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HILDEBRANDT, Dieter: Pianoforte oder der Roman des Klaviers im 19. Jahrhundert.
— Miinchen/Kassel : dtv/Barenreiter, 1988. — 398 s. — ISBN 3-423-109991-4

1800-talets hjéltar dr pianot och pianisterna,
menar den tyske journalisten Dieter Hildebrandt
som skrivit denna bok som han kallat romanen
om klaveret, just for att dess historia under
1800-talet var sa fantastisk. Det dr ocksa det
fantastiska Hildebrandt tagit fasta pa, vilket
man blir varse redan i forsta kapitlet: Pianot
erovrade mer dn Napoleon men till skillnad
fran Napoleon, vars makt var kortvarig, beholl
pianot sin makt och var lika attraktivt under
hela arhundradet. Instrumentet fascinerade
savil yrkesvirtuoserna som salongsspelande
overklassdottrar och publiken drogs i méngder
till diverse pianoevenemang.

Om man nu ska forenkla och bara ta
pianisterna, sa innefattar boken perioden fran
Beethoven till Hans von Biilow. Boken har en
tematisk upplidggning, men de olika teman &r
ordnade kronologiskt. Det forefaller som om
Hildebrandt skrivit boken for att kunna dgna
sig at de mest fantastiska historierna i pianots
musikhistoria. Nér han skriver om Beethoven
ar det den envise hjilten han lyfter fram, Wiens
storste musiker, mdojligtvis Fredrik den stores
illegitime son. Beethoven, geniet, den #dle
vilde, en stralande uppenbarelse vars nirvaro
i salongerna gav umginget den nervkittlande
dimensionen  som uttrakade aristokrater
langtansfullt grep efter och som & andra sidan
gav stoff at legender och historier. ”Fiir solche
Schweine spiele ich nicht”, lir Beethoven ha
utropat nidr man borjade spela kort hos greve
Fries. Det finns en tydlig berittarglidje nir
Hildebrandt skildrar kortspelsseden. Han lyfter
fram skvallret mellan musikerna som berittar
om absurda situationer de varit med om. Hér
finns bl.a. L. Spohrs beriittelse om hertiginnan
som befallde orkestern att alltid spela piano for

att inte stora kortspelet varvid kapellméstaren lit
skicka ivig trumpetaren och pukslagaren. Det dr
ingen tillfillighet att just detta tema tages upp i
bokens borjan. Syftet dr att skildra den estetiska
omsvingningen kring sekelskiftet 1800. Hir
om nagonstans passar dirfor det legendariska
Beethovencitatet: “Fiirst! Was Sie sind, sind
Sie durch Zufall und Geburt, was ich bin bin
ich durch mich. Fiirsten hat es und wird es noch
tausende geben, Beethoven gibt es nur einen.”
Ytterst belyser situationen de nya strémningarna:
genikulten och den autonoma musikestetikens
upprinnelse.

Ett av bokens flera teman &dr “Der Krieg im
Saal”, dvs. hur pianister inbjudits till samma
salong for att tivla om vem som &r bist.
Hildebrandt skildrar en pianoduell mellan
Beethoven och Steibelt hemma hos greve Fries.
Steibelt avgick med segern vid forsta motet.
Atta dagar senare var det dags for en ny duell:
Steibelt spelade en vil forberedd improvisation
med utgangspunkt fran den trio Beethoven
spelat foregaende vecka. Nir Beethovens tur
kom ryckte han at sig cellostimman fran en
Steibelt-kvartett pa vig fram till flygeln, satte
sig ner och gav sig sedan ivdg i ett av sina
berdmda improvisationsdventyr. Efter denna
traff forvissade sig Steibelt om att aldrig mer
mota Beethoven i en salong med en flygel.

Motet 1781 mellan 25-arige Mozart och 29-
arige Clementi i Joseph II:s salong pa Wiener
Hofburg blev ocksa legendariskt. Clementi
spelade en egen sonat med massor av virtuosa
passager samt en Toccata. Mozart improviserade
ett preludium och ett variationsverk. Sedan
improviserade de gemensamt for tva klaver 6ver
ett tema av Paisiello. Efter detta lar Karl Ditters
von Dittersdorf ha sagt: ”In Clementis speil
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herrscht bloss Kunst, in Mozarts aber Kunst und
Geschmack.” Joseph II nickade instimmande:
Mozart var bést och Clementi férsvann ut i
kulisserna.

Nista rendez-vous var mellan Liszt och
Thalberg om vilka Rossini sa: “Thalberg har tre
fjardedelar kinsla och en fjirdedel skicklighet.
Liszt har diaremot tre fjardedelar skicklighet
och en fjirdedel kédnsla”. Vem var bist? Ja, det
handlade inte bara om Liszt och Thalberg utan
dven om Clara Wieck (senare fru Schumann)
och Henselt, dvs. de fyra bista pianisterna i
Europa. Thalberg, som spelade som om han
hade tre hinder, var bist pa rent och klart spel.
Liszt var bast nér det gillde kinsla och virme.
Men Liszt var kungen bland pianister, han gav
flest konserter och skrot hogst:

”Ich bin die grosse Mode. Sie konnen nicht
glauben, wie schwierig es fiir mich ist, eine
Viertelstunde allein zu bleiben. Ich kann
meine Tiir noch so sehr schliessen, ein
grosses, vom Arzt unterschriebenes Plakat
unten an der Tiir anbringen, es niitzt alles
nichts, mein Zimmer ist immer tiberfiillt...
ich werde von aller Welt umschmeichelt
und gefeiert. In 24 Stunden sind fiinfzig
Exemplare meines Portrits verkauft
worden...” (s. 198—-199).

Hildebrandt skildrar Liszt
showman. Liszt var ytterst medveten om kléddsel
och uppforande, full av excentriciteter bemodade
han sig om att fascinera bade som pianist, som
person och som artist. Liszt gjorde klaveret till
en dramatisk skadeplats, skriver Hildebrandt.
Nir han spelade sin transkription av Schuberts
Erlkoning, illustrerade han dodsritter, kamp,
smirta etc. inte bara i musiken utan dven i gest
och mimik.

Man kan mojligen kritisera Hildebrandt for
att han sa snivt hallit sig inom ramen for vad
pianister gjort. Just ndr det giller virtuoserna
hade det varit belysande att dra paralleller mellan
t.ex. Liszt—Paganini—Jenny Lind. Som fenomen
betraktat agerade de och behandlades ganska

ocksa som
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lika under sin tid, men detta nimner Hildebrandt
inte ett ord om.

I framstillningen om Chopin har Hildebrandt
hittat en hirlig infallsvinkel. Chopin var
visserligen sjuk och svag men en tur-gosse som
fick folk att ta hand om sig redan fran forsta
dagen han kom till Paris. Mendelssohn kallade
”Mein
Jammerling” eller "Mein geliebter Toter” och

honom ”Chopinetto”, Georg Sands
de som sag honom menade att det alltid fanns
nagot slocknande 6ver honom bade i hans tal,
hans gestalt och dver hans spel. Chopin var 1.70
meter lang, vigde knappt 50 kilo, genomskinlig,
smal, kinslig, mjuk, bricklig och han vickte
medlidande och fortjusning med sina “charmanta
hostningar” och den underbara kinslan han
ingav publiken av att han hela tiden holl pa att
do. Denna excentriske varelse passade vil in i
Paris-socitetens lidngtan efter sensationer. Man
far ocksa reda pa att Chopin anses ha framtritt
inte mer #n 30 ganger i stora sammanhang
och hans motvilja mot alla stora sammanhang
berodde pa att han med sina “rorande sma
hinder” alltid spelade for svagt. Tonen var alltid
for tunn, menade recensenterna och detta var
grunden for hans olust for stora konsertlokaler.
Man irriterade sig ocksd pa Chopins etyder,
dessa hopplosa stycken som man bara vrickade
fingrarna pa, som lidkarna varnade pianisterna for
och som Walter Gieseking erkénde att han 6vade
lingre dn nagonsin pa. Det saknas visserligen
diskussion om uppférandepraxsis i boken men
mellan raderna kan man ldsa hur det eventuellt
har latit — svagt och genomskinligt — nir Chopin
spelade.

