2. Historical or Theoretical Excursus, 3.
Profile of a Musician, 4. Aesthetic Issue, Especi-
ally an Examination of Meaning and Identity, s.
Profile of an Ethnomusicologist or Group of
World-music Scholars, 6. Ethnographic Present
and Popular Music. Forsta kapitlet handlar om
musikkulturernas myter och deras betydelser, det
andra om véstvérlden och resten av vérlden. Mel-
lan myt och historia dr temat for tredje kapitlet.
"Music of the Folk” behandlas i fjarde kapitlet, i
det femte "Music of the Nations”. Musik i dia-
spora &r &mnet for bokens sjatte kapitel. Boken
avslutas med en skildring av den koloniala respek-
tive postkoloniala musiken samt musikens globa-
lisering.

Som undervisande kollega till forfattaren fun-
derar jag efter lasning av boken om den med sitt
begransade omféng och sin introducerande ambi-
tion skulle kunna fungera som undervisningslitte-
ratur. Min bedémning &r att den inte kan bli
forsta boken i amnet, dartill forutsatter den allt-
for mycket ké&nnedom om musiketnologiska
begrepp och synsatt. Bitvis ar ocksd Bohlmans
resonemang alltfér abstrakta, eller snarare for
kompakta, for den som &nnu inte & van vid
musiketnologiska texter. FoOr ldsare med viss insikt
i musiketnologi kan den déremot fungera alldeles
utmarkt som en lockande provkarta pd den
moderna musiketnologins forskningsfalt och
betraktelsesatt.

Gunnar Ternhag
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Bygdeaboken. En medeltida liturgisk musikhand-
skrift. Utg: Lars-Gunnar Martling & Erling
Lundberg. (Urkunden, nr 18), Umea: Forsknings-
arkivet vid Umeé universitet, 2002, 443 s., noter,
ISBN 91-7305-242-6

Ar 1935 anmélde och beskrev Knut Peters, under
rubriken “Tvenne liturgisk-musikaliska hand-
skrifter fran reformationstiden”, Bygdeaboken
jdmte Skara musikhandskrift nr 1 i Tidskrift for
kyrkomusik och svenskt gudstjénstliv arg. 1o (193s),
s. 127-134. Bada kéllorna har hemvist (prove-
niens) i Uppsala stift och &r viktiga kéllor, bl.a. till
medeltida helgonofficier. Skara 1 har anvénts i
flera undersdkningar, medan hitintills endast
Sven Helander och Ingmar Milveden har anvéant
Bygdeéboken i publicerad forskning.

Fran Forskningsarkivet vid Umed universitet
(http://www.foark.umu.se) kan nu bestéllas cD-
romskiva med kopia av originalet. I serien Urkun-
den utger arkivet d&ven som nr 18 en transkription
av Bygdedboken, utford av Lars-Gunnar Martling
och Erling Lundberg (nedan: M&L). | férordet
aviserar dessa en "omfattande kommentarvolym?”.
Utgivningen sker saledes i tre delar med kom-
mentaren sist. M&L vill géra bokens innehall till-
gangligt for alla intresserade, inte enbart for en
sndvare forskarkrets, en grannlaga uppgift aven
for fackmannen. Vare sig man ger ut ett musik-
verk eller en handskrift &r kéllkritik och den kun-
skap, som &r dess grundval, nédvandig for varje
utgivare. Editionen bér i notbild och kommentar,
helst dven faksimil, ge en korrekt bild av kéllans
innehall.

Bygdedboken innehaller 174 bevarade blad.
Den &r for sin tid prydligt skriven, jamfért med
Skara 1, och innehaller liksom denna bl.a. avsnitt
ur tidegérden, inklusive flera helgonofficier.
Handskriftens inte helt unika innehdll kan, som
M&L pépekar, utgéra ett intressant jamforelse-
material. Dess latinska text &r lattlast, om man
lart sig de vanligast férekommande férkortning-
arna.

Urkunden nr 18 &r ett forsok till diplomatarisk
transkription av Bygdedboken till s.k. modern
notskrift utan angivna notvérden. Men hand-
skrifter som denna méste lasas kritiskt. Darfor
maste jag i flera avseenden stélla mig fragande till
foretaget i dess nuvarande form.
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En kommentarvolym borde ha fatt satta spér i
transkriptionen, inte skrivas i efterhand. M&L
utlovar i forordet en kommentar innehallande
dels texten interpunkterad och Oversatt, dels jam-
forelser med andra medeltida och senare hand-
skrifter. Primdrt intressant vore att koncentrera
kommentararbetet pa en jamforelse med samtida
handskrifter for att ge korrekta upplysningar om
sangmaterialet. Flera bekanta sangtexter finns
redan Gversatta pa olika héll.

Ganska vanligt i senmedeltida handskrifter &r
problem som skrivfel och oklar "textunderldgg-
ning” (dvs. det framgér inte vilka/hur manga
noter som hor till en textstavelse). M&L har latit
béde skrivarfel och fel/oklarheter i textunderlagg-
ningen std okommenterade. Jamforelser med
samtida och tidigare kéllor hade kunnat ge l6s-
ningar. Exempelvis har ett notskrivarfel i Te
Deum uppenbarligen forbryllat 1soo-talsskriva-
ren, varfor melodin fortsatter utan text efter de
felskrivna noterna. Utgivarna kunde hér ha infért
originaltext inom klammer under transkriptio-
nens noter.

Knut Peters redovisade (1935) vilka blad
(folios, forkortat: fol.) som saknas i Bygdeaboken.
Aven M&L namner dessa i forordet. | transkrip-
tionens nottext saknar man markering av dessa
lakuner.

Peters pépekade ocksd de stora likheterna
mellan Bygdedboken och Skara 1, bl.a. i en tabell
(1935, S. 134). Jag har, med utmérkt hjélp av
M&L:s egna faksimil, haft tillfélle att studera Bir-
gitta-officiet Birgitte matris inclite i bada hand-
skrifterna och  kunnat  konstatera  stora
Overensstdmmelser mellan  deras  versioner.
Anmadrkningsvart nog upptrdder dar samma
skrivfel, varianter som inte patraffats i andra kal-
lor, vilket tyder pé att de kan stamma fran samma
skrivarstuga eller gemensam forlaga.

"Den klassiska pagineringen” [scil. folionum-
reringen] “med recto resp. verso har medvetet
frangatts i syfte att underlatta for en bredare lase-
krets”, skriver M&L. Bésta sattet att underlatta
for lasekretsen i fraga vore val att, i pedagogiskt
syfte, upplysa om hur man i aldre handskrifter
raknar de skrivna bladen i den bundna boken?
Dér har inte sidan, pagina, utan varje blad, folio
(fork. "fol.”), sitt nummer. Den sida av bladet
man forst laser, alltsd en “hogersida”’, betecknas
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recto (r), och baksidan av samma blad (den
“vinda” sidan, vanstersidan pa nésta uppslag) kal-
las verso (= vand, fork. ”v”). Sidan 1” &r fol. 1" och
“sidan 2” &r fol. 1'; “sidan 3” ater ar fol. 2",

M&L anvénder en hemmagjord numrering.
De réknar varken sidor eller blad, utan bokupp-
slagets(!) vénster- resp. hogersidor (V; H). Hos
M&L é&r alltsd 2V inte detsamma som 2, utan
motsvarar 1'. Denna nyhet bidrar snarast till att
desinformera “en bredare l&sekrets” och att for-
virra de redan inforstadda. (1 frdga om sidor och
folios &r det ju odelbara enheter man réknar, vil-
ket inte géller uppslag. | Bygdeaboken férekom-
mer luckor genom att mellanliggande blad &r
férsvunna, sa att Vv och ”H” med samma num-
mer inte alltid hér samman.)

Flera sakliga och terminologiska missgrepp
kunde ha undvikits. Utgivarna rekommenderas
att skilja pa antifoner och responsorier! ”Notskrif-
ten &r i stort sett den som var férharskande under
medeltiden 6ver hela Europa”, hdvdar M&L.
Men i Europa anvandes olika medeltida notskrif-
ter: neumskrifter, kvadratnotation, olika slags s.k.
gotisk notation. Bygdedbokens kvadratnotskrift
&r av senmedeltida typ, med ligaturer av annat
utseende an i handskrifter frdn 1roo- till r400-
talet.

Pé s. 3 sags texten till Pange lingua-hymnen
(med melodi till strofen Crux fidelis) avvika fran
“den vanliga avfattningen av Thomas ab Aqu-
ino”. Med orden Pange lingua borjar atta hymn-
texter (Moberg: Die liturgischen Hymnen 1, 1947,
s. 228, 307). Pange lingua glorisosi prelium certami-
nis ar Venantius Fortunatus’ (d. omkr. ar 600) ur-
sprungliga. hymn for passionssdndagen. |
Bygdeaboken aterges just denna med den ena av
sina melodier (M 93), belagd i svenska kallor fran
noo-tal till rsoo-tal. Thomas ab Aquinos (d.
1274) dikt &r Pange lingua gloriosi corporis myste-
rium for Kristi lekamens dag, drygt 600 &r yngre,
mer sparsamt forekommande i svenska medel-
tidskallor.

M&L vill ge en vidare lasekrets en utgéva for
praktiskt bruk med eventuell transponering for
att underlatta detta, men enbart med denna
transkription klarar sig praktikerna knappast.
Skriftlig transponering behdvs knappast: det kan
helt enkelt papekas att medeltida notskrift inte
anger absolut tonhdjd.

Aven om det hade varit vl om ett jamférande
kritiskt studium, redovisat i kommentar, hade
kommit till uttryck i arbetet pa transkriptionen
och om onddiga misstag undvikits genom att
utgivarna pa tidigare stadium tagit rad av kdnnare
pa omradet, maste man verkligen uppskatta att
M&L:s arbete belyser en sa viktig kélla som Byg-
dedboken.

Ann-Marie Nilsson

Olle Edstréom: En annan berdattelse om den véster-
l&ndska musikhistorien — och det estetiska projektet.
(Skrifter fran Institutionen for musik- och filmve-
tenskap, Goteborgs universitet nr 72), Goteborg,
[2002], 313 S. + 27 Opag., ISBN 91-85974-67-6

Traditionell musikhistorieskrivning ifrdgasatts
alltmer. Foreliggande bok ar ett gott exempel pa
att kravet p& Rethinking, tydligast pliderat av
amerikansk New Musicology, numera &r spritt
langt utanfor denna "rorelse”. Karakteristiskt nog
ar det med ett etnologiskt perspektiv som Olle
Edstrom forsoker betrakta musikhistorien med
nya 6gon. "Syftet ar att under en genomgéang av
den vasterlandska musikhistorien fora en dialog
mellan en beskrivning och analys av begreppet
estetik och dess musikaliska levnadsbana & ena
sidan samt musikens sén- och vardagliga anvand-
ning, funktion och betydelse & den andra sidan.”

De végskal Edstréom pekar ut &r antiken, som
med begreppet aisthesis stadfaster ett grund-
laggande estetiskt beteende (bendmnt el), vidare
1700-talets upplysning, dér det moderna begrep-
pet estetik fods i en ny dimension av estetikupple-
velse (ell). Detta foljs av 18oo-talets bredare
estetiska synsétt (elll), innan vi under r9oo-talet i
tillagg far bade elV och eV" som inbegriper helt
nya musikkategorier, framfor allt popularmusi-
ken. Det betonas att framstallningen inte gor
ansprak pa att vara en beskrivning och analys av
musikestetikens historia. Det & den musikeste-
tiska férandringsprocessen som skall stéllas mot
musikens vardagliga liv i samhéllet. Avgréns-
ningen géller inte bara tidsskuttet fran antiken till
upplysningstiden, utan &ven uteldmnande av
stamfolks musikkulturer — “estetik” betraktas

8s
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sdledes som ett avgransat, modernt, vésterlandskt
fenomen.

Det &r en fascinerande och féngslande resa
som Edstrém tar med lasaren pé. Det 4r samtidigt
en problematisk bok, ocksd i positiv. mening.
Utan att falla i den nya musikologins vérsta fall-
gropar stélls har fragor pa sadan spets att lasaren
stundtals hoppar till — mitt bokexemplar &r
spackat av fragetecken (och utropstecken) i mar-
ginalen. Har &r nagra av dessa.

Boktitelns "berattelse” skall val ange det etno-
logiska perspektivet, troligen med anknytning till
Leo Treitlers story’ (mot ’history’), en ordvits
som bara fungerar pa engelska. "En annan histo-
ria” bevarar ddremot det dubbelrdstade i svensk-
ans “historia”. Vadan sa “en annan beréttelse™?
Det redan kanda aterberattas mot en bestamd ny
fond, “estetik”, som bestdmmer urvalet, vad for-
fattaren betraktar som relevant och pa nagot satt
kan relateras till hans egen forskning. Om detta
blir en “annan” beréttelse & en annan historia
(ursékta vitsen).

Inledningsvis forklaras att det &r ordet estetik
(inte begreppet) som skall foljas genom olika peri-
oder, och man tror da att forfattaren bara uttryckt
sig slarvigt. Men Edstrom tycks verkligen avse
ordet. Varfor skulle annars framstéllningen borja
med antikens aisthesis och sedan goéra ett 2000-
arigt skutt till Baumgartens estetik. Utgéngspunk-
ten ar alltsa att ordet "estetik” uttryckligen skall
finnas i kallorna. Men nu visar sig detta inte sa
enkelt, eftersom filosofer och skribenter har oma-
ket att undvika ordformen och hellre tala om "det
Skona” etc. (en forskare har uppenbarligen identi-
fierat 338 synonymer), och som exempel ndmns
Heidenstam: "Jag forstar ej tillfyllest detta utland-
ska adjektiv, ty det har aldrig lyckats mig giva det
nagon allvarligare innebord”.

Nu invénder Edstrém och menar att "Skon” i
sig inte ar nagot estetiskt uttalande — “det ar forst
nar ett ord finns och dess betydelse har stabilise-
rats inom det semantiska féltet som 6vriga ord
kan ingd i ett forhallande med det nya ordet”.
Naér “estetisk” finns, men anda inte sparas i litte-
raturen, da forst duger alltsd ordet "Skon” som
bevis for estetisk medvetenhet. Nér Edstrém
sedan kommer till "The Aesthetics of Rock” blir
frdgan dnnu mera granslos — "allt har en estetisk

potential”, bade "ugly”, "vulgar” och "mediocre”.
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Men duger detta som skal till att forbiga
medeltiden och rendssansen? Det vore i alla fall
intressant att fa veta varfor rendssansen, i avsak-
nad av ordet, men stdder som Florens, inte visar
estetisk kansla utdver elementért el.

Edstréms bok har ett foredomligt tvérveten-
skapligt perspektiv, men trots detta saknas kanske
det viktigaste, konstvetenskapen. Arkitekturen
har ju ett direkt sammanhang med det problem-
komplex Edstrom satter sig for att nysta upp.
Ingen annan konstart har sa klart samband med
antiken, och ingenting annat fran antiken har sa
ofdrdndrat dverforts till oss. Antikens tempel &r
sinnebilden for det normativa i all estetik — ord-
ning, symmetri, balans — och sjalva inbegreppet
for alla senare uttolkare av "skdnhetens” vésen.
Allt vad som i 18oo-talets estetiska musikanalys
kallas form, gestalt, struktur etc. &r i grunden
konsttermer. Ta bara maximen om arkitektur som
frusen musik — overfort i Hanslicks estetiska
credo: musik r ljudande form. Edstréms littera-
turlista saknar féljaktligen spér av konstveten-
skaplig estetik, t.ex. G6tz Pochats klassiska Estetik
och konstteori (1981), som pa sitt och vis gor
samma sak som Edstrom, fast tvartom — beskriver
estetiken i alla epoker, oavsett om ordet finns
eller inte. Det kan ocksa erinras om Umberto
Ecos bok om "dell’estetica medievale” (1959).

Misstanken infinner sig att tidsspranget
egentligen &r ett gordiskt hugg for att komma till
saken, dvs. 19oo-talet, den epok som Edstrém &r
speciellt insatt i och &ven behandlar pa ett fangs-
lande sétt (ehuru framstallningen blir en anhop-
ning av den gdteborgska musikvetenskapen).
Beskrivningen av forrummet 18oo-talet ar desto
mer problematisk och vidhéftas somliga
anstrangda slutsatser, framfor allt om vokalmusi-
kens plats i det estetiska systemet.

Det gors tex. ingen distinktion mellan
"musik i salongen” och det (senare) pejorativa
“salongsmusik”, som avsdg ett mekaniskt och
ytligt bruk av de musikaliska medel som (tidi-
gare) utvecklats i den konstfullare borgerliga
salongens musikgenrer. Ur detta verkar slutsatsen
komma, att det var salongsmusik-stdmpeln som
avgjorde Liedens estetiska status. Detta &r en ana-
kronism och tar heller inte riktig hansyn till pri-
vat—offentlig-aspekten, som innebar att Lieden
per definition tillhérde intimsfaren och inte
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kravde den offentliga konstens konststampel.

Det hévdas att instrumentalmusik generellt
har en fordel gentemot sang, pga. att text lattare
upplevs tidsbestamd och snabbare foraldrad. Men
forhallandet kan ocksa vara omvéant. Exempelvis
ar "Sommarpsalm” lika levande i repertoaren som
nagonsin, medan ett lika gammalt om &n &lskat
instrumentalstycke mera tvekldst kategoriseras
som “tidig musik”.

En annan oklarhet géller Edstréms argumen-
tering kring det faktum att musikhistoriebdcker
felaktigt framstéller 18oo-talet som “instrumen-
talmusikens arhundrade”. Det ar sékert sa till
antalet sidor, vilket inte betyder att musik-
historiker pé allvar pastéar att vokalmusik forekom
i mindre utstrackning i samhéllet. Men nu &r det
heller inte s enkelt som Edstrém menar, att
gemene man i praktiken huvudsakligen upplevde
vokalmusik och sdllan instrumentalmusik. Helt
riktigt var det fa forunnat att hora Beethovensym-
fonier med symfoniorkester (desto fler dock pa
fyrhandigt piano) — men det &r lika sant att fler
ménniskor horde Rossini- eller Verdi-arior i mili-
tar harmonimusik an pé operan. Det ar nog inte
heller s& enkelt, att folk flest inte hade en uppfatt-
ning om "hdg” och ”lag” musik — en konstruk-
tion av den estetiska eliten. Folk har nog i alla
tider varit medvetna om "hégre” och "lagre”, som
maktstruktur — att kunglig och kyrklig festmusik
var nagot annat an det vardagliga (har kunde refe-
renser till folkkulturer, t.ex. i Indien, kunnat vara
givande).

Aven 1900-talsdelen har sina inkongruenser.
Exempelvis betraktas Schonberg och Stravinskij
framford pa Gotaplatsen under 1990-talet ”p.g.a.
det kontextuella sammanhanget” troligen sakna
ell. Restaurang- och biomusik kan daremot
mycket val ha denna estetiska dimension. Borde
inte det "kontextuella sammanhanget” utdver
"det vanliga” alltid kunna skapa ett "estetiskt till-
lagg™

Ett annat genomgaende problem i samman-
hanget géller tolkningen av estetik” i kéllorna.
Nér &r det estetik av den ena eller andra arten?
Och vem har tolkningsforetrade? Ett exempel &r
en folkskollarare i Radions arsskrift 1934, som for-
fasar sig over att folk lyssnar till Beethoven under
“slamret i diskbaljan” och istéllet pladerar for lyss-
nande "under absolut tystnad, med lyset sléckt”. |

det senare ser Edstrom "tydliga exempel pa ell
och elll” och verkar hdrmed ta elitistens ord som
estetiskt kriterium. Men verkligheten kan ju tan-
kas vara omvand: Beethoven vid diskbaljan var
kanske estetiskt givande, medan skolléraren i tyst-
naden och mérkret bara uppréttholl en tom
konstpose.

Alla exempel pad analysteorier handlar for
6vrigt om lyssnar-aspekten, men det finns ju
ocksd en musiker-dimension. Detta galler t.ex.
vissa former av kammarmusik (t.ex. Blaskvintett
K4s2, i Mozarts brev utpekat bland hans bésta
verk, historiskt sett okdnd for publiken men hogt
skattad av utévare), eller arbetarkdren pa 18oo-
talet i en brusande patriotisk manskér eller Dill-
ners folkliga kyrkokér, som efter 1dng traning
lyckas framféra Voglers Hosianna. | de senare fal-
len kan man tala om ett relativt estetiskt tillagg,
inte for ahoraren (som troligen betraktade det
som “oestetiskt”) men for korsangaren. Edstrém
urskiljer denna aspekt nar det galler "mellanmusi-
ken” under r9oo-talet, men alltsd inte tidigare.
Man kan kanske ocksa tala om en speciell estetisk
dimension i det individuella utférandet (Jussi
Bjorling i Verdis Ingemisco innebar for manga en
estetisk upplevelse som andra sangare inte kan
upprepa).

Se dér ett knippe invandningar och motfor-
slag. Jag har framfor allt betraktat "en annan
beréttelse” som ett debattinldgg, som givit upp-
hov till nya tankar och idéer. Jag &r visserligen
inte helt saker pa att boken ger fullstandigt svar
pa huvudfragan: vad “estetik” egentligen handlar
om (vilket forfattaren hoppas ge). Men det klart
positiva med boken ar de frégor som tvingar en ut
fran vanetankandet — det kanske varsta gisslet
bland oss musikhistoriker. Man maste ocksa
beundra forfattarens belasenhet och férméga till
dmnesoversikt. Edstrom lyckas bl.a. pa nagot for-
underligt sitt f& med nastan samtliga svenska
avhandlingar som skrivits under senaste kvartse-
klet. Nér det kommer till kritan &r detta kanske
den viktigaste musikvetenskapliga bok som pro-
ducerats i Sverige pa lange.

Leif Jonsson
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Clages Ericsson: Fran guidad visning till shopping
och férstrodd tillagnelse. Moderniserade villkor fér
ungdomars musikaliska ldarande. Diss. (Publica-
tions from the Malmé Academy of Music. Stu-
dies in music and music education No 4),
Malmg: Musikhdgskolan i Malmd, 2002, 241 .,
ISBN 91-628-5179-9

Musikamnet i skolan & om inte i kris s3 under
kraftig forandring. Att vara musiklarare ar slit-
samt, och allt fler hoppar av sitt yrke. Manga
musiklarare lider av tinnitus eller andra horsel-
problem. Nerskarningarna i skolan har pa en del
hall drabbat verksamheten hart. Ovanpa det har
musikamnets innehall forandrats s att ménga
larares traditionella synsatt och metoder inte
fungerar langre.

Detta & en bakgrund till Claes Ericssons
avhandling. Hans fokus ligger framforallt pa den
sista aspekten — musikdmnets innehall.

Syftet med avhandlingen é&r:
Att underska hur ungdomar i gruppsamtal
ger uttryck for hur de uppfattar musikaliskt 1a-
rande, samt att konstruera ett antal begrepp
och metaforer med vilkas hjélp denna uppfatt-
ning kan forstas teoretiskt.

Detta syfte skiljer Ericsson fran vad han kallar

forskningsfragan:
Vad innebdr musikaliskt larande fér ungdo-
mar, vilka forutsattningar och villkor upplever
de omgardar olika situationer med musikaliskt
larande, vilken kunskap utvecklas samt hur le-
gitimeras utifran deras perspektiv musikaliskt
ldrande pa fritiden samt musikundervisningen
och musikdmnet i skolan?

Avhandlingens titel — "Fran guidad visning till
shopping och forstodd tillagnelse” — kan tyckas
nagot kryptisk, men i den ligger svaret pa Erics-
sons fraga. Begreppen i titeln star for olika satt att
l&ra sig musik.

"Guidad visning” innebdr att lararen dr en
presentator som systematiskt visar pé olika musi-
kaliska stilar och vérldar som eleverna kan vélja
bland. ”Shopping” &r, som Ericsson skriver, "det
bekymmersldsa spankulerandet mellan de ‘musi-
kaliska skyltfonstren™. Tanken &r att ungdomar
exponeras for en mangfald av olika stilar och
uttryck och véljer bland dem och/eller kombine-
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rar element fran olika stilar till egna hybrider.
Med begreppet “forstrodd tillagnelse” vill Claes
Ericsson peka pa att larande inte dger rum bara i
skolan i situationer praglade av koncentration,
disciplin och anstrdngning. Musik genomsyrar
vardagen och finns Gverallt. Aven ett passivt lyss-
nande till musik inneb&r att man I&r sig musiken,
att man, for att anvdnda ett etnologiskt fack-
uttryck, "enkultureras” i musiken. Ericsson
trycker hért pa att den forstrodda tillagnelsen
maste accepteras som en form av inlarning och
forstés som sadan.

Sammantaget visar detta att det under senare
decennier skett genomgripande foérdndringar av
villkoren for musikaliskt larande. Kanske kan det
hela sammanfattas i fragan: Vilken musik ska
ldras ut i skolan och hur? Ménga ganger &r svaret
att man mer och mer anpassat sig till elevernas
egen musikaliska verksamhet utanfér skolan.
Kort sagt, rockmusiken har gjort sitt intag.

Avhandlingen &r solitt férankrad i moderni-
tetsteorier och begrepp, och tankegangar fran val-
bekanta forskare virvlar férbi: Thomas Ziehe, T.
W. Adorno, Walter Benjamin, Jiirgen Habermas,
Francois Lyotard, Michel Foucault, Anthony
Giddens m. fl. Ericson framstar som gediget kun-
nig pa detta falt, och har under avhandlingsskri-
vandet ocksa forfattat en pedagogisk skrift om
modernitetsteorier. Manga humanistiska avhand-
lingar (och inte minst i musikpedagogik) &r ofta
“framtunga” och presenterar mycket teori som
man sedan inte gor sa mycket av. Detta galler
dock inte Claes Ericssons. De teoretiska begrepp
han tar upp knyts hela tiden till hans fragestall-
ning. De olika kapitlen i avhandlingen avslutas
garna med konkretiserande fragor for diskussion.
Fortjanstfullt.

Om man ska peka pa nagot negativt hér &r
det mdjligen att modernitetsteorierna samféllt
pekar p& de sociala och kulturella forandringar
som &gt och &ger rum, medan det ar Iatt att man
gldmmer bort de socialt "sega strukturer” som
ocksa har stor betydelse.

Ett viktigt kéllmaterial utgdrs av gruppsamtal
med sammanlagt 43 elever vid tvé olika skolor i
Malmé. Avsikten med samtalen &r att belysa elev-
ernas syn pa musikundervisningen i skolan —
deras forvantningar och besvikelser. Ericsson,
som sjélv & musiklarare, anvédnder dven sig sjalv
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som informant, vilket givetvis kan vara problema-
tiskt. Han har fort dagbok och anteckningar
kring sin egen verksamhet under flera &r, och
aven detta anvands som underlag.

Empirin med 43 elever &r for tunn for att man
ska kunna dra sékra och stora slutsatser. Ibland
kan man fréga sig om elevernas utsagor verkligen
tillfér ndgot som inte redan ligger i Ericssons teo-
retiska utgangspunkter. Ménga génger verkar
elevernas utsagor mera bekréfta teorierna &n
belysa och ifragasitta dem. Inte desto mindre:
elevernas synpunkter dr intressanta att l&sa och
ger upphov till ménga nya fragor.

Claes Ericsson menar att man i musikunder-
visningen bor stréva efter att skapa "det vérdelibe-
rala rummet” och att “forsoka undvika en
fokusering pa& musikens vérdeladdning” och
“Oppna [...] for en dialog mellan olika preferens-
massiga grupperingar”. Inspirationen fran Haber-
mas teori om det kommunikativa handlandet &r
uppenbar. Fragan ar dock om man verkligen kan
skapa vardeliberala rum? Jag maste siga att jag
tvivlar. S fort vi identifierar ett musikstycke eller
stil innebér det att vi placerar in det i ett samman-
hang och tolkar och darmed ocksa vérderar.
Musik &r idag sa laddad med forestallningar och
vérden att tanken forefaller ndrmast orimlig.

Ett annat problem &r genusperspektivet. Om
musikdmnet i allt hégre grad upptas av rockmusi-
cerande innebér det ocksa en maskulinisering av
amnet. Flickor och pojkar forhaller sig olika till
rockmusik som aktivitet. Flickornas roll blir dess-
varre ofta reducerad till att vara sangerskor,
medan arenan domineras av unga, manliga, tek-
nikfokuserade gitarrfantomer in spe som tar for
sig. Det finns tecken som antyder att flickor idag
i allt mindre utstréckning valjer musik pa gymna-
siet, bland annat for att &mnet blivit for smalt och
rockdominerat. Har finns en uppsjo av problem
och saker att diskutera, men Ericsson berdr tyvérr
detta bara i férbigdende.

Musikpedagogik som forskningsdisciplin &r
ett ungt amne i Sverige och det soker an s lange i
mycket sin form. En samlad bild av de avhand-
lingar som hittills producerats ger vid handen att
amnet 4n s lange ar ganska snavt. Manga refe-
renser gors till ssmma kanon av forskare (namn
som Hargreaves, Ziehe, Fornés, Sernhede, Fol-
kestad, Bréndstrom, Olsson) och flera avhand-

lingar &r stopta i om inte samma sa naraliggande
former. Den musikpedagogiska forskningen
skulle utan tvekan ma bra av att anvanda sig mer
av forskning inom exempelvis musikvetenskap
och kulturvetenskap, vars ron skulle kunna till-
fora debatten nya dimensioner. Det finns fragor
som redan belysts av forskare som, for att ndmna
bara négra, Tia de Nora, Erling Bjurstrom, Even
Ruud, Nicholas Cook, Peter Christenson och
Donald Roberts, men det marks ofta inte i
musikpedagogikens avhandlingar.

Trots vissa brister &r emellertid Claes Erics-
sons avhandling ett vardefullt bidrag till diskus-
sionen om musikalisk inlarning i det moderna.
Han staller manga viktiga fragor, och &ven om
hans egna svar inte alltid kidnns helt utarbetade
eller realistiska, manar de till funderingar och
stallningstaganden som fér ménga musikpedago-
ger kan vara saval nodvandiga som svara och plag-
samma.

Lars Lilliestam

Ruth-Maria Gleif3ner: Der unpolitische Kompo-
nist als Politikum. Die Rezeption von Jean Sibelius
im NS-Staat. (Europdische Hochschulschriften
Reihe 36. Musikwissenschaft, 218), Frankfurt am
Main: Peter Lang, 2002, 551S., ISBN 3-631-38953-1

Die nationalsozialistische Rezeption Sibelius ist
wohl in dieser qualifizierten Ausfihrlichkeit bis-
her nicht wissenschaftlich dargestellt worden. Der
Anspruch Gleif3ners war dabei kein geringerer, als
~den Mechanismus auf[zu]zeigen, durch den
Sibelius und seine Musik [...] zum propagandisti-
schen Werkzeug in der Hand der Nationalsozia-
listen werden konnten, ohne daf3 der Komponist
selbst aktiv dazu beitrug.” (S. 21) Schade, daf die
Formulierung ,,Mechanismus* suggeriert, daf} es
eine einheitliche Sibelius-Rezeption bzw. natio-
nalsozialistische Musikasthetik in den 1930ern
und 4oern gab — was Gleiner durch ihre Arbeit
liberzeugend und ausfuhrlich widerlegt. Es war
eben kein ,,Mechanismus®, der Sibelius und sei-
ner Musik zu einer ungeheuren Popularitét verh-
alf, bzw. zu nationalsozialistischen Versuchen,
diese Popularitdt herzustellen. Im Gegenteil
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lieBen ihn viele verschiedene Komponenten auf
der Mikro- und Makroebene als pradestiniert fir
die Musikpropaganda erscheinen.

Meine groRte Kritik zielt denn auch auf eine
2.T. vorhandene sprachliche Ungenauigkeit, setzt
sich die Autorin doch gerade mit den Konnota-
tionen diverser Begrifflichkeiten konstruktiv
auseinander. So vermeidet sie den Diskursbegriff
génzlich, dessen Anwendung sich flr die Passagen
tber die wissenschaftlichen Musikanschauungen
als hilfreich hétte erweisen kénnen. Dort z.B., wo
es um die Differenzierung spezifischer Termini
wie ,,nordisch* und ,,nordeuropdisch“ oder ,,fin-
nisch* und ,finnlandisch* geht.

