Recensioner

Owe Ander: "Svenska sinfoni-forfattares karakta-
ristiska  orkester-egendomligheter”.  Aspekter pa
instrumentations-, orkestrerings- och satstekniken i
Berwalds, Lindblads och Normans symfonier. Diss.,
Stockholms universitet, 2000, (Studier i musikve-
tenskap 11), 561 8., ill., 1ISBN 91-7265-175-X

Owe Ander skriver i inledningen till sin omfangs-
rika avhandling — mdéjligtvis ett svenskt musikve-
tenskapligt rekord i antal tecken — att 18oo-talet
var en tid av stora forandringar inom instrumen-
tations- och orkestreringskonsten, och att tonsét-
tare som Weber, Berlioz och Wagner fordndrade
synen pa orkesterns mojligheter. Det skrevs ocksa
en hel del hogklassig orkestermusik i Norden
under denna tid. Efter denna inledning pa endast
en sida kastas lasaren rakt in i avhandlingens mél-
sattning som beskrivs som att belysa denna sym-
fonik, och da sérskilt Berwalds, Lindblads och
Normans med avseende pé instrumentation,
orkestrering och satsteknik. Denna malsattning
visar sig ndgra rader langre ned motsvara den ena
delen av "det grundlaggande syftet”, med tillagget
att de tre svenska kompositorernas symfonier
skall relateras till “svensk, nordisk och internatio-
nell orkestermusik fran wienerklassikerna fram
till ca 1890.” Den andra delen i syftet &r att
beskriva "forutsattningarna for orkestermusik, i
den man de kan ha en relevans for det instrumen-
tations- och orkestreringstekniska resultatet”. De
forutsattningar som Ander listar dr a) samhélle-
liga, sociala och ekonomiska , b) estetiska aspek-
ter, ¢) utbildning, d) instrumentutveckling, och
e) internationella inflytanden. Dartill ségs att han
hoppas "kunna utlasa spar av forutsittningarna i
partituren, och att "ett huvudsyfte med avhand-
lingen [&r] att forsoka faststélla de normala "hant-
verksméssiga’ procedurerna.” Och sa foljer, som
I6k pa laxen, ytterligare sex stora och intressanta
fragor som pé skilda satt berér Anders ambition
med avhandlingen (s. 2-3).

For mig framstar Anders beskrivning av mal-
sattning och olika syften (grundldggande syfte,
huvudsyfte/n) som mindre lyckad. Jag hade fore-
dragit en mer traditionell inledning, dar Ander
med utgangspunkt fran sina fragor och problem-

formuleringar till slut presenterat avhandlingens
syften pa ett mer koncist satt.

Ander utgar fran en distinktion mellan orden
instrumentation och orkestrering dér med det forra
avses kunskapen om instrumentets konstruktion,
klangfarg, spelteknik etc. och det senare den
konstndrliga tekniken att gruppera och kombi-
nera instrument till avsedda klanger. Det tilldggs
att grdnserna mellan termerna &r flytande.

Som referensgrupp till de tre symfonikernas
sammanlagt nio verk, véljer Ander huvudsakligen
symfonier av Beethoven, Mendelssohn, Gade,
Schumann och Brahms, dels en "yttre grupp
kompletterande tonsattare.” Referensgruppen &r
vald dels med tanke pa méjlighet till direkt paver-
kan, dels med tanke pé allman tillgdnglighet, dvs.
tillganglighet idag. Att Ander faster s& stort avse-
ende vid det sistnamnda kriteriet ar egendomligt,
inte minst da han samtidigt konstaterar att han
”skulle ha velat” ha med symfoniker som Eggert,
Spohr och Bruch, dvs. ”symfoniker som férmod-
ligen var viktiga” (s. 5). De sistndmnda har Ander
valt att skriva i en mycket liten stilstorlek (troli-
gen 8 eller 9 punkter, samma storlek som i fotno-
ter). Detta sétt att véxla mellan brédtext i normal
och liten storlek tillimpar Ander tyvérr i hela
avhandlingen utan att lasaren helt forstar varfor.
Vissa avsnitt och t.o.m. hela sidor av brodtexten
ar faktiskt skriven med denna stilstorlek, vilket
innebér att en sida kan ha mer an s.ooo tecken!
Eftersom Anders text generellt ar rik pa informa-
tion ndrmar sig detta skrivsatt det omdjliga for en
intresserad l&sare att ta sig igenom.

Efter ett avsnitt om forskningslage, kallor och
litteratur foljer ett avsnitt om "Upplaggning och
metod/angreppsvinklar”. De metoder som tillam-
pas i avhandlingens tre delar: a) historisk bak-
grund b) analys av instrumentation och c) analys
av satsteknik och orkestrering, ar vél anpassade
till  avhandlingen.  Avhandlingens  innehall
beskrivs synnerligen ingaende, vilket ar béde bra
och — mot bakgrund av de kommande soo
sidorna — nddvéandigt. Avsnittet avslutas med att
Ander prévar att ge en definition av hur han
anvénder ordet diskurs.

Den andra sektionen eller huvuddelen, "His-
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torisk bakgrund”, omfattar fyra storre Kkapitel
“Samhallet och symfonin”, “Stockholm och
orkestermusiken”, "Hantverket” samt “Tonsat-
tarna och verken”. Det forsta kapitlet bestar dels
av tio underavdelningar som tillsammans skall
visa pa viktiga "forandringar i tonsattarnas pro-
duktionshetingelser”, dels av en del om produk-
tionen av symfonier under perioden 1820-1900
(Ander har har lagt till tio r i forhallande till den
tidigare avgrinsningen 1890). Béda delarna ar
synnerligen informativa och ger lasaren en god
forstaelse for forutsattningarna for tidens rika
kulturliv.

Att Ander har en stor kunskap om Stock-
holms musikliv framgér tydligt av avsnitten om
konsertlivet i staden och om hovkapellet. Hans
entusiasm forleder honom visserligen enstaka
ganger att beratta dven om aktenskapsforhallan-
den och giftermélsmdnster inom hovkapellet,
men i det stora hela &r avsnitten vélskrivna. Detta
géller dven féljande avsnitt om instrumentutveck-
ling och spelteknik, dar Ander beskriver och dis-
kuterar vad bl.a. utvecklingen av ventilen betydde
for spelet pa valthorn och trumpeter.

Fastdn Ander forvisso har sagt att "forutsatt-
ningarna” ar en del av avhandlingens innehall och
att de gdngna avsnitten innehallsligt &r kunskaps-
rik lasning, kan det inte hjalpas att lasaren gladjer
sig at att narma sig de tre utlovade tonsattarna
och deras verk. Ser vi till den hittillsvarande fram-
stdllningens omfattning har den férmodligen
redan ett omfang motsvarande en "normalav-
handling”. | kapitlet "Tonsattarna och verken”
berattas om de tre tonsédttarnas bakgrund, laro-
gang och yrkesliv. Avsnitten dr mycket lasvirda
och tar oss bl.a. till Berlin och Leipzig (Ander
utbrister dock ofta kausala formodanden "Man
kan undra om inte” (. 179); "Det skulle vara
intressant att veta” (s. 181); "Det skulle vara spén-
nande att veta”(s. 184) som blir lite trottsamma).
Ander har likval inarbetat en rikt material som
ger en levande bild av tonsattarnas utveckling,
och hér finns ocksd en bra oversikt Gver deras
yrkesliv och produktion.

P4 sidan 207 méter vi det som att déma av
avhandlingens titelsida &r dess sanna &mne, de
nio svenska symfonierna. Efter det att deras till-
komst, uppforande och receptionen &versiktligt
beskrivits kommer nu avhandlingens tredje stora
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sektion, "De enskilda instrumentens och instru-
mentgruppernas behandling”. Sektionen som
omfattar etthundra sidor har fyra kapitel som tar
upp de i orkestern ingéende fyra instrumentgrup-
perna: trablas, bleckblas, slagverk och strakinstru-
ment. | dessa kapitel och &ven i nésta stora
huvuddel (se nedan) férenas Anders breda musik-
vetenskapliga kunskap och praktisk musikaliska
kompetens pa ett fruktbart satt.

Som tidigare ger Ander relativt osystematiska
satt att presentera stoffet lasaren stora svarigheter.
Om vi tar avsnittet om hornet som ett exempel
borjar det med langt okommenterat citat pa fran-
ska (i 8 punkt — citatet &r som alla de ménga cita-
ten pa tyska och franska oGversattal). Darefter
foljer en knapp sida om vad tonartsbyten och
hornstamningar i Berwalds symfonier innebér. Sa
kommer sju rader i 8 punkter som handlar om
hornstdmningen hos Beethoven, varefter sex rader
i 1-punktskommentarer stdmningarna i satser
som gar i dur hos Berwald. Darefter atergar
Ander till 8 punkter och skriver vidare om Ber-
wald i tvd normala stycken som féljs av ett dar
han kommer in pd Schumann. Sedan aterkom-
mer 11 punkter — och s3 har haller det pd med
tonsattare efter tonsattare. Forst atta sidor senare
avslutas detta hornavsnitt med en tvé sidor lang
genomgang i 8 punkter (sic!) om vad som sker i
hornstdmman i Normans andra symfoni, foljt av
ytterligare en sida i punkt 11. Jag fann flera av
dessa avsnitt ndrmast omdjliga att ta sig igenom
med négon behallning. Som tur ar avslutas de
fyra kapitlen i denna sektion med bra samman-
fattningar.

I sektion fyra som omfattar sidorna 33s5—sor,
behandlas "Orkestrering och satsteknik”. Om
sidorna 367—443 (kapitel 4.2) skriver Ander i
avhandlingens inledning att det "kanske minst vl
l&mpar sig for en ren genomlésning”. Den detal-
jerade genomgangen av de enskilda satserna nar-
mar sig, sags det, ibland upplaggningen av en
"Konzertfuhrer’. Samtidigt som detta kan under-
strykas, vill jag pa intet sétt forringa vardet av den
genomgang som Ander har foretar. Lasaren moter
en detaljerad genomgang och beskrivning av bl.a.
instrumentbesattningen i olika satser, hur de
klangliga faktorer av tonsittarna anvands som
sammanhéllande och avgransande medel. Om
varje symfoni forst ses ur ett helhetsperspektiv
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foljer darefter en genomgang av enskilda satsde-
lar.

Aven overgangarna mellan satser behandlas.
Ander konstaterar har att tidens praxis var oer-
hort varierande vad galler den ordningsfoljd man
spelade satserna i. Att det appladerades mellan
satser var snarare regel &n undantag. Ander hév-
dar likval att han inte kan ta hénsyn till en sadan
praxis i sin analys. Han menar att man kan och
maste rimligen antaga att “tonsattarens utgangs-
punkt vid komponerandet bor ha varit det konti-
nuerliga framférandet” (. 353). Eftersom Ander
redan sagt att de kontinuerliga framférandena var
undantag, och vi kan vara Overtygade om att
receptionen av symfonier var annorlunda pé
1800-talet an for en van konsertpublik fran 1900-
talet, ar hans kategoriska utgangspunkt mycket
forvanande. Om man som tonséttare visste vad
som var praxis, ar det svart att tro, att man plane-
rade for ett samband som i verkligheten inte hade
nagon receptionsmassig relevans. Det skall ocksa
anmérkas att det finns alltfor fa uppsummerande
avsnitt i dessa 6ver hundra sidor langa avsnitt.

Denna fjdrde sektion avslutas med kapitlet
”Orkestrering och satsteknik” (s. 443—s03). Efter-
som detta avsnitt, liksom ndrmast alla tidigare,
varken foregds av en Gverledning eller har en
inledning som berattar vad syftet & med det
kommande avsnittet, tvingas lasaren gé tillbaka
till sidorna 19—29. Hér sdgs bl.a. att kapitlet ar
"utformat utifran ett systematiskt (Gvergripande
och jamférande) perspektiv”, och att “malsatt-
ningen varit dels hitta allménna drag i tonsattar-
nas orkestrala teknik, typiska satstekniska grepp,
dels ge exempel p& och mer i detalj analysera
typiska eller intressanta foreteelser.” Detta kapitel
har en rik uppdelning i avsnitt. Har tas bade
generella och sdrskilda iakttagelser upp.

Den femte sektionen har huvudrubriken
"Sammanfattning och slutsatser” och innehaller
endast ett kapitel/avsnitt (23 sidor) med under-
rubriken "Epilog — den symfoniska diskursen”.
Det &r huvudsakligen det sistnémnda som foljer.
L&saren finner hér ett annorlunda och spénnande
kapitel som har ett angreppssdtt som delvis
paminner om ’New Musicology’. Har finns
anspelningar till Habermas ("offentlig 'motdis-
kurs™) och Foucault ("Berwald ... bryter ... 'dis-
kursens ordning’). Ander diskuterar i vad mén

symfonin kan forstds som en spraklig utsaga
(ordet "fonem™ ndmns hér, dock ej Seegers/Taggs
begrepp “musem”). Han funderar éver i vad man
symfonin kan forstds dven som en politisk dis-
kurs, men kommenterar ocksa hur de olika kom-
positorernas symfonier kan forstas utifran ett
samtida perspektiv. | hastigheten skriver han
ocksa betraffande symfonierna att "18oo-talet ar
modernismens genombrott” och avvisar att sym-
fonierna &r pa ”nagot utmarkande sitt ‘svenska’
(s. 523). Nej, nationalromantiska drag ar helt
franvarande, tillaggs det. Hér &r inte platsen att
bemota detta, men for min del finner jag storre
sanning i Lennart Hedwalls omddme betraffande
Normans forsta symfoni. Angdende den andra
satsen skriver Hedwall att den &r "genomgéende
kantabelt hallen med &tskilligt nordiskt och folk-
tonsméttat vemod”, och att tredje satsen "&ger en
folkligt rustik och handfast karaktér som ndrmar
sig polskan”(r999; skivkommentar till Ludvig
Norman, Sterling CDS-1038-2).

Avhandlingen avslutas med Stenhammars
hoga vérdering av Normans tredje symfoni, en
beundran som Ander inte har svart att dela. Som
val framgar av mitt referat ar sektionen knappast
den sammanfattning som utlovas.

For att sammanfatta har Ander med sin
avhandling tillfort vasentlig ny kunskap vad géller
hur satsernas formbyggnad i Berwalds, Lindblads
och Normans symfonier samspelar med deras
orkestrering och konstndrliga uttryck. Avhand-
lingen ar mycket rik pa information om forutsétt-
ningarna for orkestermusiken under 18oo-talet
och innehéller intressanta och kunniga beskriv-
ningar om tidens larobdcker i instrumentation
och orkestrering. Som framgatt av min recension
har framstéliningen blivit alltfér omfattande.
Man kan férmoda att detta dels beror pa Anders
encyklopediska ambition, dels p& sannolik hand-
ledningsresistens. Avhandlingen saknar oftast
sammanfattande avsnitt (dven index). Att
avhandlingens olika huvuddelar i alltfér hdg grad
lever sina egna liv medfor att framstéllningen inte
infriar forhoppningen om en syntetiserande hel-
hetssyn. Men det &r trots det en viktig avhandling
och en imponerande arbetsprestation.