Detta klaver!! Sa fascinerande, sa spannande,
en verklig utmaning! Hildebrandt har visserligen
plockat russinen ur pianohistoriekakan, men
darmed lyckas han ocksa skildra hela det
fantasteri som fanns kring instrumentet. Han har
givetvis inte missat de mer vilkédnda historierna
om Clara Wieck-Schumann, om Diabelli och
hans variationer, om Dusseks fafinga (han
hade en vacker profil han ville visa) som ledde
till en konstndrlig inovation, om de hemska
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dagarna i juni 1832 nidr Robert Schumann
forstorde sin hand, om Clara Schumann som
introducerade utantillspelningen, Carl Czerny
som blev formogen, Gottschalk som reste runt
med sin flygel i Vilda Visterns Amerika och
gav jittekonserter med 40 flyglar, om Hans von
Biilow, pianist, dirigent, kultfigur och talare. En
av historierna om von Biilow ger exempel pa att
geniala musiker inte alltid dr geniala pa andra
omraden som t.ex. politik. Vid sin sista konsert
1892, niir Eroican dirigerades talade von Biilow
om Beethoven, hans symfoni och 6ver temat
hjilten, naturen och minskligheten. Hjilten,
vem var det? Ja inte Napoleon, inte fursten
Fiirst
Bismarck — hoch!” ropade von Biilow. ”Bravo,

Lobkowitz utan “Fiirsten Bismarck!
bravo!” jublade publiken. Men hir finns ocksa
fina avsnitt av det mer inatvinda slaget, som t.ex.
skildringen om Schubert, den stackars doende
mannen som pa dodsbidden ldaste Den siste
mohikanen samtidigt som han komponerade sin
sista sonat 1 A-dur, ett musikaliskt dventyr, med
dess Andante-sats som springer alla grinser,
den mest magnifika musikbeskrivning man kan
ldsa och som sprudlar av fantasirikedom och
vitalitet.

Intressant &r att Hildebrandt knappt ger
nagra referenser till annan littertur om piano.
Arthur Loessers gamla klassiker Men Women
and Pianos. A social history fran 1954 pa
drygt 700 sidor nimns knappt. And4 behandlar
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forfattarna flera ganger exakt samma tema
tex. Clemtis dventyr, Dusseks vackra profil,
Gottschalks Amerika-strapatser, pianot i 1800-
talsromanen och hogrestandsflickornas talanger,
pianobyggarnas historia och reklamforingen,
sagan om Clara Schumann och mycket annat.
Ofta har de ocksa samma humoristiska underton
i sina skildringar, men det beror troligen mer pa
amnet dn att Hildebrandt skulle vara firgad av
Loessers framstillning.
Hildebrandts grepp,
uppldggningen kénns ny och han ger levande

den tematiska
skildringar av miljoer och personer. Det avsnitt
jag dock blev mest imponerad av var hans
stralande skildring av det musikaliska forloppet
i Schuberts sista A-dur-sonat. Hér fanns helt
plotsligt en ny dimension i spraket. Genom
lasningen horde man sonatsatsen pulsera
fram i sitt inre, med den sproda klangen fran
klaveret, 16pningarna och passagerna klingade i
bakhuvudet. Det idr intressant att en text kan bli s
fargad av det musikaliska forloppetisatsbildning,
rytm, innehalla néstan ackordiska passager, ha
plotsliga viandningar i spraket som motsvarar
vandningar i stycket; allt framkallande en vision
av den klingande sonatsatsen. Lisupplevelsen
av Hildebrandts text blev som en ny version av
Schuberts pianostycke!

Eva Ohrstréom
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LILLIESTAM, Lars: Musikalisk ackulturation — fran blues till rock. En studie kring laten
Hound Dog. — Goteborg : Musikvetenskapliga institutionen 1988. — 302 s. : Musiknoter.
— (Skrifter fran musikvetenskapliga institutionen, Goteborg ; 20, ISSN 0348-0879). — Diss.

—ISBN 91-85974-11-0

Lars Lilliestam tacklar med sin avhandling en
intressant musikvetenskaplig fragestillning: Vad
hinder med ett musikverk nir det forflyttas i tid
och rum med hjidlp av massmedierna? Idag ar
denna fraga mycket aktuell. For varje ar blir fler
och fler inspelningar fran de senaste hundra aren
tillgdngliga for en allt storre allmédnhet i allt fler
lander. Fransmin spelar nyckelharpa. Svenskar
spelar fransk kreolmusik fran 1920-talets
Guadeloupe (Sumpens Swingsters). Alla har lart
sig fran inspelningar. For att belysa nagra av de
transformationer som kan #ga rum vid sadana
musikaliska transplantationer har Lilliestam
valt att folja ett enda musikverk sd som det
manifesteras i inspelningar med olika musiker
vid olika tider i USA och Sverige. Musikverket
ar Hound Dog skrivet 1952 av Jerry Lieber och
Mike Stoller. Hound Dog sjongs forsta gangen
pa skiva av Willie Mae ”Big Mama” Thornton,
men det var Elvis Presleys inspelning fran 1956
som gjorde laten kind over storre delen av
virlden. Sedan dess har den varit en standardlat
for band med rockbetonad repertoar. Mellan
1958 och 1979 utgavs 19 versioner av Hound
Dog pa skiva i Sverige.

Efter en inledande diskussion kring problem
och metod gors i tre kapitel analyser av olika
inspelningar av Hound Dog med respektive
Big Mama Thornton, Elvis Presley och svenska
artister. Sé foljer ett kapitel kring latens text, foljt
av ett kapitel med en sammanfattande diskussion
av analyserna. Avhandlingen avslutas med ett
kapitel rubricerat Kulturella forklaringar till
fordndringen av Hound Dog.

Den centrala delen av avhandlingen dr
analyserna av de olika inspelningarna av Hound
Dog. Mot denna bakgrund skulle man vinta
sig att det inledande kapitlet skulle innehalla
ingdende principiella resonemang kring analys

av  klingande artefakter hemmahorande i

olika kulturella kontexter. Det finns sadana
resonemang i kapitlet, men de &r skissartade.
Redan pa sidan sex citeras en sammanstillning av
parametrar som skiljer europeisk musiktradition
fran afro-amerikansk som Bertil Sundin gjorde
1972. Denna ansats fullfoljs inte. Det hade
varit intressant om Lilliestam hade utvidgat och
forfinat Sundins parametersystem och kopplat
detta till bestimda hypoteser och analysmetoder.
Nu hastar Lilliestam litet for snabbt forbi
de intressanta teoretiska och metodologiska
fragestillningar som hans dmne ger upphov till.

Forfattaren ger ocksa i vissa fall for oprecisa
definitioner av vissa nyckelbegrepp, som nir
rock definieras som “musik som har eller
har haft samband med ungdomskulturer i
vastvirlden efter andra varldskriget” (s. 17).
En sadan definition innefattar t.ex. jamaikansk
reggae, vilken vil knappast ndgon skulle kalla
for rock. Pa samma sida papekas att betydelsen
av ordet “blues” varierar over tid. Man kan
tilligga att betydelsen ocksd varierar med
plats. Detta giller dven manga andra termer
som tex. termen “rock”. Vissa definitioner
ansluter mer till vardagssprak, som t.ex. nir
begreppet “vers” viljs for att beteckna det som
i litteraturvetenskapliga sammanhang brukar
kallas ”’strof” (s. 19).

Lilliestam gor helt klart att det dr forandringar i
detklingande verketochdessas sammanhang med
utforandenas tid och plats som han vill komma
at och betecknar med termen “ackulturation”.
Han redogor pa ett fortjanstfullt sitt for den
begrinsade information som transkriptioner kan
ge i detta sammanhang. Anda glider han i sjilva
analyserna ibland in i ett sprak som mer refererar
till notbilden &n till den klingande musiken. Ett
exempel dr ndr han i analysen av Hound Dog
med Kung Sune skriver:
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”Solot dr uppbyggt mot en klimax genom att
notvérdena blir kortare allt eftersom solot
fortskrider...”

Det som asyftas ir givetvis att tonldngderna blir
kortare.

Trots
analysernavil genomforda. Hound Dog drett verk

bristerna i hypotesbildningen &r
inom den afro-amerikanska huvudtraditionen
blues. Inte helt ovintat uppvisar Big Mamas
versioner av Hound Dog drag som ir typiska for
afro-amerikansk tradition, dir liksom i manga
andra folkliga musiktraditioner verkbegreppet
ir betydligt diffusare 4n i europeisk och euro-
amerikansk konst- och populdrmusik. Denna
konflikt speglas ocksa i det upphovsrittsmal
mellan de vita upphovsminnen Lieber och
Stoller och bl.a. Big Mama, som verket gav
upphov till. Utfallet av detta mal blev att Lieber
och Stoller tilldomdes hela upphovsritten, helt
enligt europeisk praxis.