Auf der Positivseite stehen nicht nur ihre
eingebrachte Materialflille, die Uberwiegende
Quellengenauigkeit sowie eine angenehme
Zuriickhaltung bei spezifischen Bewertungen,
sondern auch und gerade ihre gelungene Ein-
bettung der Sibelius-Rezeption in NS-Theorien
Uber ,nordische” Musik. Hier liegt einer der
hauptséchlichen, von der kulturwissenschaftlich
orientierten Musikforschung noch wenig unter-
suchten Aspekte nationalsozialistischer Instru-
mentalisierung nordeuropdischer Komponisten
wie auch Musikerinnen und Musiker. Die kri-
tische Retrospektive was Musikanschauungen des
19. Jahrhunderts betrifft, personliche Analysen
sowie ein Vergleich der Sibelius-Rezeption mit
derjenigen anderer Komponisten wie Respighi
oder Kodaly runden das Bild ab. Auch traut sich
Gleif3ner, sachliche Kritik an einigen Thesen
Adornos und Levis zu (iben. Damit entgeht sie
der von Krummacher skizzierten Gefahr des
Lhaltlosen Relativismus* oder der ,Potenzierung
des Positivismus®, wenn sie in ihrer Rezeptionsge-
schichte auf die Werkanalyse verzichtet (Fried-
helm  Krummacher:  Musik im  Norden.
Abhandlungen zur skandinavischen und norddeut-
schen Musikgeschichte. Kassel u.a: Bérenreiter,
1996, S. 234ff.).

Durch ihren (bergreifenden Zeitrahmen ver-
weilt die Autorin nicht bei einer spezifischen his-
torischen Situation, sondern bettet die Sibelius-
Rezeption in einen gréfReren Kontext ein. Der
Titel schrénkt daher den Blickwinkel unnétig
ein, da sich fast der Arbeit nicht mit der NS-Zeit
beschéftigt, sondern als notwendiges Korrelat zur
NS-Rezeption auch die Nachkriegszeit bis in die
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1990er Jahre behandelt. Dies sind die spannenden
Aspekte: wie und warum &nderte bzw. &nderte
sich eben nicht die Sichtweise auf Sibelius nach
der Erfahrung der nationalsozialistischen Funk-
tionalisierung und Instrumentalisierung? Welche
Faktoren fuhrten zu einer ldnger anhaltenden
deutschen Sibelius-Rezeption als sie z.B. fur Yrjo
Kilpinen oder Armas Jérnefeldt konstatiert wer-
den kann. Thnen wurde in der NS-Zeit ebenfalls
als ,,nordischen* bzw. ,nordeuropdischen* zeit-
gendssischen Komponisten viel Aufmerksamkeit
entgegengebracht, ohne daf? sich ihr Erfolg mit
dem Sibelius' oder Griegs auf Dauer vergleichen
lieRe.

Da GleiBner ihre Arbeit als , musikwissen-
schaftliche Betéatigung im Bereich der historisch-
politischen Rezeptionsforschung” (S. 21) verstan-
den wissen will, begibt sie sich in das Uberschnei-
dungsgebiet der Disziplinen. Sich mit der
Rezeption eines spezifischen Komponisten aus-
einandersetzen heil3t gleichzeitig, sich auf die Pré-
misse einzulassen, spezifischen Individuen einen
besonderen Status zuzugestehen, der wissen-
schaftlich auch als solcher beriicksichtigt werden
sollte, ist auch die Folge der Genialisierung ein-
zelner  Kinstlerpersonlichkeiten der romanti-
schen Rezeption des 19. Jahrhunderts. Auch die
Musikwissenschaften haben in ihrer methodolo-
gischen und theoretischen Ausrichtung dazu bei-
getragen, daf} gerade Komponisten dieser Status
selbstverstandlicher als anderen zugestanden
wird, was in die Arbeit als selbstreflexive Posi-
tionsbeschreibung hatte mit einfliefen kénnen.

Ein verstérktes Einbeziehen des diskursiven
Verhéltnisses der Konstrukte ,Volksmusik* und
LKunstmusik” hatte auRerdem fur die Gesam-
teinschétzung der Sibelius-Rezeption erhellend
sein kénnen. Die nationalsozialistischen Vorstell-
ungen dariiber, was ,das deutsche Volk* héren
bzw. selbst ,lebendig* musikalisch erfahren sollte,
ist mit dieser Dichotomie eng verknipft. Wenn
Sibelius also als musikalischer Reprasentant auch
des finnischen Volkes rezipiert wurde, dann ist
das ein grofRRer Unterschied zu einer Rezeption,
die die Modernitét seiner kunstmusikalischen
Form betont. Wenn er in beide Kategorien ohne
Probleme eingepalt werden konnte, so sagt das
weniger etwas Uber Sibelius' Musik aus, als uber
die Mdglichkeit der Rezeption, der Musik und
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dessen Komponisten die unterschiedlichsten
Funktionen und Inhalte zuzuschreiben. ,Fin-
nisch“ und ,,modern*“ sind dann nur Schlagworte,
die eher die Position der Urheber der Aussage
kennzeichnen, als die Musik selbst. GleiBner
weist zurecht darauf hin, daR zwischen natio-
nalsozialistischem Wollen und dem jeweils erziel-
ten Ergebnis eine z.T. unlberwindbare
Diskrepanz lag, die nicht zuletzt in der grundsétz-
lichen Verschiedenheit des Musikhdrens und
-rezipierens zu suchen sind.

Trotzdem halte ich ihre These ,vermutlich
definierten die NS-Musikpolitiker auch die
,nationale’ Tonkunst ex negativo, indem sie alles,
was nicht ,international’, das heif3t judisch, atonal
oder sonstwie unerwiinscht war, als ,national’
betrachteten (S. 102) fur unzureichend. Das
besonders perfide an nationalsozialistischen
Musikvorstellungen war ja gerade, daB sie unter
dem Deckmantel der Wissenschaftlichkeit und
durchaus mit logischen Ausschliissen zu neuen
bzw. erneuerten Definitionen vorstieen. Fir den
Begriff ,national“ reicht es teilweise, eine
Bezeichnung wie ,deutsch” einzusetzen, um die
zahlreichen Definitionsversuche kenntlich zu
machen. Das Spezifische nationalsozialistischer
Musikauffassung waren zwar auch die Versuche,
mit Hilfe auBermusikalischer Begriindungstopoi
beispielsweise ,,deutsche* und ,,nordische” Musik
gleichzusetzen bzw. als gleichwertig erscheinen zu
lassen (Adolf Seifert: Volkslied und Rasse. Ein
Beitrag zur Rassenkunde, Reichenberg—Berlin:
Ullmann und Vieweg, 1940, S. 79f.), das schlief3t
aber nicht aus, daf diesen Begrindungen teil-
weise eine formale Musikauffassung zugrunde
lag. Auch im jiingsten Diskurs hat es durchaus
Ansétze gegeben, das, was an Sibelius' musikali-
scher Form in einer spezifischen Zeit als | fin-
nisch“ rezipiert werden konnte, genauer
festzulegen (Barbro Kvist Dahlstedt: ,Nationell
hangivenhet. Sibelius Kareliamusik och den vést-
europeiska identiteten i 189o-talets Finland*. In:
Nationell hangivenhet och europeisk klarhet. Aspek-
ter pd den europeiska identiteten kring sekelskiftet
900. Stockholm: Brutus Ostlings Bokforlag,
1999, S. 21ff.). Das soll — wie GleiBner mit Recht
feststellt — nicht dartiber hinwegtauschen, dal3 das
musikalisch ,Nationale” kein Substanz-, sondern
ein Funktions-Begriff ist.

Insgesamt betrachtet ein lesenswertes Buch,
dal unabdingbar in die von Huttunen geforderte
vergleichende Sibelius-Forschung (Matti Huttu-
nen: “Nationalistic and Non-Nationalistic Views
of Sibelius in the 20th-century Finnish Music
Historiography”. In: Tomi Mékeld (Hg.): Music
and Nationalism in zoth-century Great Britain and
Finland. Hamburg: von Bockel Verlag, 1997,
S. 217) gehort und sich aufgrund seines Ansatzes
auch anderen empfiehlt, die sich mit der Rezep-
tion einzelner Komponisten auseinandersetzen.

Ursula Geisler

Henrik Karlsson: "Handslag, famntag, klapp eller
kyss?”  Konstnarlig forskarutbildning i Sverige.
(Sister Skrifter 4.) Stockholm: Swedish Institute
for Studies in Education and Research, 2002,
197 S., ISBN 91-631-2167-0

“Handslag, famntag, klapp eller kyss?” er den lidt
mystificerende titel pa en bog, som docent Hen-
rik Karlsson har skrevet om “Konstnérlig forskar-
uthildning i Sverige”. Titlen refererer til en (ogsa i
Danmark kendt) pubertetspraget frierleg “Ryska
posten” der handler om at turde gere erfaringer
med det modsatte kan. Her anvendes den pé for-
holdet mellem kunst og forskning med “konst-
nérlig forskarutbildning” som det ingenmands-
land, hvor kgnnene lerer hinanden at kende far
den endelige forening. Billedet er forfriskende og
djervt, men passer det nu ogsd? Er (fors-
ker)uddannelsen det selvfalgelige kontaktpunkt
mellem kunst og forskning? Eller mades forsk-
ning og kunst snarere i en falles bestraebelse pa at
udvide den menneskelige erkendelse og berige
den verden, vi skaber og lever i, med nye facetter,
nye dimensioner, nye anskuelsesmader?

Disse spargsmal ligger som en skjult dags-
orden bag de debatter, institutionelle tiltag og
reglementer, som Henrik Karlsson refererer i sin
nasten 200 sider lange, grundige og s&rdeles
anbefalelsesvaerdige bog. Efter en introduktion,
der ridser den aktuelle situation om kunstneriske
doktorgrader op i Sverige og udlandet, diskuterer
bogen de kunstneriske og videnskabelige paradig-
mer i store trek, setter diskussionen i internatio-
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nalt perspektiv, og vender derefter tilbage til en
analyse af forholdene i Sverige, hvor argumenter
for og imod granskes. Konklusionen bliver at de
kunstneriske uddannelser bar have ikke én, men
to doktorgrader: En ren kunstnerisk og en akade-
misk, hvor den farste (doktor i kunst) indrettes
som en “konstnarlig doktorsexamen pa de konst-
narliga hogskolornas egna villkor”, mens den
anden (filosofie doktorsexamen) falger den univer-
siteere tradition og indrettes af de kunstneriske
hgjskoler i fellesskab som en tverfaglig astetisk
doktorgrad, der giver forskningskompetence pa
linje med de videnskabelige doktorgrader.

Om forslaget har muligheder for at nyde
fremme i Sverige, tilkommer det ikke en dansk
anmelder at vurdere. Men bedgmt fra en pas-
sende afstand virker det bade fornuftigt og sym-
patisk. Farst og fremmest fordi det lgser den tatte
forbindelse mellem doktor-titlen og den viden-
skabelige, forskningsmassige, kompetence, som
tilsyneladende danner baggrund for en del af den
svenske diskussion. Det legger op til at doktor-
titlen bliver en hadersbetegnelse som kan erhver-
ves af individer, der har beriget verden med ny
erkendelse i form af videnskabelige afhandlinger
eller kunstverker. Og at den forskningsmassige
kompetence som &benbart garanteres af filosofie
doktorsexamen er knyttet til den dokumenterede
beherskelse af en eller flere metoder — f.eks. kvan-
titativ naturvidenskabelige eller kvalitativ huma-
nistiske — hvormed ny erkendelse evt. kan opnas.
Set fra et dansk synspunkt, hvor vi har to doktor-
grader — en ph.d. grad der afslutter en forskerud-
dannelse og en “rigtig” doktorgrad der erhverves
gennem en afhandling — og ganske forskellige fag-
lige traditioner for, hvad der faktisk kraeves for at
erhverve disse grader, virker det fornuftigt at tage
afslappet pa titulaturen og til gengzld holde fast
ved, at kunst og forskning er to forskellige veje,
der ideelt farer til ét mal: ny erkendelse.

Nar det danske synspunkt fares frem her, er
det ikke alene af lokalpatriotiske grunde, men
ogsa fordi der, som det tydeligt kommer frem
gennem Henrik Karlssons meget omfattende
research, er to konkurrerende grundholdninger
til, hvad en doktorgrad skal vare i Sverige: Et
nationalt monument eller en adgangsbillet.

Det kommer frem i de to tilspidsede formule-
ringer, som anfgres i indledningen:
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— “Av réttviseskdl bor de konstndrliga hdgsko-
lorna likstéllas helt med andra &mnen inom
universitet och hdgskolor nér det géller forsk-
ningsresurser och examina...”

- “Vetenskap och konst ar tva skilda varldar.
Det akademiska samhéllet har sina traditioner
och regler, och inga nya discipliner kan ges
langt gdende speciella undantag...”

Ingen af formuleringerne holder vand. Det er
ingen menneskeret, at kunstnere skal kunne
aflegge doktorseksamen. Men der kan vere for-
nuftige og praktiske grund til at de skal have
muligheder for det, og disse grunde er i hgj grad
at finde i det internationale samfund, hvor kunst-
neriske doktorgrader bliver mere og mere almin-
delige. | takt med at Sverige og svensk kunst
flettes ind i et globalt fzellesskab vil det veere prak-
tisk at svenske titulaturer umiddelbart kan sam-
menlignes med internationale.

Tanken om ét akademisk samfund med egne
traditioner og regler er en myte. Alle ved, at en
videnskabelig doktorgrad internationalt kan vére
udtryk for helt forskellige paradigmer og hold-
ninger til videnskabelig kompetence. Den tyske
tradition for at skelne mellem Doktor og Doktor
habil eller den gstrigske titel Doktor wirchliche
Doktor taler deres tydelige sprog. Alle amerikan-
ske doktorgrader er ikke guldrandede, og alle
britiske er ikke fra Oxbridge. Det akademiske
“samfund” har indset, at man skal lese afhand-
linger og ikke visitkort for at bedgmme forsk-
ningsmassige kompetence.

Det er kamp mod vejrmgller at opretholde
illusionen om en felles, national akademisk stan-
dard for doktorgrader der skal galde alle svenske
universiteter og hgjskoler. Det er vigtigere at
sikre, at de svenske grader, som tildeles inden for
de forskellige videnskabelige og kunstneriske dis-
cipliner, vurderes hgjt internationalt. Dvs. at de
kunstneriske doktorgrader, som efter Henrik
Karlssons forslag institueres i Sverige, ikke kun
bliver pa de konstnarliga hagskolornas egna villkor;
men at de indrettes med tanke pa at opfylde en
streng international standard for kunstneriske
doktorgrader inden for de forskellige kunstfag.
Det svenske samfund skal legge lige s stor vagt
pa at opbygge og verne om en respekt om kunst-
neriske doktorgrader, som det traditionelt har lagt
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pé at skabe respekt om den videnskabelige dok-
torsexamen.

Dette aspekt er underprioriteret i Henrik
Karlsson bog, der munder ud i et velargumenteret
og gennemtaenkt forslag om etablering af en
tveerastetiske filosofie doktorsexamen for de kunst-
neriske hgjskoler i fellesskab. Men bogens analy-
ser af den internationale situation og dens mange
kilder og referencer til vurderinger af de praksis-
baserede, kunstneriske doktorgrader der tildeles
international — f.eks. i UK og Finland — lzgger op
til et tilsvarende gennemreflekteret forslag om
indhold og krav til en svensk doktor-i-kunst grad,
der vil kunne méle sig med og maéske sxtte en
interntional standard. Man mé& hébe, at Henrik
Karlsson far mulighed for at fortsatte sit arbejde
ad disse baner.

Jens Brincker

Lauluja Lénnrotin ajoilta [Sanger fran Lonnrots
tidevarv] Utg: Anneli Asplund, (Suomalaisen Kir-
jallisuuden Seuran Toimituksia 866), Helsingfors:
Suomalaisen Kirjallisuuden Seura, 2002, 232 S.,
noter, I1ISBN 951-746-370-7

Elias Lonnrot (1802-1884) &r mest kdnd som ska-
paren av det finldndska nationaleposet Kalevala.
Detta verk, samt systerverket Kanteletar, var som
bekant ett resultat av den insamlingsverksamhet
av finsk folklore som han inledde 1828 och som i
grunden bottnade i det sokande efter kulturell/
nationell identitet som blev aktuellt i Finland
efter separationen frn Sverige &r 1809. Killan
som man Oste ur var den Ost-finlandska, arkaiska
runosdngen dar man sokte ett urfinskt ursprung
enligt den kénda devisen “svenskar &r vi ej mer,
ryssar vill vi inte bli, 1at oss darfor vara finnar”.
Den finléndska folkloristen och folkmusik-
forskaren Anneli Asplund belyser i den nu aktu-
ella boken en sida av Lonnrot som inte tidigare i
nagon storre utstrackning uppmarksammats,
namligen fragor som behandlar Lonnrot som
musikmanniska. Det &r forst p& senare &r som
ocksa denna sida av Lénnrots garningar tillmétts
ett storre intresse inom finlandsk musikforskning.
For en icke-finlandare ter sig detta kanske fdga

markvérdigt men sett ur en finlandsk, kulturhis-
torisk synvinkel &r det mycket anmarkningsvért
med beaktande av Kalevalas, och alltsa i praktiken
Lonnrots, enorma betydelse for den finsknatio-
nella sjalvhdvdelsen och kulturella identiteten
som Kalevala i forlangningen betytt. Asplunds
ambitiosa foretag att beskriva denna sida av
Lonnrot & mycket lyckat och pa manga satt hel-
téckande. Lat det darfor vara sagt fran borjan att
man inte kan annat dn vemodigt beklaga att
boken tyvarr inte kommer att na ut till den stora
musik- och kulturhistoriskt intresserade publik
som den fortjanar pa grund av spréket. Boken ges
ut pa finska och skulle utan tvekan fortjana en
svensk dversattning.

Boken dr ndmligen inte bara en beskrivning
av Elias Lonnrots musikverksamhet — illustrerad
med 115 sdnger ur hans egna samlingar av sdnger,
saval handskrifter som publicerade — utan den ar
samtidigt en fin dversikt av det musikliv och den
repertoar som var pa tapeten under Lonnrots
aktiva liv. Alltsd en mycket intressant tidsperiod i
Finlands musikhistoria; en tid nar den unga
nationen formade ett eget musikliv, forst med
centrum i Abo med starka impulser frdn Uppsala
och efter Abo brand 1827 i den nya huvudstaden
Helsingfors. Varje sang far ocksa sin beskrivning
ur ett kulturhistoriskt perspektiv samtidigt som
sambandet mellan sangen och Lonnrots verksam-
het ges utrymme. Vidare bidrar de noggranna
referensangivelserna i hog grad till utgavans
anvéndbarhet for fortsatta studier i &mnet.

Sangerna &r till storsta delen tagna ur Lénn-
rots egenhéndigt utformade handskrift Kantele-
sdvelmistda (Kantelemelodier) bestdende av 230
sanger och melodier av varierande slag. Sam-
lingen visar dven pa Lonnrots stora intresse for
kantelespel och en utférlig och informativ for-
teckning dver samlingen finns dven bifogad i Asp-
lunds bok. Séngerna, bade i Lénnrots egen
samling och i Asplunds urval, &r indelade i fol-
jande kategorier: runosanger (av vilka flera ater-
finns i Kanteletar), varldsliga nutida sanger (bl.a.
ballader och yngre folkvisor), de lardas sanger
(patriotiska sanger och sanger till texter av Rune-
berg, Topelius m.fl.), svensksprakiga sénger
(sdsom svenska folkvisearrangemang med rotter i
Uppsala-romantiken och sanger av Bellman) samt
andliga sanger. Samlingen ar med andra ord en
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slags kulturhistorisk sangbok som pa manga satt
beskriver en tid av spirande intresse for det egna
folket och dess rotter utan att forglomma de his-
toriska banden till Sverige, som vid Lonnrots tid
&nnu i hoég grad var narvarande i form av stu-
denttraditioner, det svenska sprakets stéllning
som maktsprak i landet och de kulturella banden
som den manghundradriga gemensamma histo-
rien med det Svenska riket gett upphov till.

Boken ar foredomligt upplagd med en infor-
mativ inledning, dar bokens syfte och innehall
klargors pé ett koncist och uttémmande sétt.
Darefter foljer sjélva sangsamlingen, dvs. urvalet
av sanger tillhdrande Lonnrots repertoar, med
varierande och tidsenligt "autentiskt” utformade
notskrifter samt texter bade pa finska och svenska
i det fall som originaltexten &r svensk. Vackra och
deskriptiva illustrationer bidrar &ven i hog grad
till gladjen att lasa och bladdra i en dylik utgava.
Efter de 115 sangerna foljer den gedigna kulturhis-
toriska kontextualiseringen som foljer den veten-
skapliga utgavans alla regler i fraga om akribi och
noggranna kallhanvisningar. Samtidigt ger kapit-
let en god fingervisning om forskningsldget gél-
lande tidsepokens musikliv och framforallt om
forskningen kring Elias Lonnrot. Efter det foljer
beskrivningen av sdngerna i boken och kéllorna
till dessa samt den utférliga forteckningen dver
Lénnrots egen sangsamling med klara hanvis-
ningar till originalkalla, upphovsman etc; visserli-
gen med manga forkortningar men dessa finns
aven lattforstaeligt forklarade i en forteckning.
Boken avslutas med en alfabetisk innehallsfor-
teckning utgéende fran séngernas inlednings-
texter eller namn.

Overlag, s& som recensionen hittills 1atit
péskina, ar det fraga om en bok som pa méanga
satt tilltalar undertecknad recensent. Den
behandlar ett intressant &mne som presenteras pa
ett foreddmligt och inspirerande sitt. Det &r en
bok som vander sig savil till en akademiskt (his-
toriskt, folkloristiskt, etnologiskt och musik-
vetenskapligt) intresserad l&sarkrets som till
praktiska musikuttvare pé alla nivaer. Det &r en
bok att stimuleras av; vad ar vél roligare an att
veta ndgot om bakgrunden till singer som man
sjunger, om det s& &r runosanger om Viina-
mainen eller Bellmans Gubben Noach. Man far
ocksd hoppas att boken kan uppmuntra till lik-
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nande kritiska utgdvor i framtiden som ocksa
vander sig till den stora skara musikalskare som
inte nodvandigtvis gatt musikhdgskoleutbild-
ning med praktisk eller akademisk inriktning. For
att trots allt peka pa nagot som kan ses som svag-
heter sa kunde den vetenskapliga ambitionen ha
I6pts linan ut med hjalp av ett sak- och personre-
gister, vilket alltid &r till stor gladje for forskaren.
Den andra negativa aspekten har redan tidigare
berorts och galler utgivningsspraket. Inget ont i
det — finska &r ett utmarkt och nyansrikt sprak
om man behérskar det — men boken skulle for-
tjdna en mycket storre publik, vilket den med
storsta sannolikhet skulle fa med en svensk Gver-
sattning. Det sista sagt som en vanlig pik till
Svenska litteratursallskapet i Finland.

Niklas Nyqvist

Boel Lindberg: Véra glada visor klinga. Skol-
radions sangstunder rg34-r1969. (Stiftelsen Eter-
media i Sverige, Skrifter om utbildningsprogram-
mens historia nr 6, 2002), Lund: Arkiv forlag,
2002, 290 S., noter, ill., CD, ISBN 91-88830-10-1

Redan framsidan védcker min nyfikenhet.
Omslagsbilden och stilen pAminner om min egen
barndoms skolradio. Vi gick i en liten skola pa
landet och skolradioprogrammen var aterkom-
mande inslag i mitten pé sextiotalet, framforallt i
engelska och musik. P& samma sétt som i det inle-
dande citatet fran Mikael Niemi minns jag roster
och den speciella stimning som dessa program
skapade. Boel Lindbergs studie om Skolradions
sangstunder 1934-1969, Vara glada visor klinga,
behandlar en viktig musikpedagogisk verksamhet
som kom manga barn och ungdomar till del
under stora delar av 19oo-talet. Den bifogade
cb:n med exempel fran ett antal program ger en
inblick i vad dessa kunde innehalla.

Lindbergs studie ingar i ett storre flerarigt
forskningsprojekt om utbildningsprogrammens
historia, Valfardsstat, medier och modernisering.
Projektet syftar till att teckna sambanden mellan
utbildningsprogrammen och férandringen av val-
fardspolitiken. PA sa satt hamnar denna studie i
skérningspunkten  mellan  utbildningspolitik,
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medier och musikémnets traditioner. Detta &r ju
mumma for den som &r musikpedagogiskt intres-
serad. Samtidigt som musikpedagogiska traditio-
ner och forhallningssatt diskuteras kan dessa
stéllas i relation till skolvésendets utveckling, och
i synnerhet till den kraftiga medialisering som
kénnetecknat nittonhundratalet.

Skolradions musikprogram &r ett outforskat
omrade. Boel Lindberg har genom att granska
arkivmaterial, programhaften och inspelade pro-
gram samt genom att intervjua flera av de dri-
vande framforallt under sextiotalet lyckats
kartldgga den kanske mest omfattande musik-
pedagogiska satsningen i Sverige under r9oo-talet
(tillsammans med uppbyggnaden av kommunala
musikskolor). Genom sin studie 1dmnar hon ett
viktigt bidrag till forstaelsen av hur musikpedago-
giska traditioner och forhallningssatt formas och
uppratthalls, och hur de paverkar dem som enga-
gerar sig i fragor om barns musikaliska fostran.

Boel Lindberg ansluter till projektets 6vergri-
pande karaktar genom att lyfta fram tre centrala
begrepp for att forstd de stora dragen. Dessa &r
modernisering, medialisering och professionalise-
ring. Modernisering handlar bland annat om vaél-
fardsstatens uppbyggnad, om utbildningssyste-
mets reformering och en framvaxande rationalise-
ring. Inte minst spelar tanken pé rationalisering
stor roll i manga utbildningsreformer, i den
meningen att skolan inte ska ses som ett ideolo-
giskt reservat for dem som vill blicka tillbaks pa
en svunnen guldélder, utan snarare utgdra ett
instrument fér samhallsférandring och reforme-
ring. Dessutom framhéller Lindberg modernise-
ringens tendens till kulturell inklusion. Fler skulle
nas av den goda kulturen och inlemmas i en stor
gemensamhetssfar. Genom framvéxten av radio
och Tv, veckopress, idrottsklubbar och annan for-
eningverksamhet skapades en gemensam referens-
ram, dar landskamper, Hylands hérna och seder-
mera melodifestivaler utgjorde markorer for
denna nationella och kulturella samhdérighet.
Medialiseringen fokuseras sjélvklart i denna stu-
die, som ju behandlar en ndrmast revolutione-
rande musikpedagogisk innovation. 1 och med
skolradion gjordes musikundervisning mdjlig
utan nagon aktiv narvarande larare. Detta inom
ett amne som kanske starkare an nagot annat
betonat det personliga utkorandet av pedagoger,

och dér den pedagogiska legitimiteten lange sam-
manhéngde med den egna konstnarliga forank-
ringen.

Professionalisering, slutligen, ar det tredje
begreppet, vilket kan tyckas motségas av mediali-
seringen som jag antytt den ovan. Men Lindbergs
podng dr att skolradion i sig sjalv blev en arena for
nagra av landets ledande musikpedagoger, och
inom denna utkampades flera strider om saval
innehall som utformning. PA s& stt bidrar denna
studie till forstaelsen av hur en musikpedagogisk
yrkesidentitet vuxit fram, vésensskild fran yrkes-
musiker eller musikforelasare. Samtidigt framgér
hur betydelsefulla de stora institutionerna &r for
musikpedagogisk verksamhet. Skolradion i sig
blev en stark institution, med néra samrére med
Skoldverstyrelsen. De framtradande musikpeda-
gogerna hade ofta en stark institutionell stallning.

Skolradions sangstunder blev en pyramidal
succé. Fran en trevande framgang med négra
enstaka program vid starten 1934 producerades
omkring 8o program l4séret 1965/66. Ar 1955 dist-
ribuerades omkring Sooooo skolradiohéften.
Detta kan forklaras dels av att det fanns méanga
folkskole- och grundskoleldrare som tydligt upp-
levde sina begrénsningar. Dessutom innebar pro-
grammen att en ny sangrepertoar kunde spridas.
Programmen hade nyhetens behag.

Det &r intressant med de strider som rasade
inom skolradion. Redan tidigt mandvrerades
Julius Rabe ut av sangléararkaren med Annie
Peterson i spetsen, som sedan kom att dominera
arbetet under lang tid. Trots att hon fick ater-
kommande kritik hade hon lédnge en stark posi-
tion nar hon ivrade for sdngundervisning som
karaktérsdaning, rotad i hogre varden. Under sent
femtio- och tidigt sextiotal dominerades skolradi-
ons musikprogram av Ingemar Gabrielsson och
Bengt-Olof Engstrom, vilka tillsammans med
Dagny Stern kom att bidra till den stora tillvaxt
som skedde vid denna tid. | mitten av sextiotalet
trdngdes Stern ut av Daniel Helldén, som aktivt
drev en hojd ambitionsniva med stérre inslag av
spelfardighet och notlésning. Dérmed skedde ett
skifte frén betoning av traditionsoverforing till att
betona musikaliskt skapande och deltagande.
Fréan inordning till autonomi.

Ett péfallande inslag i moderniseringen pa
femtiotalet var att konstmusiken inte sérskiljdes
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fran musikundervisning. Tvartom ser vi att flera
av samtidens tonsattare, Sven-Erik Back, Sven-
Eric Johanson, Laci Boldemann och inte minst
Daniel Helldén engagerade sig mycket i musik-
pedagogiska sporsmal. De &r ocksé representerade
i skolradions produktioner under femtio- och
sextiotalen. Dér ser vi for dvrigt en stor skillnad
mot hur det musikpedagogiska faltet &r strukture-
rat idag. Ytterst sallan ser man &r 2003 att samti-
dens tonsattare engagerar sig i fragor om
skolornas musikundervisning.

Men samtidigt som musikprogrammen har
inneburit forandring har de ocksa visat pa sega
strukturer. Péfallande lange sjongs visor med
1800-talsmotiv om bondgardar och glada djur,
trots att det inte illustrerade tillvaron for de flesta
elever pd femtiotalet. Dessutom utgjorde pro-
gramledarnas egen utbildning en begrénsning,
eftersom de lange var skolade i en sa utpréaglat
vésterldndsk konstmusikalisk tradition. Exempel-
vis dr6jde det &nda till 1959 innan den forsta
sangen pa engelska forekom i skolradion. P4 s&
satt illustrerar skolradions musikprogram spéan-
ningen mellan traditionens makt, ofta oreflekte-
rad, och den hastiga utveckling som skolsystemet
men ocksd musikfaltet i stort genomgick, bade
betraffande innehall och karaktar men ocksa vad
galler de yttre villkor som utbildningspolitik och
medialisering bidrog till.

Vara glada visor klinga lamnar ett utmarkt
bidrag till forstdelsen av hur det musikpedago-
giska féltet vuxit fram och strukturerats. P4 senare
tid har ju intresset for utbildningshistoria 6kat,
och Boel Lindberg bidrar till forstéelsen av en
pedagogisk verksamhet som berért manga.

Jonas Gustafsson

Dan Lundberg & Gunnar Ternhag: Musiketnologi
— en introduktion. Hedemora: Gidlunds Forlag,
2002, 168 S., ill., noter, 1SBN 91-7844-358-X

“Vad &r musiketnologi?” Dette er emnet for Dan
Lundberg og Gunnar Ternhags bog. Gennem de
sidste mange artier er musiketnologiens felt blevet
udviddet og navnlig er greenserne til musikviden-
skabens gvrige arbejdsformer og deldiscipliner
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blevet udfordret, diskuteret og overskredet. Der-
for er det et ambitigst projekt at ville fortzlle hele
denne historie i introduktionsform og med blot
140 siders tekstomfang. Forfatterne er sig dette
forbehold bevidst, naevner faktisk selv det “umu-
lige” i projektet, men kaster sig alligevel med stor
iver og interesse ud i opgaven. Feltet defineres
indledningsvist sdledes: “En vetenskap som hand-
lar om att studera musikuttryck i olika kulturer,
men ocksa kulturuttryck i sjalva musiken.” (s. 9)

En af bogens hovedpointer er at skildre
musiketnologien fra et europzisk synspunkt i et
slags opger med den amerikansk dominerede
musikantropologi: “mer etnologi &n antropologi”
(s. 7), og med starre fokus pa svensk folkemusik-
forskning og svensk empiri. Lokaliseringen er fin,
og det er godt at tage udgangspunkt i lokale,
nationale forhold og musikformer, men alligevel
forekommer opretholdelse af denne skelnen pro-
blematisk, navnlig set i forhold til disciplinens
udvikling, som den tilmed beskrives i all sin kom-
pleksitet i forhandenvarende bog.