Olle Edstrom
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Anpassning, motstand, naivitet. Svenskt musikliv i
den bruna slagskuggan ro30—ro45. Red: Henrik
Karlsson, Stockholm: Kungl. Musikaliska akade-
mien, 2000, 100 §., ISBN 91-89038-13-4

I en liten tunn bok redovisar Kungl. Musikaliska
akademien en inventering av 6nskvérda och moj-
liga forskningsinsatser kring svenskt musikliv ”i
den bruna slagskuggan 1930—4s5”. Amnet avhand-
lades i mars 1999 vid en konferens som anordna-
des av akademien. Henrik Karlsson, redaktor for
skriften, skriver i sin inledning att konferensen
utformades som ett “samtal om 1930-talets
musikliv i forhallande till nazismen”. Syftet var
att kartldgga arkiv- och kélldget och presentera
den forskning som pagér, liksom de inventeringar
som nyligen gjorts.

Det ansprakslosa formatet och tilltalet — den
angivna samtalstonen for konferensen slar tydligt
igenom i texterna — korresponderar val med det
slutintryck boken ger. Mycket litet har hittills
gjorts i form av aktiv forskning, vilket bl.a. inne-
bar att arkiv- och kallaget fortfarande ar relativt
oklart. Det finns helt enkelt inte i dagslaget sa
mycket att orda vitt och brett om. Konferensar-
rangorerna l6ste detta genom att bjuda in fors-
kare frén angrdnsande discipliner som kunde
tankas stimulera igangsaittning av mer konkreta
musikvetenskapliga forskningsinsatser. Samtidigt
bor tanken pé att fa igang ett storre tvérveten-
skapligt projekt ha lekt arrangdrerna i hagen.

Med inlégg av idéhistorikerna Gunnar Bro-
berg och Lena Berggren, historikern Sverker
Oredsson och litteraturhistorikern Bengt Land-
gren tassar man till en bdrjan runt &mnet —
svenskt musikliv i den bruna slagskuggan — som
katten kring het grot. Broberg tecknar en bred
bild av svenskt 1930-tal, dér likheter och kontak-
ter med tyskt kulturliv var manga bade vad géller
finkulturen och den breda kulturen. Berggren
redovisar kortfattat sin forskning kring Samfun-
det Manhem som under mellankrigstiden funge-
rade som samlingscentral for den svenska
nationella rorelsen. Utifran syftet "att beframja
akta svensk och nordisk odling, framfor allt folk-
lig bildningsverksamhet” kom tyngdpunkten i
verksamheten att ligga pé foreldsnings- och bild-
ningsverksamhet. Kulturella evenemang fick
under samfundets forsta ar (fran 1934) stort
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utrymme. Sarskilda "Gatiska gillen” med sang,
musik, diktldsning, dans och gymnastikuppvis-
ningar ordnades till en bérjan regelbundet, men
denna verksamhet tycks ha mattats betydligt fran
omkring 1937.

Oredsson skriver i sin korta text om nazismen
inom institutionerna och beror stdmningar och
forharskande ideologier pa olika nivaer fran rikets
hdgsta ledning, kyrkan, universiteten och fackfor-
eningarna. Liksom i Brobergs text saknas hér helt
referenser till k&llmaterial eller sekundér litteratur
och texten fungerar darfor framst som ldsa
anteckningar om miljder i 1930-talets och krigsér-
ens Sverige som bor utforskas i ett projekt dar
(musik)/kulturlivet star i fokus. | foredraget
"Svensk litteratur under beredskapséaren” redovi-
sar Landgren vidare lapidariskt huvuddragen i sitt
arbete Hjalmar Gullberg och beredskapslitteratu-
ren. Studier i svensk dikt och politisk debatt r933—
1975 frdn 1975, men ger ocksa korta referenser till
tvd senare musikvetenskapliga arbeten: Henrik
Karlssons "O, adle svensk!” Biskop Thomas frihets-
sang i musik och politik (1988) och Bjorn Martins-
sons Hilding Rosenbergs apokalyps. Studier i
Johannes Uppenbarelse (1999).

Konferensens informella ton slar tydligast ige-
nom i historikern Helene Lodws bidrag "De
svenska nationalsocialisternas musik”. Lo6w har
inte ens gett sig tid att skriva ner sina funderingar
kring "den musik som var [de svenska] national-
socialisternas egen” och texten &r darfor en latt
redigerad utskrift av en bandinspelning av hennes
foredrag samt efterféljande diskussion. Anslaget i
texten och de konkreta hanvisningar till musik-
praxis inom rérelsen — i form av egen producerad
musik och publicering av sangbdcker och sats-
ning pa egen skivutgivning — borde fanga manga
svenska musikhistorikers intresse. Bristen pa kall-
hanvisningar i texten minskar dock vérdet av den.
Utgivarna har visserligen forsokt reparera nagot
av detta genom en tillagd dndnotslista. Eftersom
denna inte hanvisar till konkreta stéllen i texten
ar den emellertid svar att utnyttja. Slutintrycket
av texten blir darfor en stark irritation dver forfat-
tarens nonchalans infor ett angeldget forsknings-
omrade innanfor konferensens tema.

I "Kurt Atterberg och Tyskland” ger Petra
Garpenberg en 6versiktlig beskrivning av Kurt
Atterbergs arkiv som hon nyligen fortecknat.
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Samlingen finns nu pad Musikmuseet i Stock-
holm. Den innehaller en brevsamling om ca
10.000 brey, sju volymer minnesanteckningar, en
excerptsamling och klippsamlingar. Atterbergs
stéllning i svenskt musikliv och hans nédra véan-
skap med manga musiker i Tyskland gor att arki-
vet & en guldgruva for musikforskare.
Garpenberg visar tydligt genom citat ur Atter-
bergs brevvaxling med musikforskaren och opera-
regissdren Fritz Tutenberg vilka méjligheter detta
arkiv erbjuder. Har finns rikligt med material for
den forskare som vill trdnga djupare in i hur
musikkontakterna mellan Sverige och Tyskland
utvecklades under mellankrigstiden och de forsta
krigsaren, men ocksa for den som battre vill forsta
Atterbergs agerande.

Musikjournalisten ~ Lennart ~ Bromanders
bidrag ”"Musik, moral och makt. Musiklivet i
Tredje riket i den tyska eftervérldens 6gon” sticker
av mot ovriga texter i boken. Den &r skriven i en
driven journalistisk stil med en fér denna stil
typiskt bekymmerslos hallning till att redovisa det
underlag som anvants. Jag har dérfor svart att for-
sta textens roll i antologin. Den &r visserligen latt-
l&st och intressant, men hégst problematisk for de
forskare som vill ta upp tradar som laggs ut i tex-
ten. Har figurerar exempelvis en icke namngiven
"ung forskare” som pé éttiotalet plockade fram
graverande dokumentation om den tyske musik-
forskaren Wolfgang Bottichers systematiska for-
falskning av  Schumanns omdémen om
Mendelssohn. Vem denne unge forskare var far vi
inte reda pa. Inte heller fir den lasare som &r
intresserad av Carl Orff och dennes inflytande
over svensk musikpedagogik under efterkrigsti-
den nagon storre hjalp att ga vidare fran Broman-
ders beskrivning av Orffs opportunism i
musikpolitiska ssmmanhang.

Forst i slutet av texten antyder Bromander att
han hamtat dtminstone nagra uppgifter ur Fred
Priebergs bok Musik im NS-Staat (Frankfurt
1982) och Michael Katers The Twisted Muse (New
York, 1997; tysk utgdva Miinchen, 1998). Det ar
bra att dessa verk ndmns. Inte minst en l&sning av
den senare bor kunna ge intressanta infallsvinklar
for forskning kring svenskt musikliv ”i den bruna
slagskuggan” och bidra till att teman som inte
kom med i Musikaliska akademiens konferens
1999 tillfogas ett forskningsprojekt inom omra-

det. Exempelvis ger Katers dokumenterade upp-
gifter om Fritz Jodes samrdre med nazisterna och
Hitler Jugend manga anledningar till att beforska
1930-talets svenska allséngsrorelse och det tidiga
1940-talets intresse for en stamsangsrepertoar.
Jode var en uppskattad gést i de kretsar som drev
den svenska allséngsrorelsen framat och besokte
Sverige manga ganger mellan 1934 och 1948 (enl.
Sohlmans musiklexikon, 2:a uppl, 1976). Om
forskningsomréadet utvidgas att gélla Sverige-
Tysklandkontakter under 19s0- och 6Go-talen
hamnar radions och speciellt skolradions ivriga
lansering av Orffs pedagogik ocksa inom skott-
hall. Aven har ar Katers bok anvandbar.

Ytterligare ett par teman som inte berdrdes
vid Musikaliska akademiens konferens 1999 skall
har ndmnas med férhoppningen att de inte gléms
bort om ett mer samlat forskningsprojekt inom
omradet kommer igang. Ett sidant tema ror den
stéllning tyska musiker och musikforskare i exil i
Sverige frdn 1933 fick pa det svenska musikfaltet.
Ett annat &r svenska musikers framgéangar i Tysk-
land under den aktuella perioden och deras dden
efter krigslutet. Ett sadant 6de har nyligen skild-
rats av Knut Persson i boken Elsa Larcén, svensk
sangarvalkyria i Tredje riket (Malmo: Akademifor-
laget Corona, 2000). Mot skildringen talar en
synnerligen amatdrméssig disposition och redo-
visning av materialet. P4 plussidan finns daremot
forfattarens fascination for &mnet och den nit
med vilken han fullféljer sitt s6kande efter doku-
mentation.

Boel Lindberg

Ballader. Sveriges medeltida ballader i urval. Hede-
mora: Gidlunds forlag i samarbete med Svenskt
visarkiv, 2000, 205 S., Noter, I1SBN 91-7844-305-9

Boken Ballader kénns vid forsta anblicken behag-
ligt bekant och bara efter nagra nedslag i vissam-
lingen dartill frasch och aktuell. Har finns fran
tidigare balladutgavor kanda titlar som Den berg-
tagna, Herr Olof och dlvorna, och Sankte Staffan,
men ocksd Det underbara baltet och Tordyvelns
brollop ur kategorin skdmtvisor, som tidigare inte
har réknats in i dessa sammanhang. Men det &r
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inte bara skimtvisorna som skiljer olika féregang-
are fran denna nya vissamling, vars utgivning hor
samman med att en annan av Svenskt visarkivs
publikationer ar pé vag att avslutas.

Den stora, vetenskapliga utgévan, Sveriges
medeltida ballader &r en motsvarighet till liknande
verk fran Danmark, Tyskland och England-Skott-
land och omfattar hela det svensksprakiga ballad-
materialet. Forsta bandet utkom 1983; projektet
har tagit tid i ansprak och utgdvorna har ocksa
blivit praktverk for forskare, musiker och andra
specialintresserade. Band s, som innehaller kim-
pavisor och skdmtvisor, utkommer inom kort i
tvd volymer. | samband med detta publiceras
denna mindre bok Ballader, vars innehall utgors
av ett representativt och populért urval visor fran
det storre materialet. Det handlar om en ytterst
spannande och livaktig genre, som har traderats
vidare i generationer och fortfarande &r aktuell i
nya drékter och sammanhang.

Boken har ett bekvamt format, ndgot mindre
an As, som gor att den ar latt att bladdra i, men
som samtidigt ger plats for tillrackligt stora texter
och noter. | inledningen skriver Sven-Bertil Jans-
son och Margareta Jersild kort om visornas bak-
grund, former, sangare och kéllor, om deras texter
respektive melodier. For urvalet svarar dessutom
Marta Ramsten. Boken omfattar femtiofyra visor
med texter, melodier och dértill horande kéllfor-
teckning. Visorna fordelar sig over balladernas
huvudkategorier — naturmytiska visor, legendvi-
sor, historiska visor, riddarvisor, kdmpavisor och
skamtvisor. 1 denna populara utgava har texterna
“moderniserats och noterna transporterats till
sangbara tonarter”,

De visor som har valts &r fran skilda svenska
landskap och ett par fran finlandssvenska omra-
den. Att Ostergdtland verkar vara nigot domine-
rande beror sakerligen pa skilda insamlingsinsat-
ser; harifran finns ménga tidiga, intressanta
kéllor. Dessa representeras av visor ur soldathus-
trun Greta Naterbergs repertoar fran tidigt 18oo-
tal och Levin Christian Wiedes uppteckningar
fran 1840-talet. Det verkar som om visarkivet har
manat om att lyfta fram tidiga 18oo-talsuppteck-
ningar. Tidsmassigt omfattar urvalet tva r6oo-tal-
skéllor, en rad uppteckningar fran 18oo-talet,
men inte lika manga fran 19oo-talet. Har finns
exempelvis mycket fa av de versioner som fore-
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kommer pa CD-skivan Den medeltida balladen,
dér en rad sangerskor och sangare, som spelades
in av radion under 1950- och 1960-talen finns
representerade. P4 sa sitt kédnns visorna i Ballader,
trots sin hoga &lder, manga ganger nya och span-
nande, dven for den specialintresserade. Och att
det som idag verkar nytt kan utgdras av ett aldre
material sdger nagot om dessa visors snirkliga
végar och olika spridningssétt. Balladerna som en
gang huvudsakligen traderades muntligt har nu
ocksd en lang skriftlig historia, jamte en nagot
kortare fonografisk.

En foregdngare, Bengt R. Jonssons bok
Svenska medeltidsballader, utkom i fyra upplagor
mellan 1962 och 1981, i ett ndgot mindre format,
men med ungefar samma upplaggning och antal
visor. Dess innehall har kommit att representera,
och i vissa fall kanske ocksd kanonisera, svenska
medeltidsballader; den har forekommit pé en rad
kurslitteraturlistor och finns sékert i hart nér varje
aldre visintresserads bokhylla. Men eftersom
urvalet och presentationen av balladerna inte bara
sdger nagot om de sammanhang da de har trade-
rats mellan ménniskor, utan lika mycket om de
olika tider, dér visorna levandegors, finns ocksa
stora skillnader mellan en balladbok fran 1962
och Ballader a la 2000. Den storsta ar kanske att
de tidigare undangdmda skdmtvisorna nu dr
medtagna. Urvalet av balladtyper stdmmer bra
Overens nér det galler naturmytiska visor och
legendvisor, déremot skiljer sig de utvalda upp-
teckningarna at. Den éldre utgévan ar textorien-
terad, bakom dagens balladbok finns ett storre
intresse for visornas melodier och séngare. Har
anvands ocksa andra typer av kallor. Under rubri-
ken "Riddarvisor” hittar jag fa dverensstaimmelser
mellan de bada bockerna. Det verkar framst vara
alla "brudrovsvisor” som har ersatts av ballader
som Rudegull seglar bort med sin trolovade, dér
bruden sjélv springer ivég till sin dlskade och vars
innehall har fangslat ocksd manga av dagens sang-
erskor.