Elvis  Presleys versioner av  Hound
Dog  innehdller  betydligt mindre av
variationer. Hér har den afro-amerikanska

mangfacetterade variationstekniken ersatts av
ett slags modulsystem, dir ett begrinsat antal
pusselbitar kan passas in pa olika stillen. De
svenska versionerna delar forfattaren in i tva
huvudgrupper. En tidig grupp omfattande fem
inspelningar fran perioden 1958-65 samt en
senare grupp omfattande 14 versioner fran aren
1971-79. Lilliestam konstaterar att samtliga
svenska versioner, utom en version med
studentorkestern Lithe Blas, #r baserade pa
Elvis Presleys inspelning fran 1956. Trots att
Big Mamas forsta inspelning gavs ut i Sverige
limnade den inga spér i de inspelningar av
Hound Dog som svenska band gjorde.

De tidiga svenska inspelningarna dr enligt
Lilliestam i stort sett forsok att kopiera Elvis
forsta inspelning med litet tilldgg av Chuck Berry
i gitarrstilen. Har skulle han haft hjdlp av att vid
sidan av skrivbordsanalysen av inspelningarna
ha genomfort mer musikantropologiskt filtarbete
i form av intervjuer med de medverkande
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musikerna. For att prova denna tes gjorde
undertecknad en kort intervju med Yngve
Furén, som spelar med pa den forsta svenska
inspelningen. Det Furén siger tyder pa att de
svenska musikerna inte gick in for att strikt
kopiera utan halvt om halvt medvetet medlade
mellan Elvis blues- och countryinspirerade stil
och den afro-amerikanska stil som var gangbar i
Sverige, dir jazz spelade en stor roll. Gitarrspelet
var mer inspirerat av jazzgitarristen Charlie
Christian @n av Chuck Berry.

Den senare gruppen av svenska versioner
tillhor en stil som Lilliestam bendmner “trad-
rock”. Medan bade Elvis och de tidiga svenska
versionerna stod for ungdomsrevolt har de
senare versionerna framst en nostalgisk funktion.
Verkets betydelse for publiken har fordndrats
totalt.

Forst i den sammanfattande diskussionen
kring  analyserna  presenteras de  nio
huvudparametrar Lilliestam i praktiken anvint
sig av. De dr Form och formuppfattning, Call-
and-response, Melodik och harmonik, Tonalitet,
intonation och  skalor, Rytmbehandling,
Rostklang och klangfirgsbehandling, Variation
Verbala

Denna upprikning av

och improvisation, kommentarer
och Verkbegreppet.
kategorier kan verka totalt heterogen och
kaotiskt, men det dr den inte mot bakgrund av
de genomftrda analyserna. Dock skulle sikert
en bittre hypotesbildning kunnat resultera i en
klarare terminologi nir det giller att benimna
dessa parametrar. Forfattaren sammanfattar sina

iakttagelser s hir:

”Det dominerande intrycket av det hittills
sagda dr att Hound Dog stiliserats och
forenklats jamfort med bluesoriginalet,

forst nér Elvis gjorde den till en rocklat och
sedan nir den tagits upp av svenska musiker,
som modellerat sina framféranden pa Elvis
version.” (s 185)

Lat oss stanna ett dgonblick hir och stilla
fragan: Om Lilliestam varit en afro-amerikan
som analyserat Delta Rhythm Boys insjungning
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av [ en rad liten stuga, skulle han da kommit till
samma slutsats att denna version dr forenklad och
stiliserad jamfort med det svenska originalet? Ar
“forenkling” och “stilisering” i sjédlva verket en
etnocentrisk synvilla, dvs. ett nirmande till det
vilbekanta upplevs a priori som férenkling och
stilisering? I sa fall reduceras Lilliestams slutsats
till en sjdlvklarhet.

Nar denna fraga &r stdlld skall det genast
sigas att Lilliestam fortsitter med en mycket
klarlaggande sammanfattning av de faktiska
huvuddragen i den process han kallar stilisering
och forenkling. Denna lista utgor avhandlingens
kirna:

”Call-and-responsemonster har férsvunnit eller

stiliserats.

Variationer kring formler i vokal- och
instrumentalstimmor har ersatts av upprepningar
av mera fasta konstruktioner.

Ett formtinkande utifran melodiska fraser och en
tendens till 12-taktersbildningar har ersatts av ett
formtinkande dir exakt 12 takter 4r normen och
formen och periodiken definieras av ackordbytena.

Harmoniken har blivit tydligt baserad pa tre- eller

fyrklanger i kompet i rockversionerna.

Bla toner har forsvunnit eller stiliserats, t.ex. till
liten ters 6ver durackord.

Tempot har okat.

Markeringen av grundpulsen har nistan helt byggts
upp kring backbeat, som tenderat att markerats
tydligare och kraftfullare.

Off-beatfraseringar i betydelsen "agogisk
rytmisering’ eller ’jazzfrasering’ har sa gott som
helt forsvunnit. Vokalstimmornas rytmisering ar

hart bunden till grundpulsen.

Vokalklangen har blivit mera firgad av ett

“europeiskt’, ‘rent’ ideal.
Texten har fordndrats till sitt innehall.

Verbala kommentarer till solisten har nistan helt
forsvunnit.” (s. 186)
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Detta dr en faktisk beskrivning av de fordndringar
som dgt rum. I slutkapitlet gar Lilliestam vidare
med den intressanta fragan varfor. Utgangspunkt
blir ett par forklaringsmodeller som stillts
upp av andra forskare. Den ena handlar om
processer som dger rum vid en forflyttning av
en kulturforeteelse fran en oral (muntlig) kultur
till en kultur med skriftsprak. Den andra handlar
om omfunktionering. Med en ny funktion i en ny
kontext paverkas ett musikstyckes utformning
och stil.
Den
relevans visas pa ett Overtygande sitt. Den

sistndmnda forklaringsmodellens
forsta verkar dock inte sa hallbar som forfattaren
menar. Mojligen var Rock-Ragge mer litterat
in BigMama eller Elvis, men man kan fraga sig
om detta var sd avgorande. Det fanns en relativt
stor publik i Sverige som var vil socialicerad in i
afro-amerikansk musik, nimligen jazzpubliken.
Genom skivor och bakgrundsteckningar som
Really the Blues av Mezz Mezzrow (pa svenska
Dans till svart pipa, 1955) och Billie Holidays
biografi Lady sings the blues (pa svenska Svart
stjidrna, 1956) var personer som undertecknad
vil insatta i jazz och blues nir rocken kom. Den
publiken tog avstand fran rocken i Elvis tappning
och framfor allt i de svenska tappningarna. Vi
lyssnade pa Little Richard och mojligen Fats
Domino, trots att vi lidste bocker.

Lilliestam visar prov pa styrkan i insider-
perspektiv nér han skriver om trad-rock, en genre
han sjilv kidnner vl till. Det skulle formodligen
varit berikande om de resonemang som fors
i slutkapitlet om bl.a. flersprakighet kunnat
kompletteras med intervjuer med personer som
var med pa 50-talet. Da skulle Lilliestam ocksa
slippa att skriva t.ex.:

I hur stor utstrickning andra rockartisters
(4n Elvis, Tommy Steeles och Bill Haleys,
rec. anm.) skivor var tillgéingliga i Sverige
under 50-talet #r inte klart.” (s. 227).

Genom nagra fa  strategiskt  valda
intervjupersoner kunde Lilliestam ritat ut en

hel del fragetecken i sitt slutkapitel. Det dr dock
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helt klart att Lilliestam dr pa rétt spar i sina
resonemang kring rockens omfunktionering i
olika miljoer som en viktig orsak till de iakttagna
stilforandringarna. En fraga ldsaren kan stilla sig
efter genomlidsningen dr varfor avhandlingens
titel dr Musikalisk ackulturation fran blues till
rock och inte ...fran blues till svensk dansbands-
och studentorkestermusik. Materialet omfattar
bade Hobsons och Lithe Blas inspelningar av
Hound Dog, vilka knappast ens kan inlemmas i
forfattarens ovan citerade mycket vida definition
av ’rock”.
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Slutintrycket av Lilliestams avhandling &r
att han pa ett fortjanstfullt och uppslagsrikt
sitt angripit en viktig samtidsfriga inom
musikomradet. Lat oss hoppas att han fortsitter
sitt paborjade viktiga arbete med att klarligga
de processer som dger rum nir ett stycke musik
byter tid och rum.