Bogens farste kapitel stiller det indledende
spergsmal om musiketnologiens vasen og
forsgger at afdakke feltets videnskabshistorie med
mange referencer til tidligere tiders forskere. Ogsa
grundene til at studere musik til ud fra et musi-
ketnologisk perspektiv droftes, og der treekkes
adbenlyst pd dele af Lundbergs samarbejde med
Krister Malm og Owe Ronstrém i projektet
Musik — Medier — Mangkultur. Dette kapitel er
globalt og kvantitativt orienteret, og medialise-
ringen fremdrages som en vigtig forudsatning for
det musiketnologiske studie. Derefter behandles
feltarbejdet, der med rette anses som et af hoved-
kendetegnene for den musiketnologiske arbejds-
metode. Det gares dels gennem en redegarelse for
indsamlings- og optegnelsesproblematikken, som
behandler forholdene omkring transskription,
verbalitet/sproglighed og oral tradering. Men felt-
arbejdet belyses ogsé i en historisk sammenhzang:
For det farste diskuteres modseatningsparret syn-
kron—diakron, og erkendelsen af en historisk
dimensions tilstedevarelse selv i det synkrone
feltarbejde pointeres. For det andet leder denne
konstatering til en diskussion af feltarbejde i for-
tiden — ja sagar til feltarbejde i arkiver — en slags
“contradiction in terms”, som ikke desto mindre
indeholder mange principielle overvejelser. Her-
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efter folger et kapitel om musikanalyse ud fra en
rekke forskellige analysemetoder. Interessen for
musikalsk analyse, for feltarbejde i arkiverne og
for musikken selv gives saledes rigtig meget plads,
og til tider forekommer detaljeringsgraden sé stor
at det overordnede perspektiv svaekkes. Endelig
kommer bogen mest tungtvejende og principielle
kapitel, nemlig i form af en prasentation og dis-
kussion af begrebet kulturanalyse. Det forekom-
mer dog uheldigt at diskursen om netop
diversitet, betydning, tolkning og kontekst farst
for alvor tages op i dette afsluttende kapitel og
samtidig gives sd relativ lidt plads, og umiddelbart
savner man en starre affinitet mellem de forudga-
ende kapitler og deres problemstillinger. Det kon-
Kluderes (s. 127) at studiet af musikkultur i dag er
musiketnologiens hovedarbejdsomréde, og forfat-
terne slutter med at konstatere at musik béade skal
tages alvorligt og at den samtidig er en gade.

Der er pa bade godt og ondt tale om en inspi-
rerende bog, som indbyder til debat, men over-
ordnet set savner jeg en sammenstilling af hvad
betydning feltarbejdets problemstillinger og kul-
turanalysens erkendelser far for det konkrete
arbejde med den indsamlede og studerede musik.
Disse tanker er ikke fremhavede og derfor bliver
konteksten ikke sammenkadet med teksten —
eller sagt pa en anden made: den relation mellem
den klingende lyd og de sociale, kulturelle og
menneskelige relationer, musikken i dens kon-
tekst, som i mine gjne er musiketnologiens styrke
og berettigelse, far ikke tilstrekkelig plads.

Igennem hele teksten stér ogsa forsgget pa at
afgreense musiketnologien fra det som lidt pussigt
kaldes “den klassiske musikvidenskab”. Allerede
s. 17 leegges der op til en noget stereotyp gren-
sesetning til den klassiske musik, og herved ner-
mer forfatterne sig — maéske utilsigtet — en lidt
gammeldags definition: Nemlig at musiketnologi
altsa enten er studiet af de andre kulturer, eller
studiet af gehgrshaseret musik, at disciplinen med
andre ord er genstandsdefineret. Det kan ogsa
undre, at relationen til populermusikstudier
berares s ganske kortfattet. Dels fordi der med
antropologien som udgangspunkt i stor udstrak-
ning benyttes samme teoretiske litteratur, og dels
fordi mange af de fremmede musikformer, som
kommer til vestens kendskab, netop befinder sig
et sted mellem popular- og folkemusik. Tverfag-

ligheden og de globale aspekter af disse forhold
diskuteres for tiden blandt forskere, men valges
tilsyneladende fra i denne bog.

De problemer, som man kan diskutere, er
altsa overvejende af holdningsmaessig karakter og
folger af teoretisk-metodiske valg. Man kan
mene, at tidsfastsettelserne i bogen er lidt uklar
og placering af fagets trendswttere er lidt lgs —
f.eks. er det lidt underligt at Alan Lomax omtales
i nutid, liggsom man kan diskutere om opslags-
klippene fra Svenskt visarkivs hjemmeside er de
mest relevante og om definitionerne holder, men
“fejlene” er fa.

Det er pa mange méder gnskverdigt, at ville
fremstille et fagomrade pé eget sprog, men man
kunne have gnsket sig at en sadan ny introduk-
tionshog i hgjere grad ville have taget udgangs-
punkt i det allerede skrevne frem for at
genfortalle det, og i stedet for at bringe s& mange
forskellige vinkler, opfattelser og forbehold,
maske havde fokuseret mere pa nutiden. De to
forskere har s& oplagt meget pa hjerte, ved meget
og er dybt engagerede i arbejdet. Bogen indehol-
der mange kloge betragtninger, mange fine refe-
rencer og vigtige konstateringer. Alligevel sidder
man tilbage med en lidt uforlgst stemning.

Men pa en meget positiv méade er bogen ogsa
med til at vise at feltet musiketnologi ikke er en
entydig sterrelse, at der foregér en faglig og
videnskabelig diskurs og at de tre deltraditioner,
som har dannet udgangspunktet for vor tids
musiketnologi — den komparative musikviden-
skab, musiketnologien og folkemusikforskningen
— stadig brydes. P4 den méde bliver bogen en vig-
tig brik i den fortsatte og ngdvendige diskussion
af musiketnologi i en nordisk sammenhang.

Annemette Kirkegaard
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Frans Mossberg: Visans kontinuum. Ord, rst och
musik. Studier i Olle Adolphsons musik och fram-
forandekonst. Diss. Lund: Institutionen fér konst-
och musikvetenskap, 2002, 391 §., noter, 1SBN
91-89192-13-3 samt elektronisk resurs: http://
www.lub.lu.se/luft/diss/humzo4/
humao4_transit.html

Hosten 2002 disputerade Frans Mossberg i
musikvetenskap vid Lunds universitet pa avhand-
lingen Visans kontinuum, som han &gnat Olle
Adolphsons viskonst. | enlighet med traditionen
har jag fatt uppgiften att sammanfatta nagra syn-
punkter pé arbetet som jag framforde i egenskap
av fakultetsopponent.

Efter inledning dar syfte och upplaggning
redovisas, beskrivs Olle Adolphsons liv och
utveckling i kapitlet "Mellan slagddnga och mid-
nattsméssa — artistisk persona och musik”. 1
kapitlet "Ordens musik” beskriver Mossberg den
hypotes som han velat testa, att melodilinjens
struktur har samband med vokalvalet i texten.
Kapitlet "Musikens berattelser” analyserar forhal-
landet mellan text och musik, och kapitlet "Rdst
och sangsatt” beskriver vad som kannetecknar
Olle Adolphsons rostanvandning i sangerna.
Avhandlingen avslutas med kapitlen "Rekapitula-
tion och slutord” samt en kallférteckning.

Grafiskt/tekniskt prévar avhandlingen nya
vagar. Den finns sdlunda inte bara i bokform,
utan ocksa i form av en cD dar notexempel lan-
kats till ljudexempel, sa att lasaren ocksd kan
lyssna pa exemplet.

Ocksd vetenskapligt provar Mossberg nya
vdgar. En av arbetets tyngdpunkter ar hypotesen
att ett kvantifierbart samband rader mellan inter-
vallerna i Olle Adolphsons melodier och hans
vokalval i texten. Till bakgrunden hor att vokaler
bildas genom att deltoner i vissa frekvensomréaden
ar starkare &n andra. | vokalen a &r deltonerna i
narheten av 650 och 1050 Hz sélunda starkare n
andra och i vokalen & &r deltonerna nira 400 och
700 Hz starkare &n andra. Detta fenomen upp-
kommer genom resonanserna i ansatsroret, och
deras frekvenser avstdms med ansatsrorets form.
Ansatsrorsresonanser kallas formanter och de tva
lagsta formanternas frekvenser bestdmmer vokal-
fargen. Varje vokal har alltsé sin egen karakteris-
tiska kombination av de tva lagsta formantfrek-
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venserna.
Mossbergs huvudhypotes & nu att ett sti-
gande intervall tenderar att kombineras med ett
vokalskifte, dar tminstone en av de bada lagsta
formantfrekvenserna stiger och vice versa. For att
prova denna hypotes, som lanserades 1979 av
fonetikern Claes Witting i denna tidskrift, analy-
serar Mossberg text och melodi i ett antal av Olle
Adolphsons melodier. Han finner ocksd en
mangd exempel déar formanter och melodi rér sig
&t samma hall och drar slutsatsen att detta sam-
band inte enbart speglar slumpens skordar.
Sédana samband maste naturligtvis kunna
uppkomma ocksd av en slump. Det ar mycket
sannolikt att tvd vokaler inte har samma forsta
eller andra formantfrekvens, sa endera eller béda
ror sig oftast uppét eller nedéat i frekvens vid
vokalbyte. Mossberg rekryterar emellertid inga
statistiska metoder for att utrona om de Gverens-
stdimmelser han funnit &r vanligare &n vad en
slumpvis variation skulle ge. Darmed forblir hans
hypotes noga taget oprévad. En hastig prévning
dér sambandet prévades for godtyckligt vald text
kombinerad med en av Olle Adolphsons melo-
dier visar till exempel pé en forekomst av samvari-
ation som inte avviker sarskilt mycket fran dem
Mossberg finner. Man kan naturligtvis ocksa
stalla sig fragan om sddana har samband mellan
melodiriktning och vokalskiften kan forvantas i
alla verser i en visa eller bara kan i forsta versens
text, som Mossberg koncentrerat sin analys pa.
For att beskriva och analysera samband mel-
lan melodi och vokalformanter har Mossberg
konstruerat ett symbolsystem som definieras pa s.
99. Det staller rétt strdnga krav pa lasarens minne
och tillgang till tid vid avlasande av den informa-
tion som inryms i en del figurer, t.ex. s. 1o9—12r.
Ett grundproblem kan vara att en stor méangd
olika samband anlyseras samtidigt. Man kunde
ténka sig att det hade varit lindrigare for lasaren
om tankbara samband mellan melodiriktning och
formantfrekvensandring hade provats ett i sander.
Anvéndningen av diagram och tabeller &r fri-
kostig. Vanligen récker det med att ge védrden
antingen i ett diagram eller i en tabell, men Moss-
berg visar t.ex. Fants varden av svenska vokalers
formantfrekvenser i ett antal diagram och tabel-
ler.
Ibland blir hans behandling av frekvenser helt
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halsbrytande som nar han med friskt mod subtra-
herar oo fran skaltonsfrekvenser och sedan mul-
tiplicerar resten med 1o (s. 89—90), detta for att
lattare kunna jamfora skaltoners och formanters
frekvenser. Det rimliga hade varit att oktav-
transponera frekvenserna. De Mossbergska frek-
vensoperationerna saknar & andra sidan betydelse
for de resultat han kommer fram till.

En omsténdighet som Mossberg kunde &gnat
stérre uppmarksamhet ar att formantfrekvenserna
varierar ganska avsevart mellan olika talare. Att
kombinera dem med skaltonsfrekvenser som gors
bl.a. pd s. 86 blir darfor mindre meningsfullt.
Forsta formantfrekvensen i vokalen & kan exem-
pelvis ligga ndrmast tonerna Es, Fs och F#s bero-
ende pa talare och sammanhang. Man kunde mot
den bakgrunden tycka att det hade varit intres-
santare att utga fran Olle Adolphsons egna for-
mantfrekvensvarden. A andra sidan saknar denna
jamforelse betydelse for sjalva karnfragan, om det
finns négra samband mellan melodiriktning och
vokalskiften.

Né&r det galler beskrivningen av réstanvénd-
ning gér Mossherg den traditionella vagen. Delvis
citerande andra talar han om ljus rostklang, ljusa/
morka vokalklanger, vibrationsfri ton, toner som
placeras langt fram i huvudets resonansrum, rik
rostgestik och andra begrepp som knappast passar
i vetenskapliga sammanhang, eftersom deras
innebdrd &r oklar; betyder “vibrationsfri ton” en
vibratofri ton, och vilka ar huvudets resonansrum
déar toner kan placeras langre fram eller bak? Tolk-
ningsinspirationen  flédar stundtals ymnigt:
"Sangaren later oss veta vem han ar och betydel-
sen av vad han har att saga. Tonfall som markerar
auktoritet i vissa strofer kompletteras i andra av
uttryck av oppenhjértig varme.” Sadana beskriv-
ningar bryter mot den mera naturvetenskapliga
metod som Mossberg anvinder pa andra stallen i
avhandlingen, och det synes aningen tveksamt
om hans beskrivning verkligen karakteriserar Olle
Adolphsons rostkonst eller om den ér lika till-
lamplig pd manga andra sangare. Man maste
ocksd beklaga att Mosshergs analys av Olle
Adolphsons sangsatt inte innefattar tonernas tid-
tabell, dvs. ndr de startar och slutar, en aspekt
som visat sig ha grundlaggande betydelse for
uttrycket i bade musik och tal.

Mossberg har sjalv tagit pa sig det betydande

arbetet med och ansvaret for den grafiska utform-
ningen, en stundtals synbarligen svarbemastrad
uppgift att ddma av exempelvis en del omotive-
rade fontbyten. Bilderna saknar dessutom forkla-
rande figurtexter och i diagrammen saknas ofta
uppgift om vad axlarna representerar och vilken
enhet vérdena anges i. Med allt det arbete Moss-
berg tagit pa sig for avhandlingens grafisk/tek-
niska utformning ar det ocksd forestdeligt, men
knappast acceptabelt att precisionen i referenser
och register pé sina stallen &r bristfallig.

Avhandlingen &r & andra sidan ett respektingi-
vande prov pa ett forsok att utnyttja ny kunskap
och ny teknik inom musikvetenskapen. Mojlig-
heten att lyssna pa de musikavsnitt som diskute-
ras dr ovarderlig, sarskilt nar det galler sangsitt,
rostegenskaper och annat som inte innefattas av
notbilden. Bakom denna mdjlighet ligger ett
omfattande och vél utfort redigeringsarbete som
lander forfattaren till stor heder. Man far hoppas
att Mossbergs exempel kommer att f6ljas av andra
musikforskare som kan dra lardom av hans erfa-
renheter.

Johan Sundberg

Music Archiving in the World. Papers presented at
the Conference on the Occasion of the roo™ Anni-
versary of the Berliner Phonogramm-Archiv. Red:
Gabriele Berlin & Artur Simon, Berlin: VWB —
Verlag fir Wissenschaft und Bildung, 2002,
520 §., ill., noter, CD, ISBN 3-86135-681-3

Att gora arkivinspelningar med traditionell musik
ar en drygt sekelgammal aktivitet. Att det inte &r
en helt okontroversiell verksamhet, varken da
eller nu, framgér av de foredrag som presentera-
des vid en konferens i samband med att en av de
ledande institutionerna, Berliner Phonogramm-
Archiv, hundradrsjubilerade (deras jubileumspu-
blikationer recenserades i STM 2001). Nu &r ett
sextiotal av féredragen om inspelnings- och arki-
veringshistoria i ett globalt perspektiv samlade i
en foreddmligt vélredigerad volym med detaljerat
register och en cb-bilaga med s7(!) spar.

Hér finns inte utrymme att kommentera
samtliga bidrag, utan jag vill istéllet lyfta fram

99



Recensioner

nagra aspekter pa hur arkiven och traditionsin-
spelningarna forandrats. Den tydligaste och kan-
ske viktigaste forandringen ar férhallandet till den
musiktradition som spelas in. Under stora delar
av 19oo-talet var arkivinspelningarna framst till
for forskningsandamal. De ménniskor som lam-
nat de musikaliska bidragen var ofta langt borta
geografiskt och/eller socialt. (I vast var notutga-
vorna med folkmusik ett sétt att terborda insam-
lat material, senare kom utgivning av
inspelningar.) Avstdndet mellan inspelare/arkiv
och inspelad har med tiden minskat genom savél
global spridning av medier som ett postkolonialt
intresse for aterbordande av kulturarv fran insti-
tutionerna till de kulturer som de en gang insam-
lats fran. Detta har lett till att inspelningar har
blivit en allt viktigare del av traditionsdverfo-
ringen av musik i allmanhet. Att fi kopior av
inspelningar har kort sagt blivit en del av
ursprungsbefolkningarnas arbete med sin egen
historia. Flera artiklar (av bl.a. Seeger, Gray,
To'Liman-Turalir, Koch och Moyle) tar upp den
politiska och kulturella kraft som &terbordade
inspelningar kan ha. De mest spektakuldra exem-
plen ar de rattegangar Gver landréttigheter i Aus-
tralien och Nya Zeeland dér platsnamn i &ldre
inspelade  sdnger anvands som bevis for
ursprungsbefolkningarnas besittningsratt.

Nérheten mellan arkiven och de inspelade
avspeglas ocksd i uppbyggnaden av mer lokala
och regionala musikarkiv runt om i vérlden.
Manga inspelningsprojekt av stora institutioner
(som arkiven i Berlin och Wien) eller enskilda
musiketnologer sker idag i samband med upp-
byggnaden av lokala institutioner som ska till-
gangliggdra inspelningarna lokalt och kunna fort-
satta arbetet sjélvstandigt. Artiklar med exempel
fran bl.a. Nigeria (Sheriff m.fl.), Kambodja (Giu-
riati), Laos (Jahnichen), Jamaica (Bender) och
Vanuatu (Ammann) belyser de olika institutio-
nernas verksamheter och deras skiftande geogra-
fiska och politiska forutsattningar. Ekonomiskt
sett har dock de flesta fonogramarkiv pavra eko-
nomiska forhallanden oavsett storlek.

Med en ndrmare kontakt med de inspelade
foljer en dkad kanslighet och respekt for etiska
problem. Det handlar inte bara om upphovsratter
och ekonomisk ersattning vid fonogramproduk-
tion, utan dven om restriktioner vid anvdndning.
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P4 ménga hall finns musik som i sin kultur &r
avsedd enbart for initierade eller forbjuden for
det motsatta konet, och detta bor respekteras
dven i arkivet, i publikationer och annan utgiv-
ning. Hér &r Australien ett foregangsland med
klara etiska regler for féltarbete, arkivering och
publicering av ursprungsbefolkningarnas kultur
(Koch).

En annan aspekt pa bokens artiklar ror arki-
ven och den tekniska utvecklingen. Med tanke pé
Berliner Phonogramm-Archivs historiskt sett
ledande roll for musikinspelningar med fonograf
ar en av antologins avdelningar vigd at fonograf-
inspelningar fran olika lander (bl.a. Ternhag om
svenska forhdllanden), dar Berlinarkivets stora
betydelse for teknikspridning och arkivering illus-
treras. Om morgondagens 6vergang till helt digi-
tal arkivering &gnas stort utrymme, fran arbetet
med att digitalisera &ldre material (Ziegler, Nahi-
mas, Schlenkrich, Schiller m.fl.) till nya satt att
organisera arkivmaterial i databaser. Med digitali-
seringen uppkommer nya fragor kring mojlighe-
terna att tillgangliggéra musiken, framst via
Internet, och sampling av arkivinspelningar i ny
musik (Ramsten, Neuman, Pétzold m.fl.). Hér
aterkommer de moderna arkivens arbete med att
tillgédngliggdra materialet, samtidigt som respek-
ten for de inspelade och rattigheterna for musi-
ken méste beaktas.

Bokens breda uppldggning gor att alla med
intresse for bevarandefragor och musik kan hitta
négot korn. Den globala férdelningen av artik-
larna, dér dock Latinamerika &r sdmst represente-
rat, gor den till ett viktigt uppslagsverk &ver
musikarkiv for traditionell musik. Samlingar av
konferensinlagg &r ofta ojamna, sa aven denna,
men det sammanlagda vérdet av innehallet upp-
véger stort den sortens variation.

Mathias Bostrém
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Bo Nilsson: "Jag kan gora hundra latar.” Barns
musikskapande med digitala verktyg. Diss., (Stu-
dies in music and music education, s), Malmé:
Musikhdgskolan i Malmd, 2002, viii + 238 s., CD,
ISBN 91-628-5201-9

Bo Nilssons avhandling “Jag kan gbra hundra
latar.” Barns musikskapande med digitala verktyg
utgdr ett viktigt kunskapstillskott om hur barn
skapar musik, men ocksd hur forskning kan
bedrivas nar man som forskare tar barnens per-
spektiv pd musikskapandet.

Maste barn lara sig av vuxna att skapa musik,
att spela? Ar musik uttryck for nigot mer &n sig
sjdlv, har musik och musikskapande mening?
Varifrin kommer musikaliska idéer? Avsikten
med avhandlingen var just att komma nérmare en
forstaelse av dessa fragor. For att ro projektet i
land avség Bo Nilsson att dels beskriva och analy-
sera hur barn skapar musik med dator och syn-
thesizer, dels 6ka forstaelsen for den mening som
skapas av deltagarna i arbetet med musikskapan-
det.

Avhandlingen inleds med att forfattaren teck-
nar en bakgrund till musik och musikskapande i
den svenska skolan. Vi far reda pa att det under
manga decennier pagatt en intensiv diskussion
om musikundervisningen skall dverféra kulturella
varlden till barn och ungdomar utan att da ta
hénsyn till just dessa barn och ungdomar. | de
senaste ldroplanerna for grundskolan (Lgr 8o och
Lpo 94) betonas den aktiva, kreativa och ska-
pande sidan hos musiken i skolan och musikska-
pande blir ett eget huvudmoment. Nilsson
redogor for olika perspektiv pa och uppgifter for
musikamnet i skolan. Han identifierar dé en kom-
munikativ grundsyn respektive en normativ
grundsyn, dar den kommunikativa grundsynen
bottnar i en Gvertygelse om att musik ar nagot
som tillhér alla och &r nagot som alla kan. Den
normativa grundsynen har en reproduktiv inrikt-
ning och betonar vidmakthallande och forstark-
ning av bestdende vdrden och utvecklande av
musikaliska dmneskunskaper och férdigheter.
Nilsson menar att musikalitet och musikaliskt
skapande skall ses som ett meningsskapande
uttryck for individens musikaliska kommunika-
tion och upplevelse. Musik skall betraktas som en
viktig del i individens personliga och sociala

utveckling.

P4 ett initierat sétt redovisas forskning kring
frégor som berdr barns och ungdomars musikska-
pande och musikaliska kreativitet samt vad detta
resulterat i ifrdga om kreativa processer och pro-
dukter. Ibland har forskningen baserats pa under-
sokningar dar deltagarna utfort formella
uppgifter de fatt av forskaren. Ibland har forsk-
ningen syftat till att utvardera deltagarna eller att
soka efter metoder att gradera och méta kreativi-
tet. Ofta har barnens musikskapande studerats ur
forskarens eget perspektiv pa bekostnad av bar-
nens egen syn pa sitt musikskapande och pa den
mening musikskapande har for barnen. Nilsson
tar hér stéllning och menar att processen att skapa
och det denna process resulterar i, dvs. produk-
ten, inte kan studeras separat. Studeras enbart
produkten riskerar den att separeras fran sin upp-
hovsman och tenderar da att uppfattas som ett
oberoende objekt. Skall en djupare forstaelse av
musikskapande uppnas kraver detta att produk-
ten och processen sitts in i ett vidare samman-
hang av barnen och deras varld.

Nilsson véljer att i ett val omfattande teori-
kapitel redovisa olika perspektiv och infallsvinklar
pa barns musikskapande. Ambitionen anges vara
att vdva samman dessa till en teoretisk plattform
for att kunna beskriva musikaliskt larande. |
denna aterfinns bl.a. teorier om lek och skapande,
om vardagligt larande och meningsskapande men
ocksa teorier om musikskapande och teorier om
datorn och synthesizern som medierande verktyg.
Vi moter ocksd teorier som belyser muntlighet
och muntlig praktik som verktyg for analys och
tolkning av musik och musikskapande. Muntlig
kultur innebdr, enligt Nilsson, ett sitt att koppla
samman kunskap och handling. Musikalitet
betraktas da som ett forhallningssatt till att skapa,
aterskapa och att uppleva musik.

Nilsson mejslar successivt fram ett teoretiskt
perspektiv pd musikskapande som han benamner
ekokulturellt. En musikskapande praktik sett ur
ett sadant perspektiv kan da beskrivas som en
tolkning av den uppséttning tankar, mojligheter,
tillfalligheter, vanor, handlingar och sprakbruk
som finns dar musikskapande ar den centrala
verksamheten. Med hjalp av forskningsperspekti-
vet avser sedan forfattaren via en empirisk studie
beskriva hur individer hanterar erbjudanden i
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situationer relaterade till musikskapande, vilket
beskrivs som musikskapandets praktik.

Den empiriska studien genomfdrdes i en
mangkulturell 1—6-skola. 1 samrad med l4raren
valdes nio barn ut som gick sitt andra skoldr, tre
pojkar och fem flickor. Fem av barnens familjer
kom fran andra lander. Tva av dessa barn var
flyktingar. Tre av barnen levde med en forélder.

I studien arbetade barnen med fyra olika upp-
gifter som var kopplade till olika forslag att gora
musik till bilder (musikstycken).

Landskapsmusiken: Barnen anvdnde land-
skapsbilder som de sjdlva malat i akvarell som
underlag for sitt musikskapande. De ombads
spela musik som passade till den egna landskaps-
bilden.

Vattenmusiken: | samband med temat "vatten”
arbetade eleverna med att associera ljud och
musik till vatten och till bilder av vatten i olika
former. De uppmanades att beskriva "hur det
lat”.

Portrattmusiken: Eleverna fick méjlighet att
gbra musik med synthesizern och datorn som de
tyckte passa till sina sjalvportrétt.

Kandinskymusiken: Genom en éppen instruk-
tion erbjods eleverna att gora musik ned synthesi-
zern och datorn som passade till ett konstverk av
Kandinsky.

Nilsson anvénde sig av etnografisk metod vid
datainsamlingen. Han observerade barnen,
genomforde Iopande samtal och aterkommande
intervjuer samt forde egna féltanteckningar i
form av dagbok. Men framfér allt dokumentera-
des barnens musikskapande via de tekniska hjélp-
medel de anvénde i sitt musikskapande. Barnen
hade lért sig att skdta de grundlaggande funktio-
nerna pa synthesizern och datorn: spela in, stopp,
back, spela upp. Genom att anvdnda “spara-som”
kommandot sparades varje steg i skapandet i ett
nytt dokument under eget namn.

Resultaten presenteras pa tva nivéer: individ-
niva respektive kollektiv nivd. Pa individniva
redovisas barnens musikskapande i form av nio
beréttelser. Har framkommer barnens olika stra-
tegier ndr de skapar musik och de olika musik-
styckena som skapades beskrivs och analyseras.
Resultaten visar bl.a. att:

— barnen tyckte om att skapa musik,
— ndr musiken skulle spelas upp foér mindre
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barn 6kade motivationen,

— uppgifterna inspirerade barnen att illustrera
bilder med musik,

— en del barn byggde vidare pa gamla erfarenhe-
ter medan andra skapade nytt,

— de spelade med flera fingrar och flertalet
anvénde bégge handerna,

— vattenmusiken liknar ljudkompositioner,

— portrattmusiken resulterade i mer personliga
uttryck och kanslor,

— den musikaliska variationen 6kade i portratt-
musiken och i Kandinskybilden.

P& den andra nivdn — den kollektiva — redovisas
barnens musikaliska aktiviteter. Deras musik-
stycken visade pé rikligt med exempel p& form
och struktur i musikskapandet, véxling mellan
flera musikaliska idéer, utveckling av musikaliska
motiv och formler och olika typer av musikaliska
avslutningar. Musikstyckena skapades i allmanhet

i en foljd, utan avbrott.

Resultaten visar pa ett komplext och sam-
mansatt musikskapande i ett méte mellan bar-
nens tidigare musikaliska erfarenheter, egen
kulturella praktik, mdjligheterna hos de digitala
musikverktygen och de olika erbjudanden att
skapa musik som barnen fick under studiens
gang. Nilsson menar att de empiriska resultaten
kan beskrivas som att olika fenomen tréader i for-
grunden vid musikskapandet. De fem variatio-
nerna nedan ska inte ses som varandra
uteslutande — ofta skedde en pendling och
utveckling i en skapande process med en véxling
mellan férgrund och bakgrund, ibland till och
med i ett och samma musikstycke. Det ar ocksa
dessa variationer som skall betraktas som studiens
huvudresultat.

— Datorn och synten i fdrgrunden: Skaparlusten
riktas mot handgreppen att géra flera spar, att
vélja ljud, att undersdka kontrollerna. Sjalva
utrustningen blir till objekt for musikskapan-
det, vilket kan innebéra att barnen prévar
hela instrumentets omfang innan de borjar
spela.

— Fantasier och kénslor i férgrunden: Musiken
bidrar till att ge uttryck &t viktiga personliga
dagdrémmar, minnen och emotionella stdm-
ningar.

— Spelandet i forgrunden: Har sker den kreativa
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aktiviteten ”i farten”. Musiken strémmar
fram utan avbrott och latarna blir ofta langa.

— Musiken i forgrunden: Barnen blandar forbere-
delser och dvning med spontant musikska-
pande. Idéer bevaras for att aterkomma och
utvecklas i nya musikstycken.

— Uppgiften i forgrunden: Uppgiften i sig ham-
nar i centrum och blir nagot som reduceras
till en uppgift bland andra i skolan.

Nilsson diskuterar avslutningsvis dessa fem varia-
tioner i forhallande till olika teoretiska utgangs-
punkter for studien. Framst galler det utifran
teorier om lek dér musikskapandets praktik kan
uppfattas som en form av lek. Barnens musik-
skapande skedde i ett mote mellan en redan exis-
terande kulturell praktik, tidigare musikaliska
erfarenheter och de meningserbjudanden som
barnen erfor i situationen. Meningserbjudanden
kan, enligt Nilsson, ses som erbjudanden av hén-
delser som skulle kunna intréffa i en framtid. Lek
i utvidgad bemarkelse utgjorde da en viktig kul-
turell praktik till vilken barnen knét an sitt
musikskapande.

Fick d& Bo Nilsson svar pa sina fragor? Jo,
visst fick han det, men ocksa en hel dar utéver. Vi
fick reda pa hur det kan ga till nér barn pé ett
informellt satt sjdlva skapar musik genom att
"leka” fram musiken i en formell l&romiljé som
skolan utgor. Vi fick ocksa se att musikskapandet
i sig skanker mening och att de musikaliska idéer
som barnen skapade ofta bottnar i deras egna
erfarenheter. Det stdr ocksa klart att datorn utgor
ett utomordentligt redskap for musikskapandet.
P4 vilket satt Bo Nilsson arbetar vidare med att
stédja barn och ungdomars meningsskapande
och musikskapande vet jag ingenting om. Dér-
emot &r jag dvertygad om att studien bidrar till
den kollektiva kunskapen om musikskapandet.
Skall en djupare forstaelse av barns musikska-
pande uppnéas kraver detta, som avhandlingen
visar, att man maste ta sig in i barnens varld och
lyssna till dem. Har har Bo Nilsson utifran en
kommunikativ grundsyn visat en vég.

Mikael Alexandersson

Annika Nordstrém: Syskonen Svenson — sangerna
och livet. En folklig repertoar i rgoo-talets Géteborg.
Diss. (Skrifter fran Etnologiska féreningen i Vést-
sverige 39.) Goteborg: Etnologiska féreningen i
Véstsverige/Goteborgs  stadsmuseum,
380 §., ill., noter, CD, ISBN 91-85838-60-8

2002,

Svenska doktorsavhandlingar om folklig visséng
ar inte vanliga, trots sangens vanlighet. Det var 27
ar sedan sist, lite beroende pa hur man sitter eti-
ketter. Annika Nordstréms nyligen framlagda
undersokning i &mnet etnologi om de sangglada
syskonen Svensson fran stadsdelen Majorna i
Goteborg &r déarfor en handelse for envar visin-
tresserad.

Studien “utgar fran en levnadshistorisk syn-
vinkel” (s. 17). Syftet &r "att undersoka Syskonen
Svenssons sang- och diktrepertoar samt dessa kre-
ativa uttrycks bruk och betydelser i livet” (ibid.).
Nordstrom formulerar tre huvudfragor: Hur &r
repertoaren sammansatt? Hur har syskonen tillag-
nat sig olika kreativa uttrycksformer? Hur har
sang och dikt brukats och vilka betydelser har de i
livet? Hon lagger s smaningom till en fjarde
fraga, till synes mer retorisk: Vilken position intar
syskonens sjungande och repertoar i mer officiella
sammanhang?