Vad ar da sa speciellt med denna genre, som
aktivt har kunnat leva vidare alltsedan 12- eller
13oo-talen i manga olika sammanhang? Balladen
ar en berattande visa som kombinerar spdnnande
historier med musik och poesi — ibland med dans.
I dldre sammanhang var denna form sékerligen en
mycket uppskattad och dramatisk underhalining
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— aven i ensamheten. Att visornas innehall ocksa
har kunnat sammankopplas med héandelser i det
egna livet har Sven-Bertil Jansson skrivit om pa
ett 6vertygande satt. Visorna sjunger ofta om kar-
lek och kénslor, de har visserligen hmtat sina for-
utsattningar i ett aldre samhélle, men manga av
balladens huvudkonflikter har varit aktuella i
manga olika tider. En del av var fascination for
ballader idag handlar sakert ocksa om att visorna
faktiskt 4r s& gamla; i dem finns ett drag av tradi-
tionens auktoritet.

Ballader & en utmérkt bok for den som
intresserar sig for visor, spdnnande beréttelser och
historia, fér séngare och musiker. Det &r en bok
som ocksa limpar sig som kurslitteratur och kan
fungera som en kort introduktion till, och exem-
pelsamling 6ver, en verkligt spridd och folklig
genre, vilken innefattar sval lang kontinuitet,
som st&ndiga fordndringar och som alltjgmt &r
aktuell i nya ssmmanhang.

Annika Nordstrom

Laila Barkefors: Allan Pettersson. Det brinner en sol
inom oss. En tonsattares liv och verk. Stockholm:
Sveriges Radios forlag, 1999, 362 s., ill., noter,
CD, ISBN 91-522-1822-8

Laila Barkefors har mer dan ndgon annan svensk
musikforskare agnat sig at Allan Pettersson. | sin
forskargarning har hon fétt tillgang till och kun-
skap om ett unikt kdllmaterial som gor henne sér-
skilt lampad for den svara uppgiften att skriva en
biografi dver Pettersson som vilar pa vetenskaplig
grund. Det &r en uppgift som l&nge tett sig ange-
lagen, da bilden av Pettersson hittills praglats av
tonsittarens egen sjalvbild, vilken har fatt ovan-
ligt stor spridning och kraft pd grund av den
massmediala uppmarksamheten kring hans per-
son. Leif Aares tidigare biografi var ocksa mer en
journalistiskt engagerad kampskrift som bidrog
till att sprida Petterssonmyten &n en saklig fram-
stéllning av tonsattarens liv och verk.

Att Barkefors bok stér pa vetenskaplig grund
innebér dock inte att den préglas av akademisk
torrhet. Hon beréttar om Petterssons liv pa ett
engagerande och inkannande satt och spraket ar

hela tiden levande och lattlast. Boken ar ocksa
mer en popularbiografi pa vetenskaplig grund an
en renodlat vetenskaplig biografi. | vissa avseen-
den faller den dock mellan stolarna och det &r
detta som jag tror ar orsaken till négra av de pro-
blem som trots allt finns.

1. Kapitlen om studierna i Stockholm pa 4o-
talet och i Paris 195152 innehdller ganska langa
redogorelser for Petterssons not- och antecknings-
bocker. Jag tror inte att detta ar av s stort intresse
for den vanlige l&saren att sidméangden &r beratti-
gad. Den som daremot & nyfiken pa denna
aspekt saknar mer ingdende musiktekniska iaktta-
gelser.

2. Barkefors &r ofta inkonsekvent betraffande
vilka fakta hon forutsatter att lasaren dr fortrogen
med. Hon gor t.ex. korta presentationer av Hon-
egger och Milhaud, vilka bara innehller sadan
allman information som stér i vilken musikhisto-
risk handbok som helst. Fér den musikvetenskap-
ligt skolade eller den allménbildade musikpubli-
ken &r uppgifterna helt onddiga. Men om
Barkefors tankt pa den oskolade lasekretsen kan
man undra varfor andra figurer och verk forut-
satts vara kdnda. Varfor ndmns t.ex. att Boulez
hade skrivit sin andra pianosonat nar Messiaen
skrev sin Turangalilasymfoni? Om man inte &r
fortrogen med Boulez utveckling och den andra
pianosonatens plats i denna ar uppgiften obegrip-
lig och meningslds. Barkefors sdger inte heller
négonting om Stockhausen nar han namns i Pet-
terssons brev pa sidorna 133-134. Barkefors tar
uppenbart for givet att man vet vem han ér, for
hela effekten av hennes presentation av brevet —
dér det forst i sista meningen visar sig att den
unge mannen som dok upp pa Milhauds semina-
rium var Stockhausen — gar férlorad om man inte
vet det.

3. Aven i en popular biografi borde det finnas
kéllhanvisningar. Om man inte vill stéra lasaren
med fotnoter lingst ned pa sidan kan man
dtminstone ha fotnotstexten placerad langst bak i
boken, vilket ju &r fallet i de flesta tonséttarbio-
grafier fran det engelsksprakiga omréadet.

4. Den svagaste komponenten i boken &r
verkbeskrivningarna. Aterigen &r det sa att de for
den oinitierade lasaren inte sager sarskilt mycket,
medan de for de skolade mest ter sig som upprék-
ningar av enkla och osystematiskt utvalda fakta.
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Det hade kanske varit battre om Barkefors — som
La Grange i sin stora Mahlerbiografi eller Mol-
denhauer i sin Webernbiografi — hade koncentrat
sig pa de tillkomst-, uppférande- och receptions-
historiska aspekterna pa Petterssons verk. Nar det
galler de forstngmnda aspekterna innehéller
boken mycket intressant information. Den sist-
nadmnda aspekten behandlas dock mest i form av
I6sryckta recensionsutdrag. Man hade dnskat en
rikare och mer systematiskt upplagd redogérelse
for receptionen av Petterssons verk.

5. Det kapitel som foregar borjan av verkdelen
ar ett av de mest forbryllande i boken och man
undrar vad det har for syfte. Ar det att presentera
metoden for de foljande verkpresentationerna?
Men varfor i s& fall enbart hanvisa till féraldrade
och tveksamma bocker som Susanne K. Langers
Philosophy in a New Key och Feeling and Form och
Victor Zuckerkandls Sound and Symbol Music
and the External World. Om syftet i stéllet &r att
presentera Petterssons egen syn pa komponeran-
det och musikens mdjligheter att férmedla ett
innehall mot bakgrund av samtida strémningar
hade det hela kunnat gdras mycket mer stringent
och grundligt.

Dessa invédndningar skall dock inte skymma
sikten for bokens stora fortjénster. Barkefors har
astadkommit ett imponerande arbete som sékert
kommer att sté sig som standardverket om Allan
Petterssons liv under manga ar.

Joakim Tillman

Gunnel Bergstrdm: In Search of Meaning in
Opera. An Opera Singer’s Approach to the Dialectics
of Words, Music & Myth in Opera from Monter-
verdi to Verdi. Diss., Stockholm: Stockholms uni-
versitet: Teatervetenskapliga institutionen, 2000,
198 s., (Theatricon-serien), ISBN 91-86434-22-5

Gunnel Bergstréms avhandling vill visa att opera-
sangarens uppgift &r att 6verfora ord och musik
till vokal aktion (vocal action), eftersom operafor-
mens unicitet ar att uttrycka mytiska metaforer
genom en kombination av ord och musik.
Utgéngspunkten ar operasangarens: Hur kan
motet med texten anvandas for att uppna en dra-
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matisk effekt? Med text avses har séval libretto
som musik (sic!). Saval Stanislavskis teorier for
scenisk aktion som en tillimpning av Ricoeurs
hermeneutik diskuteras. Avhandlingens forsta
delar overblickar operahistorien fran Monteverdi
till Verdi, med fokus pa hur tonséttarna har hand-
skats med ord—ton relationen sadan den kommer
till uttryck i de ménskliga konflikter som de &r
sprungna ur myten. | de senare delarna av
avhandlingen analyseras ett antal arior tagna fran
operor ur dagens gangse operakanon, med avse-
ende pa hur libretto och musik forenas i vokal
aktion. Avslutningsvis diskuteras villkoren for
dagens operasangare i relation till avhandlingens
teser.

Arbetet béar den val tilltagna titeln In the
Search of Meaning in Opera, och det &r darfor
med spdnning man tar sig an lasningen. L&saren
blir dock besviken. Arbetet &r snarare en samling
essder, 16st sammanhalina av delvis dunkla teser.
Elementira krav pa ett avhandlingsarbete har
satts ur spel. En stringent presentation av arbetets
upplaggning med tydliga syften, metoddiskus-
sion, genomforing och avslutande diskussion &r
vél dolda for lasaren. Har &r det snarare en prakti-
ker, en teaterregissor som funderar kring olika
infallsvinklar pa librettotexter for scenisk gestalt-
ning och de olika tankarna kommer till synes
planlost.

Detta medftr att idéerna och tankarna om
“texten” blir spretiga och svéra att flja; man fra-
gar sig till slut vad forfattaren egentligen vill sdga.
Stringensen i teoribildningen saknas, vilket bl.a.
forstarks av att begreppet “text” innefattar saval
libretto som musik (se exempelvis avhandlingens
abstract) utan att nirmare forklaring ges. Over-
huvudtaget ar franvaron av ett samlat grepp pa
hela musikens roll och funktion inom operan en
allvarlig brist. Forvisso ar avhandlingen sprungen
ur en teatervetenskaplig institution, och fokus lig-
ger pé interpreten/sangaren, men sysselsatter man
sig med en sa pass komplex konstform som opera
dér musik &r en hogst vésentlig del, récker det
sannerligen inte med att fokusera pa "words, the
vocal music and the voice” (s. 2). Operans
mening méste ocksa sokas pa andra marker! Man
behdver inte leverera satsanalys, Schenkerdiagram
eller andra musikvetenskapliga attribut, det hjél-
per foga; snarare sd ar operaformen inte nagon
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speciell disciplins egendom, utan later sig disku-
teras ur en méngd olika perspektiv, vilket forvisso
antyds i avhandlingen. Men att exempelvis fran-
handa sig mojligheten av ett studium av de narra-
tiva funktionerna i ett orkesterackompanjemang
(Frits Noske) ar att gé vilse i sin ambition att séka
operans mening.

Det forvirrade intrycket vid lasningen for-
starks, nar man konfronterar litteraturlistan med
avhandlingens text. Ett flertal intressanta arbeten
finns i referenslistan, men tas aldrig upp i huvud-
texten. Exempelvis Carolyn Abbates grundlag-
gande arbete om den musikaliska narrativiteten i
18o0-tals operan, UnsungVoices (1990) finns som
referens men anvands inte, likasd Peter Conrads
tvd arbeten Romantic Opera and Literary Form
(1977) och Song of Love and Death — the Meaning
of Opera (1986). Medan Edward Cones The Com-
poser's Voice (1974) refereras flitigt ignoreras hans
essasamling Music and a View from Delft (1989).
Reinhard Strohms arbeten kring opera seria fran
1985 ndmns pa sidan 1 lite i forbigdende, medan
hans senaste arbete Dramma per Musica: Italian
Opera Seria of the Eighteenth Century fran 1997
saknas; en bok som hdgst vasentligt beror de fra-
gestéllningar som Gunnel Bergstrdom tar upp.
Man fragar sig om forfattaren overhuvudtaget har
I&st litteraturlistans alla bocker eller bara satt upp
dem som forslag till fortsatt lasning. En mdjlig
forklaring man kan gissa sig till. Under rubriken
“Research Survey and Sources of Inspiration” (s.
5s) grupperar forfattaren sin referenslitteratur i
fem olika kategorier: bdckerna har snarare
anvénts som inspirationskallor &n som kallor till
ett vetenskapligt metodarbete. Detta sénker
avhandlingen vésentligt: avsaknaden av veten-
skaplig stringens och puls, som &r nddvandig nér
man behandlar ett &mne av en sa pass stor kom-
plexitet som opera, gor att texten reduceras till
intressanta diskussionsinlagg vilkas spretiga fram-
stallning verkligen hade varit betjant av en sam-
manfattande slutdiskussion fér att man skall
kunna forsta forfattarens intentioner.

Det ar synd att forfattaren inte dgnat storre
omsorg at att ge sitt arbete en vetenskaplig form
och mota de krav som stalls pa ett vetenskapligt
arbete. Idag &r litteraturen kring opera ur en
mangfald perspektiv s rik, att forfattarens idéer
hade kunnat brytas pa ett intressant satt och kan-

ske ocksa ge nya impulser. Gunnel Bergstrom ar
en erfaren teaterpraktiker med véllovliga tankar
kring operans mystik, vilka tyvérr forsvinner i en
diffus retorik. Som avhandlingen nu stér, ar den
en samling texter fran en regissors horisont, texter
som genom sin vetenskapliga blekhet reducerar
mdjligheterna till anvandning i vidare forskning.

Anders Wiklund

Bjorn Billing: Modernismens aldrande. Theodor W.
Adorno och den moderna konstens kris. Diss.,
Goteborg: Goéteborgs universitet, 2000, 213 S.

Theodor Adorno (1906-1969) var mangsidig:
filosof, kulturkritiker, estet, kompositér. Han har
beskrivits som genial och radikal, men ocksa som
den storsta pratkvarnen i var tid. Hans filosofi har
pa grund av sin pessimistiska grundton kallats
Hotell hopplésheten. Adorno kom fran en bildad
judisk medelklassfamilj. Man musicerade i famil-
jen. Modern och systern satte honom att spela
piano. Han kom senare att ta privatlektioner for
Alban  Berg. Kammarmusik, konstaterade
Adorno, dr nagot man larde sig att uppskatta nar
man som liten lagt sig och hdérde hur det spelades
pa nedre vaningen. Detta korta konstaterande
innehaller i ett notskal Adornos estetiska forfor-
staelse. Det hédr var Adornos livsvarld. Hans for-
maga att forstd andra livsvarldar och andra
kulturvérldar var starkt begransad. Hans ton blir
nedlatande féraktfull nar han skriver om “de
andra”, massan. Adorno hade mycket bestimda
uppfattningar om musik. Jazz tyckte han inte om.
Jazzélskaren tillhdrde enligt Adorno den oedipala,
karaktdrsbundna Kkaraktdren for vilken jazzen
representerar ett pseudouppror. Bland jazzalskare
rader det ibland oenighet, konstaterar han i
Musiksociologi. "De tekniskt sakkunniga kallar
Elvis Presleys vrélande anhangare for raggare.”
Adornos fortrogenhet med jazz var milt sagt
begrénsad. Inte heller forstod han att uppskatta
popularmusik. Hans sprakliga formuleringar
stannar i minnet. "Fér massorna ar popularmusi-
ken den evige busschaufférens semester.” "Som
man kan véinta sig av underhallningslyssnarens
extrema relationsldshet till sitt objekt, &r hans
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inre varld tom, abstrakt och obestamd.” Latt
musik fordummar. Den séver manniskorna. Den
fyller deras tomma inre. Den &r verklighetsflykt.
Kort sagt var och dr Adorno en man som vacker
starka kanslor. Vi kan inte bara avspisa honom.
Han dr fortfarande aktuell och relevant. Givet att
all musik skall vara en negation av det bestdende
ligger det nagot i vad Adorno skriver. Darmed &r
inte sagt att Adornos premiss skulle vara sjélvklar,
inte heller att vare sig klass- eller musikanalysen
skulle vara djupsinnig. Det & med denna forfor-
staelse av Adorno jag ndrmar mig Bjorn Billings
avhandling. Bjérn Billing har dgnat sin doktors-
avhandling i idéhistoria, Modernismens aldrande,
at ett ingdende studium av Adornos syn pa den
moderna konstens kris. Bjérn Billing tar i sin
avhandling ett idéhistoriskt grepp kring Adornos
estetik. Metoden bestdr i en "narlasning” av
Adornos texter. Min egen begrdnsade kompetens
och det begrdnsade utrymmet gor det nddvandigt
att begransa mig till nagra fa aspekter av hans
text. Mina reflektioner speglar min hemhérighet i
vetenskapsteori och inte i idéhistoria eller musik-
vetenskap. P& samma sétt som Billing huvudsakli-
gen last Adornos texter har jag koncentrerat mig
pé Billings avhandling.