Krister Malm

Musik —oplevelse, analyse og formidling. 4 artiklar av Ingmar Bengtsson, Frede V. Nielsen,
Orla Vinther, Bo Wallner / red. Frede V. Nielsen och Orla Vinther. — Ed. Egtved, 1988. -2
haft. — (Musikpadagogik : Forskning og udvikling i norden ; 1). — ISBN 87-7484-034-7

Under senare arhar intresset for musikpedagogisk
forskning vuxit sig allt starkare. En ldrostol
har inrittats vid Musikhogskolan i Stockholm,
seminarieserier med utvecklingsambitioner
bedrivs savil i Malm6 som i Goteborg. Aven
i andra sammanhang har framlagts ett antal
uppsatser och skrifter som behandlar centrala
musikpedagogiska fragestiillningar.

Till detta

utgangspunkt i erfarenheter fran den allminna

viss del tar intresse  sin

musikundervisningen som skolbarn moter
i grundskolor och annorstides. Lirare och
ldrarutbildare soker sig till forskarutbildningen
for att ta del av och kanske utveckla teori-
bildningar och forklaringsmodeller om musik-
undervisningens villkor utover “beprovad
erfarenhet”.

Andra utgangspunkter kan vara ett intresse
for vissa undervisningformer eller organisations-
former — kommunala musikskolornas framvixt,
blasorkestrarnas roll eller frikyrkornas musikliv
ochdess betydelse "under ytan” inom exempelvis

ldrarutbildningen.

Ungdomars egen musik och egna musicerande,
liksom andra kulturella, sociala och ekonomiska
monster och stromningar i samhillet kan sittas i
relation till den undervisning som bedrivs i musik
och angrinsande dmnen och leda till reflektioner
kring vilka syften undervisning i och om musik
har, kan och skulle kunna ha.

Vidare kan just hogskolans musikundervisning
och musikutbildning lidnda till ett stort antal
fragestillningar som fortjinar ett ndrmare
Just det
utgéngspunkt ifran vilka fyra herrar med stor

studium. sistnimnda utgor den
erfarenhet fran savil forskning som undervisning
ror sig in mot en serie generella och specifika
musikpedagogiska fragestillningar. De fyra
herrarna dr Ingemar Bengtsson, Frede V.
Nielsen, Orla Vinther och Bo Wallner. Denna
muntra kvartett har 1tit publicera sig i det forsta
bandet i skriftserien Musikpedagogik — forskning
og udvikling i Norden (Edition Egtved, 1988).
Detta dr en serie med just Frede Nielsen som
en av intiativtagarna, och som sadan ytgor den
ytterligare ett exempel pa det omnimnda 6kande
intresset for musikpedagogik. Under rubriken
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Musik — oplevelse, analyse og formidling (red.
Frede V. Nielsen och Orla Vinther) publicerar de
fyra texter som tillsamman belyser ett stort antal
visentliga fragor av savil 6vergripande filosofisk
som didaktisk karaktir. Dessa texter kan ses
som ett ambitiost forsok att reflektera kring,
liksom att stimulera till 6kad reflektion kring,
en del grundlidggande antaganden som priglar
musikutbildningen framst pa hogskoleniva. I
den man forfattarna har en klar gemensam avsikt
eller rod trad, sa kan den synas svar att finna vid
en forsta genomlidsning. Utifran olika sitt att
tinka och olika pedagogiska erfarenheter skrives
dessa texter. Sammanfldtningar, kopplingar,
polariseringar far lasaren emellanat gora sjilv.
Diri ligger en del av bokens virde.

Inledningsvis framhaller redaktorerna att de
inte ville skriva en ldrobok i vanlig mening, utan
snarare bidraga med texter som har relevans for
hogre musikutbildning, savil musikerutbildning
som teoretisk och pedagogisk utbildning, och
som beror motet mellan den klingande musiken
— verket — och den upplevande ménniskan. Detta
leder vidare till en ambition att diskutera de
grundldggande ansatserna for musikanalys och
undervisning kring detta. I det sammanhanget
framhalles en mycket visentlig avgriansning.
Forfattarna viljer att uteslutande diskutera dessa
fragestillningar utifran den musik de kallar for
noterad konstmusik.

Frede V. Nielsen tar i sin inledande artikel,
Musik som et mangespektret meningsunivers,
upp nagra grundliggande vetenskapsteoretiska
betriffande
diskutera och beskriva musikens mening. Han

reflektioner mojligheterna  att
gor dérvid en atskillnad mellan en s.k. scientistisk

vetenskapssyn och en hermeneutisk. En
Scientistisk — eller positivistisk skulle vi snarare
sdga — syn tar sin utgangspunkt i mojligheten att
systematisera, beskriva och kanske forklara det
som kan iakttagas. Vidare antas att musiken i sig
inte rymmer mer 4n vad som kan identifieras,
eller som Nielsen sédger, vad som avtecknar sig
i den yttre strukturen. Musikens hela mening

eller innehall ligger sdledes nedlagd i den
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frommaéssiga och organisatoriska struktur som
utgor sjialva kompositionen.

Mot  detta
vetenskapssyn

konstraterar  Nielsen en

som till sin karaktir dr
hermeneutisk — fenomenologisk. Hir handlar det
saledes mer om att ge utrymme for tolkningar
och att vidga forstaelsehorisonten genom en
vetenskaplig verksamhet snarare dn att dgna
sig at rent deskriptiva och systematiserande
ansatser. Intresset riktas inte frimst mot hur den
musikaliska strukturen &dr beskaffad, utan mot
hur klingande verket framtrider for oss som
upplevande ménniskor. Darvid blir det mojligt
att beskriva musik och musikalisk mening inte
enbart utifran de strukturella aspekterna utan
utifran ett mangfald olika “meningslager” som
kan goras gillande — akustiska, strukturella,
kroppsliga, emotionella, existentiella m.fl. lager.
Musikaliskt innehall eller musikalisk mening
blir saledes nagot visentligt mer 4n formen, men
utan att for den skull hdvda att formen ritt och
slitt ar den “kladedrakt” i vilket “innnehallet”
upptrider.

Detsom enligt Nielsen gor en musikupplevelse
mojligarattdemeningslager som finnsinkapslade
i ett musikverk har nagon form av motsvarighet
i det minskliga psyket, eller egentligare uttryck,
i den minskliga existensen. Olika sidor — eller
lager — i ménniskan korresponderar alltsa med
olika sidor hos ett musikstycke, och ger oss
mojligheter till musikupplevelser langt utover
vad en musikalisk strukturanalys kan forklara.

Musikupplevelsen kan séledes till viss del
beskriva i1 psykologiska termer. Men &dven
andra faktorer dr vésentliga, attityd och intresse,
lyssnarvana, men dven fortrolighet med en viss
musikalisk stil och vissa verk liksom formaga
till en slags selektiv uppmirksamhet.

Orla Vinther dgnar sin artikel, Syv studier
i musikalsk analyse, at just det som titeln
beskriver. Utgangspunkten tar han i det faktum
att musikerutbildningen ofta tenderar att for
den unge eleven fokusera fiardighetstrianing pa
varfor ’bi-dmnen”

huvudinstrumentet, som

musikhistoria eller musik och sambhiille, gehor,
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satslara m.fl. marginaliseras och i vérsta fall
ses som ett hinder for elevens speltekniska
utveckling. Mot denna ensida betoning av det
spelmekaniska vill han stilla en undervisning i
musikanalys som fokuserar musikupplevelsen.

Till storsta delen utgor artikeln sju intressanta
exempel pa “upplevelseorienterad” musikanalys.
Utgangspunkten tas alltid i det klingande verket.
Lyssnandet och musikupplevelsen foregar och
préglar alltid ett regelritt studium. Musikvalen
ar varierande och kanske med relevans for
den slags fortrogenhet en hogskoleutbildad
musiker kan forvintas ha. Orlando di Lasso
vinkar i fjarran, Bach, Haydn, Wagner, Mahler
och Bartok finnes representerade. Aven om
detta speglar verkligheten for manga utdvande
musiker, sa hade det varit intressant att ta del av
nagon mer samtida komposition.

De tva svenska bidragen star pa ett sitt i
enliknande relation till varandra som de tva
danska. Ingemar Bengtsson presenterar i en
langre artikel nagra luftballonger” som framst
handlar om verbaliseringens vedermodor inom
musikanalys och nagra forsok att synliggora
ickeverbala dimensioner av betydelse for
interpretation och musikalisk formedling.
Direfter skriver Bo Wallner om kurserna
i musiksvenska som han lett pa Nordens
folkhogskola, Biskops-Arno, somrarna 1983—
1986.