Kéllmaterialet utgors allra frimst av inspel-
ningar som foretagits av forfattaren sjélv, till att
bdrja med inom ett projekt vid namn Goteborg
och Bohuslan i visan, vilket paborjades redan
1978. Dessa dokumentationer har kompletterats
med "levnadshistoriska intervjusamtal” (s. 39) i
direkt anslutning till det langt senare pabdrjade
avhandlingsarbetet. En del skriftligt kallmaterial i
syskonens ago — visbdcker, dikter, allsdngshaften,
programférteckningar och annat liknande — bor
ocksa namnas.

Avhandlingens inledande kapitel redovisar
enligt praxis studiens teoretiska fundament. Med
undersdkningens vidstrackta ansats blir teori-
avsnittet mera brett &n djupt. Mesta tyngdpunk-
ten laggs pé levnadsberéttelser och de perspektiv
som kan vara giltiga vid analys av dem. Darmed
knyter forfattaren an till ett aktuellt forskningsfalt
bland etnologer, men inte bara bland dem; méan-
niskors livshistorier har pa sistone intresserat fors-
kare inom flera discipliner.

Resten av avhandlingen &r kronologiskt dis-
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ponerad, indelad efter syskonens levnadsfaser.
Genomgaende ar att skildringarna gar fran nutid
och bakat, detta genom att berattelserna borjar i
en intervjusituation som skapats av forfattaren.
Det 4r alltsd de vuxna syskonens beréttelser om
sina liv som vi far ta del av.

Kapitel 2, ”De tidigare generationerna”,
handlar om syskonens sléktbakgrund, frdmst om
foraldrarna och deras musicerande. Syskonens
barndom pd 1910-1930-talen star i centrum i
kapitel 3. Har skildras interiorer fran Olvagen i
Majorna, de tidigaste musikminnena, mammans
sang och pappans sang och spel. Av de visor som
syskonen tidigt fick hora och ldra sig ndmns en
del barnvisor, négra ramsor, episka visor som
mamman sjéng, men ocksé négra revyvisor och
schlagers.

Kapitel 4 handlar om syskonens ungdomstid
pé 1930-talet. Dar finns vissangen pa de forsta
arbetsplatserna, i umganget med nya kamrater.
Sarskilt skildras vissangen under arbetet, samti-
digt ocksd nagot av détidens arbetsliv for en ung
person. 193o-talet var en guldélder for svensk
schlager, vilket mérks i syskonens erinringar av
detta decennium.

I kapitel 5 som behandlar 1940-1970-talen
redogdr forfattaren for syskonens familjebild-
ningstid och tiden med barnen boende hemma.
Arbetena och arbetsplatserna kommer i bakgrun-
den i jamforelse med foregdende kapitel. | stallet
beskrivs framfor allt familjelivet och sédngen i
anslutning till det. Sommarstugan, barnen, nya,
moderna bostader, radion och grammofonen &r
héllplatser i den skildringen. Den medierade
musiken blir alltmer pétaglig i syskonens musika-
liska umgange. A andra sidan borjar ocksd nagra
av syskonen dikta egna texter under den hér epo-
ken.

Kapitel 7 bar samma rubrik som avhand-
lingen, men hade lika garna kunnat heta Sam-
manfattning och diskussion. Hér presenteras och
diskuteras studiens viktigaste resultat. Forfattaren
konstaterar hur néra séngerna och livet befinner
sig varandra, de kan helt enkelt inte skiljas at.
Hon beskriver i korthet hur syskonen tillagnat sig
sin repertoar och hur de genom livet brukat den.
Hon understryker 4n en gang det oupplosliga
sambandet mellan séng och liv genom att pasta
att syskonen minns sina liv, och berdttar om det,
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genom att sjunga. "Sangerna kan ses som metafo-
rer for livet, att sjunga och dikta som en sérskild
form av berdttelse” (s. 269). Avslutningsvis reflek-
terar forfattaren Over begreppet Kkulturarv och
dess tillimplighet pa syskonens visor och
vissjungande. Hon konstaterar som ett svar pa
studiens fjarde fréga: ”Systrarnas uttryck ingar i
en vetenskapligt, men ocksa i en konstnarligt for-
bisedd sang-, musik- och litteraturhistoria fran
19o0-talet” (s. 273).

Forfattaren sager det inte rakt ut, men sysko-
nens betraktas i studien som unika, skapande
individer. De ses alltsa inte sasom representanter
for nagot kollektiv, t.ex. klass, social miljo eller
liknande. Inte heller anvdnds genderperspektiv,
trots att det mesta handlar om kvinnlig sdng. Har
ar syskonskaran intressant for sin egen skull, vil-
ket dr en himmelsvid skillnad gentemot &ldre
forskning om folklig vissang som lange betrak-
tade den sjungande individen som en ganska
osjalvstandig traditionsbérare. Nordstroms hall-
ning far dock till foljd att hon knappast alls
behandlar fragan om resultatens giltighet utanfor
kretsen av syskon.

Studien har ménga tillgangar, till vilka kan
réknas forfattarens djupa fortrogenhet med de
undersokta syskonens livsvarld, hennes empatiska
forhaliningssatt till sina forskningsobjekt och
hennes metodiska pluralism. Det sistndmnda kan
nog ses som en spegling av hennes manga ars sys-
selsattning med de sjungande syskonen. Under
den perioden har hennes eget fokus forskjutits
nagot, samtidigt som forskningsfronten forflyt-
tats. Den utvecklingen syns i studien som rym-
mer bade ratt traditionella undersokningar av
visornas historiska bakgrunder och senaste rénen
i studier av livsberdttelser — och mycket daremel-
lan. Men hennes material ar mangfacetterat och
hennes intresse som sagt vittfamnande.

Négra problematiska sidor av denna pa det
hela taget mycket gedigna avhandling bor for
fullstdndighetens skull ndmnas. Den tyngst
vdgande anmérkningen finns i hennes bruk av
genrebegreppet, ett klassiskt tvistedmne inom
béde visforskning och folkloristik. Nordstrom
pastér sig utgad fran “syskonens eget satt att kate-
gorisera sin repertoar” (s. 32), saledes ett stall-
ningstagande for emisk bedémning. Men nér vél
undersokningen rullar igdng, pendlar hon mellan
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en emisk (S. 212, 249) och en etisk (s. 257, 275)
anvandning av termen. Eftersom genreproblemet
borde vara centralt i studiens forsta fraga missar
hon dérigenom en mdéjlighet att undersoka sysko-
nens sétt att skapa kategorier.

I slutkapitlet skiljer forfattaren mellan "skrift-
lig, muntlig och fonografisk dverféring” (s. 263).
Men nagot tredje satt existerar inte. Den s.k.
fonografiska @verforingen &r framfor allt en
muntlig 6verféring, nar manniskor lar sig musik
efter inspelade forlagor. Vad galler de undersdkta
syskonen, som bl.a. lart sig inspelade schlagers,
har de dessutom sjungit med tryckta texter i han-
derna, saledes en skriftlig Gverforing.

En inkonsekvent kéll- och litteraturférteck-
ning och icke-existerande register &r andra skon-
hetsflackar.

En musikvetare intresserar sig sarskilt for den
bilaga, dar forfattaren presenterar ett antal av sys-
konens visor, varav ett — inte motiverat — urval
har transkiberade melodier. Notbilderna &r pre-
skriptiva och alltsd inte deskriptiva, vilket hade
visat syskonens sétt att sjunga den nertecknade
visorna. Forfattarens medvetenhet i fréga om
transkriptioner av samtalen (jfr s. s5) har uppen-
barligen inte haft ndgon motsvarighet nar det
kommit till séngen. Den som vill hora syskonen
sjunga kan forstas ta del av det generdsa innehél-
let pa den medféljande co:n.

Annika Nordstroms avhandling &r utan tve-
kan en pionjarstudie pa svensk mark. Visforsk-
ningen i Sverige har 1&nge dominerats av studier
om visor mer dn om vissang, vilket kanske beror
pé den materialcentrering som funnits hos det i
sammanhanget mycket betydelsefulla Svenskt vis-
arkiv. De mindre arbeten som skrivits om
vissjungande och om vissjungande méanniskor har
nastan uteslutande berdrt aldre lantliga miljGer.
Annika Nordstroms omfattande undersokning
behandlar vissjungande ménniskor fran var egen
tid, dessutom i en storstad. Jag 4r siker pé att den
kommer att inspirera till andra liknande under-
sokningar.

Gunnar Ternhag

Johan Norrback: A Passable and Good Tempera-
ment. A New Methodology for Studying Tuning and
Temperament in Organ Music. Diss., (Skrifter fran
Institutionen for musikvetenskap, Géteborgs uni-
versitet nr 7o), Goteborg: Goteborgs universitet,
2002, 156 S., ill., noter, CD, ISBN 91-85974-66-8

For most performing musicians today, tuning is a
dead issue, having slipped a long way from its
former position as the preeminent problem of
Western Music Theory (see Christensen, Thomas
(ed.): The Cambridge History of Western Music
Theory. Cambridge: Cambridge University Press,
2002, all of Part Il, but especially chapters 6
through 8). While its founding father, Pythagoras
(6th century BC), may have discovered the ratios
of the basic consonances, the Greek mathemati-
cian, Archytas, may be said to have pointed to the
basic problem in tuning. A near contemporary of
Plato, Archytas was the author of a theorem prov-
ing that the so-called epimoric or “super-particu-
lar” ratios—those of the form x:x +/- 1, as are the
ratios of all “pure” consonant intervals—cannot
be divided evenly. Thus discrepancies—among
which are the “commas” in tuning theory—
always result. One way around the problem is to
temper the intervals in a repetition cycle—to add
or subtract a small distance to some or all of the
intervals in the cycle.

Technically, a tuning or intonation results
from the consistent use of one or more cycles
(e.q., “Pythagorean tuning,” or “just intonation”),
while a temperament will necessarily destroy the
“purity” of portions, or even the whole, of such
cycles.

The “Pythagorean comma’—the difference
between cycles of fifths or fourths and cycles of
octaves—was the beginning of tuning problems.
About one-eighth of a tone in size, it is clearly
hearable. The other comma, named for its discov-
erer, Didymus (x:st century BC), or called “syn-
tonic” (from Ptolemy’s name for the same
tuning), is the discrepancy between cycles of (5:4)
major thirds and (3:2) fifths. 2/1200 of a (2:1)
octave (called 2 “cents”) smaller than the
Pythagorean comma, it is also quite hearable. As
long as musicians preferred perfect fifths, fourths
and octaves as their “consonances,” over other
intervals, and stayed within a 7-note diatonic

105



Recensioner

scale, neither of these created a practical problem.
But by the end of the fifteenth century, two pro-
found developments brought tuning problems to
the fore: the triad became an increasingly promi-
nent structural entity in virtually all music, and
musicians began to explore divisions of the pitch
space beyond the seven-note diatonic. The predi-
lection for triads brought with it just intonation,
which mixed cycles of thirds and fifths, and pro-
vided pure triads on five degrees of the diatonic
scale. The triad on VII containing a (wide) tri-
tone of two 6:5 minor thirds was easy to dismiss,
but the triad on 11 was forced to accept a fifth
that was a syntonic comma small. Vocally, one
could always readjust this fifth. But the musical
world of the sixteenth and seventeenth centuries
saw an extraordinary growth in fixed-pitch
instruments: harpsichords, clavichords, fretted
string instruments, and the organ. For keyboard
instruments, the only way out was to have a split
key, so that one could play a single pitch in two
different intonations, depending on context.

Given the difficulties with diatonic just into-
nation, how could makers of fixed-pitch instru-
ments address the predilection for pure triads,
and allow some motion into further “chromatic”
divisions of pitch space? The practical answer was
meantone temperament. In its simplest form, one
tuned o fifths up from F (to G#) and 2 down
from F (to Eb), each a quarter of a syntonic
comma small. This produced s:4 major thirds
over Eb, Bb, F, C, G, D, A, and E (17™-century
musicians clearly wanted pure thirds in their
major triads, even if the fifths were 5 cents small!).
The problem was that the “fifth” produced at the
extremes (G#/Eb—really a diminished sixth) was
so wide (35 cents wide of just) as to be quite
noticeably out of tune—the “wolf fifth” that
seemed to “howl” when one played it. (A split key
provided one way out of this problem.) More-
over, the “major thirds” from opposite fifth gener-
ations (B/Eb, F#/Bb, C#-F G#-C—really
diminished fourths) were all 41 cents wide of just,
creating shocking major “triads,” even if their
fifths were tolerable. Other “shades” of meantone
ameliorated the differences between the pure and
“out-of-tune” variants of these intervals, but they
remained fairly extreme.

Musicians today are bound to ask, why not go
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to equal temperament? It seems so simple: spread
the Pythagorean comma out so that each of the
twelve fifths is only 2 cents too small (almost
imperceptible), thus exhausting the 24 cents
evenly. But while theoretically “simple” (with the
necessary mathematical tools, which were only
invented in the sixteenth century!), equal temper-
ament is difficult to tune, practically. (See Jor-
gensen, Owen: Tuning, Containing the Perfection
of Eighteenth-Century Tuning, the Lost Art of Nine-
teenth-Century Temperament, and the Science of
Equal Temperament. East Lansing: Michigan State
University Press, 199r.—The author of this ency-
clopedic study maintains that the techniques for
tuning a piano in true equal temperament were
not published until 1913, and not generally used
by tuners until 1917.) Moreover, one result of
equal temperament is that all major thirds are 14
cents too wide, which would have been quite
unacceptable to musicians brought up on just
thirds. Finally, spreading the comma around
equally makes all the keys sound exactly the same,
an intolerable situation to many. Ancient musi-
cians had written of the “ethos of the modes,”
while the moderns maintained that different keys
had different “characters” or “affects,” and at no
time was the individuality of keys a more popular
notion than in the Baroque. Thus, meantone
worked nicely, providing pure triads on a 7-tone
segment of the circle of fifths surrounding C,
while pushing the discrepancies into the areas
beyond. However, as music began to explore
those areas more frequently, the more popular
alternatives to equal temperament were a (theo-
retically) infinite number of non-equal tempera-
ments  called  well-temperaments.  These
maintained the individual sound of the keys, but
spread the comma out sufficiently to be “circulat-
ing,” to the extent that one could move all the
way through a real circle of fifths and not hear the
howling of the Wolf on the way.

For instructions in tuning many of these, see
Jorgensen 1991. Though there appears to be no
comparable study of organ tuning, there is no
doubt that well-tempered tuning of organs per-
sisted long past the eighteenth century.

The title of Johan Norrback’s dissertation, “A
passable and good temperament”, refers precisely
to these temperaments, which provide a middle
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ground between the extremes of meantone and
equal temperament. Norrback first turns, logi-
cally, to historical source materials: his second
chapter, “Written Sources” gives us an account of
some of the major documents that discuss tuning
and temperament in the seventeenth and early
eighteenth centuries. Next, asking “How does
tuning and temperament affect the organ music
of Bach?”, he inquires into the very practical
effect of specific intonations allied with particular
organ timbres associated with Bach. The disserta-
tion's third chapter, “Instrument Sources”, is a
detailed discussion of a number of organs known
to have been played by Bach, or clearly related to
Bach in some way. Chapter 4 (“A New Methodol-
ogy”) is the core of the work, as indicated by the
dissertation’s subtitle. Here, the author describes
how he has used digital “sampling” to recreate the
timbre of one particular organ, which he proceeds
to associate with eight sample temperaments.
Appropriately, he arranges them from -comma
meantone on the one extreme to equal tempera-
ment on the other, providing a cD of sound files
so that the reader/listener can hear musical
excerpts in the various temperaments.

But is this really a “methodology™? If so, it is a
methodology that produces data without the
rules needed to interpret them. For, while the dis-
sertation provides simulated performances of
works in various tunings, it says little about how
the listener should compare these performances
and make choices—despite the author’s frequent
reiteration that “the aim of the present work was
to enable an organist to compare several tempera-
ments in a musical setting” (127). The disserta-
tion moves cautiously towards answers in the last
chapter, entitled “The Music”, a fairly detailed
discussion of six excerpts presented in the various
tunings. Such statements as “the existence of an
E# as a major third to C# ... and the frequent D#
... excludes 1/4-comma meantone...” (regarding
BWV 656, p. 105) seem to point towards a set of
rules (or at least “guidelines”) for deciding which
temperaments are appropriate for which reper-
toires. As they finally emerge, however, the “rules”
are tentative, minimal and undeveloped.

In fairness to Norrback, it must be remarked
that such rules are not easy to formulate. More-
over, there are a host of music-perceptual ques-

tions that need to be answered before we can ever
get much farther with the musicological ones.
How, for example, do we account for the fact that
today we can hardly tolerate fifths that are even
slightly out of tune, while we routinely accept
major thirds that are 16 cents too wide—and the
situation was exactly the reverse in the seven-
teenth century? If this indicates that tuning stan-
dards are culturally conditioned, arent there
perceptual boundaries for our hearing of tuning
differences nevertheless? Are they specific to cer-
tain intervals? (Certainly the standards for disso-
nant intervals have always been more flexible, for
example.) Don’t we need empirical studies of the
“tolerance bands” of intonation that professional
musicians operate under today? And certainly we
need studies to tell us whether the very small dis-
tinctions between the various well-temperaments
are even perceivable. (In my experience with
Norrback’s dissertation, 1 could easily perceive
differences between meantone and equal temper-
ament, but would have been hard-pressed to rec-
ognize various well-temperaments by earl)
Fortunately, dissertations mark beginnings of
research careers, and can well point to questions
yet to be answered: it is to be hoped that Johan
Norrback will now pursue the answers to the
questions he began to ask in his last chapter.

Robert W. Wason

Anna-Lena Rostvall & Tore West: Interaktion och
kunskapsutveckling. En studie av frivillig musik-
undervisning. Diss. (Skrifter fran Centrum for
musikpedagogisk forskning). Stockholm: Cen-
trum for musikpedagogisk forskning, Kungl.
Musikhégskolan/kmMH férlag, 2001, 334 S., ISBN
91-88842-25-8

Den kommunala musikskolan har en fast forank-
ring i den svenska folksjalen. Med femtio ar pa
nacken har den natt en ansenlig del av befolk-
ningen, som genom dess forsorg fatt ett samman-
hang for att préva sitt musikintresse och utveckla
sina fardigheter. Musikskolan ar pé ett plan en
vélké&nd foreteelse och den omndmns oftast i posi-
tiva ordalag i den allménna debatten. Under
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senare ar har politiker ocksé garna velat koppla
det svenska exportframgdngarna inom popular-
musiken till musikskolan. Varje forsok av kom-
munpolitiker att skdra i anslagen méts med ilskna
protester fran fordldrar, kulturforetradare och
majligtvis ocksa understundom fran barnen
sjalva. Musikskolan &r en frivillig verksamhet och
bygger pa elevers (och foraldrars) initiativ. Trots
detta engagemang &r det anmérkningsvart att sa
manga elever slutar och inte pé allvar utvecklar
sina fardigheter och sitt engagemang i att utdva
musik.

Aven om de flesta séledes direkt eller indirekt
har erfarenheter av musikskolan, kan det konsta-
teras att vi inte vet sdrskilt mycket om dess inre
liv, den konkreta verksamheten eller om samspe-
let mellan larare och elever. Dessa fragor &r temat
for Anna-Lena Rostvalls och Tore Wests gemen-
samma avhandling om undervisningen inom
musikskolan. Forfattarna har sjélva en bakgrund
som musiker, musikpedagoger och lararutbildare,
men angreppssattet i avhandlingen avspeglar inte
i forsta hand ett d&mnespedagogiskt intresse, utan
arbetet &r snarast att betrakta som ett forsok att
forsta de institutionella férhallanden och traditio-
ner som leder till att samspelet mellan ldrare och
elever far den karaktar det far.

Den empiriska ansats som anvénds i arbetet
innebar saledes att forfattarna inte nojer sig med
att fraga aktorerna vad de tycker om undervis-
ningen eller varfor de deltar i musikskolan. Istél-
let analyserar de vad som pagér i verksamheten
genom videoinspelningar av autentisk undervis-
ning och genom granskning av laromedel. Forfat-
tarna har spelat in elva instrumentallektioner
(gitarr och bleckblés) och sammanlagt deltar fyra
larare och ett drygt tjugotal elever. En bild av
omfattningen av det material som genererats
genom detta forfarande far man genom upplys-
ningen att de fem timmarnas videomaterial blir
cirka soo sidor (!) i transkriberad form (dvs. nar
de dverforts till text). | tillagg har man analyserat
de ldromedel som férekommer inom den aktuella
undervisningen. Dessutom ingar faltanteckningar
om miljén, utrustning och andra aspekter av
undervisningssituationens forutsattningar.

Forfattarnas inspiration for analysen av detta
omfattande material finns i samtalsanalytiska tra-
ditioner inom kommunikationsforskningen och
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man gor en mycket noggrann transkription av
savél interaktionen mellan elev och larare som av
musikutdvandet. Dessutom har man transkribe-
rat andra handlingar och rorelser som ingar i
musikundervisningen och som dokumenterats pa
banden. Beskrivningsinstrumentet, i form av en
transkriptionsmall, har man utvecklat fér &nda-
malet och forfattarna redovisar de resonemang de
fort for att fi en funktionell transkription, en nog
s krévande uppgift. For den som inte har nagon
erfarenhet av att transkribera videomaterial, bor
det papekas att det tar flera timmar att transkri-
bera en minut med den noggrannhet som forfat-
tarna valt. Multimodaliteten med tal, musik,
dgonrorelser, gester och annat underlattar sjalvfal-
let inte denna uppgift.

Transkriptionen av si komplexa situationer
kraver sledes noggranna teoretiska och meto-
diska Gvervaganden, men den ar anda i forsta
hand ett sétt att organisera materialet. Den mer
specifika teoretiska infallsvinkeln kommer till
uttryck i de satt att koda sprakliga utsagor och
musikutovande man valt. De spréakliga yttran-
dena hos savél larare som elever har kodats i fem
olika kategorier som avspeglar sprakbrukets kom-
munikativa funktioner i undervisningssituationer.
Kategorierna bendmner man prévande, instrue-
rande, beledsagande, analyserande respektive
expressivt sprakbruk. Musikbruket har ocksa
kodats med motsvarande kategorier, &ven om de
naturligtvis far en nagot annorlunda innebérd i
detta fall. Som ytterligare dimensioner i analysen
har forfattarna inriktat sig dels pa vad de kallar
uppmarksamhetsfokus  (som, grovt uttryckt,
handlar om vad parterna i ett givet 6gonblick
fokuserar och som analyseras i fyra kategorier:
motorisk, kognitiv, expressiv och social), dels pa
interaktionen mellan lérare och elev (hur man
svarar pd varandras handlingar och initiativ).
Analysmodellen & mycket genomarbetad och
varje led presenteras ingdende med argument och
exempel.

Resultaten &r saledes en inblick i den helt
odramatiska och vardagliga praktiken i denna
stora och viktiga verksamhet som betrotts med ett
betydande ansvar fér en befolknings musikaliska
socialisation. Jag skall inte ga alltfor djupt in pa
vad empirin ger for att inte forta lasupplevelsen.
Men om nagon &r intresserad av varfor s& manga
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barn inte blir s& langvariga i den kommunala
musikskolan, behdver man inte langre tvivla efter
att ha tagit del av Rostvalls och Wests resultat-
redovisning. Dessvarre, fir man tillagga. Ur peda-
gogisk synpunkt, och ur barnens perspektiv, ar
det en ganska deprimerande bild man far sig till
livs. Den i en mening idealiska undervisningssitu-
ationen med en lérare och en elev utnyttjas inte
pé ndgot annat satt &n att l4raren spelar fore och
eleven forsoker folja med. Lararna ar ofta daligt
forberedda och deras kommentarer &r direkta
instruktioner eller beledsagande yttranden. Det &r
mycket tydligt att det &r en tdmligen reduktionis-
tisk syn pé larande av musik som lararna foretra-
der. Fokus ar i stor utstrackning p& notbilden,
och vad som 6vas ar elevers forméga att tréffa rétt.
Musiken reduceras i betydande utstrackning till
ett slags tontraffningsdvningar. Man talar séllan
eller aldrig pa en analytisk eller expressiv niva om
musiken och vad den uttrycker. Forfattarna ver-
kar latt uppgivna nar de kommenterar sina egna
resultat, och man forstar dem.

Ur pedagogisk synpunkt gér de ocksd manga
viktiga iakttagelser om varfor miljon blir sa ande-
fattig och oinspirerande. Bland annat visar de hur
lrarna i liten utstrdckning kommenterar vad
eleverna forsoker dstadkomma nér de exempelvis
forsoker lara sig ett ackord. Istallet hanvisar de till
notbilden och forutsatter att den innehaller det
stod eleverna behover. Man visar ocksd hur
eleverna tvingas ga vidare till nasta moment
innan de hanterar de tidigare. Eleverna stéller
nastan inga fragor och de uppmuntras inte heller
att gora det. Tjugominuterslektionerna &r starkt
asymmetriska och lararna har tolkningsforetrade.
Den mdjlighet till individualisering som i princip
foreligger utnyttjas inte alls. Elever och larare spe-
lar inte melodier tillsammans (endast ett par
minuter av de fem timmarnas material innehéller
sadana inslag).

Hur skall man da forstd varfor det blir pa
detta sdtt? Hur kan en frivillig undervisning med
l&rare som har starkt musikintresse och elever som
kommer av egen fri vilja resultera i en sa platt och
oinspirerande verksamhet? Forfattarna soker har
svaret i instrumentalundervisningens institutio-
nella traditioner och former. Kunskapssynen &r
starkt reduktionistisk, man Ovar enstaka grepp
och pa melodier som lampar sig just fér 6vning.

Eleverna Ovar greppen enskilt och det &r den
enstaka tonen eller ackordet som é&r i fokus, inte
musiken. De olika laromedlen, som i de flesta fall
liknar varandra, ar ocksé uppbyggda kring denna
atomistiska och mekaniska forestéllning om vad
det innebdr att lara sig spela ett instrument. For-
fattarna menar vidare att den institutionella tradi-
tionen, att se talang for musik som nagot givet av
naturen, och som négot som barnen har eller inte
har, snarare 4n som nagot som skapas i samspel
med vuxna, & mycket stark. Detta &r en form av
elitism som i grunden inte tillméater den pedago-
giska garningen nagot storre utrymme for att
utveckla musikintresset hos dem som inte redan
har talangen. Med denna installning skulle den
vanliga skolan sett mycket annorlunda ut och inte
behovt bekymra sig om dem som har svarigheter
att ldra sig lasa, skriva och andra basfardigheter.
Men forfattarna visar ocksa pa inkonsekvenser
och paradoxer i upplégget. Lararna har en svar, i
manga fall oméjlig, uppgift med en standig strém
av elever som skall ha sitt tjugominuterspass.
Lérarna saknar ocksa uthildning for sin pedago-
giska uppgift (dven om de kan vara duktiga pa att
spela) att entusiasmera barn och skapa en kumu-
lativ larandesituation. Det sker inte heller nagon
gemensam kunskapsutveckling bland ldrarna,
eftersom de inte ges tid och mdjligheter att
utveckla verksamheten. Som lasare staller man sig
ocksa starkt fragande till hur utvecklande och
effektiv denna individuella form av undervisning
ar ndr man laser Rostvalls och Wests resultat.
Rostvall och West har skrivit en viktig
avhandling. Det &r stallt utom allt tvivel. Man far
inte gldmma att den &r en fallstudie, och att
andra bilder sakerligen ocksd kan presenteras.
Men systematiken i deras observationer av lektio-
nernas karaktdr och av den kunskapssyn som &r
forhdrskande hos larare och i laromedlen, badar
inte gott. Det ar sallan man far en sd detaljerad
beskrivning av praxis i en verksamhet och det &r
inte ofta ndgon s& Gvertygande demonstrerar att
skicklighet i en verksamhet (att utéva musik) inte
behover ha nagon koppling till en formaga att
stddja larande av de fardigheter och insikter som
tillhdr verksamheten. Arbetet &r en upplysnings-
garning. Resultaten visar ocksd pa styrkan i deras
ansats att dokumentera den vardagliga och
osminkade verksamheten. P4 en praktisk niva
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framstar den kommunala musikskolan som en
klart suboptimerad verksamhet som fastnat i ett
monster som forefaller foga stimulerande for bar-
nen, som ocksa i betydande utstrackning rostar
med fotterna genom att droppa av. Behovet av
pedagogisk fornyelse forefaller akut. Vardet av
den kritiska analys som gdrs okas naturligtvis
ocksd av att forfattarna ger sin kritik inifran.
Deras intresse ar att forsvara och utveckla verk-
samheten. Med tanke pé& hur stor den kommu-
nala musikskolan &r, forefaller Rostvalls och
Wests arbete vara ett starkt argument for att hela
verksamheten, dess forutsattningar och traditio-
ner genomlyses och férnyas. Som vetenskaplig
analys ar arbetet ocksa imponerande i sin omfatt-
ning och i sina méngvetenskapliga kopplingar.
Forfattarna ar belésta och knyter ssmman makro-
och mikroperspektiv pa ett moget och overty-
gande sdtt. Det dr bara att hoppas att de ges
utrymme att utveckla bade sitt engagemang for
musiken och for analysen av hur barn i vart sam-
hélle moter musiken.

Roger Saljé

Signe Rotter: Studien zu den Streichquartetten von
Wilhelm Stenhammar. (Kieler Schriften zur
Musikwissenschaft, Bd. xLvi), Kassel m.v:
Bérenreiter, 2001, Xii + 439 S., noter, ISBN

3-7618-1571-9

Bedgmt ud fra sit emne og indhold bgr denne
bog, forfatterens doktorafhandling, skrevet under
vejledning af Friedhelm Krummacher (nys
haedret som doktor honoris causa ved Uppsala
universitet), modtages med interesse og spaending
i Sverige. Hvordan falder, i h@nderne pa en tysk
forsker, en teoretisk gennemreflekteret og akribisk
analyse af Stenhammars vagtige kvartetproduk-
tion ud, og hvordan tager resultatet sig ud — spe-
cielt set fra svensk side — i lyset af Bo Wallners
omfattende studier af komponistens liv og ver-
ker? Forfatteren behersker ogsa det svenske sprog
og er fuldtud bekendt bdde med denne side af
Stenhammar-forskningen og med de g@vrige
hjemlige kilder til emnet: recensioner, breve etc. —
materiale som altsammen citeres flittigt, i reglen
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bade i tysk overszttelse (hvad der siger sig selv) og
i den originale ordlyd.

Signe Rotter har taget samtlige satser i Sten-
hammars syv strygekvartetter under behandling
og har grupperet dem inden for kapitler om hen-
holdsvis: kvartet nr. 1, 2 samt den annullerede f-
mol-kvartet (1894/1896/1897[?], finalesatsen revi-
deret 1904); nr. 3 0g 4 (1900 (1. sats 1897)/1904-
09) og kvartetterne nr. s: Serenad og 6 (1910/
1916). Dette omfattende varkkorpus er komplet-
teret gennem studier af skitse- og particelmateri-
ale og endvidere Stenhammars fra 1909
gennemfarte, intensive kontrapunktgvelser pa
egen hand. Alt dette “supplerende” kildestof er
inddraget helt bevidst efter formal som er bestemt
af hovedsynspunktet for afhandlingen: forfatteren
betragter Stenhammars kvartetter som resultater
af en fortlgbende og stadigt videre udviklende
justeringsproces mellem pé den ene side en sterk
bevidsthed om en varetagelse af genrens tradition,
med den wienerklassiske og den Kklassicistiske
musikalske romantiks normer som det givne, og
pé den anden side — dialektisk forbundet hermed
— tanken om en individualisering af strygekvartet-
ten som enkeltveerk. Som Kapiteloverskrifterne
(N-1V) angiver handler det fgrst om en mere
almen “tilegnelse af genremssige normer”, der-
nast om en “refleksion” herpd med sigte pa en
“individuel cyklusgestaltning”, og endelig om en
“satsteknisk  differentiering og en motivisk
abstraktion” pa baggrund af en intensiveret poly-
fon skrivemade: med “kontrapunkt som befri-
else”, som det hedder.

Der er derfor ikke tale om noget pligt- eller
skolemaessigt element i denne dissertation nar
bogen indledes med 35 siders almen genreteori
samt et rids af strygekvartettens udvikling og
eksistensvilkar i Sverige i 180o-tallet og lidt ind i
det 20. drhundrede. Det efterfglgende afsnit (s.
37—52) om Stenhammars status som komponist
og udevende musiker tjener i hgjere grad det for-
mal at meddele de vasentligste oplysninger om
denne udenfor Sverige forholdsvis ukendte eller
mindre bemarkede tonekunstner.