Avhandlingen har en inledning, sex kapitel
och en epilog. | kapitel 1, "Darmstadtskolan och
den nya musiken”, diskuterar Billing en debatt
som pégick pd 19so-talet i Tyskland och som
foljde pé ett foredrag som Adorno holl 1954 dar
han kritiserar den senaste utvecklingen inom ton-
konsten. Modernismen hade enligt Adorno
uttdmt sin subversiva, kreativa kraft. Adorno
talade om ett sérskilt slag av kvalitativt dldrande
som han kallade for Altern. Avhandlingen kretsar
kring detta nyckelbegrepp hos Adorno och den
teoretiska kontext i vilket begreppet far sin inne-
bord. | kapitel 11, "Katastrofala avsked”, tar Bil-
ling upp Adornos syn pa de historiska faktorer
som lett fram till krisen. Hér behandlas Adornos
analyser av Beethoven, Hdolderlin och Mahler.
Kapitel 111, "Den svindlande konsthistorien”, for-
djupar framstéllningen av Adornos konstfilosofi.
Adornos syn pa tradition, framsteg och “reaktio-
ndra” tendenser &r centrala i det har avsnittet.
Kapitel IV, "Natur, ruiner och mimesis”, tar upp
Adornos antropologi och kunskapsfilosofi. Kapi-
tel V, "Den stora musikaliska revolutionen i
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Wien”, har en biografisk prégel. Hér skriver Bil-
ling om vad han kallar for "Adornos ambitioner
pa musikens omrade”. I kapitel VI, "Fran musik-
estetik till konstfilosofi?”, hojer Billing altituden
och ger ett bredare idéhistoriskt perspektiv pa den
kontext i vilken Adornos musikfilosofi hor
hemma.

Adornos musikfilosofi kan sammanfattas i tva
punkter. De tva punkterna 4r: 1. All musik har en
social eller ideologisk meningsdimension. Musik
uttrycker négot om samhallet. Adorno ser den
moderna konstens utanforstalining som en kon-
sekvens av att den vander ryggen &t bruksfunktio-
nen. En ofarlig kvasimodernism uppstar. Den
radikala konsten skall vittna om det bestdende
och dérmed vara ett 16fte om dess 6verskridande.
2. Det &r mojligt att bestdmma denna meningsdi-
mension och utmonstra det radikala fran det
reaktiondra. Adorno soker upp konsten nér den
hotas av att forstummas. Den moderna konsten
enligt Adorno hade hamnat i en kris. Den nega-
tiva paverkan som genererade modernismens kri-
tiska potential hotar nu att neutraliseras. Den
moderna konsten har uttdmt sina krafter. Den
befinner sig i en fas av dldrande. Det "kvalitativa”
aldrandet (Altern) &r avhandlingens centrala
begrepp. Adornos musikanalyser &r i hég grad
isogetiska, dvs. de uttrycker Adornos egen av
marxism och psykoanalys influerade ideologi.
Med en annan ideologisk forforstaelse &n den
Adorno hade skulle tolkningen sett annorlunda
ut. Varje gang ett omdome férekommer kan vi,
for att fa en kritisk distans till Adornos poetiska
tolkningar, satta in ett “fér Adorno framstod”.
For Adorno framstod den moderna musiken som
aldrande. For senare generationer framstod
Adorno som aldrande och rigid.

For den som i likhet med mig har ett intresse
for biografins betydelse finns mycket att hdmta
har. Billing har mycket intressant att beratta.
Adorno blev i en rad sammanhang utesluten och
kom sjélv i sitt liv att bli uteslutande. Hans egen
hett atradda framtid som filosofisk tonsattare gick
om intet. Omvérlden forstod inte hans storhet
och Adorno blev istallet musikteoretiker. Har
kunde han sjalv diktera villkoren och proklamera
vilken musik som var progressiv och vilken som
bara var pseudoradikal. Billing reserverar sig for
betydelsen av biografiska analyser. Javisst, en bio-
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grafi kan knappast forklara med sakerhet varfor
en person ténker och handlar som han eller hon
gor, men onekligen ger det en mycket intressant
bakgrund till en ménniskas tdnkande. | Adornos
fall &r hans biografi mycket talande nér det géller
hans musikanalyser. Trots att han betonar bety-
delsen av ett kdnslomassigt lyssnande har jag hela
tiden intrycket av att Adorno utifran sin filosofi
tanker fram kénslor.

Adornos filosofiska miljé var Frankfurtskolan
och den “kritiska teorin” med dess strévan att
skapa en syntes mellan Marx och Freud. Adorno
liksom den kritiska teorin vénder sig mot positi-
vismens registrering av ytfenomenen. Adornos
vetenskapsideal &r med Jirgen Habermas ord kri-
tiskt emancipatoriskt. Vetenskapen skall sam-
hallskritiskt och i frigbrande syfte studera
verkligheten. Man skall inte som de positivistiska
forskarna forska genom att uppldsa och analysera
och darmed bortse fran forskningens och forsk-
ningsobjektens sociala forankring. Den kritiska
teorin soker finga den samhalleliga helheten.
Konsten, musiken, litteraturen, vetenskapen och
deras inbordes relationer méste studeras i ett sam-
hélleligt och ideologiskt perspektiv. Adorno var
filosof och konstnér. Det satter spar i hans fram-
stéllningssatt. Hans formuleringar & ofta
malande och suggestiva, men lever knappast upp
till Karl Poppers falsifierbarhetsideal, vilket knap-
past var Adornos malsattning heller. Adorno skri-
ver poetisk filosofi om musik. Adorno gar ocksa
mot den positivistiska musikpsykologin och dess
forestalining om det "objektiva” studiet av musik.
Adorno satter istéllet det trdnade subjektet, dvs.
hans eget subjekt, i centrum. Adorno ser sig sjalv
som den ideale lyssnaren och uttolkaren av musi-
kens ideologiska innehall. Liksom Hans Georg
Gadamer gor Adorno det bildade subjektet, dvs.
sig sjalv, till en garant for tolkningarnas rimlighet.
Adorno karaktariserar i Musiksociologi sitt tillva-
gagéngssatt som reflektioner éver musikens sam-
hélleliga problematik, extensiva observationer och
standiga korrigeringar. Malet &r att na insikt om
det subjektiva innehallet i den musikaliska upple-
velsen. Adorno skriver i Musiksociologi om de
avsevarda svarigheter som finns i att verbalisera
musikupplevelser och Billing skrivet intressant
om Adornos metaforer. Metaforerna sétter fanta-
sin i rorelse, men &r liksom musiken sjélv 6ppna

for stdndiga omtolkningar. Kritiken av positivis-
mens forestallning om ett perspektiv fran ingen-
stans och betoning av subjektets betydelse &r
viktig, men Adornos oférmaga till sjalvreflektion
Over den egna subjektivitetens begransningar, den
egna forforstaelsens paverkan gor att han totalise-
rar sin egen subjektivitet. Olikt Gadamer, skriver
Billing, & Adorno inte en férsoningens herme-
neutiker utan en misstankens som soker efter
glapp, distans, alienation, motstand, kris och for-
lust. Misstankens hermeneutik méste for att vara
fruktbar ocksa omfatta det misstankande subjek-
tet och déar brister Adorno. | forhéllande till
Adorno &r Billing sjélv huvudsakligen en forso-
ningens och inte en misstankens hermeneutiker.
Nér det finns brister i Adornos argumentation
skyndar Billing till hans undsattning dven om
han i andra sammanhang ocksa kan stalla sig kri-
tisk. Det kan finnas brister ocksa hos Adorno.

Det finns ett missionerande drag i hermeneu-
tiken. Utldggningen av en text blir I&tt missione-
rande. Detsamma géller Adornos musikanalyser.
Adornos utlaggningar har denna missionerande
ton. Adorno har sett hur det egentligen ar och nu
forkunnar han sanningen for oss som inte sett lju-
set. Man far manga ganger lust att invanda mot
Adornos mycket egensinniga, personliga och poe-
tiskt formulerade tolkningar. Billings avhandling
inspirerar till att gé till Adornos egna texter for att
g3 i narkamp mot hans tolkningar. Adornos
musiksociologi har dppnat dorren ocksa for var
egen subjektivitet.

Bjorn Billing star s& nara Adornos sitt att
tinka att avhandlingen inte bara &r en avhandling
om Adorno utan ocksé i Adornos anda. Uttryckt
pa ett annat sitt kan man siga att Billing l4ser
Adorno i ljuset av en férsonande hermeneutik.
Styrkan i ett sidant arbetssatt &r att man kommer
Adornos tdnkande néra. Vad jag saknar ibland &r
ett kompletterande distanserat perspektiv i vilket
erfarenhetsdistanserade begrepp skulle introduce-
ras i analysen. Med hjalp av Hans Georg Gada-
mers begrepp "verkningshistoria” skulle Billing ha
kunnat diskutera Adornos betydelse da och nu.
Vad som var radikala” stindpunkter pa Adornos
tid ar det inte idag. Adornos kritik mot ett &ld-
rande drabbade smaningom ocksd honom sjalv.
Den musik som inte passade Adornos sétt att
lyssna gick honom forbi. Billing skriver pa slutet
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av sin avhandling om det nagot tafatta bemo-
tande nya tonsattare fick av Adorno. John Cages
moderna musikfilosofi med dess rotter utanfor
den vasterlandska kulturen i zenbuddhism pas-
sade inte riktigt Adornos kategorier. Det var en
frimmande kulturvérld fér honom, precis som
jazzen och populdrmusiken var frimmande livs-
védrldar for honom. Han saknade helt enkelt
resurser for att forsta dem.

Billing har skrivit en utomordentligt intres-
sant och rik, tankevéckande avhandling. Av de
manga spannande uppslag som finns i avhand-
lingen har jag bara berort nagra. Det &r en
avhandling som tal att l4sas manga ganger.

Jan Barmark

Tomas Block: Singing in the Sunlight. A Study in
Selected Early Works by Gustav Holst, Diss., Gote-
borgs universitet, (Skrifter fran Institutionen for
musikvetenskap, Goteborgs universitet nr. 62),
2000, , 253 S., ISBN 91-85974-58-7

Avhandlingen ingar i ett projekt vid Goteborgs
universitet om ”Nationell hangivenhet och euro-
peisk Kklarhet — den europeiska identiteten
omkring sekelskiftet 1900”. Den brittiske kompo-
nisten Gustav Holst (1874-1934), vilken i hdg
grad kombinerade den nationella hdngivenheten
med ett kosmopolitiskt intresse, framstod déar
som ett utmarkt studieobjekt. Fran bérjan skulle
studiet koncentreras kring den s.k. musikaliska
renéssansen i England, da foreliggande forskning
i liten grad behandlar Holsts tidiga period frén
slutet av hans studietid och fram till han borjar
komponera Planeterna (ca 19oo-1914). Under
arbetet tillkom ett par temata som ansags lika vik-
tiga for &mnet: krisen for konventionell religids
tro, samt den gradvis framvéxande modernismen.
Andra fragor som behandlas inledningsvis ar
nationalism och imperialism. Dérefter introduce-
ras Gustav Holst och hans forhallande till dessa
centrala bakgrunder, vilket foljs av analys av valda
verk. | tur och ordning analyseras Symfoni i F
("The Cotswold™), ett nastan helt bortglémt tidigt
prov pa Holsts musikaliska nationalism, vidare
det symfoniska poemet Indra, ett exempel pa
hans intresse for frimmande kulturer. Dérefter
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analyseras Somerset Rhapsody, en av Holsts forsta
nationella verk som fick ett varmt mottagande,
och den ”Orientaliska sviten” Beni Mora, ett
tidigt succéverk och annu ett exempel pa inspira-
tion frén en frammande kultur. Sedan analyserar
Block operan Savitri, dar nadrmandet till indisk
litteratur blir hogst patagligt, och slutligen orkes-
tersviten Phantastes.

Det primara malet for avhandlingen &r att
belysa de estetiska foretraden som uttrycks i som-
liga av hans tidiga verk. En rad forsok att teckna
en personlig stil hos Holst har enligt Block ofta
givit rent motstridiga resultat. Orsaken till detta
ar delvis Holsts standiga reorienteringar saval
kompositoriskt som estetiskt, vilket lett till att
inga forsdk gjorts att kartlagga stildrag i hans
tidiga verk, med motiveringen att det var en
“omogen stil”.

Litteraturen om den tidige Holst koncentre-
ras framfor allt till fyra forfattare: Imogen Holst
(Gustav Holsts dotter), komponisten Edmund
Rubbra samt musikforskarna Michael Short och
Richard Greene (diss. 1994). Endast delvis aktuell
ar Edward Macan (diss. 1991), som inte berdr
Holsts tidiga period. Greene forsoker trdnga in
bortom strukturanalysen och finna retoriken i de
formala elementen som ger musiken mening.
Block ser dock ingen anledning till att Gverge
verktygen fran traditionell musikvetenskap och
hanvisar till Macan, som visar att Holsts opererar
inom en huvudsakligen tonal kontext. Inte heller
den rikedom av kommunikativa aspekter som
Greene avtacker i Holsts musik diskvalificerar
enligt Block konventionella analysmetoder — sa
linge dessa centreras kring frdgor om storform,
tematiskt material och harmoni med speciell
blick pa kontexten.

Block leds ocksa av en overtygelse om att kul-
turella verk inte kan tolkas isolerat fran sitt histo-
riska sammanhang. Block hénvisar speciellt till
Quentin Skinner, professor i politisk historia i
Cambridge. Dialogen mellan konventionell
musikanalys och undersékning av samtida
kulturyttringar skall enligt Block leda till korsbe-
fruktning mellan tva narmanden och ge kunska-
per om underliggande idéer for musikaliskt
skapande. Att betrakta musikverket i sin kultu-
rella kontext blir darfor ett avgérande medel for
en vidare forstaelse av musiken.
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Nar det géller nationalismen papekar Block
viktiga skillnader i England mot &vriga Europa.
England (dvs. Storbritannien) har en osedvanligt
lang och stabil historia, och ett national-
medvetande visar sig senare under 18oo-talet.
Landsbygden bérjade da framstd som nagot
mytiskt att bevara och &tervanda till. Aven det
enorma imperiets stdndiga véxt innebar att en
engelsk identitet borjade k&nnas hotad. Den sen-
viktorianska nationalismen utpekade speciella
idealkaraktdrer for sina innevanare, “Homo
Imperiosus”, som satte det kollektiva fore indivi-
duella mal. Ser man p& Holst i detta samman-
hang kan man se att musiken 4 ena sidan bygger
pé det speciella engelska musikarvet, som hade
lika stor betydelse for Holst som fér den néstan
jamnérige Vaughan Williams (1872-1956). Bada
utvecklade ett idiom som var sa nara folkmusiken
att det ibland &r svart att se grdnserna mellan
komposition, inspiration och pastisch. A andra
sidan finns hos Holst ett stort antal verk som
emanerar fran intresset for andra kulturer, fram-
for allt Klassisk indisk litteratur. Ett &terkom-
mande tema i brittisk Holstforskning &r
distinktionen mellan en genuin forstaelse for t.ex.
den indiska Sanskritlitteraturen och endast en
ytlig kunskap om det utldndska som utnyttjas
som koloristisk effekt. Avhandlingen forsoker
undersoka vilka betingelser som foreligger fér en
sadan distinktion och &ven dess anvandbarhet
som analytiskt verktyg for musiken.