Under
uttrycksbdrande rorelsen  ger
Bengtsson in pa ett ganska stort foretag,

rubriken  Musikanalys och  den

sig  Ingemar

nidmligen att mejsla ut rorelsebegrepp inom
analyssammanhang. Han framhaller att artikeln
mer skall ses som ett forsok @n som en systematisk
redovisning. Icke forty innehaller den manga
tankvirda uppslag, och under flitigt refererande
till de “stora elefanterna” gar han igenom vad
musikanalys kan vara, vad den kan syfta till,
induktiva och deduktiva processers betydelse
etc. Vidare stiller han dven analys i relation till
begreppen beskrivning, forklaring och tolkning. I
det sammanhanget framhéller han just skillnaden
mellan analys som en vetenskaplig verksamhet

Recensioner 113

i sig, och som en pedagogisk process inom en
musikerutbildning. Fragan kan stillas om just en
sammanblandning pa den punkten leder till att
eleven med Bengtssons ord tycker sig fa stenar
i stéllet for brod.

Den
noterad konstmusik understryks i Bengtssons

tidigare ndmnda avgridnsningen till

artikel genom en diskussion om relationerna
mellan komposition och verk. Denna distinktion
blir svar att gora, for att inte siga omdjlig, inom
gehorstraderad musik eller dér noteringen blir
en rekonstruktion i efterhand. En exekutors
huvuduppgift kan sdgas vara att forvandla
kompositionen till verk. Didrvid sd kommer
rorelsebegreppet att spela en visentlig roll for
att forsta pa vilket sitt som adekvata tolkningar,
inadekvata diton, liksom vad som inte kan
betraktas som verkversioner, uppstar. Hela
var forestdllning om och upplevelse av musik
innehaller nagon form av rorelsemedvetenhet,
savdl i tid som rum. Bara forekomsten av
dirigenter pekar ju pa hur ofta musikupplevelser
far rumsliga metaforer. Aven sprikbruket tyder
pa detta. Vi talar oftare om stor klang och breda
strak 4n om sura ackord.

Musik
dven rorelse av utdvaren. Det dr i motet mellan

innehéller rorelse och forutsitter

dessa tva rorelsevirldar som “ljuv musik kan
29

uppsta”.
annan pedagogisk verksamhet blir saledes att

Ett led i musikerutbildningen och

uppmuntra musikerns tinkande genom att:

”...beakta musikaliska skeenden snarare dn
schemata, det processuella snarare @n det
statiska och gestalter snarare éin smadelar...”
(s. 145).

Vidare redogdr Bengtsson for en del forsok
som gjorts for att fa tag pa och beskriva de
musikaliska rorelsevirldarna. Bl.a. relaterar
han Clynes’ intressanta sentografforsok, innan
han avslutningsvis kommenterar tre processer
av pedagogisk betydelse: inldrningsprocessen,
den langstrickta dialogen med musikstycket
ndar det “ligger och mognar” samt vad som
sked under ett framforande. Genom att pasta att
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musikalisk interpretation forutsitter alla dessa tre
processer understyker Bengtsson konstverkets
mangfacetterande karaktir.

Den fjiarde och avslutande artikeln &r skriven
av Bo Wallner.Den kortfattade rubriken Uppleva
— iaktta — formedla. Med skrivarkurser under
nagra sommarveckor som exempel behandlar
han hir ett sitt att utveckla formagan att skriva
om musik. Tanken &r att genom att verbalisera
skdrps var medvetenhet om bade Kkinslor,
iakttagelser och tankar. Efter de foregaende
forfattarnas mangordighet 4r det befriande
att lasa Wallners text. Klar, kortfattad, men
med tillrdckligt mycket mellan raderna for att
lasarens fantasi stimuleras. Texten dr pa ett sitt
svar att recensera — den berittar pa ett plan om
verksamhet som har dgt rum for en del ar sedan.
Men den vicker nyfikenhet.

Wallner avslutar med en epilog som i
Med
hinvisning till att undervisningen i svenska

pedagogiskt hinseende &dr intressant.
spraket genomgatt stora fordndringar, dir det
skrivna spraket har fatt sta tillbaks for andra
verksambheter,ochtill detfaktumattkonstmusiken
har tringts undan av en framviltrande
kommersialism sa #r forutsittningarna for det
uppvixande sliktet radikalt annorlunda nér det
giller mojligheterna att erovra ett mangfacetterat
sprak i dessa sammanhang. Men han hoppas att
“upplevelse, iakttagelse och reflexion stims
samman med ett sprak som #r askadligt och rikt
pa nyanser”.

Sammantaget kan man kanske sdga att
artiklarna lite grann visar pa ett konstmusikens
dilemma i hogre musikutbildning. A ena sidan
har vi en tillgianglighet pd musik som aldrig
forr — det spelas Bach i varenda buske och
skjortaffar — & andra sidan har vi en betoning
pa spelskicklighet diar en inre forstaelse for
musiken kommer till foga. I det triangeldrama
som forfattarna iscensatt mellan kompositor,
verk och exekutor kan man vaska fram det som
synes vara en central fragestillning: Hur kan
verket lyftas fram och ges en starkare position
i var tid? Inte pa de andra parternas bekostnad,
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utan med hjilp av dem och med forstaelse for
deras inbordes relationer. Forfattarnas tes — eller
hypotes — &r att en mer upplevelseinriktad
utbildning, inte minst i “teoribesldktade
amnen”, dir eleven forutom exekutor ocksa
blir upplevande och reflekterade lyssnare, kan
bidra till det. Detta innebir inte att utbildningen
flummas till med myskuddar och velourbyxor,
snarare innebér den ett “forverkligande” i sa
matto att en hermeneutisk priglad analysprocess
tas i ansprak. Det innebdr bl.a. att relationen
mellan delar och helhet, mellan verk och stil och
mellan avsikt och upplevelse bildar underlag for
reflektion och samtal.

Den fraga jag stiller mig dr om dessa forfinade
metoder att undervisa i musikalisk analys klarar
av att lyfta fram konstverket. Didrmed vilar
ansvaret for verkets dverlevnad i var tid ytterst
pa exekutoren, som med en god utbildning i
ryggen formar ge ett verk det framforande det
fortjanar. Om man aterknyter till tanken om
“kompositionen som vill bli verk” i Bengtssons
artikel sa kan man se det som att kompositionen
stravar efter att vinda sig till lyssnaren, till en
publik. Kompositionen vill inlemmas i en social
kontext och ddarmed bli ett verk. Det blir saledes
publiken som definierar verket och accepterar
det. En komposition blir ett verk dérfor att det
mer eller mindre korresponderar med publikens
forvintningar pa olika plan. Ddrmed blir det
svart att utveckla resonemanget om adekvata
kontra inadekvata verkversioner utan att se till
det sammanhang i vilket detta avgors.
sdga att
forvetenskapligande ambitionen som framhalls

Lite tillspetsat kan man den
kan bli problematisk om den leder till att

undervisning inom konstmusikomradet
forknippas med specifika didaktiska modeller
med ett bildningsbegrepp som ytterst forutsitter
att kompositionen framtrider i skriven form.
Ett analyssystem som strikt forutsitter notation
blir inte kommunicerbart i alla ligen. Detta kan
bidra till att isolera konstmusiken — i virsta
fall. Darfor tror jag att man ocksa maste finna

andra angreppspunkter, dir problemen blir mer
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generella. En saddan Oppning tycker jag mig se
i resonemanget om rorelsebegreppet. Andra
betoningar av detta begrepp och av tidsliga och
rumsliga forlopp — dmnet dr gigantiskt — kan det
leda till en annan slags forstaelse av musik?

En nordisk skriftserie om musikpedagogik har
sett dagens ljus. Det dr mycket vilkommet, helt
visst for oss som arbetar med @mnet dagligdags
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men dven i andra sammanhang. Forskare,
pedagoger och andra kan hér finna ett bra forum
att, som det heter, kommunicera sina texter
med. Bland annat kan det kanske vara sa att ett
synliggorande av grianser kan bidra till att dessa
granser kan 6verkommas?