Forfatteren indlgser sit forskningsmassige
hovedprogram i alt vesentligt overbevisende.
Hun rader over sare fintmarkende analytiske
evner, virker i det hele taget fagligt velskolet i
bred forstand, og ogsd formuleringsmassigt er
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hun pa hgjde med sit betydelige ambitionsniveau.
Men det skal ogsé siges at afhandlingen ikke
byder pa let laesning. Selv en rutineret og i musik-
videnskabelig henseende beslegtet leser ma, tror
jeg, — som narvarende recensent har mattet gere
det — indimellem give op i farste omgang overfor
informationernes tethed og argumentationens
langsomme men, som det ogsa fornemmes, kon-
sekvente fremadskriden. En afrunding af de
enkelte musikanalytiske kapitler i form af kortere
sammenfatninger er i dette tilfelde en serdeles
velkommen héandsrakning fra forfatterens side.
Rotters afhandling er nok ikke en bog man vil
fristes til at tilegne sig i sin fulde sammenhang,
med mindre man er dybtgdende engageret i et
studium af disse varker. Snarere en afhandling
man vil konsultere gennem udvalgte opslag i for-
bindelse med et konkret &rinde, f.eks. vedrgrende
en given kvartet. Dette er ingen kritik, hverken af
forfatteren eller — ligesa lidt — af det preg som
bogen barer af den akademiske afhandling i
karakteristisk tysk aftapning: det er forfatterens
Klare ret og vel undte privilegium at have benyttet
sig af muligheden for at kunne brede sig, fa med-
delt s& vidt muligt alt hvad hun har erfaret, bade i
relation til tidligere forskning og i forlengelse
heraf, gennem egne undersagelser. Det overses i
den forbindelse ikke at Signe Rotter stér i —
erkendt — geld til sine to naturlige mentorer:
Krummacher og Wallner; men hun undviger dog
heller ikke lejligheden til at afgive dissens overfor
dem, hvor hun har en vasentlig anden opfattelse.
Afvigende synspunkter har man som laser og
anmelder naturligvis ogsa selv at fremfare til
bogen. En af de, flere gange forekommende,
betragtningsméder hos forfatteren som jeg ikke
finder sa velvalgt vedrarer hendes mere konkrete
specifikation af forholdet mellem Stenhammars
musik og traditionen, udmgntet ved fremhavel-
sen af et bestemt “baggrundsvaerk” (efter hvilke
kriterier hendes sammenligningsobjekter nu
matte veare udvalgte). | sddanne sammenhange
tenderer Rotter imod ferst at karakterisere den
angivne musikalske reference: et udsnit fra en
kvartet af f.eks. Mozart, Beethoven eller Brahms.
Derefter papeger hun s hvorledes Stenhammars
gestaltning farst og fremmest adskiller sig herfra.
Hvad der gar en sadan fremgangsmade noget
problematisk er den heuristiske usikkerhed som

en sadan konkret tilnzrmelse og dernast en
tilsvarende konkret distancering resulterer i: efter-
som sammenligningen er “tilfeldig”, i hvert fald
ikke forbindtlig, hvilken informationsveerdi har
da en sadan komparation? Den synes farst og
fremmest at tjene til at holde opmarksomheden
fastet pa selve traditionsaspektet og dets principi-
elle betydning hos Stenhammar. Som en szrligt
tvivisom formulering inden for dette problemfelt
skal her anfares fra s. 351, vedr. den 6. strygekvar-
tet, d-mol, op. 3s:
So kdnnen trotz der Festlegung auf die d-moll-
Skala insbesondere mit Hilfe kontrapunkti-
scher Techniken vertraute Schemata der Melo-
diebildung und Harmonisierung vermieden
werden. Und so deutlich etwa die Eréffnung
durch ihren ,,d-moll-Ton* auf Quartette wie
Haydns op. 76,2 (,Quintenquartett”) oder
Mozarts KV 421 verweist, so wenig kann man
hier — anders als in den Streichquartetten Nr. 3
und 4 oder in der Serenade — einen direkten
Allusionscharakter feststellen.

(Selv ville jeg méske vare mere tilbgjelig til at tale
om en “g-mol-tone” som konstitueres af en vis,
omend svag association til blot den melodiske
begyndelse pd Brahms' klaverkvartet op. 25.) Til
forklaring pa forfatterens noget valne greb om det
heuristiske aspekt af denne problematik spiller
det muligvis en rolle at Stenhammars musikalske
fysiognomi jo ikke hgrer til de mere idiomatiske;
at det med andre ord ikke ligger s& nar at argu-
mentere med henvisning til noget “typisk Sten-
hammarsk” eller lignende, fortrinsvis noget
“nordisk”. Forfatteren far da heller ikke gjort
noget serligt ud af de udtalelser af Stenhammar
som er faldet specielt i hans brevveksling med
Carl Nielsen og Jean Sibelius (samt Bror Beck-
man) — de to sterkeste personlige og “regionalt”
mest indflydelsesrige profiler — og som betoner
hans gnske om (og vel ogsd streeben efter) et
nordisk alternativ til Wagner-Strauss-Schénberg-
linien (jvf. afhandlingen s. 282 ff.).

Det nasten overalt i bogen praesente hoved-
perspektiv: det dialektiske “spil” med genretradi-
tionen bliver samlet set gennemarbejdet med
konsekvens, dvs. resulterende i at laeseren overty-
des om en tilstrekkelig evidens; men ogsa en
overexponering af enkeltheder kan dog fore-

III



Recensioner

komme i denne erkendelsesproces. Jeg finder sale-
des forfatterens opfattelse altfor vidtgaende — og
redundant — nér hun giver begyndelsen pa den 6.
kvartet falgende exegetiske karakteristik med pé
vejen:
... Als Rahmen fungiert nicht mehr nur der
klassisch-romantische, klanglich expandieren-
de, akkordisch koordinierte Satz. Zur Verfi-
gung stehen vielmehr Material und
Techniken, die die abendlandische Komposi-
tionsgeschichte seit dem Mittelalter bestim-
men. Die leittonlose Modalitat ist dabei
vertikal der extremste erreichbare Pol, die Ska-
len die abstrakteste horizontale Darstellungs-
form dieses Materials. (S. 347 f.)

Et ngglevaerk for udredningen af dialektikken
mellem traditionens opretholdelse og dens indivi-
dualisering er uden tvivl den s. kvartet, i C-dur,
op. 29 (jvf. Stenhammars prioritering af betegnel-
sen Serenad fremfor strygekvartet). Her har jeg,
mellem det sedvanlige veeld af beundringsvardige
detaljer fra forfatterens hénd, haftet mig ved en
enkelt forhastet fglgeslutning: Karakterbetegnel-
sen tages, tilsyneladende ureflekteret, til indtaegt
for et ironisk indgreb i en formal konvention der
hgrer traditionen til:
Die ironisierende Verabsolutierung des klassi-
schen Kontrastprinzips (Seitenthema) im Fi-
nalsatz von op. 29 ist eine — durch den Titel
Serenade ligitimierte — Distanzierungsmaog-
lichkeit (s. 338 f.)

Betenker man imidlertid Mozarts anvendelse af
et fordoblet hovedtema savel som sidetema i fina-
len af hans G-dur-strygekvartet Kv 387: i begge
sammenhange forst et “lerd”, fugeret tema,
derpé et udpraeget “galant” hhv. dansant, sé svak-
kes forfatterens argumentation vel noget, s&
meget mere som det sker pa hendes eget, gen-
remassigt komparative hovedgrundlag.

Konkrete fejl i afhandlingen forekommer det
mig at ville blive sveert at finde i starre tal. Her
skal dog navnes et par opdagelser af den art: |
analysen af scherzoen i den 1. kvartet forekommer
der en vis konfusion omkring daktylisk contra
anapastisk metrum (s. 127, jvf. 0gsa pa s. 306) —
en kategorisk skelnen er immervaek ikke altid
vaesentlig. Men ogsa andre steder kan det vare
sveert at dele forfatterens opfattelse i spagrgsmal af
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metrisk art, sdledes ogsd i en karakteriserende
sammenhang: f.eks. at 6/8-taktartens metrum i
den 5. kvartets “Konfusenfej’-scherzo skulle
rumme en “Siciliano-Typik” (. 321). | sin analyse
af 1. sats af den 3. strygekvartet, F-dur, op. 18
burde partituret (anfart i nodeeksemplet pa s.
144) have veret korrigeret for en trykfejl i takt 1:
Rotter beskriver, forvirrende for leseren, et motiv
bestaende af tre skalamassigt forlgbende toner og
derpa et tertsspring, fulgt af en septim i omvendt
retning; men partituret (og nodeeksemplet) angi-
ver tonerne: f-g-a-b/d. Endelig er der pa s. 254
omtalt en strygekvartet op. n af Edouard
d’Albert. Mistanken om en fejlhuskning: for
Eugen d'Albert beskraftes af et leksikonopslag
som specificerer dennes op. 11 som en strygekvar-
tet i Es-dur.

Disse petitesser kan dog pa ingen made rokke
ved indtrykket af et fuldlgdigt og dygtigt gen-
nemfert arbejde som gar forfatteren — savel som
Stenhammar — stor &re. Man overraskes ikke over
forordets oplysning om at afhandlingen blev
belgnnet af Kieler-universitets humanistiske
fakultet med en pris for den bedste dissertation i
aret 2000. Grattis!

Bo Marschner

Even Ruud: Varma ¢gonblick. Om musik, hélsa
och livskvalitet. Oversattning: Bo Ejeby, fack-
granskning: Mona Hallin. Goteborg: Bo Ejeby
forlag, 2002, 136 S., ISBN 91-88316-33-5

Musik ger hélsa! S& kan man kort ange budskapet
i Even Ruuds till svenska Oversatta bok. Han
grundar sina argument dels pad erfarenhet av
musikterapi, dels pa en kritik av en officiellt for-
hérskande sndv musiksyn. Ruud vill att musikens
breda roll i samhéllet méste identifieras, erkdnnas
och ges en politisk betydelse. Allt detta &r viktigt
och angeléget och framfdrt med logiska resone-
mang och med referens till en bred litteratur.
Men, dndé, under lasningen véxer en gnagande
undran: hur ser Ruud pa musiken och vad menar
han egentligen med “varma &gonblick™ Vad
uttrycker omslagets dverexponerade barnansikte
som utstralar langtan efter fortroende?
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Boken har tre delar. Forst en socialpsykolo-
gisk berattelse som borjar med var antik och slu-
tar med en beskrivning av musikens betydelse for
oss som individer och sociala varelser. Ruud sam-
manfor en holistisk syn pa halsobegreppet med
tidigare vésterlandska kulturers insikt om musi-
kens paverkan pa var livskvalitet. Det resulterar i
en genomgang av begreppen vitalitet, handlings-
maojligheter, tillhdrighet och mening (i betydelsen
identitet, enhet och sammanhang). Med Ruuds
egna ord: "argument for hur sang och spel till-
sammans med andra inte bara ger musikaliskt
utbyte”, utan ocksé ror "sjélva kvaliteten i var fri-
tid, [...att] samspelsgrupper ingar i ett slags kul-
turellt ekosystem, de bildar knutpunkter i var
kulturella och mellanmanskliga gemenskap,
[...att] spelande ger bemastringskompetens
[...och] vikten av att forhalla sig inkluderande
gentemot ménniskor som av olika anledningar
faller ur gemenskapen”. (s. 97) Allt &r val grundat
i Ruuds egna empiriska undersokningar eller
andras forskning. Musikterapin har nagot vasent-
ligt att tillféra kulturpolitiken. Jag blir dvertygad
och sympatiserar med hans ambitioner, vl med-
veten om att det finns en hel del kvar att utréna
om de komplexa sambanden. Var kultur och
forskningstradition sitter fortfarande fast i en bio-
logisk och sjukdomscentrerad syn pa hélsa och en
estetisk syn p& musiken.

Men, &nd4, en liten undran: Varfor skall just
"var egen kulturs ursprung” (s. 18) vara ett rikt-
marke i en kritisk samhéllsanalys. Det vore minst
lika angeldget att referera till empirisk kunskap
om samverkan mellan ménniska och musik hdm-
tad fran folkliga traditioner, asiatisk visdom eller
till shamaners och sangomas’ praktik. Det vill
saga levande kunskap som vi i dag har pa lite nar-
mare hall. Det andra kapitlet “Erfarenheter av
musikterapi” ger en tydlig och komprimerad
oversikt av olika musikterapeutiska praktiker med
tonvikt pa firska norska studier. Texten rekom-
menderas for dem som vill f& en uppdaterad
snabbkurs och referenser till aktuella websidor.
Norge imponerar! | botten finns ocksé en diskus-
sion av musikterapeutens roll. | enlighet med
Ruuds syn pa sambandet mellan musik och halsa
utmanas musikterapeuterna att ta sig an en sam-
héllelig uppgift. Musikterapeuten visar Ruud har
en ambivalent roll: & ena sidan “musiker/peda-
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gog” & andra sidan “terapeut”. Den som véljer att
vara musiker nar klienten pa ett annat plan, som
medmusiker i stéllet for hjélpbehévande. Denna
syn pé terapeutens roll & gynnsam inte bara for
musikterapin utan ocksa for det perspektiv som
hela boken handlar om. Det &r inte mer musik-
terapi som skall 6ka vér livskvalitet utan vanligt
musicerande.

I den avslutande delen undersoker Ruud
musikens psykosociala mekanismer under rubri-
ken "Musikens verkningar”. Ruud véxlar mellan
tvd utgéngspunkter: musik som terapeutisk akti-
vitet och musik som konstnérlig yttring. Han
punkterar ett ihaligt men rddande kulturpolitiskt
synsétt, och framhaver i stéllet att musikens sam-
hélleliga betydelse kan métas med andra vérde-
skalor &n musikens livskvalitet. Teorier om
musikens verkningar sammanstélls i fyra model-
ler: ljudens materialitet, musikens struktur, musi-
kens semantik och musik som verksamhet (dvs.
som kontextrelaterad social praxis).

| detta kapitel &r jag mer tveksam till logik
och perspektiv. Ar det sociologen eller musiktera-
peuten Ruud som talar? Jag lutar at det senare.
Under rubriker som Improvisation och Komposi-
tion reduceras ett socialt komplext fenomen till
aktiviteter, och jag undrar plétsligt varfér musi-
ken ar sa annorlunda &n andra fritidsaktiviteter
eller varfor kultur &r battre &n natur. Argumenten
varierar forvisso, men kasten mellan sublima for-
muleringar och triviala konstateranden blir hals-
brytande. Och jag osékrar alltid min kritiska
revolver nér en forfattare borjar stapla fraser som:
"nér det talas om”, "det ser ut som”, "laser i medi-
erna att” etc.

Bokens slutcredo “En ny social rorelse?” talar
om "alternativa gemenskaper”. “En identitet [sic!]
som soker den har typen av erfarenheter kan
omfattas av beteckningen ’expressiv identitet™.
Rorelser som svarligen kan “skapas utifran etable-
rade institutioner, forordningar eller byrakratiska
initiativ” (s. 125). "Malet &r processen, de varma
dgonblick’ som ger en upplevelse av gemenskap,
av att bli mott och forstddd, s att man tors
Oppna sig for vérlden.” (s. o) Finns det inte
langre plats for musik som kunskap och livserfa-
renhet? For visst &r det ocksd hilsosamt att riktigt
professionella konstnarer stéllforetrddande gestal-
tar ett samhélles kollektiva dngest eller lycka.
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Vad saknas i resonemanget? Kanske maste vi
fora in makrosociala faktorer? Utgér Ruud fran
vissa samhéllsgruppers syn pa kultur? Vi vet att
aktivt deltagande i musik och andra kulturaktivi-
teter &r tva till tre gdnger vanligare i hogutbildade
samhéllsklasser. Vilka samhélleliga faktorer sétter
dé krokben for musikens latent positiva kvalite-
ter? Det vore vért att samla fler forskare till en
flerdimensionell analys av musikens halsobring-
ande effekter.

Boken inleds av Mona Hallin med en valrik-
tad hyllning till Even Ruud som nordisk nestor i
musikterapi. Dérefter foljer en dversikt av svensk
musikterapeutisk  verksamhet som  matchar
bokens andra kapitel. Vad jag déremot saknar &r
en beskrivning av det svenska arbetet inom faltet
"kultur och halsa”, alltsd det som ber6r bokens
egentliga tema. En god sammanfattning finns
annars i utredningen Halsa pa lika villkor (sou
2000:91) och dess forarbeten.

Stig-Magnus Thorsén

Per-Ola (Pelle) Raf: Organister och orglar i Skara
stift t o m 1857, Skara: forfattarens forlag, 2002
(Skara stiftshistoriska séllskaps skriftserie nr 8),
519 S., ill., ISBN 91-974235-2-1

Denna synnerligen informativa volym kan nér-
mast beskrivas som en motsvarighet till de prést-
biografier som traditionellt samlas i s.k. herda-
minnen for varje stift. Boken bestar
huvudsakligen av en stor méangd kortare uppsat-
ser om varje organist, ordnade efter kontrakt, pas-
torat och forsamlingar. Dessutom inleds varje for-
samlingsavsnitt med en oftast Kkortfattad
orgelhistorik, dar t.ex. instrumentens dispositio-
ner endast i undantagsfall aterges. Tyngdpunkten
ar alltsé personhistorisk, och arbetets avgransning
— geografiskt, kategorimassigt och kronologiskt —
anges med féredomlig precision i bokens titel.
Den yrkeskategori som behandlas &r organister i
egentlig mening, alltsd inte andra kyrkotjénare
med musikaliska uppgifter, som t.ex. klockare
eller forsdngare — att sddana befattningar inte sél-
lan kombinerades med organistsysslan &r en
annan sak. Att just 1857 valts som slutar motiveras
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med att den forsta matrikeln 6ver bl.a. organister
i stiftet trycktes detta ar. Boken &r alltsa avsedd att
komplettera befintlig litteratur och baserar sig
foljdriktigt till allra storsta delen pa primérkallor.

Framstéllningen &r fyllig och detaljrik, och
den vittnar om synnerligen omfattande arkivstu-
dier och djup fortrogenhet med materialet. Bio-
grafierna och orgelhistorikerna kryddas med
atskilliga citat ur kyrkbocker, ansokningshand-
lingar, protokoll av olika slag, m.m. | sitt out-
tréttliga sokande efter uppgifter om organisterna
och deras instrument har forfattaren dock inte
nojt sig med att rannsaka arkiven utan har dven
fortjanstfullt begagnat sig av en stor mangd sam-
tida tryckta kéllor, déribland biografisk litteratur
och dagspress. Organistbiografierna har inte
begransats till den tid da personerna tjinstgjort
inom stiftet utan gjorts sa kompletta som majligt;
dessutom ges, framfor allt i noter, en hel del
intressant information vid sidan av bokens egent-
liga @mne. Den imponerande faktarikedomen
innebér dock inte ett oreflekterat staplande av
information utan kompletteras med insiktsfulla
fortydligande kommentarer till citaten och &ven
kallkritiska diskussioner, med beaktande — och i
vissa fall korrigering — av tidigare forskning (t.ex.
frdgan om prosten Rudberus roll i byggandet av
Lidkopings kyrkas orgel pa r6g9o-talet, s. 203f).
De formodanden som gors i de inte s& fa fall d&
kéllmaterialet &r ofullstdndigt, motségelsefullt
eller svartolkat bar i de flesta fall rimlighetens pra-
gel; ndgon ambition att till varje pris fylla ut
luckor i den tillgdngliga kunskapen kan dess-
béttre inte formérkas. Bokens tyngdpunkt, per-
sonhistorikerna, ar ocksd dess starkaste sida. |
avsnitten om orglarna mérks det att forfattaren
inte &r organolog av facket, vilket han inte heller
ger sig ut for att vara. Bristen pa expertkunskap
inom detta omrade kompenseras i viss mén av
generositet med citat, aterhallsamhet med kom-
mentarer samt hénvisningar till mer renodlat
instrumenthistoriska arbeten.

I en bok av denna typ finns givetvis, atmins-
tone i princip, inte plats for generaliserande
observationer. Daremot ger det rikhaltiga materi-
alet (75 forsamlingars orgelhistoria och ndrmare
250 organistbiografier) stoff for &vergripande
undersokningar av olika slag. Ett exempel pa en
sadan anvandning av boken ger forfattaren sjalv,
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dé han i introduktionen (s. 15) presenterar pro-
centsiffror for tva olika tidsavsnitt Gver andelen av
organister som kom frdn andra stift. P liknande
satt skulle man kunna fa fram uppgifter om t.ex.
andelen orgelférsedda kyrkor vid olika tidpunk-
ter, organisternas utbildningsbakgrund eller i vil-
ken utstrackning organistsysslan kombinerades
med andra anstallningar i kyrka eller socken.
Dessutom ger redan en genomlasning av boken
en bild av de problem — det &r ju framst sddana
som skapar kallor — som ofta aterkom i forsam-
lingarnas och organisternas tillvaro; till dessa
horde narvaro av obehdriga personer pa orgellak-
taren (ddr dock klagomalen vanligen inte kom
frdn organisten, som i stéllet ofta ansdgs medan-
svarig for ofoget) och i en hel del fall alkoholpro-
blem, dar férsamlingens reaktioner kunde variera
alltifrdn avsked till ndgon form av tvangsforvalt-
ning for att hindra organisten att anvénda sin 16n
till att finansiera missbruket. Det framgar ocksa
att organisten ofta forutsattes sjdlv kunna reparera
sitt instrument, och det var inte ovanligt att orga-
nistsysslan kombinerades med orgelbyggarverk-
samhet — det hdnde rentav att byggaren av
forsamlingens forsta orgel ocksa blev dess forste
organist. Av stort intresse ar ocksa de utforliga
redogdrelserna for tjénstetillsdttningar och det
komplicerade systemet av olika slags loneférma-
ner.

Framstéliningen & medryckande och bér i
hdg grad forfattarens personliga prégel. Har
marks bade ett engagemang i de olika livsédena
och en i akademiska sammanhang ovanlig formu-
leringsgladje — sa tituleras t.ex. en gralsjuk skulp-
tor "mun- och bildhuggaren” (s. 216). Dé& det
géller kallreferenser har R&f valt att inte ge detal-
jerade hdnvisningar till arkivdokumenten, detta
med hénvisning till arbetets art och i férhopp-
ning om att lasare “nagorlunda bevandrade inom
personhistorisk forskning och slaktforskning” (s.
13) 4nda inte skall ha nagra problem med att hitta
kallan. Aven om det &r forstéeligt att forfattaren
inte har velat tynga framstéliningen med detaljer
av detta slag, hade man nog onskat sig en nagot
utforligare redovisning av de arkivdokument som
legat till grund for de olika avsnitten, kanske i ett
appendix langst bak i boken. Tryckta kéllor redo-
visas pa ett nagot forvirrande sétt: textens hanvis-
ningar bestar vanligtvis endast av forfattarens

efternamn, oftast utan sidhanvisning; motsva-
rande bibliografiska uppgifter aterfinns antingen i
den for hela boken gemensamma bibliografin,
som &r inbakad i introduktionskapitlet, eller i den
litteraturlista som avslutar varje férsamlingsavdel-
ning. Noter med kompletterande information &r
numrerade forsamlingsvis men placerade efter de
enskilda organistbiografierna. Eftersom noterna
inte dr vervaldigande talrika, hade ett enkelt fot-
notssystem varit att foredra. Typografin ar tillta-
lande och illustrationsmaterialet, med bl.a.
portrétt, orgelfasader och faksimil, vél valt. Kor-
rekturldsningen forefaller ha gjorts med omsorg,
dven om inadvertenser inte helt kunnat undvikas.

Boken kan betecknas som populérvetenskap-
lig sa till vida att den inte forutsatter fackkunska-
per for att kunna lasas med stor behallning.
Samtidigt forhojs dess varde som kunskapsbas for
forskaren av den systematiska dispositionen, den
utforligt presenterade informationen och, inte
minst, forekomsten av saval orts- som person-
register — det senare omfattande ca 2400 namn!
Organister och orglar i Skara stift t 0 m 1857 torde
vara det hittills mest ambitidsa bokverket i sitt
slag, och man vill gérna hoppas att liknande voly-
mer skall kunna ges ut fér dtminstone nagra
andra stift, ndgot som i sin tur borde kunna sti-
mulera en socialhistoriskt inriktad organistforsk-
ning av den typ som t.ex. Arnfried Edler har
bedrivit pa nordtyskt omréde.

Sverker Jullander

Jukka Sarjala: Miten tutkia musiikin historiaa?
[Hur forska i musikens historia?] Helsingfors:
Suomalaisen Kirjallisuuden seura, 2002, 257 .,
ISBN 951-746-408-8

Jukka Sarjala — verksam vid Abo universitet —
konstaterar i forordet till sitt senaste alster att han
redan I&nge har kunnat notera avsaknaden av en
finsksprakig introduktionsbok till studiet av
musikhistoria och tyvarr ocksa ett patagligt oin-
tresse bland etablerade forskare att presentera de
metodologiska ~ grundférutsattningarna  for
amnet. Men bristen pa aktuell introduktionslitte-
ratur, séger han, géller i sjélva verket inte bara
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Finland, utan aven internationellt. Det stora ratt-
tesnoret pa omradet, Carl Dahlhaus Grundlagen
der Musikgeschichte (1977) har blivit sa foraldrad
och &r sa ensidig i sin utformning att den inte
langre l&mpar sig som introduktions- och kurs-
bok, sina 6vriga fortjanster till trots. Med det hér
avser Sarjala att musikvetenskapen som helhet
och med den ocksa den musikhistoriska deldisci-
plinen genomgatt sd stora forandringar sedan
Dahlhaus skrev sin introduktionsbok att det bli-
vit dags att gora en ny dversikt. Sarjala tanker for-
stas i forsta hand pa de nya infallsvinklar och
metodologiska omvalvningar som ibland gér
under det nagot polemiska samlingsnamnet New
Musicology.

Det viktigaste resultatet av de senaste decen-
niernas utveckling &r, som Sarjala presenterar
saken, att musikvetenskapens och musikhistorie-
skrivningens foretrddare i de dvriga humanveten-
skapernas fotspdr nu tvingats att borja sin
forskning genom att se sig sjélva i spegeln. Sarjala
poéngterar gang pé gang att historia aldrig &r
oskyldig och neutralt formedlad kunskap, utan
den &r alltid skriven utifran ett givet perspektiv,
med givna forutsattningar och malsittningar,
vilka alla paverkar hur historien sedan presente-
ras. Den har tanken gar som en réd tréd genom
Sarjalas bok, i stort sett obruten, fran parm till
parm.

Boken &r upplagd som en regelratt introduk-
tion till skrivandet av musikhistoria, med en
genomgang bade av de teoretiska forutsattning-
arna och olika sidor av det rent praktiska hantver-
ket. De senare ndmnda aspekterna representeras
av kortfattade kapitel bland annat om konsten att
formulera forskningsproblem och -fragor, struk-
turerandet av forskningen i en disposition, sokan-
det efter och anvdndandet av olika former av
kéllmaterial, samt i slutdndan offentliggrandet
av forskningsresultaten.

Kérnan i Sarjalas bok utgdrs emellertid av
beskrivningarna av olika satt att nalkas musikhis-
torien vetenskapligt. | detta tar Sarjala avstamp
hos Guido Adler och de principer som han for-
mulerade fér musikvetenskapen, principer som
dels var fast forankrade i "den vésterlindska
konstmusiken”, dels hade som yttersta malsitt-
ning att géra musikvetenskapen till en av de "rik-
tiga”, exakta vetenskaperna.
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Mot den hdr bakgrunden belyser Sarjala
sedan olika satt att i samklang med Adlers forut-
sdttningar, eller som reaktioner mot dessa, skriva
musikhistoria. Ett slags kdrnproblem har varit
forhéallandet mellan den estetiska och den histo-
riska synvinkeln pd musikaliska konstverk. Bland
de traditionella infallsvinklarna &gnar sig Sarjala
at den ofta nedvéarderade biografiska historie-
skrivningen samt verk- och stilhistoria sa som den
utformats av tidigare giganter som den tidigare
namnde Adler, Alfred Einstein och Manfred
Bukofzer. Denna beskrivs av Sarjala som i regel
ganska svartillganglig och foga utatriktad forsk-
ning.

Efterkrigstidens olika férsok att bredda syn-
faltet bortom tonséttarnas biografier och deras
verk exemplifieras av Dahlhaus tillimpning av
Annales-skolans  strukturbaserade historieskriv-
ning med sin tonvikt pa de kulturella och tekno-
logiska strdmningar som antas ha format olika
tiders musikaliska idéer, skapande och utdvande.
Dessutom diskuteras den hermeneutiskt inspire-
rade Rezeptionsgeschichte, samt den sprakligt
betingade begreppshistorien.

Bland de nyare stromningarna slutligen, tar
Sarjala upp fragestallningar om musik och kén,
samt en kulturhistoriskt utformad musikhistorie-
skrivning. Av de tre praktiska exempel som Sar-
jala avslutar boken med, framgar det att det &r
den sistndmnda inriktningen som &r hans egen
och den som han garna vill forespraka ocksa for
andra musikhistoriker.

Sarjalas bok &r en sakkunnig och vélskriven
introduktion till skrivandet av musikhistoria, en
bok som kommer att bli till stor nytta for stude-
rande och forskare i Finland. Boken kunde ocksa
med fordel Gverséttas for en vidare spridning, for-
utsatt att forfattare och Gversattare gar igenom de
manga specifikt finska teman och referenser som
behandlas och av vilka alla kanske inte &r sa
vasentliga, eller ens forstaeliga for icke-finska
ldsare. Sadana inslag som de talrika exemplen pa
yttringar av den finska musikvetenskapens Sibeli-
uskomplex kan vara nog s intressanta, medan
exempelvis beskrivningarna av olika arkiv och
bibliotek i Finland kanske inte & av omedelbar
relevans i dversatt form.

Mats Lillhannus
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Alyn Shipton: A New History of Jazz. London &
New York: Continuum, 2001, 965 ., ill., ISBN

0-8264-4754-6

Behdvs det ytterligare en bok om jazzens historia?
Ar inte alla historier redan beréttade, anekdoterna
omtuggade sa att smaken endast ar ett minne
blott och kanonbildningen fardig? Det tycker inte
Alyn Shipton, en engelsk doktorand med lang
erfarenhet som kritiker i The Times, forfattare till
flera jazzbocker samt vélkand radiojazzprofil i
BBC.

Shipton intar en kritisk position till tidigare
jazzhistoriebdcker och menar att manga av dessa
har skrivits pa en hoft av forfattare som rutinmés-
sigt och okritiskt accepterat och fort vidare rén
fran tidigare litteratur. Syftet med Shiptons bok
ar inte bara att skriva en jazzhistorisk oversikt,
forfattaren menar dessutom att det finns vissa
vasentliga, fortfarande obesvarade, fragor vad gél-
ler skrivningen av jazzhistorien som bor ventile-
ras. Nagra av dessa angelagna fragor &r:

— Hur kom det sig att jazzen kom fram si
snabbt och spreds sa vitt som popularmu-
sikyttring under de forsta artiondena av nit-
tonhundratalet?

— Hur var forhéllandet mellan jazz och lander
utanfor usa?

— Om bebop var en afro-amerikansk revolt i
New York (sa som stilen beskrivs i mycket
jazzlitteratur), hur kom det sig att flera rela-
tivt inflytelserika tidiga bebopmusiker var
vita? Och hur kom det sig att en betydande
del av den fornyelse som skedde i och med
bebopjazzen &gde rum langt ifrin New Yorks
klubbmiljo? Dessutom: Varfér fann sa manga
afro-amerikaner denna revolutionéra jazzstil
mindre intressant &n den samtida rhythm &
blues-musiken, som snabbt blev betydligt
populérare &n jazzen?

— F& jazzhistoriebocker har agnat sig &t att
behandla de mer politiska strémningarna
under 1960-talet bland afro-amerikanska
musiker. Organisationer som AACM (Associa-
tion for the Advancement of Creative Musici-
ans) i Chicago och BAG (Black Artists Group)
i St Louis bildades, men hur utvecklades dessa
rorelser? Hur passar de in i den moderna
jazzhistorien?

For att utreda dessa spérsmal tar Shipton huvud-
sakligen tva grepp. Dels aterges och granskas den
kanon som finns inom jazzlitteraturen (med for-
fattare som Panassié, Schuller, Charters, Berendt,
Tirro, Collier, Giddins m.fl.) pa ett kritiskt satt,
dels anvénder sig Shipton av egna intervjuer med
jazzmusiker som han har samlat pa sig under sina
ar som musikjournalist. Samtidigt som dessa pri-
markéllor ar en mycket stor tillgdng for boken —
och négot som Shipton mycket girna anvander
sig av — saknar jag en kallkritisk diskussion kring
sagespersonernas uttalanden. Alla kan vi minnas
fel, och det &r normalt sett ingenting som forbétt-
ras med att vi blir &ldre, vilket de flesta intervju-
objekten i Shiptons bok &r. Dessutom drar sig
musiker séllan for att beratta en skrona eller
skarva lite for att gbra en skaplig historia battre
och for att hoja intressevardet for sin person i
olika medier (Shiptons intervjuer har anvants i
hans program for BBC).