Den férmenta "avsaknaden” av engelsk musik
vid sekelskiftet 19oo hade, som Block framhdller,
sin framsta orsak i musikens laga stallning under
framfor allt det sena 18oo-talet, vilket har forkla-
rats med en viktoriansk mentalitet som betonade
kommersiella och nyttobetonade aspekter. Sent
véxte det fram ett nationellt préglat krav om att
komponera “stora” verk i héjd med vad som
fanns pa kontinenten. Aven aspekter pd utomeu-
ropeiska kulturer var subtilt kopplade till nationa-
lismen: kontakten med den fraimmande kulturen
skulle starka forstaelsen for de egna nationella
rotterna.

1800-talets vetenskap ledde till en kris for eta-
blerad religios tro, men naturvetenskapens samti-
diga oformaga att tillfredsstalla andliga behov
ledde till intresset fér mysticism och ockultism
inom bl.a. Teosofiska sallskapet. Dess attraktion
bland speciellt konstnérer lag i ambition att skapa

ett forenat system av kunskap fran skilda religio-
ner och utomeuropeiska filosofier. Holsts intresse
for alternativ litteratur hade en parallell i hans
“brittiska” verk som byggde pa teosofi och astro-
logi. The Planets handlar inte om planeterna i ast-
ronomisk mening, betonar Block, utan om deras
astrologiska makt. Dessa sidor hos Holst har dock
tonats ned eller undvikits, inte minst av Imogen
Holst.

For att forstd modernismens olika positioner i
borjan av seklet maste man enligt Block studera
rétterna, och viktiga sadana finner han hos Wag-
ner och hans kosmiska idéer for musikdramat,
som strackte sig langt in i esteticismen, symbolis-
men och liknande konstrorelser som kan betrak-
tas som foreldpare till modernismen. En annan
var Arts and Crafts-rorelsen, grundad 1861 av Wil-
liam Morris med huvudmal att motverka
industrialismens inverkan pa konsthantverket. En
mdjlig  konsekvens av Holsts beréring med
Morris var kompositioner for stora publikevene-
mang. Kravet pa enkelhet och dndamalsenlighet i
konsten, tillsammans med ett krav att félja mate-
rialets egna regler kom att gélla dven folkvisans
revival i England. En vanlig betraktelse av detta
skede brukar vara att modernisten kapar alla band
med en romantisk fortid och kvar star de reaktio-
néra traditionalisterna. Detta, hdvdar Block, &r en
forenkling av vad som dgde rum och tenderar
stélla de som inte omedelbart kan hérledas till ett
manifest eller estetiskt program i skuggan. For att
forstd Holst maste man undvika en progressiv
historiesyn.

Panyttfodelsen under perioden 1880-1945 av
den engelska musiken blev ett centralt begrepp
for ménga av periodens komponister. Av denna
anledning &r studiet av denna rendssans — hur den
uppstod och utvecklades — viktigt i sammanhang
med fradgan om engelsk nationalism i musiken.
"The English Musical Renaissance” utgick fran
borjan fran en handfull akademiker (framst
Grove) och forst med Elgar upptradde en kompo-
nist som passade denna renassans. Dennes kos-
mopolitiska tonsprak hindrade inte att han
bérjade associeras med ett "brittiskt” sound. Nu
borjade en konkret nationell musik ta form. Har
spelade "Folk-song Revival” en stor roll, vilket i
sin tur 13g till grund for vad som skulle komma
att kallas ett engelsk “pastoralt” idiom, framfor
allt forknippats med Vaughan Williams och hans
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A Pastoral Symphony (1921) — den "perfekta” skild-
ringen av engelsk landsbygd.

Holst tillhér samma rorelse, men Block me-
nar att han oftast missforstds av musikforskare.
Detta géaller t.ex. hans forkérlek till orientaliska
kallor och hans position i forhallande till moder-
nismen. Enligt Block har den gradvisa rorelsen
fran Art and Crafts mot tidig modernism en viss
parallell &ven i Holsts verk. Spanningen mellan
viktorianska och estetiska ideal, och en betoning
pé det pastorala byts gradvis mot en betoning av
den expressiva potentialen av signifikant form.
Detta faktum fordunklas av de nagot forvirrande
ansatser till musikanalys som gjorts. Orsaken till
detta ligger delvis hos komponisten sjélv, vars av-
ersion mot analys delades av Vaughan Williams,
vilket lett till att deras musik, eftersom den inte &r
analyserad, har ddmts som ovérdig analys eller av
mindre intresse — ddrmed ointressant som musik.

Block diskuterar vidare orsaker till varfor
Holst, trots sin centrala roll i denna engelska
renassans, har haft svart att inforlivas i den “stora”
musiktraditionen. En viktig orsak &r att hans pro-
duktion till skillnad fran Vaughan Williams nas-
tan helt saknar de "obligatoriska” verk som hor
hemma i en stor tonséttares garning. Har &r i
stort sett inga symfonier. Har finns inte heller
néagra brett upplagda konserter, och hans operor
som erhallit en plats i repertoaren &r korta, nér-
mast minimalistiska. For att vara en komponist
som trots allt har en stéllning som ”stor” i eng-
elskt musikliv & hans verklista i hdg grad ojamn,
de storskaliga verken nastan alltid sa udda att de
ar svara att definieras inom gangse kategorier. Det
verk som Holsts berommelse helt vilar pd ar The
Planets. Men Block ifragasdtter om ett enstaka
succéverk verkligen ar en férdel fér en komposi-
tors generella rykte. Risken &r att denna betoning
pé ett verk snarare skapar tvivel om verket egentli-
gen spelas for sina konstndrliga fortjanster eller
bara for sin popularitet bland konsertpubliken.

Ett allvar forenar viktoriansk, post-
impressionistisk och tidig modernistisk musik.
Det & nér Holst blir lattsinnig som kritiken
véxer, framfor allt hos Imogen Holst, som avvisar
alla "lattare” satser i Planeterna, och 6verhuvud-
taget alla ansatser till underhéllning. Holsts Phan-
tastes-svit & ur de flesta aspekter inget
“signifikant” eller “stort” verk, men det fungerar
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for Block som en intressant utgangspunkt for dis-
kussionen om Holsts homogenitet i sina verk. De
tidiga verken &r forvisso en parentes i hans totala
produktion. Likval — avslutar Block — dven om de
inte ger en 16sning till dilemmat om Holsts status
som komponist, fungerar de bra for att demon-
strera rikedomen och komplexiteten i hans este-
tiska riktning.

Avhandlingens tvdrvetenskaplighet har stora
fortjanster, men tenderar ibland att férdunkla den
egna disciplinen. Blocks vetenskapsteoretiska
fond &r hermeneutisk, men endast med hanvis-
ning till historikern Skinner trots att det forelig-
ger motsvarande teorier inom musikvetenskapen.
Men Blocks avstandstagande fran icke-musika-
liska analysmetoder motséger hans metodologiska
principer ndr han samtidigt avvisar verktyg fran
lingvistiken.  Poststrukturalistiska —sprakteorier
undersoker just granslandet mellan text och kon-
text. Blocks analyser kan verka en aning begrén-
sande och avtacker inte alltid det viktigaste, inte
minst latenta programmatiska tendenser i flera av
verken.

Den engelska nationalismen kunde ha belysts
mera ur en allmént europeiskt synvinkel (framfor
allt Frankrike, men &ven Sverige) for att béttre
utskilja vad som var generella tendenser och vad
som var genuint brittiskt. | detta sammanhang
borde Eric J. Hobsbawns banbrytande historiska
studier anvants, men bara dennes sista bok om
tiden efter 1914 namns, inte alls den foregéende
och viktigare Age of Empires. Block gor mérkligt
nog ingen distinktion mellan orden nationalism”
och "nationell” (national) vilket bl.a. leder till att
den engelska musikrendssansen “per definition”
ar "nationalistisk”.

Efter dessa invdndningar skall det betonas att
Blocks avhandling &r en utmadrkt introduktion till
en relativt okdnd engelsk musikhistoria, eftersom
boken i lika hég grad handlar om den musika-
liska rendssansen i allmdnhet som om Holsts
tidiga verk. Samtidigt lyfter Block fram en
svenskdttad (') komponist som &r val vérd att
uppmarksammas béttre.

Leif Jonsson
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Erika Brady: A Spiral Way. How the Phonograph
Changed Ethnography. Jackson, Mississippi: Uni-
versity of Mississippi Press, 1999, 156 S., ISBN
1-57806-173-3 (inb.), 1-57806-174-1 (haft.)

Artur Simon (red.): Das Berliner Phonogramm-
Archiv 1900—2000. Sammlungen der traditionellen
Musik der Welt/The Berlin Phonogramm-Archiv
1900—2000. Collections of Traditional Music of the
World. Berlin: VWB — Verlag fiir Wissenschaft
und Bildung, 2000, 240 5., ill, ISBN 3-86135-680-5

Music! roo Recordings — roo Years of the Berlin Pho-
nogramm-Archiv 1900—2000. 4 CDs + 284-page
booklet. Wergo SM r7or 2.

Inspelningstekniken skapade forutsattningar for
musiketnologins stora utveckling frdn och med
slutet av artonhundratalet genom att musikfors-
karna fick en ny och anvéndbar metod for att
ndrmare kunna studera frimmande musik. Den
inspelade musiken kunde analyseras mer detalje-
rat med hjélp av de repetitions-, tidsmanipula-
tions- och tonmatningsmajligheter som tekniken
medgav. Tidigt samlades inspelningar i arkiv,
vilka fick en stor betydelse for mojligheterna att
systematiskt jamféra musik fran olika delar av
vérlden. Erika Bradys bok och Artur Simons
antologi och CD-utgéva har sina ursprung i tva
sadana arkivmiljoer. Den forra i Bureau of Ameri-
can Ethnology (i dag hos Library of Congress), de
senare i Berliner Phonogramm-Archiv (i dag
inom Ethnologisches Museum).

Bradys intressanta bok behandlar fonografens
reception i det amerikanska samhallet i allménhet
och bland amerikanska (musik)etnologer i syn-
nerhet. Den fascinerande tyska antologin tecknar
det berdmda Berlinarkivets dynamiska historia
under nittonhundratalet (dar den dramatiska
europeiska politiska historien tydligt avspeglas)
och framvéxten av den jamftrande musikvetenska-
pen dar. Antologin bestar av en generds blandning
av gamla och nyskriva artiklar — dessutom med
parallell tysk och engelsk text — av bl.a. Carl
Stumpf, E.M. von Hornbostel, Dieter Christen-
sen, Artur Simon och Suzanne Ziegler samt ater-
ger relevanta  kontrakt och  brev.  Till
jubileumsantologin finns en storslagen CD-
utgava med 100 inspelningar ur arkivets oo dr,
samtliga kommenterade av kdnnare av musikkul-

turena i frga. Bockerna och CD:n kompletterar
alltsd i viss utstrackning varandra vad galler fono-
graftiden (som jag koncentrerar mig pa hér): tva
beréttar om féltet, en om arkivet.

Inspelningars formenta “objektivitet”, och
den dérigenom inte séllan franvarande kallkriti-
ken, &r en central problemstéllning hos Brady.
Synen pa fonografen som en objektivt registre-
rande — och darfor “vetenskaplig” — apparat
gjorde inspelningarna kring forra sekelskiftet till
ett vardefullt rdmaterial for de noggranna och
detaljerade transkriptioner som var utgangspunk-
ten for vidare analys. Med tidens syn pa kvinnan
som mer “subjektiv’ &n mannen, och dérfor min-
dre palitlig som vetenskapare, blev fonografan-
vandning en védg till att accepteras inom
indianforskningen for flera kvinnliga amerikan-
ska etnografer, enligt Brady. Fonografens "objek-
tivitet” kompenserade kvinnans “subjektivitet”,
men ansdgs dven kunna kompensera bristande
musikalisk kompetens hos insamlaren. Fonograf-
cylinderbestandet hos Berliner Phonogramm-
Archiv &r framfor allt insamlat av personer som
inte var professionella musikforskare, exempelvis
missionarer och lakare, for att sedan transkriberas
och beforskas av arkivpersonalen.

De starkaste avsnitten hos Brady visar att
motet med den "objektiva” fonografen i sjélva
verket sallan var okomplicerat. Det gallde béde
for inspelare och inspelade. Fonografen kunde bli
en tredje part i inspelningssituationen. Som sadan
behdvde den introduceras och demonstreras, vil-
ket innebar att den faktiskt kunde stéra insamlan-
det genom sin marklighet och sina ofta
forekommande tekniska problem. Fonografens
tekniska begransningar gjorde ocksé att framfo-
randena i manga fall férandrades for att gora sig
battre pa fonogram. Av detta skal avvisades exem-
pelvis pad r98o-talet Alan Lomax Gnskan om en
cantometrics-analys av det amerikanska materialet.
Till fonografens férdel vid faltarbete talade dock
dess latta vikt och att den inte krévde elektricitet.
Detta motiverade Berlinarkivet att anda in pé
19so-talet skicka apparater, cylindrar och (inte
minst) reservdelar till sina insamlare jorden runt.

I Berlin anvdnde man en speciell teknik for
att bevara sina fonografinspelningar. Man fram-
stallde gjutformar utifran originalcylindrarna for
att sedan tillverka nya kopior efter behov. En vik-
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tig och utmérkt del av jubileumsboken handlar
om arkivets framgangsrika arbete med att identi-
fiera, terskapa och digitalisera de aldre samlingar
som skingrades efter andra varldskriget och som
forst kunde aterforas i samband med Tysklands
enande. Arbetet med att aterknyta &ldre inspel-
ningar till deras respektive ursprungssamhallen
och den betydelse inspelningarna kan komma att
spela i revivalrorelser avslutar Bradys bok. Samma
tema skymtar i fonografprojektledaren Susanne
Zieglers artikel, trots att den verksamheten knap-
past hunnit komma igang i Berlin.

Det ar forstaeligt att en jubileumsskrift for ett
tidigare splittrat och i dagsldget hotat arkiv blir
lite val devot och saknar kritiska perspektiv pa
den egna verksamheten, vilket ar fallet med Ber-
linskriften. Antologiformen med gamla och nya
artiklar om arkivets historia leder &ven till vissa
upprepningar, men samtidigt ger blandningen en
intressant bild av den jdmférande musikforsk-
ningens inriktning och presentationssatt.