Jonas Gustafsson

Sdckpipan i Norden. Fran dnglars musik till Djavulens blasbdlg | red. Per-Ulf Allmo.
— Stockholm : Allwin, 1990. — 603 s. : ill., not.ex. — (Musikmuseets skrifter ; 18, ISSN

0282-8952). — IBSN-91-7970-846-3

Sickpipans siregnaklang far ménniskorattlystra.
I Sverige kan vi hora den pa spelmansstimmor,
pa speciella bordunstimmor, i teaterverksamhet,
i barnverksamhet och bland gatumusikanter
savil som i konstmusikaliska kretsar.

Norden  ger
huvudforfattaren och redaktoren Per-Ulf Allmo
ett perspektivvidgande tillskott till den litteratur
som publicerats kring lite “udda” instrument.
Séckpipan,

I utgdvan Séckpipan i

strdkharpan, olika modeller av
nyckelharpor, vevliror/liror dr nagra av de
instrument som statt lite i skymundan i svenska
musikaliska samanhang samtidigt som de vittnar
om klangideal och tonvirldar mer annorlunda én
de vanliga hos oss.

Per-Ulf Allmo har samlat en rad kunniga
forfattare omkring sig. Fran var sitt hall och fran
olika positioner ger de varierande betrakelser
och djuplodande undersokningar i @mnen med
anknytning till instrumentet. Underrubriken
Fran dnglars musik till Djdvulens blasbdlg
antyder att stor vikt ldggs vid éldre bild- och
textmaterial. For att

sickpipan kan ha statt for i dldre tider moter oss

medvetandegora vad

allt fran de fétaliga dnglar som avbildas med
sdckpipa, t.ex. den i Arhus domkyrka (omkring

1480), till pastor Lithander som forsokte stoppa
bruket av sidckpipan bland estlands-svenskarna
med uttryck som “Djiawul’ns blas-bedlé och
helwetessidck”. Per-Ulf Allmo skriver egna
avsnitt, men knyter ocksd ihop olika avsnitt
och funderingar. Alla
medforfattare tillats att presentera sitt material
och sina forskningar pa eget siitt. Det ér positivt
och intressant i varje enskilt fall. Ddremot blir
intrycket ostrukturerat nidr boken strickléses.
Helhetsbilden ér svarfangad ndr upprepningar
tar for stort utrymme. A andra sidan dr det
spannande med den mangfald av infallsvinklar

med resonemang

och information som ges. Kanske skulle detta
kunna ses som symbol for en “vildvuxen” och
djuplodande sickpipororelse. Forfattarna till
boken har mycket att redovisa. Det hade varit
givande att fa en ordentlig presentation av dem
alla, dven av Allmo sjdlv.

Uppldggningen av utgdvan har gjorts efter
néagra huvudlinjer. Den historiska delen har sin
bas i resonemang kring olika typer av killor,
deras innehéll och vilken information de kan ge
om séickpipans och sackpipespelarnas forekomst
i Sverige och i Norden. Hir beskrivs dven spelet
1 det svenska bondesambhillet. Resonemangen i
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Mats Rehnbergs licentiatavhandling Sdckpipan
i Sverige fran 1942 foljs upp med fordjupade
funderingar, kulturhistoriska bakgrunder och
sprakliga utredningar m.m. Hir belyses dven
nutidshistorien av Owe Ronstrom, Jan Winter
och Per-Ulf Allmo. Avsnitten ger en givande
lasning kring hur nagot nytt skapas ur ett aldrigt
fenomen.

Manga av de séickpipor som ljuder idag (flera
hundra) dr designade Leif Eriksson, Insjon.
Tillsammans med spelmannen Per Gudmundsson
och med stod fran Gunnar Ternhag, da vid
Dalarnas museum, konstruerade han omkring
1979/1980 en vil fungerande och spelduglig
modell. Intresset for hans instrument vixte
runtom i landet, inte minst genom de musikaliska
framtridanden som Per Gudmundsson gjordemed
instrumentet. For manga av dem som forvirvade
ett instrument blev problemen med stimning,
spelteknik och tillverkning av vassror ibland
nist intill ooverstigliga. For att leda blasarna
forbi de forsta svarigheterna och for att visa
pa hur man kan komma tillritta med stimning,
skotsel, spelteknik och latval ordnades de forsta
kurserna pa Sjoviks folkhogskola mellan aren
1981 och 1984. En liten skrift om Sdckpipan i
Dalarna gavs ut. Mats Rehnbergs Sdckpipan i
Sverige plockades fram ur biblioteksgommorna,
liksom Anthony Baines Bagpipes fran 1960.
“Insjoboomen” var ett faktum, enligt Jan Winter,
som i ett av sina avsnitt ger bendamning pa den
hir tidens héndelseutveckling.

Leif Eriksson och Per Gudmundsson var
langt ifran de forsta som forsokte fa liv i den
svenska sidckpipan och fa den inlemmad i en
svensk musikvirld. De var inte de enda som
experimenterade med att konstruera littspelade
sdckpipor. Redan Mats
inspirera spelmin, byggare och hembygdsfolk

Rehnberg forsokte

till att dgna sig at sickpipan under 1930- och 40-
talen. Spel Erik Andersson i Dala-Floda forsokte
sig pa att konstruera ett spelbart instrument.
Gudmunds Nils Larsson fran Ilbicken fick fart
pa sin gamla sickpipa. Hembygdsminniskor
som Karl Gezelius i Jdarna och Hjalmar Dallmer
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fran Norrbdarke ivrade for sdckpipans plats i
verksamheten. Ture Gudmundsson var en annan
eldsjdl. Han var spelman, musikpedagog och
bordig fran Leksand. Owe Ronstrom skriver
om honom och de andra, liksom om hur Mats
Rehnberg kom att uppticka sidckpipan och
intressera sig for en svensk sidckpipotradition,
och om hur en rad mer eller mindre lyckade
aterupplivningsforsok gjordes. Andra eldsjélar
berittar Jan Winter om, t.ex. Henry Hoog i
Linkoping, Ake Egevad i Kristianstad och Leif
Eriksson i Insjon.

Hur ser det da ut i grannlinderna? John
E. Berg ger beskrivning och analyser fran
Norge, Ole Munch-Pedersen fran Danmark,
Bo Nyberg fran Estland och Per-Ulf Allmo tar
upp Finland och Balticum. En del avsnitt i det
sistnamnda omradet bygger pa Timio Leisios
forskningar. I kapitlet om sickpipotraditioner
i Estland, bland savil estlandssvenskar som
ester, ges instrumentbeskrivningar som visar
pa skillnaderna mot den idag, hos oss, vanliga
“dalasidckpipan”.

Under rubriken Fran sdckpipans séillsamma
vdrld samsas en brokig samling artiklar. Hér
ges plats at
fantastiska historier

relationen soldater-sickpipor,

om den legendariske
”Bjorskotten”, och om hur 6vertro och mystik
ldtt knyts till instrumentet. Hir finns artiklar
om olika sammanhang dir sdckpipan fatt
skiftande symbolvirden. Sabina Thiger delger
sina erfarenheter av att anvinda ett suggestivt
instrument som sdckpipan i arbetet med musik
bland barn. Hon skriver om hur det tas emot och
om hur instrumentet stimulerar fantiserandet.
Plats ges dven for en helt annan typ av sdckpipa
och tradition i UIf Schonbergs artikel om skotska
sickpipeband i Sverige och 6vriga Norden.
Efter en ca 400 sidor lang forberedelse
genom musikhistoriska, musikikonografiska,

musiketnologiska, allmint  kulturhistoriska

m.m. resonemang moter oss dntligen

instrumentpresentationen ~ under  rubriken
Funktion och bygge. Har handlar det om konkreta

detaljer som sick, bilg, melodi- och bordunpipor,
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ljudalstrande vassror och mundocka och sma
utblickar mot andra sédckpipekonstruktioner.
Den byggbeskrivning som sedan ges dr
huvudsakligen gjord efter Leif Erikssons och Per
Gudmundssons samspelsvinliga instrument.

Av de sickpipor som spelats i nordisk tradition
och som blivitbevarade hirstammar alla antingen
frén Dalarna eller Estland. Ovriga sickpipor har
kommit in med kringvandrande sydeuropeiska
musikanter eller blivit hitférda fran andra lander
av resendrer. En forteckning over sidckpipor som
finns i olika samlingar i de nordiska ldnderna
presenteras innan “dalasidckpipans” stimning
och spelteknik diskuteras av Harald Pettersson
utifran hans egna erfarenheter.