Boken &r kronologiskt upplagd med aterkom-
mande viktiga tematiska inslag sisom jazzen och
teknologin; jazzen och den sociala miljén; och
begreppet “signifyin(g)”. Aven speciella instru-
mentavsnitt finns i boken, daribland ett valkom-
met avsnitt om Kkontrabasens forsta tid inom
jazzmusiken. Ett annat vésentligt omrade som
berdrs i Shiptons bok &r receptionen av jazz i
Europa och den europeiska jazzmusiken. | ameri-
kanska jazzbdcker forvéntas man vara tacksam
om det dyker upp néagra andra namn 4n Django
Reinhardt och Stephane Grapelli, men hér finns
avsnitt om bade engelsk, fransk, tysk och 6vrig
europeisk jazz (ddribland svensk). Verkligen posi-
tivt! Storre delen av boken &r emellertid kronolo-
gisk, ett vanligt men fungerande sétt att beskriva
ett historiskt forlopp. Alyn Shipton ldgger sitt
krut pa de falt som han redan i borjan signalerar
rod flagg infor — fragestdllningarna som namnts
ovan — och lyckas bra med att dvertyga lasarna
om att det finns nagot ruttet i mycket av den for-
enklade jazzhistoria som sprids, inte minst Ken
Burns Tv-serie om jazzens historia som visades i
SVT harom aret.

Vad géller fordelningen av jazzstilar mérker
man en stark betoning pé tiden fore 19s50. Jazz-
musiken fran och med 1960 till och med i dag far
inte mer &n lika manga sidor som swingstilen,
négot som &r klart skevt i mina 6gon. Lika styv-
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moderligt behandlade &r avsnitten om cool och
hardbop (som &gnas féarre sidor &n t.ex. boogie-
woogie och den &ldre jazzens aterkomst efter
andra varldskriget). Jag hade 6nskat att forfatta-
ren hade lagt lika stor vikt vid efterkrigstidens
jazzmusik som pé den tidigare jazzen. Resultatet
hade blivit en mera balanserad historik. Anled-
ningen till denna prioritering &r sékert att Ship-
tons uppgorelser med den tidigare historieskriv-
ningen i forsta hand handlar om just tiden fore
1950. Samtidigt blir jag inte kvitt kénslan att
Shipton upptéckte att han redan hade skrivit dver
6oo sidor nér han skulle borja skriva om 1950-
talsjazzen. Det &r i alla fall anmérkningsvért att
musiker som Keith Jarrett, Bill Frisell, Evan Par-
ker och John Surman inte ens finns med i bokens
personregister (de namns dock i boken). Det ska
papekas att hans beskrivning av jazzen under
1960- och 1970-talen inte &r lika torftig som i de
flesta jazzhistoriebocker, det begrdnsade utrym-
met till trots.

Med tanke pd de viktiga historiska korrige-
ringar Shipton har kommit med forestéller man
sig kanske att boken skulle 1&mpa sig utmérkt
som kurslitteratur i musikvetenskap. Dessvérre
finns det nagra saker som gor mig tveksam till
denna bok som kurslitteratur. Det forsta som slar
en ar bokens omfang: Med sina néstan tusen
sidor och 1,8 kilos tyngd &r boken en rejal tegel-
sten. For det andra saknar boken notexempel,
diagram och tabeller som skulle kunna tydliggéra
och understryka en del resonemang. For det
tredje innehéller boken endast 31 bilder, vilket
knappast inbjuder till ndrmare ikonografiska stu-
dier av exempelvis jazzmusiker eller -miljcer. Tra-
Kigt nog &r det ocksa svart att sla upp Shiptons
litteraturh&nvisningar eftersom dessa inte innefat-
tar sidh&nvisningar.

Trots mina kritiska synpunkter &r min slutsats
att detta &r en mycket bra och viktig bok, som
dock kunde ha varit &nnu battre om forfattaren
hade balanserat sin framstalining béttre och en
del redaktionella saker hade forbéttrats. Det cen-
trala &r att Shipton pa ett mycket Gvertygande satt
visar att det fortfarande finns saker att utreda
kring jazzen och dess historia, och dven om Ship-
tons nya historieskrivning inte alltid ar helt ny pa
alla punkter, kan jag inte erinra mig nagon annan
jazzhistorisk bok som rymmer s manga ifragasét-

118

tanden och tillrattaldgganden som Alyn Shiptons
A New History of Jazz.

Thomas Olsson

Frederick Key Smith: Nordic Art Music. From the
Middle Ages to the Third Millennium. Westport,
Conn: Praeger Publishers, 2002, 193 s., ISBN

0-275797399-9

Is it possible for one author to provide a compre-
hensive overview of some five hundred years of
Nordic art music in 193 pages? Absolutely not.
Such an undertaking would require a multi-
author project in several volumes. However, con-
sidering its limits in length and scope, Frederick
Key Smith has published a surprisingly far-reach-
ing introduction to Nordic music in English,
from mostly English secondary sources, for “any
interested reader, whether musician, historian,
student, concertgoer, or layperson” (p. xvii). The
English language is the key here, of course, as no
previously existing English book has dealt with
this region’s repertoire in a comprehensive way.
For a non-reader of the Nordic languages, the
brief overviews from the Swedish Institute and
the Music Information Centers of the individual
countries constituted virtually the only available
major sources of information, not counting the
published monographs on a few major individual
composers. (There exist a number of unpublished
dissertations on Scandinavian music, dealing
with, for example, choral music and works by
individual composers. The volume New Music of
the Nordic Countries, ed. by John D. White, was
not published until late 2002.) In a way it is
amazing that Smith's book could be written with
such a small number of sources.

The presentation centers on individual com-
posers in chronological order, rather than on style
or historical and social context. This is under-
standable for a short introduction, but it also
constitutes the first major problem with the
book: the text turns into laundry lists of names,
work titles, and dates. This method proves partic-
ularly disadvantageous in this kind of overview
for a general audience. It would have been more
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interesting to read a historically analytical text—
written by a competent musicologist with a keen
interest in the region, such as Smith, from outside
of the Nordic countries—dealing with issues such
as ethnicity and similarities and dissimilarities in
aesthetic consciousness and heritage. Lists of
composers and biographies can easily be obtained
from the Music Information Centers.

A second major problem concerns the charac-
ter of some of the evaluative statements given.
Hugo Alfvén, for example, was “universally
regarded as the finest musical representative of
the Swedish spirit” (p. 8o0). This may well be true,
certainly it is true on an intuitive level, but on a
deeper level, what really is this “Swedish spirit”, a
witty use of folk tunes spruced up by a late-
romantic harmonic language? Or take the state-
ment: “It is not an exaggeration to say that Karl-
Birger Blomdahl [...] was the most progressive
Swedish composer working during the first half
of the century” (p. 107). | do not think that is
true—not unless “progressive” is defined and
“first half” has been changed to “second half”.
Many of the conclusions and analyses seem to
have been read, rather than experienced. There
are notable exceptions, particularly in the chap-
ters dealing with twentieth-century music and
Finnish music, as for example in the relatively
extensive sections on Rautavaara and Saariaho.
There are also a few interesting overarching sec-
tions, notably the section on Sibelius and
Nielsen.

The volume definitely would have been more
valuable if sources in the Nordic languages had
been consulted. For an English speaking musicol-
ogist, reading scholarly texts in the Scandinavian
languages is not overwhelmingly difficult. It feels
strange to read this kind of volume without any
references to the most prominent works in the
field by Greger Andersson, John Bergsagel,
Fabian Dahlstrom, Harald Herresthal, Erkki Sal-
menhaara, Arvid Vollsnes, Bo Wallner, and many
others, and particularly so since the author
emphasizes the importance of the Bibliography in
his introduction. Nor are the comprehensive
multi-volume handbooks Suomen musiikin histo-
ria, Norges musikkhistorie, and Musiken i Sverige
consulted, or even mentioned. And where is
Musikgeschichte Nordeuropas: Dénemark,

Finnland, Island, Norwegen, Schweden (2001)—an
extensive volume that deals with and problema-
tizes the Nordic heritage and style in often
thought-provoking ways?

Regardless of the shortcomings of this book,
it teaches us two important lessons: Nordic music
is no longer of interest only to Nordic residents,
and consequently Nordic musicologists need to
assume a larger responsibility for sharing their
research with a wider audience. More outsiders’
perspectives on Nordic music could definitely
vitalize the discourse. Grant-providing agencies
must be convinced of the importance of provid-
ing means for translations of the standard reper-
toire. Hopefully, the German translation of Musik
i Norden is only a beginning.

Per F Broman

Sonata a 4, Sonata a 6, Suite a 4 av Andreas Kir-
choff. Utg: Jens Henrik Koudal, SheetMusic-
Now.com. [Kdpenhamn, 2002], 56 + 77 + 84 s.
[www.sheetmusicnow.com]

P& det moderna musikvetenskapliga programmet
har alltsedan starten pad 18oo-talet statt utgiv-
ningen av tidig musik. K&nnedomen i vidare
kretsar av J. S. Bachs musik hade knappast varit
mdjlig utan pionjdrerna i kretsen kring Robert
Schumann, Otto Jahn, m.fl. i Bach-Gesellschaft,
som gjorde det forsta forsoket att ge ut komposi-
torens samlade verk med hjalp av sin tids veten-
skapliga verktyg, musikhistoriska kunskaper och
ideal.

Editionsverksamheterna och den musikhisto-
riska forskningen har alltsedan dess varit intimt
forknippade och forutsatt varandra. Bakom de
flesta editionsprojekt ligger ofta den uttalade
ambitionen att vara inte bara forskarna till hjélp
utan ocksa inspirera nyfikna musiker och darige-
nom det offentliga musiklivet. Aven om det allt-
jdmt reses monument i form av "Gesammelte
Werke” 6ver kédnda och mindre kdnda komponis-
ter, tycks aptiten hos dagens musiker och publik
mer &n nagonsin vara en viktig drivkraft for edi-
tioner och inspelningar av skiftande slag. Det har
néstan blivit nagot av ett mode att soka sig till
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okanda marker likt guldgravare pé jakt. Att
Diibensamlingen i Uppsala universitetsbibliotek
ar en sadan skattkammare har man nog vetat,
men den har trots det lange forblivit nagot av en
dold guldgruva vars egentliga innehall genom
aren varit forbehallet en krets specialister. Editio-
ner av valda verk och tonsdttare ur samlingen
kom visserligen igang redan fér omkring roo ér
sedan (Buxtehude m.fl.), men det &r férst under
de senaste decennierna som det bérjat blasa friska
vindar kring denna mérkvardiga 16oo-talskollek-
tion.

Foreliggande edition av tre instrumentala
ensembleverk ur Dilbensamlingen &r ett valtaligt
exempel pa detta moderna intresse. Editionen ar
viktig av olika skél. For det forsta ar utgévan upp-
byggd kring datorteknik, world wide web och
Internet som sprangbréada. Forna tiders notstick-
are har ersatts av smidiga notskrivningsprogram,
dyrbara subskriptionsupplagor har omvandlats
till en i princip odndlig stor upplaga, omsorgsfullt
utvalda faksimilesidor ur kallan 6verflyglas med
latthet av inscanning av alla sidor i den ederade
kéllan. Darmed 6ppnas editionsarbetet for insyn
pé ett helt annat satt an i traditionella editioner,
musikerna ges dessutom mdjlighet att framfora
musiken med originalet framfér 6gonen. Den
som pa sin printer laddar ner hela utgivan med
de tre verken star med en forsvarlig pappersbunt
pé 217 sidor i handen.

For det andra har de tre instrumentalverken
knutits till en bestdmd period i nordisk musikhis-
toria eftersom de med storsta sannolikhet kan till-
skrivas den danske stadsmusikanten Andreas
Kirchoff som férst i och med Jens Henrik Kou-
dals forskningsinsatser blivit mer &n ett namn i
den danska musikhistoriens annaler (se min
recension av Koudals doktorsavhandling i sT™M
2001). Koudal har ocksa svarat fér denna utgava
med hjélp av Eilf Zachariassen (generalbasrealise-
ring) och Svend Ulstrup (éverséttning till engel-
ska). Utgéavan ar till alla delar tillganglig pa natet
genom SheetMusicNow.com, en avdelning i det
vdrldsomspédnnande  AmazingMusicWorld.Com
som séledes star bakom projektet.

P4 titelsidorna till de tre verken star artalet
1664, Vilket dock inte nédvandigtvis avser kom-
positionsaret. | ett fall menar utgivaren att det ror
sig om en avskrift, de dvriga verken kunde vara
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autografer. Nér det géller avskriften anfér Koudal
med stdd i min pa 196o-talet gjorda kopistidenti-
fiering en viss "P1”. Jag kan har passa pa att upp-
lysa om att jag i en senare studie kunnat binda
denna hand till hovkapellisten Friederich Scharle,
av allt att ddma en av Gustav Dilbens flitigaste
medhjélpare vid hovkapellisternas kopistverkstad
i Stockholm (se min artikel i "Dietrich Buxte-
hude und die européische Musik seiner Zeit”
Rapport fran konferens i Liibeck 1987, Barenrei-
ter 1990, speciellt s. 176). Eftersom Scharle avled
1673 ges ett terminus ante quem for alla avskrifter
av honom. Efter att aterigen ha granskat de tva
andra Kirchoffverken i foreliggande faksimileut-
gava undrar jag om inte Scharle har kopierat 4ven
dessa verk, formodligen vid en annan tidpunkt,
dven om pikturen har har en annan gestaltning
och det inte kan uteslutas att flera hander &r
inblandade.

De hér aktuella kompositionerna diskuterades
pa sin tid av Tobias Norlind som i sin Fran Tyska
kyrkans glansdagar avvisade tanken pa att koppla
verken till den i det tysk/svenska hovkapellet
verksamme Andreas Kirchoff som kom fran en
musikerfamilj i Rostock (redan Robert Eitner
pekade for 6vrigt pa den danske stadsmusikanten
som upphovsmannen). Denne dog redan 1648
och efterlamnade instrument och en ospecifice-
rade musikalier till hovet. Koudals undersok-
ningar har dock inte kunnat pavisa om det fanns
négra som helst relationer, slékt- respektive yrkes-
massigt, mellan de bada Andreas Kirchoff. Man
kan dock papeka att den tysksvenske hovmusi-
kanten intressant nog hade varit i K&penhamn
négon tid pa 1630-talet, innan han ar 1639 anstall-
des vid det svenska hovet, gifte sig och 1647 fick
sonen Andreas i Stockholm (se min doktors-
avhandling fran 1979, s. 442f, 642f). Kan denne
Andreas mojligen vara den blivande stadsmusi-
kanten i Kdpenhamn som omnémns tidigast
1670 0ch som 1675—91 var anstalld i Képenhamn?
Det ar val tveksamt om en 17-aring kan ha kom-
ponerat de hér aktuella verken. Faltet ar alltsa
Oppet for spekulationer for dels nér och var Kir-
choff var fédd och var han befann sig fére 1670,
dels pa vilka vagar hans tre enda bevarade, nu
utgivna, kompositioner hamnade i Diibensam-
lingen dvs. i det svenska hovkapellets dgo.

Det ror sig om strakensemblemusik av det
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slag som 4ar sa typisk for manga verk i samlingen:
en sonata a 4 i fem sektioner ("satser”) for en
solistisk, bitvis ganska virtuos violinstimma, tva
homofont koncipierade, stddjande violastimmor
“cum Basso Continuo”. Koudal ger en vélbalan-
serad beskrivning av verket och sétter in det i sitt
stilhistoriska ssmmanhang. | Kirchoffs Sonata a 6
tillkommer tva violiner, satserna ar fler och sats-
tekniken mer varierad. Sonaten &r i kéllan ned-
skriven som ett slags pendang (samma
beséttning) till en fyrsatsig svit enligt standard-
upplégget vid mitten av 1600-talet: prelude — alle-
mande — courante — sarabande — gigue. Man kan
halla med utgivaren om att forstastimman &r
mindre idiomatisk dn sonaterna — har foreslas
fléjt som alternativt instrument (man kunde
ocksa tanka sig, vill jag tillagga, violinens vanliga
alternativinstrument sinkan).

Editionsprinciperna foljer vedertagen praxis
och blir mdjliga att i detalj folja upp tack vare att
kéllan &r tillganglig i sin helhet. Tidens oregel-
bundenheter nér det géller taktstreck, ornament
m.m. &r forsiktigt normaliserade liksom general-
bassatsen. Musiken dr absolut vérd att framforas.

| ett sarskilt avsnitt i denna utgava satter Jens
Henrik Koudal in de tre verken i ett vidare socio-
musikaliskt sammanhang och kan tryggt stddja
sig pa egen forskning, liksom pé &ldre och nyare
sekundarlitteratur.

Erik Kjellberg

Svenska sanger r79o—18r0. Utg: Martin Tegen
(Monumenta Musica Sveciae 20), Stockholm:
Edition Reimers 2001, xxiv + 280 s., ill., noter,
ISMN M-66153-182-1

Sett i ett svenskt perspektiv var Skaldestycken och
Musikaliskt tidsférdrif betydelsefulla publikationer
kring sekelskiftet 18oo. Den inhemska produktio-
nen av musikalier var annars inte stor. Sedan 1788
hade Olof Ahlstrém ett nottryckarprivilegium
som gav honom ensamritt att under 20 ar trycka
noter. Férutom de ndmnda publikationerna gav
han ocksa ut Fredmans Epistlar (1790) och Fred-
mans Sanger (1791). Det fanns dessutom en séker
&tgéng pa Ahlstroms utgévor. Sverige var inne i en

utvecklingsvag som innebar att man f6ljde exem-
plen pa kontinenten. Man kopte klaver och gitar-
rer och satt hemma och larde sig spela och sjunga.
Det var herrskapens unga dottrar som spelade
klaver och sjong till eget och andras ndje och det
var unga kvinnor och unga man som underhdll
med gitarr. Visorna var eftertraktade och om man
inte prenumererade pa Musikaliskt Tidsfordrif
eller Skaldestycken, sa fanns det alltid nagon i
omgivningen som hade en prenumeration och
som man kunde besoka for att p& natten sitta och
skriva av sdnger och noter.

Den aktuella utgavan, bakom vilken star
Martin Tegen, har en inledning dar Olof Ahl-
stroms insatser for musiktrycket i Sverige fram-
halls. Har skildras bland annat Ahlstréms privata
kontakter i Stockholm. Hans hustru var slakt
med Anna Maria Lenngren och kretsen kring
Ahlstrdms-Lenngrens — och C. M. Bellman —
blev en plattform for den nya svenska visan.

Tegen strévar efter att ge en “representativ
bild av sangrepertoaren, sadan den publicerades
av Ahlstrém, dock med undantag for Bellmans
samlingar”, som ju utkom under 179o-talets bor-
jan. Ahlstrém sjélv har komponerat ungefar en
tredjedel av sangerna, och Palm &r den efter
honom vanligaste tonséttaren.

Sangerna handlar om vénskap, karlek, Bac-
chusdyrkan, livets fafanglighet, riddaréden, folk-
lig humor, ungdom och var, naturen och
fosterlandet. De flesta sdngerna &r strofiska, men
sju av samlingens hundra sanger ar genomkom-
ponerade. | inledningen behandlas ocksa uppfo-
randepraktiska frégor. Frimst ar det olika
forslagstekniker som diskuteras, hur forslagen
skrivits och hur de ska behandlas i den uppféran-
depraktiska situationen. Dérefter foljer en presen-
tation av tonséttare och forfattare. Har kan man
lisa om allt fran Georg Adlersparre och Ana-
creon, till Fredrik de Ron och Eduard Du Puy,
fran Klopstock till Anna Maria Lenngren och
Olof Ahlstrém. Inledning och presentationer &r
skrivna pa saval svenska som engelska.

Vissamlingen borjar med fem visor fran Musi-
kaliskt tidsfordif 1790. Den forsta, Broder se Balen
av Anna Maria Lenngren och Joseph Martin
Kraus, &r en kort visa pa 8+8 takter. Det &r en
glad och enkel visa till Bacchus ara. Till den andra
visan, Den nya skapelsen, &r text och musik skri-
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ven av Kijellgren. Aven den tredje och fjarde
visan, Ljudet kan vl aldrig hinna respektive I still-
het gémd, &r enkla och lagmalda visor, medan den
femte, Till néjet alla hjertan fika, har en alle-
gretto-pragel och ar livligare 4n de tidigare sang-
erna.

I Musikaliskt Tidsfordrif finns mest populéra
operaarior fran franska, italienska och ibland fran
svenska operor, ofta ar det langa operaarior, duet-
ter och trior som presenteras. Men Martin Tegen
har valt ut de svenska séngerna och samlingen blir
sékert representativ.om man ser enbart till de
svenska kompositionerna.

Sang nr 14 har titeln En 6m saknad af en god
véan och text och musik &r satta av Johan Elers och
av Carl Stenborg. Nagra sidor langre fram hittar
vi sdngen Hvem &r den storste man? av J. H. Kjell-
gren och Johan Wikmanson. Sangen &r hamtad
ur Musikaliskt Tidsfordrif 1793. Dikten dr kort och
dialogartad och varje strof har omkvédet "Hvem
ar den storsta Man?” Till denna sang ar ocksa
Wikmansons autograf ur samlingen Sammelsu-
rium publicerad. Sedan féljer tvd snger med
musik av Olof Ahlstrém, Séng till gladjen och Fre-
drics Valnad — den senare sangen har fatt tva
melodier. Bada sangerna ar hamtade ur Skalde-
stycken och Séng till gladjen &r publicerad tillsam-
mans med sitt originaltryck. Ahlstroms stil &r
enkel och latt att ta till sig.

Langre in i samlingen kommer nagra storre
sanger. Lydia och Arist, Lyrisk monolog med text av
Valerius och musik av J. C. F Haeffner fran
Musikaliskt Tidsfordrif 1798 ar ett utmarkt exem-
pel p& de operaarior som Ahlstrém brukade favo-
risera. Vem rollfiguren ar som sjunger framgar ej.
Stycket &r pa elva sidor och har flera kontraste-
rande avsnitt vad géller tonart, rytmik, tempo.

| en annan sang, Den valvise av Anna Maria
Lenngren och Thomas Bystrém, finns inlagt en
lang (italienskt) koloratur; likasd i ytterligare en
sang, A ma guitarre. 1 Romance av Thomas
Bystrém och med anonym, fransk textforfattare,
narmar vi oss aterigen de operamassiga tiljorna.
Har finns ocksa sdnger med stora textavsnitt.
Sangen Det nya Eden av Franzén och Ahlstrém
har 14 verser och sdngen som foljer, Sang till en
flicka vid hennes mors dod har 18 verser, medan
Forgangligheten slar rekord med sina 21 verser.
Samtliga sénger &r satta i en mycket lattlast piano-
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version, ganska stora noter, mycket luft emellan.
Latta att spela och inte heller svart att sjunga till.

Bokens avslutande “"Kommentarer” rér savil
texten som musiken och det avsldjar att Tegen
gjort stora efterforskningar om varje stycke. Har
kan man l&sa ndr och var dikten trycktes forsta
gangen. Flera dikter publicerades forsta gangen i
Stockholmsposten. Sangen Hoppet av Kraus var
ursprungligen skriven till en text av Bellman.
Kring séngen Lydia och Arist fran 1798 &rs Musi-
kaliskt Tidsfordrif finns en lang diskussion om
vem som egentligen komponerat stycket. Var det
Haeffner, eller var det Valerius, eller var det till
och med Kraus? Med utgangspunkt fran ett
orkestermaterial i Statens musikbibliotek menar
Tegen att det nog var Haeffner som var tonsatta-
ren. Det framgar dven att verket uppforts i orkes-
terversion av Hovkapellet den 22 januari 1820.
Dar finns ocksa en fin kommentar till bokens
sista stycke Sang den 2r augusti r8r0. Dikten
skrevs av Valerius och syftar pa den 21 augusti
1810, da Riksdagens fyra stand bifll forslaget att
vélja fursten av Ponte-Corvo (Bernadotte) till
kungens eftertradare.

Om man ska komma med nagot negativt om
denna fina bok, sa &r det formatet. Boken har 280
sidor och den &r pa 23 x 31 centimeter — inte pre-
cis nagot fickformat och valdigt mycket storre &n
Skaldestycken, som hade ungefar en fjardedel av
den aktuella bokens storlek och Musikaliskt Tids-
fordrif som var ungefar hélften sa stor. Den stora
notbilden hade kunnat bantas ner radikalt och
dnda behéllit den lattlasta stilen. Men dock —
boken &r trevlig och den fyller en fantastiskt fin
funktion.

Eva Ohrstrém

Svenska tungor, en kérantologi r900—r9so/Swedish
tongues, an Anthology of Choirs rgoo—r1950. Utg:
Carl-Gunnar Ahlén. Engelsk éversattning: Sylvia
Dennergren. s cD och bok med kataloguppgifter,
sangtexter, biografiska uppgifter och kommenta-
rer. Collector’s Classics, Vol 9:1-Vv, Caprice 21630.

Carl-Gunnar Ahlén har med 165 klingande exem-
pel pa svensk korsang fran aren rgoo—1950 Gppnat
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vara oron for reflektioner kring sdngtraditioner
och klangideal. Presentationen sker som en redo-
visning i form av en cD-box med en fullmatad
bok, med kataloguppgifter, sangtexter, biografiska
uppgifter och kommentarer.

Inspelningarna ar hdmtade fran fonografcy-
lindrar, lackskivor, matriser, grammofonskivor,
bandinspelningar och optiska ljudfilmer. Statens
ljud- och bildarkiv, Sveriges Radios programarkiv,
programarkivet pa Sveriges Television har tillsam-
mans med privatpersoner forsett Ahlén med kal-
lor.

Valet av inspelningar som utsetts att represen-
tera det svenska korlivet 19oo-1950 har skett med
strévan efter “stdrsta méjliga bredd” (s. 8). Ahlén
urskiljer ett antal betydelsefulla kategorier som
studentkarer, barnkorer, korer fran Svenska kyr-
kan och andra religiosa samfund, korsang i sam-
band med nationella korfester, kammarkorer och
hembygdskorer. Kyrkomusik dominerar — den
sang, som praglades av "den svenska befolkning-
ens gudfruktighet”. | avsnittet ”Svenska korer pa
skiva” (s. 1r7—120) konstaterar han att frikyrkor-
nas korer etablerade sig starkast pa skivmarkna-
den.

I boken ingar en forteckning over "alla kanda
inspelningar av svenska eller svensksprakiga korer
och sangensembler fore den 31 december 1950” (s.
4). Anlén inbjuder korforskare att kritiskt ta del
av dem, lyssna igenom dem, utmonstra tvek-
samma inspelningar, komplettera uppgifterna om
upphovsmén  och  inspelningsférutsattningar.
Dérmed klargdr han en reservation for de for-
tecknade inspelningarna, ndmligen att de ska
betraktas som ramaterial (s. s).

Dispositionen av materialet r inte helt 1att att
orientera sig i. Malgruppen for utgévan ar saval
den korintresserade lyssnaren som den korforsk-
ningsintresserade musikvetaren. Rent praktiskt-
pedagogiskt hade det for bada kategorier under-
lattat att f& kommentartexterna i en foljd, dérpa
cb-skivornas innehall och slutligen den samman-
héallna forteckningen Gver “alla kanda inspel-
ningar av svenska eller svensksprékiga korer och
sangensembler fore den 31 december 19s50”. Han-
syn till en internationell publik &r formodligen
skalet till att en femte cb-skiva hanteras for sig i
en rent engelsksprakig version. Den svenska kom-
mentartexten finns i boken, men inte CD-spérens

innehall.

Kommentartexterna tar upp urvalsprinciper,
historiska forutsattningar for den kérhistoria som
utspelar sig i klingande form, fakta om svensk
skivutgivning och tekniska forutsattningar for
inspelning. Till detta kommer den vélmatade tex-
ten om Eric Ericsons kammarkor och dess rotter.
Den soker en vég till Eric Ericson och det kor-
ideal som fick sin utgdngspunkt pd 194o-talet —
med en spannande koppling till danska forebilder
redan pa 18oo-talet via far och son Rung och
vidare till Mogens Woldike. Det &r en trovérdig
beréttelse med ideliga referenser till klingande
exempel i antologin, d&ven om det ocksa i Gvriga
Europa fanns ett utvecklat intresse att bryta med
romantiska klangideal.

Anlén soker en forklaring till “nyansrikedo-
men och den noga Kalkylerade dynamiken” i
Mogens Woéldikes klangideal. Han menar att
behovet av att demokratisera stimflatningen i den
polyfona musiken kravde att man &vergav de
konsrollsrelaterade klangideal i respektive stdm-
mor, som ditintills praglat korséngen. Mansstam-
morna ville demonstrera sin vokala muskelstyrka
medan kvinnorna behdll sin flickaktighet i ros-
terna. Del i forutsattningen for att kunna dverge
detta odemokratiska klangideal, menar Ahlén, var
att ocksa dverge solfége eller Tonika—do-metoden
som tillampades i sdng- och koérsangundervis-
ningen vid landets dé enda hdgre musikutbild-
ning. Ahlén &r hér inne pa ett intressant sbkande
efter forklaringar till den kristalliskt rena och
intervallsakra tonbildning” som blivit ett sér-
marke for svensk kdrkvalitet av idag. Men att utse
Overgivandet av denna metod som en véasentlig
forutsdttning for att utveckla ett nytt klangideal
forefaller att ga for langt. Metoden sasom den till-
lampades i Stockholm ma ha varit klandervard,
men dess principer &r inte sa generellt negativa for
stimsang som Ahlén havdar.

I avsnittet om de svenska kdrernas historiska
férutsattningar intresserar sig Ahlén framférallt
for de incitament till kérsang som de demogra-
fiska betingelserna gav. Pa 18oo-talet och &nnu
under en stor del av 1900-talets forsta hélft bodde
de flesta manniskor pa landsbygden. Det préglade
korlivet — i kyrkor och méteslokaler sjong man
tillsammans, vilket paverkade och delvis bevarade
klangideal och repertoar. Den stora foérdndringen
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skedde nar ett korliv, som delats av alla delades
upp pa en sjungande och en lyssnande grupp.
Det, menar Ahlén, kom att paverka korverksam-
hetens estetiska normer.

Att Ahlén tycker sig héra en skillnad mellan
de frikyrkliga kérernas sangsatt och de i Svenska
kyrkan verksamma kérerna stimmer delvis med
de inspelningar vi har tillgang till i antologin,
men borde inte leda till den kategoriska instéll-
ningen att allt sjungande i Svenska kyrkan var
blodfattigt. En forklaring ar ju som Ahlén sjalv
séger, att det var frikyrkans kérer som utnyttjade
inspelningsmdjligheterna i Klart stérre omfatt-
ning dn Svenska kyrkans. Dessutom harskade
inom Svenska kyrkan under 1920- och 1930-talen
ett ideal, som gick under bendmningen Ny Sak-
lighet, vilket uppmanade till aterhallsamhet i
uttryck och klangfrosseri, ett ideal som hade
anknytning till det ideal som bl.a. Wéldike for-
medlade.

Kérantologins namn “Svenska tungor” vécker
undran. Nér "tunga” anvands i 6verford betydelse
syftar det pa sprak och sprakbruk, inte pa sang.
Skalet till Ahléns val av denna benimning fram-
gar inte.

Med sin antologi dppnar Ahlén ett omrade
inom dmnet musikvetenskap som hitintills inte
betraktats som ett eget forskningsomrade. Snarare
har inspelningar fungerat som ett komplement
till musikhistorikerns studium av musik fr.o.m.
1900-talet. Timothy Day, chef for avdelningen for
vasterlandsk konstmusik vid ljudarkivet pa Bri-
tish Library i London, visar i sin bok A Century of
Recorded Music, Listening to Musical History
(2000) betydelsen av att man inom d&mnet musik-
vetenskap utvecklar metoder for att arbeta med
inspelat material. Ahléns ingdende redovisning av
inspelningarnas tekniska forutsattningar, svensk
inspelningshistorik, liksom hans jamférande ana-
lyser av ljudbilder motsvarar Days dnskemal och
férvantningar.

Férhoppningsvis kan antologin bli ett incita-
ment for studenter och forskare att utveckla kor-
forskningen i Sverige, formulera dess olika
dmnesomréaden och infallsvinklar — kérers histo-
ria, tonsdttarbiografier, korledarbiografier, hitta
metoder for att utforska klangideal, géra genrebe-
skrivningar och repertoarinventeringar. Utland-
ska korforskare kommer till Sverige for att lara
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mera. D& méste vi kunna visa att vi 4r intresserade
av vart "korkapital” och kompetenta att forvalta
dess historia.