En svaghet hos Brady &r att det stundtals blir
alltfor anekdotiskt, ndgot som hon dock delvis
beméstrar genom att betrakta de lustiga berattel-
serna som moderna folksdgner om métet med
modern teknik. Tyvérr kdnns den amerikanska
fokuseringen besvirande etnocentrisk, da veten-
skapssamhillet inte var sd nationellt isolerat. En
utvidgning till forhallanden for andra samtida
fonografanvéndare skulle ha gagnat studien.

De bada publikationerna har saledes nagot att
l&ra av varandra. Trots Bradys stora och forplikti-
gande titel saknas det jamférande perspektivet.
D4 lejonparten av berlinarkivets samlingar &r
gjorda utanfor arkivet och av andra an arkivets
personal, borde Simons antologi ha inkluderat en
presentation och diskussion kring inspelningar-
nas tillkomster. CD-utgavan saknar en presenta-
tion av urvalsprinciper — hur forhaller sig
exempelvis fonografexemplen till von Hornbos-
tels berémda demonstrationssamling? — och arbe-
tet med de &ldre inspelningarnas ljudkvalitet. Var
for sig kan bockerna rekommenderas, tillsam-
mans ar de utmarkta — CD-utgavan &r i det nar-
maste ett maste for den som har intresse av de
vetenskapliga inspelningarnas tidiga historia.

Mathias Bostrom

88

Roberto Bresin: Virtual Virtuosity. Studies in auto-
matic music performance. Diss., Stockholm:
Kungl. Tekniska hdgskolan, 2000, (TRITA-
TMH 2000:9), i [1] 32 S., ISBN 91-7170-643-7

I sin avhandling sammanfattar Roberto Bresin
den forskning han har bedrivit rdrande dator-
styrda automatiska musikframféranden, till att
borja med i Padua och fran 1996 vid Kungliga
Tekniska hogskolan i Stockholm (KTH). Bresin
ar ensam ansvarig for avhandlingens forsta upp-
sats, och har agerat medftrfattare till dvriga fem.
Texterna &r publicerade med bérjan 1998, utom
tva tidskriftsartiklar som annu inte hade gatt i
tryck vid avhandlingens féardigstéllande. Dess-
utom ges en 2r sidor lang inledning och resumé.
Avhandlingen har lagts fram for teknologie dok-
torsexamen men har, sérskilt i sammanfattning-
arna, ett framstéllningssatt som g6r den
tillganglig &ven for musikintresserade utan tek-
nisk bakgrund.

En av Bresins primdra uppgifter har varit att
utforma experiment med artificiella neuronnét
(ANN), vilka har mgjligheten att pad automatisk
vag “ldra sig” musicera. Artificiella neuronndt tas
upp i de tva forsta uppsatserna, medan de tre fol-
jande redovisar statistiskt grundade undersok-
ningar kring pianointerpretation. Aven dessa
texter faller dock in under avhandlingens tema,
eftersom regelbundenheter i data betraffande
musicerande kan anvéndas for att forbéttra auto-
matiska framféranden. Den sista uppsatsen &r en
kort beskrivning av programvara som Bresin
utvecklat. Praktiska anvandningsomraden foreslas
med grund i resultaten, daribland pedagogiska
tillimpningar och konstruktion av musikaliskt
signalerande telefoner.

I inledningen skisserar Bresin forskningslaget
rorande automatiska utféranden av musik med
MIDI-styrda instrument, dar en méansklig inter-
pret inte finns néarvarande. Vid KTH har man,
under ledning av Johan Sundberg, utvecklat ett
regelsystem som bygger pa att musiker vid utfo-
randen av bland annat klassisk standardrepertoar
pa ett konsekvent satt forandrar de noter som
spelas, bland annat genom férkortningar och for-
langningar. For att sadan forskning ska vara
meningsfull maste det existera uppférandeprak-
tiska konventioner gallande exempelvis hur toner
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brukar bindas samman vid legatospel, eller hur
musik brukar fraseras.

| den forsta uppsatsen foresprakar Bresin
ANN-teknik som pabyggnad resp. alternativ till
regelsystemet vid KTH. For att kunna styra utfo-
randen av musik maste ett ANN “tranas” med
lampliga data. Bresin urskiljer en makroniva, dér
regler &r sarskilt tillampliga, och en mikroniva,
dar tekniken med ANN befinns ha storst férdelar.
| en forsta modell tranades ett ANN med hjélp av
sju regler hamtade fran regelsystemet vid KTH,
regler som beaktar en kontext om nagra fa noter.
Detta ANN validerades genom att 20 personer
beddémde datorstyrda framféranden av ett par
teman fran pianosonater av Mozart och fann att
dessa lat mer musikaliskt Gvertygande an rent
mekaniska framféranden.

Bresin vill automatisera inte bara musikfram-
forandet som sddant, utan &ven datorsystemets
inldrning. 1 en andra modell anvéndes dérfor ett
ANN som tranades med i férvag inspelade avsnitt
fran Robert Schumanns Traumerei. Systemet lar-
des att manipulera toners durationsaspekter rela-
tivt den noterade versionen med beaktande av en
kontext bestdende av den sist spelade tonen och
de kommande tre tonerna. Aven toners ljudstyrka
kunde foréndras relativt notdata. L&saren kan
lyssna pa och beddma genererade uppféranden
genom att ga in pa de Internetadresser som anges
i avhandlingen.

I den andra uppsatsen redovisas en studie vars
syfte var att till en notbild med automatiska
medel gruppera noter genom att tillféra frase-
ringar, komman”, och pa s satt gora datorstyrda
utforanden mer musikaliskt Overtygande. Ett
komma bestamdes med utgangspunkt endast i
tonhojder och notlangder i kontexter av nagra fa
noter, och realiserades i datorframféranden som
en tillagd mikropaus. Tva modeller anvéandes,
dels en modell med fraseringsregler tagna fran
regelsystemet vid KTH, dels ett ANN-system.
Bast resultat ansags foreligga vid fullstandig over-
ensstdmmelse mellan automatiken och hur en
musiker manuellt hade markerat komman i not-
bilden. Med tanke pa att som indata endast
anvéandes uppgifter om duration, melodiskt inter-
vall och avstand till ackordets grundton befanns
ANN-tekniken frasera notdata pé ett acceptabelt
satt, &ven om resultatet hér var sémre n for regel-

systemet.

Syftet med den tredje uppsatsen var att i fem
pianisters utforanden av de forsta sexton takterna
av andantesatsen ur W.A. Mozarts pianosonat i
C-dur, K. 545, analysera tidsvirdesaspekter pa
toner vid spel av resp. legato, staccato och tonre-
petition. Man forvéntade sig att artikulation av
bland annat legato dels skulle ha en teknisk
aspekt, dels svara mot ett intentionellt uttryck i
pianisternas spel. Pianisterna styrde uttrycket i
sitt spel i enlighet med foreskrivna adjektiv, déri-
bland ljus—mork, tung-latt, hard—mjuk. MIDI-
data fran pianisternas utféranden lag till grund
for statistiska berdkningar i ett kalkylprogram.
For legatoartikulation befanns relativc mindre
Overlappning forekomma mellan langre toner an
mellan kortare toner. Staccatoartikulation i pia-
nospel undersoktes i bade uppsats 111 och 1V. Ett
resultat ar att langden av uppehéllet mellan tva
staccatotoner vanligtvis upptar en tdmligen kon-
stant procentsats av langden frén anslaget av den
forsta tonen till anslaget av den andra. Ett annat
resultat dr att staccatonoter spelas kortast nar de
inte omges av andra staccatonoter.

En annorlunda synvinkel anl&ggs i den femte
uppsatsen, dar man har utgatt fran forskning
utford vid Institutionen for psykologi vid Upp-
sala universitet av Alf Gabrielsson m.fl. Upplevel-
sedimensioner, som exempelvis glad—sorgsen,
tdnks pd musikalisk vdg kunna formedlas med
uppférandepraktiska konventioner. Bresin (ihop
med Anders Friberg) har provat dessa idéer pa
datorstyrda musikutféranden, och utgatt fran sex
regler i regelsystemet vid KTH, déribland en regel
som Okar kontrasten mellan korta och langa
noter, och en regel som l&gger till ett ritardando
vid styckets slut. Tjugo forsokspersoner fick
lyssna pa datorstyrda utféranden for att forsoka
identifiera de avsedda emotionerna. En omfat-
tande statistisk analys visade bland annat att sam-
bandet mellan “avsedd emotion” och "uppfattad
emotion” var signifikant. Mer &n véntat visade sig
dock dur- eller moll-tonalitet paverka uttrycket
av glatt resp. sorgset.

Bresin och hans kolleger stravar efter att finna
och formalisera systematiskt dterkommande avvi-
kelser i musicerande relativt noterad musik. Den
efterstrdvade exaktheten i den naturvetenskapliga
metoden luckras dock upp av manniskans ater-
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kommande roller i experimenten. Musikaliska
beddmningar gors av de personer som formulerar
experiment, av musikerna, och av de forsdksper-
soner som podngsatter datorstyrda uppférandens
stilriktighet. Risken for subjektivitet &r sarskilt
stor nar man forlitar sig pa en enda musikers
omdome eller interpretation (uppsats Il resp. 1V).

Ett annat metodiskt problem &r att for att
kunna genomféra experimenten infors en rad
begransningar. Musikaliskt material &r néstan
uteslutande vésterlandsk konstmusik for piano,
fragment av musikverk véljs och i flera fall bara
melodistdamman, MIDI-instrument anvands,
musiker och forsokspersoner uppmanas att und-
vika neutrala uttryck i sina framféranden eller
beddmningar, lokala kontexter med nagra fa
toner beaktas istéllet for langre sammanhangande
avsnitt, adjektiv kopplas ihop med emotioner pa
ett kulturbundet satt. For varje palagd restriktion
fjarmas experimentet alltmer fran autentiska upp-
forandesituationer.

Det &r av skél som dessa vanskligt att generali-
sera resultaten till situationer utanfoér de hart
avgransade experimenten och till andra musik-
verk och repertoarer. Samtidigt tillater de till
synes snéva villkoren en strikt metod med séker-
stallda resultat utifran premisserna. Bresin och
hans kolleger har tagit fram stora datamaterial
och med hjélp av avancerade statistiska tekniker
gjort berdkningar till grund for slutsatser av musi-
kaliskt intresse. Det finns anledning bland annat
for musiker att reflektera 6ver vilka fysikaliska
manipulationer betréffande tempo, ljudstyrka,
artikulation och tidsavvikelser som gor att ett
framférande av musik formedlar gladje. Det kan
likasd vara vardefullt att kanna till hur staccato-
eller legatoartikulation de facto realiseras i olika
kontexter. Bresin utdkar pad punkter som dessa
kunskapen om musicerandets lagbundenheter.

UIf Berggren
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Per-Erik Brolinson & Holger Larsen: Owe Thorn-
quists singlar som slog. Eterneller i popul&rmusikens
flora. Stockholms universitet, 1999, (Skrifter fran
Musikvetenskapliga institutionen nr 1s), 64 s.,
noter, 1SSN 0281-241X

Owe Thdrngvist tillhér den skara artister som
borde vara tacksamma studieobjekt for popular-
musikforskare. Han har varit verksam inom
populdrmusikens breda féror och i sin musik
reflekterat over samtida tendenser. Brolinson &
Larsen sétter i denna skrift in Thorngvist i en
genealogi, d&r Karl Gerhard, UIf Peder Olrog och
Povel Ramel &r foregangare. Egendomligt nog har
han mest uppmarksammats genom sin roll i rela-
tion till tidig svensk rock. Med denna skrift vill
forfattarna gora en djupare granskning av Thérn-
qvists musik, framst géllande hur han kombinerat
olika stilinfluenser till nagot personligt som sam-
tidigt fungerade inom ramen for svensk populdr-
musik.

Underrubriken “Singlar som slog” &r hdamtad
fran CD-utgévan "En box Owe” och 4r Thorn-
qvists egen formulering — vad forfattarna anvént
ar hela hans singelproduktion fran debuten 19ss
fram till 1964, da det (forutom ett LP-aloum med
revydokumentationer) var uppehall i skivproduk-
tionen fram till 1978.

Efter inledande avsnitt, ddr Thérnqvists egen
musikaliska bildningsvég skisseras och det tidiga
so-talets populdrmusikscen sammanfattas, kon-
centreras framstallningen pa stilistisk analys. Det
ar framst fyra musikaliskt stilistiska falt forfat-
tarna framhaller som viktiga inspirationskallor.
Den afroamerikanska musiken, béde i form av
svarta boogie- och gospelartister, vita rocksdngare
och enstaka, mer renodlade jazzdrag (Auktions-
rock, Rotmos-rock, N&r min vén). Latinamerikansk
musik, ofta genom olika modedanser (Rumba i
Balders hage, Silver Sand Merengue, Loppan). Ett
avsnitt tar upp “Euro-amerikanska trender”, dvs.
latar dar Thorngvist ansluter till gangse samtida
populdrmusik (Ett litet rott paket, Dagny, Lula lej)
och slutligen "bygdemélsberattandet” i gammel-
dansrytmer och skillingtrycksidiom (Anders och
Brita, Alptoppens ros).

I den avslutande diskussionen framhéller for-
fattarna tre karaktéristiska drag hos Thorngvist:
anvandning av pastisch/parodi/humoresk, sprak-
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lig lekfullhet och en méngfasetterad vokal gestalt-
ning. Vidare satter de in honom i ett langre
populdrmusikaliskt perspektiv tillsammans med
Karl Gerhard, Olrog och Ramel och pekar pa stil-
blandningen mellan svenska traditioner och
internationella nyheter, kraven pa lyssnarens refe-
renser, en distanserande "glimt i 6gat” och hdg
hantverksmassig spraklig och musikalisk kvalitet
som gemensamma drag. Har kunde man bland
arvtagarna ocksd ha namnt Bernt Dahlbck.

En aspekt som ocksa kunde varit principiellt
intressant att ta upp ar forhallandet mellan de
olika roller Owe Thdérngvist intar som komposi-
tor, grammofonartist och scenartist, och hur hans
repertoar &r ett resultat av detta. | bdrjan skriver
han for lokalrevyer, vilkas beprévade nummer blir
skivinspelningar. Senare verkar han skriva latar
for skivutgavor som blir hits, vilka mojliggor folk-
parksturnéer. Hans singelproduktion upphér
ungefar samtidigt som han koncentrerar sig pa
krogrevyer — vilket var orsak och verkan? Det tata
sambandet mellan dessa roller blir synligt med
Nar min van, en 1at som han skrev till schlagerfes-
tivalen 1962 och som framfordes av Monica Zet-
terlund. Den passar inte riktigt in i bilden av
grammofonartisten Thorngvist och ingéar inte
heller i hans skivproduktion.

Det ar i forhallande till format och omfatt-
ning en valgjord undersokning, som ocksa pekar
pé behovet av fler analyser av enskilda artister och
artisttyper pad popularmusikfaltet. For sadana
andamél galler det att precis som har gora valmo-
tiverade val av artister.