Det ljudupptagningar
vart forsta artionden gjorda med

finns inga fran
sekels
sdckpipospelmén i Sverige. 1 Estland ddremot
lar V.O. Viisdnen ha gjort upptagningar av
fem spelmin och deras sidckpipor under 1910-
talet. Dar finns dven inspelningar fran 1930-
respektive 1960-talen. Uppteckningar gjorda av
melodier direkt efter sickpipospelmin &r ytterst
fataliga i Sverige. Medan forhallandet varit
annorlunda i Estland. Stig Norrman gor i sitt
kapitel en sammanstillning av de melodier som
kan spelas pa sickpipa och som ocksa spelas av
dagens sidckpipospelmin. Hir finns 26 melodier
med svensk anknytning formedlade frimst
av fiolspelmin, men ocksa av trallare och en
Kklarinettist. 27 melodier presenteras fran Estland
och sex melodier har tagits med som exempel
pa latar skapade av nagra av dagens mest aktiva
sickpipospelmin i Sverige. Utifran de svenska
melodierna gors musikaliska analyser; tonalitet,
ambitus, melodityper och melodier gas igenom
tillsammans med resonemang kring killornas
och upptecknarnas trovirdighet. I ett tidigare
kapitel om sidckpipan hos estlandssvenskarna tar
dven Bo Nyberg upp musiken och melodierna.
For att pa nagot vis koppla ihop dessa forfattare
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och avsnitt hade jag gidrna sett en redaktionell
kommentar eller vigledning i sammanhanget.

Utgéavan avslutas med en gedigen referensdel
med forteckning Over instrumentavbildningar
i nordiska kyrkor och samlingar samt ett urval
bilder. De textliga killorna dr ordnade efter artal
och upptar i forsta hand primérkillor, en gedigen
litteraturlista presenteras, liksom en diskografi
och en sammanfattning pa engelska.

Det hade fa fler
kommentarer till diskografin. Hur dr det t.ex.

varit intressant att
med den antologi som Bo Nyberg ndmner i
kapitlet om estlandssvenskarnas sidckpipa? Dir
star att “Eesti rahvalaule ja pillilugusid, del 1,
1970 och del 2, 1974”, innehaller ett urval dldre
estniska inspelningar dven fran omraden med
svensktraditioner. Den antologin finns inte med i
diskografin vilket foranleder en undran dver hur
urvalet gjorts.

Drygt 600 sidor gediget faktamaterial om
Sdckpipan i Norden ihopfogat med tankar,
resonemang och funderingar ger en ldsvird bok,
om #n bitvis svarldst p.g.a. oklar disposition.
Snygg layout med notexempel samt ett rikt
och spidnnande bildmaterial D teckningar,
fotografier i svartvitt och firg, en del inklistrade
efter tryckning — gor boken mycket tilltalande.
En faktasamling som dennna skulle dock, enligt
min mening, ytterligare ha vunnit i anvéndbarhet
genom ett sorts person- och sakregister.

Med Sdckpipan i Norden har Per-Ulf Allmo
och hans medforfattare gett impulser till fortsatta
resonemang inom en rad olika dmnesomraden
med anknytning till sdckpipan och liknande
instrument. Forfattarna har ocksd gett ett
vilkommet bidrag till den samling utgavor som
presenterar sirpriglade musikinstrument och
deras sammanhang i Sverige och Norden.

Inger Stenman
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WALLNER, Bo: Wilhelm Stenhammar och hans tid. — Stockholm : Norstedt, 1991. — 3
delar (682 s.+626 s.+589 s.) : ill., notex. — ISBN 91-1-913232-88

Bo Wallners
aviserats i decennier. Nu foreligger #ntligen

arbete om Stenhammar har

det monumentala verket pa nistan 1900
sidor och med 67 kapitel, som omvixlande
behandlar biografin, det kringliggande musik-
och kulturlivet och de enskilda musikverken.
Wallner presenterar ett rikt och omvixlande
material, och dven om jag hir kommer med en
del kritiska synpunkter, sa hindrar inte det att
helhetsintrycket dr mycket positivt. Man kan inte
vara annat dn tacksam for detta breda panorama
over Wilhelm Stenhammar och hans tid.

Ett annat gliddjeimne dr Bo Wallners sprak.
Han behirskar suverint der svenska spraket
och skapar rentav en personlig stil, som ger
framstillningen spidnning och intresse. Han
stialler fragor till sitt material, han liksom
resonerar med ldsaren, han motiverar diverse
exkurser, som ger nya belysningar av det centrala
amnet. Andd kan det ibland hinda att den
sprakliga elegansen motverkar den analytiska
klarheten, som niar Wallner om F-dur-symfonin
sidger att “hallningen ir klassisk — dven i den
meningen att detta tonsprak...musiceras fram”.
Eller nir vissa enkelt byggda avsnitt inte kallas
enkla eller ackordiska eller homofona utan
“koralartade”, vilket ju ger andra associationer.
Eller nir det talas om nordisk ton” i musiken,
vilket alls inte #r nagot sjilvklart begrepp. Men
detta dr undantag. For det mesta har man all
anledning att glidja sig at ett rikt sprak, fyndiga
formuleringar och en klar och genomtinkt
gruppering av stoffet i de olika kapitlen. Aven
typografi och design dr angendma och tryckfelen
fa. Men det hinder att de beror sjilva innehallet,
som ndr Stenhammar anges ha dirigerat 7 av 6
Aida-forestillningar (I1:27), nédr Esipoff kallas
Episoff (I:414 och 1I:79) eller nir cellon far fel
klav (I:488 och 495). Till mal6rerna far vil ocksa
riaknas Wallners sitt att kalla tre kromatiskt
fallande toner for tre sma sekunder” i stiillet for
tva (I:485 och 11:378).

Den roda traden i framstillningen utgors av
de biografiska kapitlen och avsnitten om de
olika verkens tillblivelse. Wallner har hdmtat
sina uppgifter ur artiklar, brev, intervjuer
och memoarer, och sammanstillt dem till en
livfull, ibland n#stan romanartad skildring.
hela tiden
nobel, skygg och sensibel personlighet med en

Stenhammar framstar som en
enorm arbetskapacitet — trots perioder av stark
sjalvkritik och depression. Wallner berittar
om allt detta med inlevelse och samtidigt
diskretion. Och hans kunnighet ér stor, &ven om
det finns detaljer man kunde anmirka pa. Nir
det giller forfiderna kan man tilldgga att Johan
Stenhammar inte bara skrev om Goethes Das
Veilchen i elegin om Sehmann (I:95) utan ocksa
att denne bland #nglakorer” tog emot Mozart,
Kraus och Gluck. Och att Per-Ulrik Stenhammar
ursprungligen skrev Rosen i Saron (I:111f) till
en annan text av Betty Ehrenborg. Anekdoten
om Lemming (I1:470) berittas av Kurt Atterberg
med delvis andra detaljer. Och begreppen
eurytmik forknippas vanligen med Rudolf
Steiner och inte Dalcroze (II1:331). Men sadant
ir inda bara sma anmirkningar i forhéallande till
den overvildigande gedigenheten.

Genom de manga exkurserna  vixer
framstillningen ut till en skildring av musiklivet
och i ndgon man ocksa kulturlivet under epoken
1880-1920. Hir ges langre eller kortare portritt
av Richard Andersson, Tor Aulin, Cally Monrad,
Ture Rangstrom, Henri Marteau m.fl. Hér ges
ocksa oversikter 6ver musikproduktionen och
konsertlivet, delvis i tabellform, och d& berors
inte bara Stenhammar utan ocksa en rad samtida.
Dirigenom far Stenhammar sin placering i
sammanhanget, bland annat i férhallande till sin
framsta konkurrent, Hugo Alfvén.

Wallner #gnar ocksa mycket utrymme at
receptionen av Stenhammars verk genom att
utforligt citera vad kritikerna sdger i olika
tidningar. Peterson-Berger framstar hir inte
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bara som den elake och slagfiardige bedomaren,
utan ocksd som en som drar fram visentliga
och beaktansvirda synpunkter. Aven den
samvetsgranne Adolf Lindgren och den unge
Nielsen-beundraren Julius Rabe far viktiga
roller som Stenhammar-kritiker. En tidning som
Wallner tycks ha forbisett dr Post- och Inrikes
Tidningar, som exempelvis innehaller en lang
recension av premidren pa Tirfing (12 och 14
dec. 1898), signerad M.J. (Magnus Josephson).
Den kompletterar samme anmélares kronika
i Ord och Bild, och den skrdder inte orden
vid bedomningen av den otympliga libretten.
Samma tidning meddelar den 16 dec. att
man redan till tredje forestdllningen “vidtagit
atskilliga forkortningar” i musiken (och inte
forst till nyaret, se 1:573). Enligt Wallner
framgar inte forkortningarna av partituret. Det
ar sant i fraiga om MAB:s partitur, men de syns i
Operans. Aven Nya Dagliga Allehanda hade en
recension av H.V. (H. Victorin), som bl.a. gick
in pa ledmotivstekniken i operan. For ovrigt
fortecknas bade konsert- och operarecensioner
i Svenskt Pressregister, som ticker 1880- och
90-talet.