Gunnel Fagius

llkka Taitto: Catalogue of Medieval Manuscript
Fragments in the Helsinki University Library. Frag-
menta membranea 1v:i—. (Publications of the
Helsinki University Library 67—68), Helsingfors:
Helsingfors universitetsbibliotek, 2001, 259 + 227
s., ill., noter, ISBN 952-10-0110-0

Alltsedan tidigt 19oo-tal har nordiska forskare
tagit sig uppgiften att gora kallmaterial till medel-
tida kyrkoséng i Norden &tkomligt genom katalo-
ger, forr mest lappkataloger, numera i form av
backer eller databaser.

Kéllsituationen i Norden utmarks av att beva-
rade handskrivna bocker (codices) ar relativt fa
fran den period som hos oss motsvarar tidig
medeltid. Frdn senmedeltiden daremot — 1400-
och en bit in pa 1500-talet — finns en del codices,
merparten pa papper, i vissa fall férsedda med
noter. Beskrivningar av dem finner man i biblio-
tekskataloger av mycket varierande kvalitet och
tillforlitlighet: i foraldrade kataloger kan litur-
giska handskrifter i gemen felaktigt klassas som
“missale”, dven bocker for tidegérden.

Delar av medeltida musikhandskrifter frén
moo-tal till 1500-talet har ddremot bevarats i frag-
mentariskt och svéridentifierat skick genom att
l6sa pergamentblad darur &teranvénts, bl.a. som
bokomslag. Under Vasatiden delades bdckerna
upp for att, pd havdvunnet satt, anvandas som
bindningsmaterial, frimst for kronans rékenska-
per. Att rekonstruera dessa "stympade” codices ar
en komplicerad men viktig uppgift. Materialet ar
intressant béde for forskning om specifikt nordisk
repertoar och for undersokning av paverkan och
impulser inom kyrkans sang.

Men sjalva katalogiseringen &r ocksa forsk-
ning. For att definiera ett sadant blad (folio), kan-
ske beskuret och delvis forstort, méaste man
forstds kunna latin, garna ocksd noter. Med
anvandning av kunskaper i paleografi, liturgik,
historia, konst- och musikvetenskap — baserat pa
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paleografi, innehall, eventuell utsmyckning (initi-
aler, bilder) — s6ker man bestdmma skriftens till-
komsttid och om méojligt dess geografiska
proveniens. Aven med befintliga elektroniska
hjédlpmedel innebér tillampningen av sddana kun-
skaper likafullt en 16sning av kvistiga problem.

Nar det pagaende projektet Medeltida perga-
mentsomslag (MPO) pa svenska Riksarkivet (RA)
avslutas ar 2003 kommer narmare 20000 sadana
pergamentsomslag i Kammararkivet att vara
inventerade och fortecknade i en databas pa RA.
Samtidigt har llkka Taitto arbetat med katalogise-
ring av fragment i Helsingfors universitetsbiblio-
tek (HuB).

Pé 1920- och 1930-talen gav prof. Toivo Haa-
panen ut tre kataloger pé tyska (Verzeichnisse der
mittelalterlichen Handschriftsfragmente in der Uni-
versitatsbibliothek zu Helsingfors) som resultat av
sitt arbete med bokfragment i HUB, 16sa blad ur
handbdcker for kyrkans méassa och tidegdrd: mis-
salen och gradualen med méssans sanger och lase-
stycken samt breviarier for tidegarden. Liksom
fragmenten i RA hade dessa bundits kring réken-
skaper géllande Sveriges medeltida finska provins
och forvarats i Stockholm. Efter den ryska ocku-
pationen av Finland (1809) 6verférdes de till Abo,
dérpa till Helsingfors, dar omslagen avlagsnades
frdn rakenskaperna (s €j i Stockholm). Taitto har
foljt upp Haapanens knappt pabdrjade arbete
med fragment ur antifonarier, den fjarde viktiga
typen av liturgiska handbdcker.

En katalog i bokform ar en gang for alla slu-
ten. Kompletteringar kan inte goras; enda alter-
nativet dartill ar en ny katalog, medan en databas,
liksom kortkatalogen, har fordelen att kunna byg-
gas pad med eventuellt nya ron. Taitto har dock
valt att fortsdtta med bokformen och komplettera
Haapanens katalogstruktur med utforligare kom-
mentar och faksimildel. Band 2 ger ett svart-vitt
foto (med mattangivelse) av en sida ur varje anti-
fonarie-"compilation” — sa kallar han den grupp
fragment, som enligt hans bedémning har ingatt i
samma handskrivna codex och som darfor fatt
gemensamt signum. Termen verkar vél vald, dels
eftersom den anger forskarens aktivitet, dels da
det i vissa fall kan vara diskutabelt om bladen
verkligen hérrér frén samma bok eller endast fran
samma skrivare eller skriptorium.

I sin inledning till Band 1 ger Taitto en bak-

grund till samlingen och katalogarbetet. Darpa
beskriver han fragmenten/fragmentgrupperna,
som (liksom hos Haapanen) har numrerats och
indelats kronologiskt efter dess (férmodade) till-
komsttid, bedémd pé paleografiska och liturgi-
historiska grunder. Néra goo folios fran tiden ca
moo—1530 har sammanforts till 203 grupper eller
“compilations” av olika omfattning: ett enda blad
eller — pafallande ofta, sarskilt jamfort med de
svenska fragmentsamlingarna — manga blad, som
mest 32 stycken.

Bladens plats i handskriften visas genom en
skiss av dess formodade plats i ldggen. Kodikolo-
giska data, sasom bladets eller skriftspegelns stor-
lek, spalter, textens borjan och slut pa varje blad,
redovisas noggrant. Om texten pa ett blad fortsat-
ter dér ett annat, med samma paleografiska och
innehallsliga kéannetecken, slutar s& kan man for-
stds forutsatta att de harrér fran samma hand-
skrift. Likhet med blad i HuUB anges i
forekommande fall, liksom samhdrighet med
blad i rRA, dér Taitto undersokt serien "Finska
Cameralia’. Mer fordjupat studium av MpO-data-
basen skulle troligen ha resulterat i att annu fler
blad bestdmts tillhéra gemensamma kéllor.

Tidsbestdmning &r en vansklig uppgift, med
tanke pa att vissa skrivare forefallit skriva mer
alderdomligt 4n andra. Att bestimma ursprungs-
ort eller liturgisk tradition (handskriftsfragmen-
tets stifts- eller ordenstillndrighet) kan vara minst
lika vanskligt, stundom omgjligt. Innehallet ar en
viktig ledtrdd, men de tidiga handbdckerna
importerades och etablering av stiftstraditioner
drojde, varfor forskaren riskerar att hamna i en
"honan-och-agget-problematik”, t.ex: Ar kallan
frén Abo stift eller en dominikansk forlaga? Fog-
darnas paskrifter om rakenskapernas respektive
ursprung ger inga sékra besked om i vilken
socken handskriften anvants, langt mindre var
den tillkommit. Manga rikenskapsbocker bands
centralt i Stockholm. Handskrifter &r ocksé i hog-
sta grad mobila, liksom de méanniskor som skrev
dem. Man fér dock intrycket att Taitto frestas
utlésa finlandsproveniens &ven i vissa diskutabla
fall.

Under 19o0-talet har fragmenten anvénts av
svenska och finlandska forskare. Katalogen med
beskrivningar pa engelska underlattar betydligt
for en storre, internationell forskargrupp att stu-
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dera materialet och undersdka det ur olika pro-
blemstéllningar. Oversittningen till engelska och
terminologin kunde dock ha forbattrats genom
sprakgranskning. Taitto har nyligen visat resultat
av arbetet med katalogen i form av en vacker fak-
similutgdva, Missale Aboense, med fragment som
visar betydande delar av méssliturgin i Abo stift.
Han skriver sina kommentarer dar, liksom i sina
tidigare publikationer, pa finska, vilket undandrar
hans resultat frdn bedémning och diskussion av
andra an finsktalande kollegor. Vi som skriver pa
finska och svenska inom “smala” sektorer av
musikvetenskapen har allt intresse av att, atmins-
tone parallellt, publicera resultaten pa nagot av de
storre spraken. Man instimmer garna i Ilkka Tait-
tos férhoppning att hans katalog ska bidra till att
materialet ska anvandas av en yngre generation
forskare — en inte enbart finsk, utan &ven interna-
tionell forskarkrets.

Ann-Marie Nilsson

The Organ as a Mirror of Its Time. North European
Reflections 1610—2000. Red: Kerala J. Snyder,
Oxford: Oxford University Press 2002, 374 S., ll.,
noter., CD, ISBN 0-19-514415-§

Kein Instrument ist in solchem AusmafR mit his-
torischen Uberlegungen und Standort- bestim-
mungen verkniipft wie die Orgel. Das zeigte sich
erst krzlich auf spektakuldre Weise im Streit um
den Orgelneubau in der Dresdner Frauenkirche.
Die Orgelbewegung des 20. Jahrhunderts, in der
sich dieses historische Denken zum ersten Mal in
Institutionen und Organisationen niederschlug,
galt lange Zeit als eine deutsche Angelegenheit.
Man sah sie begriindet in der historischen Situa-
tion Deutschlands nach dem 1. Weltkrieg: daru-
ber hinaus war die Wendung gegen die
Lromantische” Orgel Teil der umfassenden, in
hohem MaR ideologisch geprégten Opposition
gegen das 19. Jahrhundert (vgl. das von H.H.
Eggebrecht veranstaltete \Walcker-Symposium
Orgel und Ideologie 1983, Murrhardt 1984); der
Beitrag Fritz Heitmanns (S. 261—265) dokumen-
tiert diese Ausgangssituation. — Der heutige
,organ historicism‘, in dem die Aktivitaten zur
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Restauration und zu historisch orientierten Neu-
bauten gebiindelt sind und der seine Impulse nur
noch (oder seit einiger Zeit wieder) zum Teil aus
Deutschland, wesentlich starker aber aus den
Niederlanden, Danemark, Schweden, den usA
und neuerdings auch aus Japan bezieht, hat sich
von diesen Urspriingen weit entfernt. Er ist ein
internationales Phdnomen geworden, in dem die
einzelnen ideologischen Motivationen und Fixi-
erungen (Joel Speerstra S. 322) wie die wechseln-
den Bilder in einem ,scrying glass‘ erscheinen und
der weitgehend in der pluralistischen Grundten-
denz der Postmoderne aufgeht.

Der vorliegende Band dokumentiert den der-
zeitigen Stand des ,organ historicism* auf eine
neuartige Weise: er begreift die Orgel als ,histori-
cal and aesthetic mirror* in dem sich die jeweili-
gen historisch relevanten Tendenzen in Raum
und Zeit widerspiegeln. Die Herausgeberin Ke-
rala J. Snyder (S. 1) formuliert als zentrale These,
,that organs have stories to tell about the times in
which they were built that go far beyond the mu-
sic that was played on them‘. Dementsprechend
ist er aufgebaut als eine Reise durch vier Jahrhun-
derte innerhalb des geographischen Raums von
Mittel-und Nordeuropa, wobei der Blick ver-
standlicherweise schwerpunktmaéRig auf Schwe-
den gerichtet ist, gab doch die Fertigstellung der
norddeutschen Orgel in der Orgryte Neue Kirche
in Goteborg durch ein international zusammen-
gesetztes Spezialistenteam im Rahmen des von
Hans Davidsson geleiteten Forschungsprojekts an
der Universitdt Goteborg den Anla zu dieser
umfassenden Darstellung, in der Kulturge-
schichte und Organologie perfekt ausbalanciert
sind. In ihrem ,Postludium’ betont Kerala J. Sny-
der, dal? es bei diesem Projekt nicht um die Re-
konstruktion eines individuellen Instrumentes,
sondern um die Wiedergewinnung eines be-
stimmten Klangbildes ging: ,that of a large organ
for a Hanseatic city, in the style of Arp Schnitger,
tuned in pure quarter-comma meantone. (S.
342). Dieses Klangbild wird verstanden als histo-
risches Phanomen, das innerhalb einer Konstella-
tion von  bestimmten  gesellschaftlichen,
politischen, ©konomischen, theologischen und
asthetischen Bedingungen entstanden ist und in-
nerhalb dieses historischen Netzwerkes be-
stimmte Funktionen erflllt hat, die sich stdndig
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ver&ndern. Auf der Reise durch die vier Jahrhun-
derte werden sechs Orgeln aus dem skandinavi-
schen Bereich besucht, die unter verschiedenen
sozialen Bedingungen und unter dem EinfluR
von unterschiedlichen historischen Tendenzen
gebaut wurden, die aber dennoch ,some interes-
ting interrelationships* (S. s5) erkennen lassen. Sie
werden jeweils in den Kontext ihrer Erbauungs-
zeit gestellt, dartiber hinaus wird ihre Geschichte
bis in die Gegenwart hinein verfolgt. Fir das 17.
Jahrhundert stehen zwei von Herzog Heinrich Ju-
lius von Braunschweig-Wolfenbuttel initiierte In-
strumente: die urspringlich fur das Schlof3
Hessen gebaute Compenius-Orgel auf Schlof3
Frederiksborg (Harald Vogel) und die SchloRor-
gel in Grdéningen mit ihrem revolutiondren Pedal
als ,Ideal of Germanness*' (David Yearsley S. 9s).
Fur das 18. Jahrhundert ist die von Johan Nic-
las Cahman in der mittelschwedischen Stahlar-
beiterstadt Leufsta Bruk gebaute 28-registrige
Orgel das Reiseziel, von dem aus sich der Blick
auf die weitgehend unbekannte schwedische
Orgellandschaft dieser Zeit richtet (Axel Unner-
bick, Eva Helenius-Oberg, Pamela Ruiter-Feen-
stra, Goran Blomberg). Fir das r9. Jahrhundert
gibt die einzige im skandinavischen Raum von
Aristide Cavaillé-Coll gebaute Orgel in der Jesus-
Kirche in Kopenhagen (1890) AnlaR zur Charak-
terisierung dieses Erneuerers der ,konservativen
Revolutionérs” unter den franzésischen Orgel-
bauern und zur Untersuchung seines Verhéltnis-
ses zum gleichzeitigen Orgelbau in Deutschland,
représentiert durch Eberhard Friedrich Walcker.
Unter seinem EinfluR verlagerte sich das Leitbild
fur die skandinavischen Organisten und Orgel-
bauer im letzten Jahrzehnt des 19. Jahrhunderts
von Deutschland nach Frankreich (Sverker Jul-
lander, Jesse E. Eschbach, Lawrence Archbold,
Paul Peeters). Wichtig ist der Hinweis, daf} der
Chefintonateur der Firma Cavaillé-Coll, Félix
Reinburg, 1895 die Restaurierung der Compe-
nius-Orgel in Frederiksborg leitete, so daf sich
eine direkte Verbindung zur spéteren skandinavi-
schen Orgelbewegung ergibt. In deren Anfangen
spielte die Oskarskirche in Stockholm eine
herausragende Rolle. lhre 1903 von der Firma
Akerman & Lund gebaute Orgel folgte im
wesentlichen den Prinzipien Cavaillé-Colls, und
der von 1907 bis 1943 dort wirkende Organist

Patrik Vretblad betrieb eine vorbildliche Pflege
des zeitgendssischen — hauptséchlich franzdsi-
schen und franzésisch inspirierten — Repertoires.
Sein Nachfolger Alf Linder war in den r9soer und
1960€r Jahren die treibende Kraft in der skandi-
navischen Orgelszene. Zundchst konzipierte und
realisierte er den Neubau der richtungsweisenden
Marcussen-Orgel (fertiggestellt 1949); dadurch
inspirierte er den Orgelbau in ganz Skandinavien
und begriindete ebenso die jahrzehntelang ein-
zigartige Position der Erbauer-Firma wie die Eta-
blierung der Orgelmusik im schwedischen Radio-
und Schallplattenrepertoire (Kimberly Marshall).
Nicht weniger einfluRreich war sein Wirken als
Lehrer jener Generation von Komponisten und
Organisten, die um 1960 — angeregt von den
Darmstadter Ferienkursen und durch die Orgel-
werke Olivier Messiaens — gemeinsam mit
Gyorgy Ligeti einen neuen Stil postserieller
Orgelmusik etablierten (Martin Herchenrdder).
In diesem Zusammenhang hat vor allem der
Beitrag von Bengt Hambraeus, der seine eigene
kompositorische Entwicklung und sein Zusam-
menwirken mit Karl-Erik Welin schildert, einen
hohen Authentizitdtswert. — Abgerundet wird der
Band durch allgemein-, technologie- und kultur-
historische Betrachtungen zu einzelnen Epochen
und Regionen (Gisela Jaacks, William Porter,
Hans Davidsson, Celia Applegate, Gdran Sdder-
strom, Barbara Owen). Weiterhin ist dem Band
eine cD mit sechs dokumentarischen Interpreta-
tionen beigegeben.

Der Band macht deutlich, daR die entschei-
denden Initiativen fur die Entwicklung des
Orgelbaus wenigen herausragenden Organisten,
Orgelbauern und Mézenen zu verdanken sind.
Das Zusammenspiel dieser Persdnlichkeiten in
ihren unterschiedlichen Funktionen zu thematisi-
eren und damit den gesellschaftlichen Stellenwert
und die Aktualitat der Orgel umfassend zu doku-
mentieren ist der Herausgeberin und den Auto-
rinnen hervorragend gelungen.

Arnfried Edler
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Christina Tobeck: Karl Birger Blomdahl. En
musikbiografi med inriktning pa forhallandet mel-
lan ord och ton i hans tidiga produktion. Del 1—2.
Diss. (Skrifter fran Institutionen for musikveten-
skap, Goteborgs universitet, nr 73), Goteborgs
universitet, 2002, 472 + 467 s., ill., noter, 1SBN
91-85974-70-6

Manga ars hingivet arbete ligger bakom Chris-
tina Tobecks magistrala doktorsavhandling om
Karl-Birger Blomdahl. | praktiken &r det ratt fa
svenska doktorsavhandlingar i humaniora som
inte spranger for de av statsmakterna rekommen-
derade omfanget. Och hér har vi nu ett arbete
som gor det med rdge. Men hur detta vildiga
omfang — ca 940 sidor fordelade pé tva volymer! —
motiveras forblir oklart. Som framgar av titeln ger
avhandlingen inte en komplett "bild” av Blom-
dahl och hans musik, utan gor halt mitt i tonsét-
tarens Kkarriar, narmare bestamt vid artalet 1953
med oratoriet | speglarnas sal som avhandlingens
piéce de résistance (kapitel 21). Har serveras lasaren
inte bara en minutios genomgang av verket i alla
dess enskildheter — stort utrymme &gnas tillika
verkets genes och den datida receptionen, sam-
manlagt ca 220 sidor (ett i sig fullt acceptabelt
omfang for en modern doktorsavhandling).

Innan vi har kommit sa langt i framstallningen

har forfattaren lett oss pa en lang resa genom

Blomdahls liv och verk: ssmmanlagt 20 kapitel av

varierande dimensioner och innehall.

De finns fyra syften med detta arbete enligt

formuleringarna pa s. 35 (del 1):

— att undersoka hur och varfor Blomdahls bené-
genhet att inférliva utommusikaliska idéer i
sin musik forandras Over tiden fram till
omkring 1950,

— att belysa férhallandet mellan ord och ton i de
verk, dar sédant kan pavisas,

— att klarldgga vilka utommusikaliska idéer
Blomdahl gestaltar,

— att studera vilken relation som rader mellan
liv och verk.

Man kan till att borja med fraga sig om dessa fra-
gor framstar som lika intressanta och relevanta
idag som de antagligen var under Blomdahls livs-
tid (1916-68). Forestdllningen om en ideologibe-
friad musik var stark under den langa

128

efterkrigstiden — i hog grad hérde Blomdahl till
dem som ville skapa i ett stréngt, absolut-musika-
liskt rum med den “innehallslésa” instrumental-
musiken i centrum. Att han sedermera "avfoll”
fran sin stranga estetik ar sedan lange vélkéant och
diskuterat. Christina Tobeck tar upp traden och
redogor detaljerat for det intresse for andra konst-
arter som Blomdahl under sina utlandsresor
inspirerades till och efter hemkomsten alltmer
kom att omsatta i sin praktik. | forsta hand &ar
hans samarbeten med koreografen Birgit Akesson
och poeten Erik Lindegren avgorande.

Som en rod trad genom avhandlingen gar
Christina Tobeck pa jakt i Blomdahls verk efter
dolda, underliggande budskap eller "program” av
utommusikalisk art. Och hon menar sig kunna
pavisa ett dolt program i de tva forsta satserna av
Blomdahls forsta symfoni (1943). Av det bevarade
skissmaterialet framgar att nagra strofer ur Teg-
nérs idealistiska dikt "Det eviga” har utgjort mot-
tot. Denna tidiga litterara anknytning har hittills
varit okand och oredovisad av tonséttaren.

Senare tar Tobeck upp det mer kdnda Blom-
dahlverket Pastoralsvit for strakorkester (1948),
dér Blomdahl visserligen erkdnde den litterdra
anknytningen (Lindegrens Sviter) samtidigt som
han emfatiskt havdade att nagot egentligt sam-
band mellan dikt och musik inte foreldg. Overhu-
vudtaget ter sig den datida diskussionen om
eventuella kopplingar mellan dikt och musik i
detta och andra verk som nagot av en moralisk
och estetisk stridsfraga pa ett satt som idag kan
synas nagot fraimmande. 1 sitt valdiga analysblock
pa néra 7o sidor (kapitel 12) tycker sig avhand-
lingsforfattaren — trots tonséttarens puristiska
grundinstallning — kunna finna formella, detalje-
rade samband mellan dikt och musik.

Nér det géller avhandlingens musikanalys
stodjer sig Christina Tobeck framfor allt pa
Christian Floros och (den sene) Ingmar Bengts-
sons pladering for en, 1at oss kalla det, innehall-
stolkande musikanalys. | en sadan bereds plats for
saval biografiska som miljomassiga och kultur-
praglade forhallanden. Hos en litteraturforskare
som exempelvis Ulla-Britta Lagerroth sdker och
finner avhandlingsforfattaren stod for en biogra-
fisk, vetenskapligt grundad kontextualisering av
analysen. Den typ av ndrldsning som Tobeck
genomfor &r en samkoérning av mddosam, och
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ocksa for lasaren ratt trottande, sats-for-sats res-
pektive takt-for-takt beskrivning av verket i kom-
bination med ett hermeneutiskt tolkande av de
musikaliska elementens tadnkbara mening. Fram-
stéllningen féljer saledes verkens successiva for-
lopp. Det finns lyckligtvis gott om notexempel
genom hela avhandlingen. Vad som saknas &r tyd-
liga principer for dessa extensiva analyser, ja stun-
dom rena beskrivningar av handelser i notbilden.

Att det réder ett mer uppenbart samband eller
parallellitet mellan dikternas innehall och struk-
tur och musiken &n vad Blomdahl sjdlv medgav
vill forfattaren visa och lyckas delvis med. Men
det finns ocksa gott om férmodanden: ”"Musika-
liskt slutar satsen med en stegring, som tycks
vilja ['] ssmmanfatta kénsloldget. Anteckningarna
i Blomdahls exemplar av diktsamlingen talar for
att hans tankar kan ha gétt i dessa banor” (del 1, s.
282). Mer Overtygande ar behandlingen av | speg-
larnas sal, men dar ror det ju sig ocksa om en
regelrdtt interaktion mellan ord och ton i ryt-
miska och koloristiska spel.

Forfattaren sysslar i sin avhandling med
mycket annat d&n med “sjalva musiken”. For det
biografiska har hon kunnat anvénda sig av Karl-
Birger och Eva Blomdahls dagbdcker och anteck-
ningar i privat 4go och den viktiga brevvéxlingen
mellan Blomdahl och den danske tonsattarkolle-
gan Leif Kayser.

De rent handboksrefererande avsnitten om
oratoriets och monodramens historia under 19oo-
talet, om alla mdjliga hdndelser och tendenser i
1900-talets svenska musikhistoria &r kanske i och
for sig intressant lasning, men saknar stod i
avhandlingens vetenskapliga struktur. Det hade
varit onskvart med en tydligare redovisning av
principiella musikhistoriska och kéllkritiska pro-
blem. Forfattaren har inte klargjort sin position i
forhallande till sina tva liromastare och inspirato-
rer Bo Wallner och Ingmar Bengtsson. Bada
kommer nu att fungera som leverantdrer av vik-
tiga uttalanden som aktorer i svenskt musikliv
aren kring 1950 och senare (géller framfor allt
Wallner) som mer distanserade observatérer och
historieskrivare. Det hade varit ytterst valgérande
med en principiell diskussion kring samtidsforsk-
ningens villkor och de rollspel som forskaren ris-
kerar att bli involverad i pa olika satt. Beklagligt
&r att Christina Tobeck — annat &n svalt och flyk-

tigt — inte tar stélining till de iakttagelser, proble-
matiseringar och resultat som lagts av en rad
svenska musikhistoriker pad 1990-talet. Det
senaste halvseklets svenska konstmusikhistoria &r
ett forpliktande arv och darfor vard en kontinuer-
lig, serios diskussion.

Det finns en hel del formella brister i denna
avhandling: fotnotstekniken &r inte sarskilt
genomtankt och det finns ofdrklarliga luckor i
den redovisade litteraturen. Manga i huvudtexten
anforda arbeten — stora och mindre — saknas helt i
litteraturforteckningen — vilket maste anses strida
mot vedertagen praxis.

Till avhandlingens stora fortjanster hor forfat-
tarens varme och inlevelse i sitt livsverk formedlat
genom ett l4ttlast och levande sprak.

Erik Kjellberg

Bo Wallner: Profiler. Fem esséer om svensk tonkonst
under forra seklet (Kungl. Musikaliska akademiens
skriftserie nr 97), Stockholm: Kungl. Musikaliska
akademien, 128 ., ill., noter, I1SBN
91-89038-24-X

2002,

"Essan — som uttrycksform — har lange inspirerat
mig. Samtidigt som den kraver en vetenskaplig
noggrannhet 6ppnar den mot fria associationer
och ett personligt sprak.” Med denna reflektion
inleder Bo Wallner sin slutkommentar i boken
Profiler. Hér finns en underforstadd gransdrag-
ning mot & ena sidan den vetenskapliga textens
stranghet och objektivitet och & andra sidan jour-
nalistikens bristande akribi.

| de fem essderna tecknar Wallner ur olika
perspektiv lika manga svenska tonsattarprofiler
frdn 1900-talet. Texterna, som samtliga varit
publicerade tidigare, har forts ssmman i ett este-
tiskt tilltalande héafte. Ska det ses som en Musika-
liska akademiens hyllning infor forfattarens
forestaende 8o-arsdag?

Efter artiklarna foljer en forteckning over
Wallners skrifter fran 1985 till 1999. Forst i raden
star Lodet och spjutspetsen. Den boken gavs ut som
en forsenad festskrift och summering av det sym-
posium om konstnérligt utvecklingsarbete som
anordnades i samband med 6o-arsdagen. Lodet
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och spjutspetsen ar ocksé titeln pa den brett upp-
lagda esséd av Wallner sjalv som inleder boken,
“ett slags positionsbestdmning av ett livsverk”, for
att 1ana Hans Astrands formulering i forordet.
Dérefter kommer en 15 sidor lang forteckning
dver Wallners skrifter 1946—8s.

I mer &n ett halvt sekel har Wallner varit verk-
sam som skribent. Han har format sina texter
efter malgrupp och andamal, men oavsett artik-
larnas funktion och stilistiska nivé, praglas de all-
tid av en nérhet till den musik han vill férmedla
kunskap om. Det & symtomatiskt att det var
Wallner som myntade ordet "musiksvenska” pa
1970-talet.

Hans magnum opus &r biografin &ver Sten-
hammar. Men en stor del av de 6vriga texterna
handlar om tonséttare han samarbetat med och
inte séllan &ven réknar till sina vénner. Hur ofta
har han inte framhallit vikten av att skapa kéllor.

Av de hér aktuella essderna &r det endast den
om Natanael Berg som inte bygger pa personlig
kontakt med tonséttaren. Den texten handlar om
Bergs tvd ungdomsverk — en soloséng och en
symfonisk dikt — med anknytning till Nikolaus
Lenaus dikt "Traumgewalten”. Artikeln publice-
rades forsta gangen 1979. Bergs symfoniska dikt
hade framforts vid en radiosand konsert sex ar
tidigare i samband med STIM:s so-arsjubileum;
Berg horde till stiftarna. Verket hade da inte
klingat i etern sedan r9s1. Under det fortsatta
1970-talet foljde reprissandningar s gott som
varje ar. Detta verk, av Wallner karakteriserat som
“ett av de allra basta och intressantaste i svensk
musik fran &ren kring 1910”, hade alltsé lyfts fram
ur glémskan och befunnits dga betydande kvali-
téer.

Hur oriktig for att inte sga of6rskdmd fann
han da inte den bild som Herbert Connor ger av
Berg i boken Fran Midsommarvaka till Aniara
(1977). Dér vilar ett 16jets skimmer dver tonsatta-
ren. Genom att — till skillnad fran Connor — ta
sin utgangspunkt i ett studium av musiken ater-
uppréttar Wallner Natanael Bergs konstnérliga
vérdighet.

I likhet med Berg hérde dven nésta tonsattare
till Stenhammars fa elever: Hilding Rosenberg.
Av dennes Gvervéldigande produktion stdr har
strékkvartetterna i fokus. Den forsta tillkom 1920,
och de sista komponerade han som 8o-aring 1972.
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Wallner studerar kvartetterna utifran Rosenbergs
konstuppfattning och hans utveckling som ton-
sattare. Framstéllningen berikas av tankarna kring
hur musiklivets intresse for genren har skiftat
genom aren. “so-talet &r ett strakmusikens decen-
nium”, skriver Wallner.

Aren 1956-57 komponerade Rosenberg, till
synes i ett svep, ett halvt dussin kvartetter. Wall-
ner berdttar hur tonsattaren 4t tackelset falla och
presenterade strakkvartetterna nr 7—12 efter en
middagsbjudning. Den gangen var gasterna i det
rosenbergska hemmet endast tvd: Otto Kyndel
och Wallner. Men som lasare far nu ocksa vi kéns-
lan av att vara med om detta musikhistoriska
6gonblick!

Essdn om Sten Broman har rubriken "Den
foga kande”. Wallner har format sin bild av Bro-
man utifrin deras méngariga samarbete inom
ramen for 1ScM; hojdpunkten blev varldsmusik-
dagarna i Stockholm 1956. Har handlar det séle-
des inte om den spektakulére posdren Broman,
utan om den noggranne organisatdren, darav
rubriken.

Den mangsidigt begdvade Broman var bland
mycket annat &ven skribent och tonsattare. Ar
1933 publicerade tidskriften Spektrum en stor arti-
kel av hans hand om den nya musiken, dar han
gar till angrepp mot romantiken. Wallner laser
den “som en ung tonsattares credo och partsin-
laga”. Han stéller den dar formulerade estetiken i
relation till Bromans jamngamla andra strakkvar-
tett och pavisar Gverensstammelser mellan de
ideal som foresprékas i texten och gestaltningen
av det musikaliska materialet i kvartetten. Detta
ar en av de fa analytiska studier som Gver huvud
taget existerar om Bromans musik.

Flera av esséerna handlar, som framgatt, om
kvartettkomponerande — sa aven den avslutande
om Daniel Bértz. Med dennes strakkvartett nr 3
fors historieskrivningen fram till den ddesdigra
varvintern 1986. Tonséttaren medger i ett brev att
statsministermordet avsatt spar i musiken. Bortz
har sedan l&nge ett djupt politiskt engagemang.
Detta for osokt in pd problemkomplexet musik
och politik och dédrmed &ven musikens méjlighet
att formedla budskap. N&r det galler Bortz
manga sinfonior & Wallner 6vertygad: "Musiken
ropar ju ut nagot!” Uttryckskraften drabbar och
oroar.
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En etisk hallning infor konsten delar Bortz
med sin lérare Ingvar Lidholm &ven om deras
konstnérliga vagar bar &t skilda hall. Musiken &r
ingen lek. Ocksa det fruktbara forhallandet till
traditionen binder dem samman. Deras konstnér-
liga fornyelse sker med djupa rétter i det musika-
liska arv som de omfattar bade som praktiska
musiker och som vél skolade tonséttare. Essén om
Lidholm har rubriken A cappella-méstaren”.
Den tar sin utgangspunkt i Laudi (1947), denna
milstolpe i svensk korhistoria.

"Det finns inget instrument som mannisko-
rosten”, sdger Lidholm i ett citerat samtal. Med
erfarenheter av den manskliga rostens majligheter
och kénslighet infér de vokala uttrycksmedlen
har Lidholm berikat repertoaren med manga
betydande verk i olika former och format; Wall-
ner inbegriper &ven verk med instrumentala
inslag i sin framstéllning. Ett centralt &mne blir
tonsattarens val av texter.