Alf Arvidsson

Per Olov Broman: Kakofont storhetsvansinne eller
uttryck for det djupaste liv? Om ny musik och
musikéskadning i svenskt ro2o-tal, med sarskild ton-
vikt pa Hilding Rosenberg. Diss., Uppsala: Upp-
sala universitet, 2000, (Acta Universitatis
Upsaliensis. Studia Musicologica Upsaliensia;
Nova Series 16), 345 S., NOter, ISBN 91-554-4775-9

Per Olov Bromans afhandling er et omfattende og
omhyggeligt arbejde over et vigtigt kapitel af
nyere svensk musikhistorie. Den omhandler fem

af de personligheder, der i 1920erne i Sverige
gjorde sig til talsmand for “det nye i musikken:
Hilding Rosenberg, Sten Broman, Gunnar Jean-
son, Moses Pergament og Julius Rabe.

Afhandlingens hovedsigte er en afdaekning,
udfoldelse og perspektivering af den musikansku-
else, som disse fem mend stod for, og som ma
forstds som en specifik svensk udpragning af
1920€rnes internationale musikalske fornyelseshe-
strebelser. Afdakningsarbejdets konkrete genst-
and er forst og fremmest de overleverede
vidnesbyrd om de fem komponisters bidrag til
tidens musikestetiske diskussioner, der analyseres
ngje med henblik pa deres oprindelse i eller
bergring med et bredt felt af filosofiske, @stetiske
og musikteoretiske traditioner. Afhandlingen
afrundes dog af musikalske analyser af et udvalg
af Rosenbergs kompositioner fra 1920, der eftervi-
ser musikanskuelsens nedslag i det komponerede.

De filosofi-, &stetik- og teorihistoriske udred-
ninger fgrer os vidt omkring, og de bidrager med
en meget vigtig international perspektivering af et
spaendende stykke svensk musikhistorie. Ogsa
valget af elementer af Peter Birgers og Andreas
Huyssens teorier som ledetrad for udredningsar-
bejdet bidrager med internationale perspektive-
ringsmuligheder, srligt med henblik pa de
forskellige (kritiske eller bekraftende) holdninger
til kunstinstitutionen, som praegede de forskellige
retninger inden for datidens ny musik.

Afhandlingen er praget af sproglig pracision
og af en meget velggrende grundighed og intel-
lektuel redelighed. Med sit emnevalg bidrager
den til den aktuelle musikhistoriske nyvurdering
af mellemkrigstiden, og med sin metode og syns-
vinkel reprasenterer den en meget velkommen
adbning af den skandinaviske musikhistorieskriv-
ning ud mod musikhistoriens internationale kon-
tekster.

Det filosofi-, @stetik-, og teorihistoriske
udredningsarbejde er en systematisk gennemgang
af de tankeset om musikkens udvikling og tradi-
tion, om det musikalske handvark og den musi-
kalske form, om lytterattituder og musikalsk
uddannelse og om forestillinger om musikkens
moralske veerdi, som “fortalerne for ny musik”
stod for.

| spgrgsmalet om forstdelsen af musikkens
udvikling henvises der til tidens udbredte inte-
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resse for eveolutionsteorier, som vi f.eks. kender
dem fra Herbert Spencer, og mere specifikt til
indflydelsen fra den amerikanske tenker Ralf
Waldo Emerson, der ifglge Broman er den filosof,
der umiddelbart underbygger en traditionsforsta-
else, der betragter den musikalske traditionssam-
menheng som sammenhangen i en autonom
kunstmusikalsk sfeere med sin egen udviklingslov-
massighed, men som samtidig og med samme
vegt havder, at konventioner og kunstregler er
den sande musikalske udviklings fjende.

| spgrgsmalet om forestillingerne om det
musikalske héndveaerk og den musikalske form
registrerer Broman et s&rligt behov for revisionen
af en misforstéelse. Hilding Rosenbergs betoning
af det musikalske handvzrks betydning har ifglge
Broman fart til den misforstaelse, at Rosenberg
skulle have gjort sig til talsmand for en nysaglig
vardsattelse af den med handveerksmassig dyg-
tighed frembragte musikalske form pa det musi-
kalske indholds bekostning. Dette opfattelse
afviser Broman, idet han mener at kunne godt-
gare, at den form-indhold-dikotomi, som den
beror pa, ikke spiller nogen rolle i Rosenbergs
musiktenkning. Det gar derimod et ikke-dikoto-
misk formbegreb, der indebarer en umiddelbar
relation mellem udtryk og gestalt. Dette ikke-
dikotomiske musikalske formbegreb forbinder
Broman med den aristoteliske enteleki-tanke og
med et organisk musikalsk veerkbegreb, som han
forfalger i en bred ekskurs tilbage til Goethe og
Kant. Serlig vagt lzgger han pa den musikaste-
tiske udarbejdelse af organismetanken, som vi
mader fgrst hos Christian Friedrich Michaelis og
senere hos Eduard Hanslick, og som er blevet
opfattet som et reaktion pd Kants “Kritik der
Urteilskraft”, hvor Kant som bekendt gjorde for-
men til den skgnne kunsts kriterium, men hvor
han havde forbehold mod at bestemme musikken
som skan kunst, fordi han ikke kunne fa gje pa
nogen astetisk manifest form i musikken. Ifglge
Bromans udredninger finder vi dette organiske
vaerkbegreb i modificeret form hos teoretikeren
A.B. Marx, og hos musikteoretikeren August
Halm, hvis skrifter var kendt i Sverige i det tidlige
1900-tal.

For interpretationen af den holdning til
spergsmalene om “ahérande och musikalisk bild-
ning”, som vi magder hos fortalerne for ny musik,
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er der igen brug for brede historiske udredninger.
Broman hefter sig ved den moralsk dannende
funktion, som man tiltenker den rette aktivt
medskabende tilegnelse af musik, og han inter-
preterer dette aspekt pad baggrund af en lesning af
Friedrich Schillers “Uber die &sthetische Erzie-
hung des Menschen” fra r79s. Straks efter mé han
dog medgive, at stof fra en helt anden tankever-
den blander sig i fortalerne for ny musiks forestil-
linger om musikkens moralske veardi. Ernst
Kurth var blandt de mest indflydelsesrige musik-
teoretikere i det tidlige 19o0o-tal, og de spor, han
har sat sig i 1920ernes svenske musikliv, paviser
Broman bade i musikanskuelsernes sfare og i det
komponerede. Og kigger vi pa den filosofiske
baggrund for Ernst Kurths energetiske musikte-
ori, fares vi unzgteligt ind i en tankeverden, der
ligger meget langt fra Schillers utopiske huma-
nisme. Kurths forestillinger om den melodiske
bevaegelse som manifestationen af en bagvedlig-
gende “kraft” eller “vilje” griber tilbage til Arthur
Schopenhauers metafysiske viljesbegreb, som det
er udviklet i hans “Die Welt als Wille und Vor-
stellung”.

Som man vil forstd, har Broman haft behov
for at udvikle meget omfattende tolkningsrum
for sit udredningsprojekt, og det er der kommet
en perspektivrig bog ud af. Men det kan ikke
undgas, at der opstdr tolkningsteoretiske proble-
mer undervejs. | forhold til det “sekundare”
tekstmateriale, der inddrages, er tekstmaterialet
fra Rosenberg og hans samtidige ganske beske-
dent og fragmentarisk, og for ofte bliver man i
tvivl om, hvad det egentlig er for tolkningsmodi,
der anvendes. Ledes vi af en hermeneutisk forsta-
elseambition, og inddrages det filosofi-, @stetik
og teorihistoriske stof for at etablere en forstéelse-
shorisont for forfatterens og lesernes tilegnelse af
de begreber, der er i spil, eller arbejder vi i den
empiriske traditionssammenhangs dimension og
bestemmer indhold ved tilbagefering til kilden?
Svaret kan meget vel tenkes at veere et kvalificeret
“béde 0g”, men her savnes en udarbejdet teoretisk
refleksion.

Heller ikke anvendelsen af Biirgers avantgar-
deteori er uden problemer, og man mé sparge om
Bromans meget forstéelige gnske om at frigare sig
fra den spekulative historiefilosofi, der preaeger
Birgers tankegange anno 1974, helt er indfriet.
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Man kunne ogsa spgrge om det formélstjenlige i
at orientere sig efter en teoretisk model fra en aka-
demisk tradition, der meget lenge var nar sagt
systematisk blind over for det i mellemkrigstidens
ny kunst, der hverken var radikalt modernistisk
eller avantgardistisk.

Dette sidste spgrgsmal besvarer afhandlingen
dog bekreftende og fyldestgerende.

Det centrale teoretiske greb hos Biirger er en
historiefilosofisk konstruktion, der lader den
radikale historiske avantgarde i tiden omkring 1.
verdenskrig repraesentere et erkendelsens eller
bevidstgarelsens gjeblik for den borgerlige kunst-
institution. Avantgardens kritik af kunstinstitu-
tionens normer reprasenterer, hvad Peter Burger
— med et begreb hentet fra Karl Marx — kalder
kunstinstitutionens selvkritik. Det vil sige, den
udger en systemtranscendent kritik, der for farste
gang lader kunstinstitutionens grundlaeggende
strukturer og farst og fremmest dens beroende pa
autonomiprincippet komme for dagen. Andreas
Huyssens bygger videre pa Biirgers avantgardete-
ori og udarbejder den sondring mellem moder-
nisme og avantgarde, der 1 uudfoldet hos Burger.
For Huyssen er modernisme og avantgarde ikke
mere eller mindre sammenfaldende begreber for
nyskabende kunst. De er to sidelgbende spor i
1900-tallets ny kunst, og netop forholdet til auto-
nomiprincippet er det afgarende kriterium for
sondringen. Modernismen udvikler sig ifglge
Huyssen efter en astetisk strategi, der fastholder
og forsterker det estetiske autonomiprincip,
mens avantgardens strategi — som hos Blrger —
retter sig mod negationen eller “ophavelsen” af
kunstens autonomi. Dertil kommer, at moder-
nisme og avantgarde, som en falge af deres
forskellige stilling til autonomiprincippet, har
forskellige  holdninger til popularkulturen.
Modernismen er afvisende. Huyssen gér sa vidt
som at sige, at “modernismen konstituerer sig
selv” gennem en bevidst lukkethed og angst over-
for det massekulturelle. I modsetning hertil har
avantgarden altid veret indstillet pa dialog og
grenseoverskridelse.

Broman redeggr solidarisk for disse teoridan-
nelser, og han gar pracist rede for sin specifikke
brug af dem, der indebarer en forskydning af det
teoretiske fokus fra begrebet avantgarde til begre-
bet selvkritik. @nsket er ikke at Klassificere

enkelte musikverker som modernistiske eller
avantgardistiske med derimod at undersgge, om
der blandt fortalerne for ny musik i Sverige i
1920€r var tendenser til en selvkritik, forstaet som
en systemtranscendent kritik af kunstinstutionen
0g autonomiprincippet, og om der var tendenser
til en positiv vurdering af tidens populaermusik
som en inspirationskilde for komponister, der
sggte alternativer den “funktionslgshed” eller
samfundsmassige afsondring, som autonomizs-
tetikken foreskriver kunstmusikken. Dette farer
bl.a. til meget relevante og perspektivrige sam-
menligninger med tendenser i og omkring den
samtidige tyske “Neue Sachlichkeit”, der med
fuld ret kan forstds netop som systemtranscen-
dent kritik. Det gelder kritikken af koncertsal-
musikken, programmet for ny artificiel
funktionsmusik og interessen for jazz-musik som
en livgivende impuls for udviklingen af en ny
musik frigjort fra den autonome kunstmusiks
normer.

Nar man imidlertid gennemsgger udsagnene
fra de svenske fortalere for ny musik for spor af
systemtranscendent kritik og jazz-fascination i
denne sammenhang, finder man intet. Hvad jaz-
zen angér deltog de ganske vist ikke i tidens til
tider meget aggresive, moralsk farvede og ikke
sjeldent racistiske afvisning. De amerikanske
jazz-orkestres rytmiske dygtighed og fantasi aner-
kendtes, men det afvistes pure, at jazz skulle
kunne have nogen indflydelse pa kunstmusikkens
udvikling, og i modtagelsen af tidens jazz-influe-
rede kompositionsmusik var der ingen tegn pa, at
man har forstaet jazz-elementerne som tegn pé en
kritisk stillingtagen til den autonome kunstmu-
siks normer.

Per Broman ma altsa fastsla, at de svenske for-
talere for ny musik i 1920erne deltog ikke i den
kritik af autonomiprincippet, der var basis for
den unge tyske 1920er-generations radikalisme,
og han tegner billedet af en kreds af musikalske
fornyere, for hvem traditionsforpligtelse og forny-
elsestrang er snavert sammenvevet. Dermed
hjelper han os med forstaelsen af treek af svensk
ny musik-kultur, der reekker ud over artiet for
hans undersggelser. Og alt dette sker i en fremstil-
lingsform, der lader lidet tilbage at gnske — det
skulle da veere lidt mere plads til stoffets indre
modsigelser og maske ogsa en ekstra overvejelse
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over de kulturelle krefter, der holder sammen pa
tingene, der hvor en musikanskuelses indre sam-
menhangsstiftende krafter ikke slar til.

Sagren Maller Sgrensen

Jonathan P. Brotherton: An Examination of Three
Choral Works by the Swedish Composer Otto Ema-
nuel Olsson. DMA diss., Ann Arbor, Michigan:
UMI, University of Cincinnati, 1999, 167 s, noter

Det hor inte till vanligheterna att svensk musik
och svenska tonsattare blir foremal for utlindska
musikforskares intresse. Frdn den méktiga, aldrig
sinande strommen av amerikanska doktorsav-
handlingar stanker dock emellanat négra droppar
pé den svenska musikhistorien. Sa har Otto Ols-
sons musik hittills behandlats i tva avhandlingar:
Timothy Nelsons The Organ Music of Otto Olsson
fran 1988 och det har anmélda arbetet om de
storre kdrverken.

Brothertons avhandling behandlar Olssons
tre storsta och mest kdnda korverk: Requiem, Te
Deum och Sex latinska hymner. I en introduktion
ges en kort musikhistorisk bakgrund fran 1soo-
talet fram till Otto Olssons samtid, foljd av en
diskussion om Olssons betydelse i svensk musik,
frémst i relation till de arkaiserande tendenserna i
18oo-talets kyrkomusik. Ett langre biografiskt
kapitel foregdr den egentliga undersokningen,
som ar uppdelad pa tre kapitel, ett for vart och ett
av de behandlade verken. En kort "Conclusion”
avslutar avhandlingen.

Fokus i framstéllningen &r relationen mellan
text och musik i de behandlade verken: hur text-
innehallet i olika avseenden aterspeglas i musi-
ken. | introduktionen ges exempel pa element i
musiken som beaktats i detta hanseende: arkitek-
toniska strukturer, besattning, melodiernas
ursprung, melodisk gestalt och motivisk anvand-
ning, kontrapunktiska tekniker, harmoniféljder,
instrumentation, artikulation och musikalisk fak-
tur.