Ett stort utrymme dgnas at Stenhammars
kompositioner. Ofta skildras tillkomsthistorien
som ett forspel och den nyssnimnda receptionen
som ett efterspel till sjdlva verkbeskrivningen
forsedd med
musikexempel. Analyserna &r vil ofta inte

och analysen, ofta rikligt
fullt genomforda, utan snarare introduktioner,
som diskuterar vissa aspekter. Nar det giller
vokalverken visar Wallner ett pafallande stort
intresse for texten, dess poetiska innehall och
dess relationer till fortoningen. Hir gor han
ofta intressanta och virdefulla péapekanden,
exempelvis i kapitlen om nittiotalssangerna och
kantaterna Ett folk och Sangen. 1 jamforelse
didrmed forefaller mig musikdramat Tirfing vara
styvmoderligt behandlat ur musikens synpunkt.
Wallner redogor utforligt for Anna Bobergs
text, och kanske har dess ojamna — och for att
inte sidga daliga — kvalitet fortagit lusten att
niarmare ga in pa musiken. Men den &r dock
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ett forvanande kraftprov, som tar vil vara pa
stimningsmomenten i handlingen och ibland
antar symfoniska dimensioner. Wallner talar
helt allmint om en “wagnersk anda” (I:557) och
namner tva motiv, svirdmotivet (Tirfings motiv)
och Hervors motiv. Men han gar inte in pa
Stenhammars behandling av dessa motiv, som
ju innebdr hans personliga stillningstagande
till Wagner. Mirkligt dr hur svédrdsmotivet
dominerar hela operan, men detta sker genom
en ledmotivsteknik som snarare kan kallas
fortunnas
eller fortitas alltefter handlingen och de psykiska

metamorfosteknik.  Svirdsmotivet
relationerna. I operans sluttakter fortunnas det,
och Wallner citerar dessa takter (I:570), men
talar bara om “hoga lyriska violinfraser”. Det
Hervor-motiv som citeras (I:558) ar inte det
enda Hervor-motivet. Utom detta lyriska motiv,
som tycks ha med relationen till Vidar att gora,
finns ocksa ett annat, som karakteriserar “den
djdarva, stridslystna, kampeforklidda mon”
(for att citera H. Victorin i NDA). Det syns i
notexemplet sidan 1:564 (fortemotivet i takterna
3-4). Dessutom finns flera andra ledmotiv av
mera typiskt wagnerskt snitt, som Angantyrs
signande, Gullvigs kirleksldngtan etc.

Nir det giller instrumentalverken diskuterar
Wallner framfor allt melodik och form. Han gor
hir manga fina papekanden om karakteristiska
melodiska gester och konturer, och han har
manga fyndiga beskrivningar av stimningslédgen,
formutvecklingar, satstyper och klangfenomen.
Ibland viljer han nagra takter for djupare analys,
ibland &r beskrivningarna mer summariska. Ofta
finns deten ton av suggestion 6ver beskrivningen,
mer dn av strikt analys, men detta kan sikerligen
ofta vara till hjélp for lyssnaren.

En analysdimension tycks dock inte ha
intresserat Wallner, nimligen den harmoniska.
Kanske har han undvikit den av det enkla
skilet  att forutsatter
specialkunskaper hos ldsaren, och han skriver

harmonisk analys
hiar inte primirt for specialister utan for en
bredare ldsekrets. Wallner poingterar ocksa
(I:467) sina delvis subjektiva och hermeneutiska



120 Recensioner

utgangspunkter for analysen. I praktiken riktar
den sig framfor allt mot melodiken, klangbilden,
formen, stimningsmomenten och liknande. Ett
typiskt fall dr notexemplet 5:4 sidan I11:104 (ur
Serenaden). Till ”detaljer som bor observeras”
riknas dynamiken och en synkop, men inte den
tvdra harmonikontrasten mellan D-dur och F-
dur. Det kunde ocksé ha varit intressant att peka
pa de overstigande treklangerna nér Stenhammar
vill skildra “isiga” staimningar (I:173 och I11:70).
Och forvanad blir man nar Wallner kallar ett
subdominant-sext-ackord for dominantseptim
(I:197). Och inte borde han ha blivit sa forbryllad
av en ackordvixling i serenadkvartetten (II1:57
f). Denna klassicerande kvartettsats tar upp
samma altererande ackordvixling som manga
wienklassiska verk. Samma funktionsfoljd
och t.o.m. samma ackord finns bl.a. i Mozarts
strakkvartett D-dur (K. 499), sats 1, takt 70-71.
Stenhammar &r utan tvekan mycket intressant
Aven som harmoniker, inte minst darfor att han
uppvisar sa manga ldgen fran det wienklassiska
till grinsen for tonalitetens upplosning.

Den harmoniska aspekten saknas ocksa
vid analysen av Stenhammars bada mognaste
instrumentalverk, serenaden och symfonin i
g-moll — fransett papekandet att symfonin har
drag av dorisk kyrkoton. Men i Ovrigt dgnas
dessa verk utforliga presentationer och de
stilistiska olikheterna mellan de bada verken
framhalls. Wallner podngterar de bada motsatta
dragen i Stenhammars musik, det improvisativt
fantasifulla och det rationellt genomarbetade.
Det
utttryck i symfonins final med dess fugor och

senare kommer ju till ett storartat
fortspinningar over tva teman. Det kan (utover
Wallner) papekas att slutdelens “solenne” inte
bara innehaller en “hymnisk sang” (I11:207)
utan ocksa det andra temat i forstoring i basen.
Kontrapunkt in i det sista!

Stenhammar &r inte ldtt att exakt placera
i den musikaliska utvecklingens historia.
Hans musik rymmer s& manga ingredienser,
och Wallner gér manga jamforelser med de
framsta inspiratorerna Beethoven, Wagner och
Brahms, men ocksad med de nordiska kolleger
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och foregangare som Berwald, Soderman
och Norman. Det &r naturligvis inte litt att
overblicka den svenska musikproduktionen
generationen fore Stenhammar och @nnu svarare
att peka pa impulser. Men ett faktiskt pastaende
(I:319) inget
komponerades under decenniet fore 1894 (da

som att storre  orkesterverk
forsta pianokonserten kom) haller inte. Under
denna period tillkom atminstone en symfoni av
Dente, en av Elfrida Andrée och tvda av Anton
Andersen. Och kanske har manga impulser
indirekt kommit till Stenhammar fran Herman
Berens, som var kompositionsldrare under
tva decennier vid konservatoriet. En av hans
elever, Richard Andersson, hade ett avgjort
inflytande pa Stenhammar. Berens niamns pa ett
stille (I:134, fast felstavat) men tillhor annars
de glomda. Han fick dock pa sin tid manga
verk tryckta i Sverige och Tyskland, bl.a. en
strakkvartett opus 78. Den innehéller en fuga
i finalen, nagot som Wallner inte tror fanns i
svensk produktion fore Stenhammar (1:663).
Och Berens har ocksa skrivit en pa sidan I11:510
efterlyst skadespelsmusik till Trettondagsafton,
omniamnd i Dag Kronlunds avhandling (1989)
om musik pa Dramaten under 1860-talet. Detta
har naturligtvis ingen egentlig betydelse for
Stenhammar, ddremot for svensk musikhistoria.
Stenhammars mangsidighet och
arbetskapacitet som musiker dr forbluffande.
Wallner skildrar utforligt hans verksamhet som
pianist, sangackompanjator, ensemblespelare
framfor allt tillsammans med Aulin-kvartetten,
dirigent i Goteborg, och sist men inte minst som
tonsittare. Han tillhor den typ av komponist som
soker nya losningar for varje verk, ja, nistan
skapar en ny stil for varje verk. Detta gor honom
givetvis mera svarfangad och svarportritterad
dn tonsdttare som foljt en mera entydig
utvecklingsbana. Wallner poédngterar redan i
den inledande portrittskissen Stenhammars tva
olika ”visen” (I:30) och han aterkommer manga
ganger till detta i sin mycket lasvirda biografi.

Martin Tegen
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