Var for sig och sammantaget ger de har fem
essderna atskillig vérdefull kunskap om skapande
arbete och 1900-talets svenska musik. Nej, ordet
kunskap &r allfor ytligt. Har handlar det om insik-
ter formedlade med en medvetenhet om spréakets
och formens avgorande betydelse for att innehél-
let ska na fram till lasaren.

Christina Tobeck

Jeanette Wetterstrém: Stor opera sma pengar — ett
operativt foretag och dess ledningshistoria. Diss.,
(Research reports / School of Business, Stock-
holms universitet; 2001:6), Stockholm: Carlsson
Bokfdrlag, 2001, 352 S., ISBN 91-7203-404-1

Vilka &r de finansiella och estetiska férutsattning-
arna for att driva en teater? Hur kan performing
arts management appliceras pa ett operahus? Vilka
egenskaper finns hos en arts manager? Se dér de
centrala fragestallningarna i denna avhandling
som soker en beskrivning av "relationerna mellan
ekonomi/estetik, en illustration av ledningens
varierande strategier i ett ekonomiskt handlande
inom olika historiska formationer, samt den insti-
tutionella kontexten”.

Att driva ett operahus bestams av saval musi-

kaliska och teatrala tolkningsforetrdden som de
ekonomiska processernas organisation. Att leda
en teater &r en gammal praktik vars teoribildning
ar synnerligen ung, men vad sker i moétet mellan
modern ekonomisk styrning och management?
Det &r detta som Jeanette Wetterstrom vill belysa
och utforska. Hennes arbetet har inspirerats av
bl.a. Michel Foucaults studier om vetandets arke-
ologi. Analysen beskriver de historiska villkoren
for mojligheterna att leda professionella opera-
ensembler i ett stort operahus. Framvéaxten av
grand opéra-stilen medfor ocksa att ekonomisk-
administrativa rutiner for att handha dessa gigan-
tiska rorelser av konst och ekonomi maste utbil-
das. Stor opera kréver vidare ett tydligt 4gande,
regelbundna anslag och en modern uppfattning
om planering, samordning och distribution av de
ekonomiska resurserna. Allteftersom kostnaderna
okar uppstar en diskurs for att sakra inkomstkal-
lorna genom s.k. symboliska tillgangar. Avhand-
lingen lyfter fram olika forestéliningar om
“institutionen” och dess begreppsliga omvand-
lingar, kopplade till uppfattningen om en admi-
nistrativ. kontinuitet som den huvudsakliga
principen inom en diskurs, t.ex. en strategi for
styrning av produktionskostnader.

Som det praktiska exemplet har forfattaren
valt Kungliga Operan i Stockholm med fyra peri-
oder av historiskt styrelseskick: 1772 hovteater,
1809 pliktteater, 1898 teaterbolaget och 2000
musikteater. Under dessa perioder kan man ocksa
se en tydlig karaktar pa operachefen: hovmannen,
den civile tjdinstemannen, konstndren och en
nutida arts manager.

Jeanette Wetterstrom har skrivit en informa-
tiv och stéllvis lattlast bok om hur man forsoker
kombinera estetisk beddmning med ekonomisk
vérdering och hur man bést kan driva och leda en
konstnérlig verksamhet. Efter en inledande forsta
del om den civiliserade ménniskan dar den "fou-
caultska” och "bordieuxska” diskursen understun-
dom kan bli val snérig for saval nutida
operachefer, publik som operaforskare, vidtar
beskrivningen av Kungliga Operan under fyra
skilda typer av ledarstrukturer. Har har forfatta-
ren med god smak anvént sig av det rika arkiv
som operan hérbérgerar. Vi forsvinner in i histo-
riska hdndelser och rum och kontrasten blir
pataglig mot den starkt teoretiserande forsta
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delen av avhandlingen. Det enda som kénns lite
nattstandet ar diskussionen kring modern musik-
teater och dd med utgangspunkt fran Felsenstein.
Nyare teorikoncept kring musikteaterns drama-
turgiska problematik, inkluderandet en ekono-
misk diskurs, kunde ocksa ha forts fram (t.ex.
Brook, Miller, Chereau).

Avhandlingen ar hallen i en essaistisk ton och
de skilda avsnitten droppar ibland in pa ett nara
nog impressionistiskt satt, vilket gor att det kan
bli svart att hanga med i tanken. Dispositionen &r
loslig vad galler de mindre delarna, négot som
ocksa bidrar till en fragmentisering av de storre
linjerna. Detta gor det svart att bedoma vad arbe-
tet har lett fram till. Man far en startpunkt och
sedan lotsas man runt i teoribildningar och arkiv-
material. Skeenden och processer uppenbaras och
beskrivs, men sacken knyts aldrig riktigt ihop.
Konklusionen blir att forfattaren finner exempel i
den praktiska teaternivan som bekréftar teorin.
Resan &r tvivelsutan angenam och underhallande,
men vad kan en véxande operaindustri i form av
operahus, fria grupper, festivaler osv. lara av det
som hér laggs fram?

Lite synd &r det att ingen diskurs gérs mot en
annan form av operaftretag, ndmligen den ita-
lienska impressarien under t.ex. 18oo-talet, vilken
hade pengarna pa fickan. Da stod ad hoc-los-
ningar som spdn i backen, och hela operacirkusen
var satt pa hjul och reste runt. Detta kunde ha
utgjort en kontrast till den stationdra institutions-
teatern. Det vore dessutom intressant att ha foljt
forfattarens resonemang i perspektivet av de pro-
cesser som John Rosselli tar upp i sin bok om den
italienska operaindustrin, ett arbete som ocksa
finns i avhandlingens litteraturlista.

Icke desto mindre &r det ett ndje att 1&sa Jea-
nette Wetterstroms text. Den visar med 6nskvard
tydlighet att kultur och ekonomi &r skilda falt och
att ledning av en operaverksamhet begrédnsas av
faktorer som ligger utanfor saval konstarten sjalv,
som den ekonomiska hanteringen. Komplexite-
ten i operan som konstform aterfinns ocksa i han-
teringen av dess ledarskap och ekonomiska
diskurs.

Anders Wiklund
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Per Vollestad: Jeg baerer min hatt som jeg vil.
Christian Sinding — en komponist og hans sanger.
Diss., Oslo: Norges musikkhggskole, 2002, 426
s., noter, ill., 3 CD, ISBN 82-7853-029-7

Per Vollestads avhandling om Christian Sinding
kan ur flera aspekter ses som en milstolpe i norskt
muskliv. Den &r dels den forsta avhandlingen vid
Norges musikhdgskola i Oslo, dels den forsta
inom den konstnarligt-kreativa varianten inom
musikvetenskaplig forskarutbildning i Norge.
Dessutom ger den vdlkommen uppmarksamhet
at av en av Norges storsta, men &tminstone i
Sverige kanske mest forbisedda, romanskomposi-
torer.

Vollestad vill i avhandlingen férena en veten-
skaplig framstéllning med en konstnérlig tolk-
ning av ett antal av Sindings sanger och soker
efter ssmmanhang mellan komponistens liv och
hans verk, framst genom hans textval i séngerna.

Avhandlingen &r indelad i tre delar: biografi,
analys och interpretation. Tre cD-skivor med
sammanlagt 118 av Sindings 2so sdnger medfoljer
avhandlingen, som &ven innehaller register, sang-
texter och férteckning 6ver inspelningar gjorda
1903—1929.

Forsta delen & den mest omfattande och
djuplodande och bjuder stundtals pé riktigt span-
nande lasning. Den &r mycket valskriven och
informativ, och forfattaren behandlar sitt material
med sympatiskt engagemang. Vollestad har delvis
anvént sig av hittills ok&nt kallmaterial, bl.a. Sin-
dings nerpackade och i Norsk Folkemuseum for-
varade — och bortglémda! — arbetsrum. | inled-
ningen placerar forfattaren Sinding i ett
konstmusikaliskt sammanhang dar redan existe-
rande dikter tonsétts. Har har det dock insmugit
sig en groda, for inte startar vél soloséngens histo-
ria under r7oo-talets forsta halft med tanke pa
alla tidigare existerande sangsamlingar, allt ifran
Lochamer Liederbuch till 1600-talets séngskatter?

En av huvudfrégorna i avhandlingen &r huru-
vida textvalet i sdngerna kan séga oss nagonting
om Sindings liv, och vi kan mycket riktigt folja
honom pa hans livsvandring fran de forsta sang-
erna 1882 till de sista 1936. Det &r nyttigt att bli
pamind om vilka usla férhallanden som konstna-
rer levt under, men man hépnar anda over upp-
giften att den nastan 7o-arige Sinding inte hade
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ett eget hem forrdn han och hustrun Augusta
Gade fick tillstand att flytta in i "Grotten” 192s.

I andra delen "Spor av liv i sangen?” analyse-
rar Vollestad ett antal snger, framst utifran tex-
ten, vilket ocksd &r den infallsvinkel som
deklarerats. Trots detta sitter man och ndr en éns-
kan om ett djupare och mer samlat grepp om Sin-
dings musikaliska tonsprak, om eventuella
skillnader mellan olika séngcykler versus de mer
folkviseartade sangerna etc. D& hade man kanske
sluppit skdnhetsflackar som att “Sangen er et lite
drama der pikens trolgse karakter blir understre-
ket i musikken” eller att "Sinding klart & karakte-
risere de forskjellige personer pa en utmerket
mate”, fér man undrar forgdves hur Sinding
astadkommer detta. Har hade en diskussion om
Sindings anvandning musik som illustration varit
pé sin plats. Aven tidigare hittar man losa jamfo-
relser i forbifarten utan vidare forklaringar som
att sangen ’Meine Tone, still und heiter’ bringe
tankene hen til Schumann, mens den underlige
"Triolet' nesten kunne vaert skrevet av Hugo
Wolf”. Hur och varfor?

Tredje delen "Sangere og interpretation” upp-
lever jag mer problematisk. Den storsta bristen i
denna “kreativa” del &r Vollestads ovilja att redo-
visa eller problematisera sina konstnérliga val.
Han klargdr i avsnittet “Utaveren som historie-
forteller og gjendikter” att vi saknar manga av
datidens koder for att ratt kunna forsta vissa sang-
texter — vilket ju ingalunda &r unikt just for just
Sindings texter — som en av motiveringarna till
att han ger termen historiskt informerad "ett annat
innehall an vad som normalt ligger i begreppet”.
Detta &r enligt min mening att gora det alltfor
enkelt for sig. Méanga av Sindings sanger ar inspe-
lade under kompositorens livstid, den forsta med
datering fran 1903. Eftersom forlagor finns i flera
fall for Vollestads egna inspelningar skulle en dis-
kussion om tolkning, rdstbehandling och inspel-
ningsteknik — for att bara ndmna négra infalls-
vinklar — avsevart hoja vardet pa avhandlingens
tvd sista delar. Termen “historiskt informerad”
kan givetvis appliceras pa all musikutévning dér
vi tappat direkt kontakt med kompositdren. Men
jag upplever en ambivalens hos Vollestad néar han
havdar att han star for denna historiska syn
genom att han forsokt tolka sangerna tatt knutna
till Sindings person och levnadstid, samtidigt som

han motiverar sin omtolkning av begreppet med
att han tar avstdnd fran att aterskapa sangerna
vokalt, dvs. s& som de framfordes pa Sindings tid.
Att vara historiskt informerad innebdr inte att
satta likhetstecken mellan information och ater-
skapande, eftersom det vare sig gar eller ens finns
négon vits med att forsoka harma klang och sang-
teknik via nagot sa vanskligt som tidiga 19oo-tals-
inspelningar, sdvida man inte har en speciell
avsikt med att imitera. Vollestad framhaller som
modern sangare och konstnar i stillet ratten till
egna val, vilket hade varit alldeles utmérkt, om
han bara diskuterat eller redogjort for sina val-
moéjligheter eller visat pa ett forhallningssatt till
de tidiga inspelningarna. D& hade man som lyss-
nare av Vollestads egna inspelningar dven haft fler
ingangar till sdngerna, samtidigt som inspelning-
arna naturligt hade integrerats i texten.

Avhandlingen har slagsida till biografidelens
fordel pd bekostnad av en mer djuplodande
konstnérlig problematisering. Den balanseras
dock av de tre cp-skivorna som far anses som ett
mycket ambitidst projekt. Ménga av sdngerna ar
utmarkt framforda — hor t.ex. pa Sakuntala! Vol-
lestad har en mycket vacker och vélbehandlad
rost som man garna lyssnar till, och det &r ren
frojd att hora Sigmund Hjelsets pianospel. Tyvarr
insmyger det sig emellanat en viss rutin i bade
tolkningarna och rostklangen och inspelningen
skulle troligen vunnit pé ett mindre antal sanger.
Eftersom flera av sangerna i folkton &r pafallande
lika varandra saknar jag motivering till urvalet,
forutom att det skett utifran att Vollestad ar man
och bariton. Har och dér finns det skillnader i
notbilden mot inspelningen, vilket borde getts en
samlad kommentar.

Trots dessa anmérkningar har Vollestad utfort
ett stort och vélgjort arbete som férhoppnings-
fullt hjélper till att 6ka kdnnedomen om Sindings
sanger — manga kénner Sinding endast som kom-
positéren till Frihlingsrauschen. For dem som
bevistade disputationen gavs dessutom bonus i
form av en utomordentligt framford halvscenisk
konsert, dar Vollestad och Hijelset bl.a. bjod pa
Vollestads egenhéndigt ssmmansatta kabaret Hva
fanden ...Il, monologtexter blandade med sanger
som just kabaretsingen Kokain fran 1925. En
lovande bérjan pé en ny era.

Eva Néssén
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Carl-Gunnar Ahlén: Jén Leifs. Kompositdr i mot-
vind. Stockholm: Atlantis, 2002, 463 s., ill., CD,
ISBN 91-7486-596-X

Det ar logiskt att Carl-Gunnar Ahléns méngariga
arbete for den isldndske sérlingen Jon Leifs (1899—
1968) musik krons med en fullstdndig biografi,
forst utgiven pé islandska 1999 och nu férsven-
skad. Nu nar intresset for biografier ater vackts
ligger det ocksa i tiden att &gna sig &t Nordens
senromantiska tonsattare och de tidiga modernis-
terna, som l&nge varit bortglémda, t.0.m. ringak-
tade (se t.ex. Jon Thorarinssons anmarkningsvart
korta artikel om Leifs i andra upplagan av Sohl-
mans musiklexikon). Kanske behévs det dess-
utom en utomstaendes dgon for att kunna beratta
deras historia, utan bindningar till djupt rotade
inhemska stéllningstaganden fér och emot. En
parallell & dansken Rued Langgaard, vars musik
faktiskt ateruppvacktes av svensken Bo Wallner
och forst pa senare ar fatt rimlig upprattelse i
Danmark med skivinspelningar och operan Anti-
krist pa scenen.

Med J6n Leifs musik &r det mera problema-
tiskt. Manga av de stora verken vantar annu pa
uppféranden och inspelningar, darfor att de inte
ar k&nda och rykten cirkulerar om att de kraver
ett orimligt uppbéad musiker. Har kommer C.-G.
Anhléns biografi att spela en viktig balanserande
roll. De dokumentariska avsnitten &r exempla-
riskt noggranna och detaljerade: forteckningar
oOver Leifs forfattarskap och radioféredrag, kom-
positioner med tonsattarens egna kommentarer,
diskografi. Arbetet har foregatts av omsorgsfulla
arkivstudier, men en detaljerad kallférteckning
saknas (var finns t.ex. Jon Leifs brev?). P4 cp-
bilagan kan man hora ett urval kompositioner av
Leifs, hans sista upplasning i radio fran 1968, for-
sta hustrun Annies samtliga bevarade pianoin-
spelningar och axplock ur Leifs rimur-
inspelningar fran rg2o-talet.

C.-G. Ahlén skriver livfullt och medryckande.
Man maérker att &mnet engagerar, men texten ar
ibland alltfor spéckad av siffror, datum och detal-
jer som stundom tynger ("Da hade han exakt 768
dagar kvar att leva”). Ibland tar journalisten
Anlén dverhand i ndgra drastiska anakronismer
(t.ex. "innan Wagners postuma medverkan vid
tillkomsten av den nazistiska ideologin forts i
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bevis”, s. 356). Leifs egen impulsiva och milt sagt
dynamiska personlighet kan ha fargat framstall-
ning och disposition, och man forstér att Ahlén
av flera skal valt att undvika bade en strikt krono-
logi och en tudelning i liv och verk. For lasaren
blir det ratt problematiskt har och var, nar beréat-
telsen nu stoppas upp av langre verkanalyser,
brevcitat och utvikningar (t.ex. far man veta mer
om hustrun Annie Riethofs uppvaxtmiljo i den
tjeckiska staden Teplice-Sanau &n om Reykjavik)
och man méste ofta fréga sig infor varje nytt kapi-
tel: var befinner vi oss nu, i Island eller Tyskland,
och vilket ar ar det? Vad gjorde Leifs under de
perioder da texten gor langre hopp — vet man inte
eller stér det ndgon annanstans?

Ett kansligt &mne som C.-G. Ahlén utférligt
uppehaller sig vid &r naturligtvis Leifs relationer
till den nazistiska musik- och kulturpolitiken i
Tyskland efter Machtiibernahme och det faktum
att Leifs och hans familj trots "uppférandefor-
bud” stannade kvar i det langsta, vilket i Island
stamplade honom som nazistisk medlépare. | vart
jantiska Norden &r dessutom utflyttade tonsétta-
res relationer till hemlandet — och vice versa —
ofta ett laddat kapitel med ett sammelsurium av
latent kritik och mindervérdeskénslor.

I Jon Leifs fall far man lita p& forfattarens
redovisade kéllor, men forklaringarna &r stundom
alltfor utforliga och detaljerade for att inte ha
karaktar av forsvarstal, kanske mest riktat till den
islindska l&sekretsen. Exempelvis séger C.-G.
Ahlén om Leifs: "Med tyskarnas tusendriga rike
var han fardig” (s. 269) och avser uppenbarligen
aret 1942. Trots att alla papper for utresan var
klara stannade Leifs anda kvar i Berlin medan
bombningen intensifierades och fortsatte att
komponera musikdramat Baldur. Férst i februari
1944 flyttade familjen till Sverige. Betraffande
Leifs komplicerade relationer till Tyskland maste
det ju ga att dra slutsatser om hans uppfattning
och kunskaper om politik i allménhet, t.ex. om
inte omsorgen om de egna verken spelade en
storre roll an den aktuella politiken (s& som fallet
uppenbarligen var bade med Hugo Alfvéns, Ture
Rangstroms och Kurt Atterbergs géstspel utom-
lands under kriget) och det 1ag varken martyrskap
eller protest eller andra &dlare kénslor bakom
kvardrojandet i Berlin. | detta sammanhang lan-
serar C.-G. Ahlén termen "folkisk” pa svenska (s.
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279) fér musik och tonséttare med anknytningar
till hembygd och folkras. Jag tror inte att det &r
meningsfullt och kommer att lyckas, eftersom
"folkisk” direkt associerar till ursprungsordet
"volkisch” med dess klart nazistiska konnotation.
Ras- och klimatteorierna ligger ju &nda fram till
krigsslutet bakom flertalet av de svenska tonséat-
tare som sokte rotterna i folkmusiken, utan att de
generellt hade nagot samrére med nazismen. Det
intressanta hander ju efterdt nar nationalroman-
tisk musik och sérskilt Wagneroperorna maste
"renas” darfor att de upptagits och fungerat sa vl
i den nazistiska symbolvarlden, i manga fall alltsa
tonséttarna ovetande.

C.-G. Anhlén &r mycket forsiktig med karak-
tarsteckningar, vilket ar lite synd eftersom han
sakert har iakttagit och reflekterat. Personligheten
Leifs forblir egendomligt anonym och diffus,
man far blixtbelysningar och vissa antydningar en
passant, men nagon ansats till helfigur finns inte
hér. Relationerna mellan liv och verk &r inte heller
narmare utredda. Det vore t.ex. intressant att fa
veta varfor Leifs agnar s& mycket tid och skapar-
kraft &t den fornnordiska och islandska sagovarl-
den. Handlar det om konstruktionen av ett
personligt imaginért universum — och varfor det i
sa fall — eller &r det en stravan i Wagners efterféljd
att behandla de stora livsfragorna med hjilp av
symbolgestalter och arketyper?

Invdndningarna &r dock marginella. Biografin
om Leifs & en entusiasmerande pladering for en
starkt originell tonsattare som gjorde en storsla-
gen insats for hemlandets tonkonst; ett pionjar-
verk som borde fordjupas och nyanseras
ytterligare. Det forutsatter dock, som forfattaren
understryker, att alla de vésentliga verken — bl.a.
de tre Edda-oratorierna — gors tillgangliga pa
fonogram. C.-G. Ahlén bér ocksd lovordas for
detaljkunskaperna om islandska forhallanden och
korrekt stavade isldndska namn, vilket inte alls &r
vanligt ens i samnordiska publikationer.

Henrik Karlsson

Eyolf @strem: The Office of Saint Olav. A Study in
Chant Transmission. Diss., (Studia Musicologica
Upsaliensia, Nova series 18), Institutionen for
musikvetenskap, Uppsala universitet, 2oo01, Xiv +
396 S., NOter, ISBN 91-554-4898-4

Inom svensk musikvetenskap har Uppsalainstitu-
tionen fatt en sarskild profil genom en rad dok-
torsavhandlingar om var medeltida enstimmiga
kyrkosang, inledd redan 1927 med Carl-Allan
Mobergs avhandling om de liturgiska sekven-
serna. Alltsedan Ingmar Milvedens avhandling
1972 har intresset ocksd varit fokuserat pa en
annan medeltida form for liturgiskt nyskapande,
namligen hystorian for t.ex. ett helgons minnes-
dag.

Kring minnet av Norges nationalhelgon,
kung Olav, som dog i kampen for Norges krist-
nande i slaget vid Stiklestad &r 1030, uppvaxte for-
vanande snabbt en kult i hela norra Europa. Den
tog sig manga olika uttryck, t.ex. i pilgrimsfar-
derna till hans reliker i Nidarosdomen i Trond-
heim. Det liturgiska Olavsfirandet kunde vara av
mycket vaxlande omfattning men dér Olavsdagen
tilldelats tillrackligt hog festgrad sjéng man under
dygnets alla gudstjanster sénger som handlade om
honom och kantillerade texter ur hans levnhads-
historia. Den for detta andamaél skapade Olavs-
hystorian anvéndes inte bara i Norge utan i lika
stor utstréckning i Sverige.

Inom forskningen har béade text och musik till
Olavshystorian sedan l&nge varit kdnda, men
manga fragor om hystorians tillkomst, spridning
och tradering fram till upphdrandet efter refor-
mationen pa 15oo-talet har d4nda kvarstétt obesva-
rade.

Det ar pa detta mangforgrenade problemfalt
som Eyolf @strem nu Kastat sig in med en diger
doktorsavhandling, The Office of Saint Olav. A
study in Chant Transmission. Framstallningen ar
disponerad i tre huvudavdelningar med var sin
aspekt pa hystorian.

Den forsta huvudavdelningen (kap. 1—4) &r
inriktad pa historiska fragor: om kung Olav sjalv,
om inrattandet av Nidaros arkestift 1153 och den
dérmed skapade katedralmiljé dar Olavshystorian
anses ha skapats, om de bevarade kéllorna som
huvudsakligen bestar av mer eller mindre skadade
fragment av mer &n 7o medeltida pergamentsvo-
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lymer, om helgonlegenden Passio Olavi som del-
vis sammanfaller med Olavsmatutinens sangtex-
ter, och slutligen om identifierade forlagor till
andra delar av hystorian.

Nésta huvudavdelning (kap. s—7) sétter fokus
pé hystorians musik. Avdelningen inleds med
metodologiska dvervdganden betréffande melodi-
analys med utgangspunkt dels i ett ur Wittgen-
steins sprakfilosofi harlett stilbegrepp, dels i den
av Treitler inledda diskussionen om forhallandet
mellan muntlig och skriftlig tradition vid tiden
for notskriftens inférande. Sedan foljer vad forfat-
taren sjalv betecknar som avhandlingens centrala
parti, en analys av hystorians melodier, satta i
relation dels till olika stilskikt i den datida reper-
toaren, dels till patraffade direkta melodiférlagor.
Avdelningen slutar med ett avsnitt dar mdjliga
forlagor till vissa av sangerna diskuteras.

Den sista avdelningen (kap. 8—9) handlar om
sparen av Olavshystorians anvandning i Sverige
och om skillnaden mellan olika utformningar
som den fatt har. Forst diskuteras principerna for
beddmning av pergamentfragmentens geografiska
ursprung (landskap och/eller stift), sedan de text-
liga och melodiska varianter som kunnat kartlag-
gas i det fragmentariska Kkéllmaterialet. |
slutkapitlet behandlas sddana melodiska varian-
ter som inte kan beddmas som felavskrivningar.
Forfattaren lanserar som en huvudférklaring till
att singbockerna kommit att avvika fran varandra
att skrivarna inte slaviskt kopierat sin forlaga utan
pé vissa stallen andrat melodin efter den sang-
praxis de levde i, varigenom muntlig tradition
blev skriftlig.

Avhandlingen avslutas med en utforligt doku-
menterad Kallforteckning (. 239—62), fem bila-
gor med liturgiska texter (s. 263—293), en utgava
av hystorians melodier med alla patraffade varian-
ter (s. 294—38s), bibliografi och register (s. 386—
396).

Efter atskilliga timmars starkt stimulerande
umgénge med denna avhandling kdnner jag mig
en smula forvirrad. Har diskuteras ndmligen
manga olika slags problem kring och i Olavshys-
torian ofta pa ett fortroendeingivande klokt sitt
men de skilda textavsnitten bildar inte nagon rik-
tigt 6vertygande helhet. Det har sdkert delvis sin
forklaring i att forskningsféremalet i sig inte ar en
angelédgenhet enbart for musikforskare utan ocksa
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for t.ex. historiker, litteraturvetare, latinister och
teologer av olika slag. Men man efterlyser andé
ett klart formulerat och stringent genomfort
musikvetenskapligt huvudsyfte med undersok-
ningen.

Ett sddant anges visserligen i underrubriken
”A study in Chant Transmission” vilket vél kan
Overséttas ungefdr med “en studie i skriftlig och/
eller muntlig tradering av en liturgisk sangreper-
toar”. Men av inledningen (s. 2) framgér att detta
syfte endast géller en mindre del av avhandlingen,
namligen kap. 8 och 9 (s. 192—238). Forfattaren
understryker visserligen (s. 1) att kap. s—7 som
omfattar drygt roo sidor med analyser av hystori-
ans melodier &r avhandlingens centrala parti men
dér behandlas ju inte melodiernas tradering.
(Kapitelrubriken "The Chant Melodies” lovar for
Gvrigt mer &n vad som ges eftersom enbart antifo-
nerna gas igenom, inte de nio omfangsrika
responsorierna.)

Till bristen pa klar problemformulering kom-
mer ocksa franvaron av en introducerande forsk-
ningsoversikt. Dér skulle bla. en utforlig
redogorelse ha lamnats for Georg Reiss’ utgava av
denna hystorias musik 1912, grundad pa da nyli-
gen patraffade norska fragment som dar luckor
fanns kompletterats med ett par svenska hand-
skrifter frdn 1500-talet. Utgévan namns bara i for-
bigdende i samband med dessa handskrifter (s.
24), men markligt nog inte i redogorelsen for det
norska kallmaterialet (s. 25f).

Naturligtvis borde det ocksa ha omtalats att
Olavshystorian i den forteckning dver nordiska
hystorior som Milveden uppréttat i artikeln Rim-
officium i KLNM fatt benamningen Salve sancte
martir Domini efter den forsta antifonens inled-
ningsord. @strem lanserar i stéllet en annan
bendmning, the Passio Olavi office.

Ett bestdende varde kommer denna avhand-
ling att ha tack vare sina bilagor, framst da editio-
nen av hela hystorian enligt alla patraffade kéllor.
Dock maste man ifragasatta principerna bakom
utvéljandet av referensmelodi, dvs. den melodi-
version som placeras éverst i den partiturmassiga
uppstéllningen av alla melodibeldgg. Som refe-
rensmelodi anvadnder @strem (for évrigt i likhet
med Reiss) sa langt det & majligt den norska kil-
lan Add 47 fol. Han menar att den sasom till-
kommen i borjan av r20o-talet ligger tillrdckligt
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ndra hystorians tillkomst under rroo-talets senare

hélft for att kunna stallas upp som representant

for den tradition pé vilken alla 6vriga kallor pa

det ena eller andra sittet kan aterforas (s. 26).

Mot detta kan dock flera invdndningar goras:

1. I den diskussion om Olavslegenden i vilken
@strem pa ett initierat och sjalvstandigt satt
deltar & man enig om att utformningen av
legenden, Passio Olavi, sannolikt gjorts i
Trondheim pd 1r50-1180-talet, kanske av
biskop Eystein. | Olavhystorians matutin-
sanger ingar delar av legenden (vilket foran-
lett Gstrems nya benamning pa hystorian)
men han tycks mig alltfor lattvindigt utga
fran att hela hystorian tillkommit pa samma
gang och pa samma stalle som legenden (s.
48). Hystorians ursprung ar fortfarande inte
klarlagt. Inte minst de skillnader mellan ves-
per och matutin som @strem lyft fram tycker
jag talar mot tanken pé att hela hystorian till-
kommit samtidigt.

2. Add 47 fol dateras har till 1200-talets borjan
(s. 221 till &rhundradets senare del') men den
korrekta dateringen synes vara den som ges i
kéllforteckningen (s. 240): "ca. r250-1275".
Den 4r i sa fall ungefar ett arhundrade yngre
an den férmodade ursprungsversionen.

3. Det finns ett flertal svenska handskrifter med
Olavshystorian fran tiden fore r2s0. @strem
antar (s. 26) att man i Sverige tidigt haft sina
egna Olavstraditioner “and possibly looked
less to Nidaros”. Det gar daligt ihop med
utpekandet av Add 47 som ocksa de svenska
traditionslinjernas utgangspunkt.

De intrikata problem som uppstallandet av refe-
rensmelodi for en grupp mer eller mindre variant-
rika kéllor medfér och som diskuteras t.ex. i Ann-
Marie Nilssons avhandling tas inte upp av
@strem. Det uppstar en egendomlig situation nér
han later den svenska 1soo-talshandskriften A 96
fungera som referensmelodi for alla &ldre kéllor
inte bara i editionsdelen utan ocksé i diskussio-
nen om varianterna.

Angéende de svenska kéllorna méste pépekas
dels att hér saknas den i litteraturen utforligt
beskrivna Bygdedboken, dels att handskriften
Skara 1 (s. 260) dateras till "before 1550” (0ch
alltsd mojligen skrivits ganska langt in pa refor-

mationstiden) trots att hanvisning ges till Milve-
dens avhandling dér den pga. sina vattenmarken
dateras till omkring 152s.

I diskussionen kring melodivarianternas upp-
komst finns manga intressanta iakttagelser. Det
forefaller rimligt att som @strem ténka sig att en
del tillkommit sdsom anpassning till radande
sangpraxis. Sadana andringar gors &n i dag t.ex.
nar studentmanskdrer ger ut sin utantillsjungna
stamrepertoar.

Men @strem borde nog i hdgre grad dn han
gor ocksa rakna med méjligheten av andringar
som uttrycker en sdngledares 6nskan att forbattra
rddande praxis pa vissa punkter. Jamfor Wioras
distinktion mellan Vor- och Nachschrift och
Seegers mellan prescriptive och descriptive nota-
tion.

Framstéliningen kunde ha getts ett perspektiv
inte bara bakat till tiden for notskriftens stegvisa
inforande utan ocksa framat och dragit in t.ex. de
variantsammanstéliningar som teologerna Pehr
Edwall och Jacob Jacobsson gjort av tidegardens
respektive maéssordinariets musik under den
svenska reformationstiden. Motsvarande problem
i friga om 1600-talets kyrkovisor har berdrts av
Harald Goransson. Det finns ocksa en internatio-
nell diskussionen om dessa fragor.

Det &r ju positivt nér en avhandling trots eller
kanske tack vare en viss vildvuxenhet vacker lust
till fortsatt diskussion. Det gor Eyolf @strems
avhandling i hog grad, bade darfor att han pre-
senterar vardefullt nytt material (inte minst pa
textsidan) och darfor att han med sadan flerdisci-
plinar bredd végar sig in pa spannande problem
kring det formodligen mest spridda av alla nord-
iska hystorior.

Folke Bohlin
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