De tre kapitel som utgdr avhandlingens kérna
kan i huvudsak betraktas som verkkommentarer.
Forfattaren arbetar sig igenom varje komposition
fran borjan till slut och redovisar i tur och ord-
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ning de fall av musikalisk texttolkning som han
funnit. Referenser bakat ges endast nar tematiskt
material dteranvands. Hér blandas exempel pa all-
mant stamningsmaleri med fall av detaljerad text-
tolkning. | inledningen till varje kapitelavsnitt
aterges texten i sin helhet pé originalspraket (i
samtliga fall latin) och engelska; dessutom ges
utforlig information om texternas ursprung och
liturgiska funktion. For varje behandlad sats eller
verkdel (det ensatsiga Te Deum behandlas av for-
fattaren som tredelat) sammanfattas iakttagel-
serna i slutet av det aktuella textavsnittet;
kapitelsammanfattningar saknas dock.

Som framgar av ovanstdende &r avhandlingen
redigt disponerad. Den ger védrdefull bakgrunds-
information till de tonsatta texterna och innehal-
ler en hel del traffande iakttagelser. Samtidigt sak-
nas mycket av det man véntar sig att finna i en
doktorsavhandling: hér finns ingen inledande dis-
kussion av vare sig av teoretiska utgangspunkter
eller metodproblem, nagot som hade varit beh6v-
ligt nar det géller ett sa pass vanskligt omrade som
tonsymbolik. Det hade exempelvis varit vardefullt
om forfattaren hade redovisat sina utgangspunk-
ter ndr det galler antaganden om tonséttarens
intentioner eller brist pa sédana, hansyn till lyss-
narperspektivet (langt ifran alla de anférda exem-
plen torde vara uppfattbara for en ahérare utan
tillgdng till partitur) samt inte minst relationen
mellan musikalisk textgestaltning och grundlag-
gande formkategorier som variation, kontrast och
upprepning. Den magra litteraturlistan &r i
huvudsak en kallférteckning; de enda vetenskap-
liga arbeten som upptas 4r tre tidigare amerikan-
ska doktorsavhandlingar om svensk musik.

Négot forsok att relatera de tre behandlade
verken till varandra gors inte; har hade man fram-
for allt dnskat en diskussion av den stilistiska
utvecklingen frdn det tidiga, hdégromantiska
Requiem (ndrmast ett ungdomsverk, om &n for-
bluffande moget) till Sex latinska hymner, det verk
som Olsson sjalv satte hogst av alla sina komposi-
tioner; vad betyder t.ex. gregorianikens efter hand
allt viktigare roll som inspirationskélla och melo-
diskt material i Olssons musik fér den musika-
liska texttolkningen? En ansats till en diskussion
av denna problematik gors i introduktionen, dar
Olssons skapande forknippas med en av cecilia-
nismen inspirerad kyrkomusiksyn. Resonemanget
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utvecklas dock aldrig, ndgot som hade varit hogst
motiverat inte minst for forstéelsen av tonspréaket
och text—ton-relationen i Sex latinska hymner.
Négon fundering dver tonsittarens textval i det
sistnamnda verket hade val ocksa varit pa sin
plats.

Aven annat saknas, t.ex. en systematisk
genomgang och diskussion av de verktyg som
tonsittaren enligt forfattarens asikt gor bruk av i
sitt tonmaleri; den ansats som gérs i konklusio-
nen férblir ofullgngen. Over huvud taget &r bris-
ten pa éver- och utblickar besvarande, och dven
konklusionen tenderar att forlora sig i upprep-
ningar av tidigare anforda detaljexempel.

Vid sidan av vertygande och val beskrivna
exempel pa tonmaleri (det hander dock att de
balanserar pd trivialitetens grans) anfors ocksa
nagra som framstar som diskutabla. Detta beho-
ver givetvis inte vara fel; problematiskt &r dock att
aven langsokta exempel noteras som vore de ove-
dersagliga fakta, utan antydan till motivering eller
kritisk diskussion. Har kan man exemplifiera
med de hos Olsson inte ovanliga temainsatsfolj-
derna av kvintcirkelkaraktar (t.ex. C-G-D-A,
etc.), vilken pa olika stéllen, allt efter samman-
hang, anges symbolisera evigheten, knéfall, eller
forflyttning/overgang, detta utan inbérdes refe-
renser eller sammanhéllen diskussion. Att Brot-
herton dnda ar medveten om att forsoken att
identifiera texttolkande element i kompositionen
rymmer en betydande osékerhet framgar av slut-
kapitlets inledning, som dock behandlar dmnet
alltfor 16sligt och summariskt. "Passages identi-
fied as musical reflections of text may not neces-
sarily have been intended by Olsson”, skriver
forfattaren; & andra sidan havdar han att "Clear
instances have been illuminated”. Har hade saval
exemplifiering som ett mer ingéende resonemang
varit pa sin plats.

Den information som i avhandlingens inled-
ningskapitel ges om svensk musikhistoria och
Otto Olsson ar i huvudsak korrekt, si nar som pa
nagra for en svensk lasare latt identifierbara miss-
tag (i huvudsak stavfel samt fel fornamn pa ett
par personer), och Oversittningarna av svenska
citat &r, s vitt jag har kunnat finna, vélgjorda.
Forfattarens kunskaper om gregorianik tycks
dock vara bristfalliga. De melodiformer som fore-
kommer i Sex latinska hymner jamférs med utga-

vor av langt senare datum: Liber usualis fran 1949
och Liber cantualis franzg78(!). Olikheter konsta-
teras utan att orsaken nadrmare utreds; ldsaren
frestas dra slutsatsen att tonsattaren pa egen hand
andrat i melodierna. Skillnaderna beror dock pa
att melodimaterialet i de romerska bocker fran
borjan av seklet, som Olsson anvént som kéllor
och oftast troget atergivit, melodiskt och rytmiskt
skiljer sig fran de moderna Solesmes-utgavorna.
For barytonsolot i "Nunc dimittis” anvander OO
tredje psalmtonens enkla och mycket vanliga
psalmodiformel, vilket ocksa anges i partituret
("Tonus 111”). Brotherton avfardar emellertid
denna psalmtonsbeteckning som felaktig och
havdar att det i stéllet ror sig om "Aeolian mode”.
Ytterligare en egendomlighet ar att den vanligaste
anvandningen av "Nunc dimittis” anges vara vid
Marie rening (dvs. Kyndelsméss), medan dess
fasta plats i det dagliga completoriet inte ndmns.

Det bor kanske ndmnas att Brothertons
avhandling har skrivits inom ramen for den speci-
ella doktorandutbildning i musik, Doctor of
Musical Arts (DMA), som vid sidan av den van-
liga Ph.D., &r vanlig i USA. Antagning till ett
DMA-program forutsatter hog konstnarlig niva
och brukar anses som en forutsattning for att fa
larartjanst vid musikkonservatorier och musik-
hdgskolor, vilka ofta & knutna till universiteten.
De avhandlingar som produceras inom denna
utbildning, dar alltsd den praktiska musikutév-
ningen ar central, skiljer sig, beroende pa l4roséte,
mycket till karaktdr och omfattning. Vid sidan av
traditionellt musikvetenskapliga arbeten, om &n
av varierande omfattning och halt, finns “avhand-
lingar” som endast bestar av en serie konserter,
redovisade i ett kort dokument, eller en egen
komposition (av storre format).

Mot bakgrund av ovanstéende ar det kanske
inte sa forvanande att Brothertons arbete endast i
kvantitativt avseende uppfyller de krav som nor-
malt stélls p& en musikvetenskaplig doktorsav-
handling. Snarare far man intrycket av en mycket
utforlig programkommentar, ambitiést upplagd
och i huvudsak omsorgsfullt genomford. Forfat-
taren, sjalv specialiserad pa kordirigering, har
uppenbart fangslats av Otto Olssons musik, och
man instdmmer naturligtvis gdrna i den avslu-
tande forhoppningen, "that each of these won-
derful works, currently little known outside
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Sweden, will continue to gain more familiarity to
performers and audiences throughout the world”.

Sverker Jullander

Nicholas Cook: Analysing Musical Multimedia.
Oxford: Oxford University Press, 2000 [1998],
296 8., ill., ISBN 0-19-816737-7

"Pop video [...] has generated more scholarly
nonsense than anything since punk”, skrev Simon
Frith i slutet av 198o-talet (Frith 1988 s. 205).
Sedan dess har litteraturen om musikvideo vuxit
ytterligare i omfang, andelen nonsens har mojli-
gen minskat, men arbeten som diskuterar denna
multimediaform ur ett musikanalytiskt perspek-
tiv &r fortfarande sallsynta. Situationen &r likartad
pé andra multimediaomréaden: exempelvis finns
en efter hand omfattande litteratur om filmmu-
sik, men ocksa hér ar generella typologier for rela-
tioner mellan musik och bild vanligare dn detalje-
rade analyser av vad som faktiskt sker i samspelet
mellan dessa. | Analysing musical multimedia &r
Nicholas Cooks ambition att formulera en gene-
rell teori och metodologi fér analys av interaktio-
nen mellan musik och andra medier — ord, rérliga
bilder, dans etc. Boken publicerades ursprungli-
gen 1998, men finns sedan hdsten 2000 i paper-
backutgava till ett betydligt Gverkomligare pris.

Arbetets syfte ar alltsa att ge musiken en plats,
dvs. tillimpa musikanalytiska begrepp och meto-
der, i analysen av olika multimediagenrer sdsom
musikvideo, musikfilm och filmmusik, men
ocksd att behandla traditionella genrer vilka nor-
malt inte betraktas som "multimedia” — t.ex. sang
och opera — pa likartat satt, for att insikter fran
analysen av sadana former ska kunna bidra till
forstaelsen av musikaliska multimedia generellt.
Ett tredje syfte ar att ge ett bidrag till den paga-
ende omvdrdering av musikteori och musikanalys
som sammanhanger med ifragasattandet av auto-
nomiestetiken som en héllbar grund for forstael-
sen av musikalisk mening.

Boken &r indelad i tva huvudavsnitt, varav det
forsta diskuterar de teoretiska grunderna for ana-
lys av multimedia. Introduktionen tar sin
utgangspunkt i en analys av ett antal TV-reklam-
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inslag, en sérdeles koncentrerad form av multime-
dia med valdefinierade funktioner. Forfattaren
slar har fast att “musikens mening” inte ar nagot
konstant och inneboende i musiken, utan nagot
som konstrueras i receptionssituationen. Musik i
sig har ingen entydig mening, men ddremot en
rik potential for konstruktion av mening i olika
specifika kontexter.

Kapitel 1 utgar frdn diskussion av tidiga mul-
timediaexperiment grundade pa synestesifeno-
men, dvs. "a sensory impression spontaneously
resulting from another sensory input” (s. 27). De
konkreta exempel som diskuteras & Messiaens
“farghdrande”, Skrjabins anvdndande av "fargor-
gel” i Prometheus samt Schonbergs scenanvis-
ningar for Die gliickliche Hand, de sistndmnda
sannolikt influerade av Kandinskys teorier. |
samtliga dessa fall har upphovsmannen utgatt
fran forestallningar om lagbundna korresponden-
ser mellan farger och musikaliska fenomen (sam-
klanger, tonarter respektive instrumentklangfér-
ger). Darmed kvalificerar sig dessa exempel enligt
Cook inte som "multimedia” i egentlig mening,
eftersom sddana forutsatter en grad av sjélvstan-
dighet i de olika medierna.

| kapitel 2 utvecklar forfattaren en teoretisk
modell for sadan interaktion mellan medier. Han
tar avstamp i en kritik av Eisensteins beryktade
analys av musikalisk-visuell enhet i en sekvens ur
filmen Alexander Nevskij (for Gvrigt ocksa atergi-
ven i artikeln "filmmusik” i Sohlmans musiklexi-
kon) samt i Eislers (eller Adornos?) kritik av
Eisenstein i 4o-talsverket Composing for the films.
Cook menar att inte heller Eisler formar teoreti-
sera forhéllandet mellan bild och musik pa andra
grunder an verkets organiska enhet: Eislers "kon-
trapunktiska” musiklaggning utgdr endast en
negation av ren parallellism (och hans egen film-
musikaliska praxis visar enligt forfattaren en hdg
grad av parallellitet mellan bilder och musik).
Cooks egen teoretiska modell for relationer mel-
lan medier ar baserad pd metaforen: om tva
medier har vissa attribut gemensamma — dvs. om
det existerar vad forfattaren kallar en “enabling
similarity” — blir de &vriga attributen for det ena
mediet tillgdngligt for att tillskrivas, dvs. dverfo-
ras pd, det andra. | denna process skapas ny
mening som gar utéver de som kan tillskrivas de
delaktiga medierna var for sig: “emergence is a
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defining attribute of multimedia” (s. 71), och
meningen uppstar ”not in the similarity, but in
the difference that similarity articulates by the
transfer of attributes” (s. 81). Gentemot det pos-
tulat som traditionellt legat till grund for musika-
nalysen — att analys av musikens mening
forutsatter en foregdende fullstindig forstéelse av
strukturen hos "musiken i sig” — stéller Cook den
retoriska fragan ” do we ever hear music alone,
and if we do, can we be justified in regarding this
as the paradigm case of musical listening?” (s. 91).
Han betonar séledes den dynamiska karaktéren
hos relationen mellan musik och andra medier
och det Omsesidiga Overférandet av attribut:
musik kan fungera som “unnuanced emotion”
men ocksa som “emotionless nuance”.

| kapitel 3 presenterar Cook tre grundlag-
gande modeller for intermediala relationer i mul-
timedia: “konformitet” (conformance), “komple-
mentering”  (complementation) och "kamp”
(contest). Typologin forefaller delvis inspirerad av
Hansjorg Paulis trikotomi for filmmusikfunktio-
ner (“parafrasering”, “polarisering” och "kontra-
punktering”), vilken dock inte omndmns — som
sd ofta &r fallet i engelsksprakig litteratur lyser
over huvud taget tysksprakiga referenser med sin
franvaro. Forfattaren skisserar ocksa ett “simila-
rity test” och ett "difference test” for faststallande
av vilken typ av relationer det ar frdga om i det
enskilda fallet. Utifrdn sin betoning av multime-
diala relationers dynamiska karakt&r argumente-
rar han for att former k&nnetecknade av renodlad
conformance knappast ar att betrakta som multi-
media 6ver huvud taget, medan contest ddremot
utgor "the paradigmatic model of multimedia” (s.
106). | detta sammanhang kritiseras ocksa tidigare
litteratur kring multimedia for att okritiskt forut-
satta relationer av hegemoni eller hierarki mellan
de ingdende medierna i stallet for en dynamisk
vaxelverkan dem emellan, ett forhéllande som
Cook for tillbaka pa autonomiestetikens betoning
av i konstverkets organiska enhet. Vidare kritise-
rar han den vanligt forekommande karakteristi-
ken av musik som ett konnotativt element i mul-
timedia — i motsats till denotativa ord eller bilder
— och menar att denotation och konnotation inte
ar funktioner hos olika medier i sig utan bero-
ende av den enskilda kontexten.

I bokens andra del tillimpar forfattaren sina

teorier i analyser av enskilda multimediaverk.
Inledningsvis skisseras olika analytiska strategier:
en "naturalistisk” lasning kan ofta tjana som
utgangspunkt men bor problematiseras, t.ex.
genom tolkningar som inverterar antaganden om
ett mediums primat i forhallande till ett annat.
Strukturrelationer inom vart och ett av de inga-
ende medierna (musik, ord, dans, rérliga bilder
etc.) kan kartlaggas genom "distributional analy-
sis” (dvs. den "paradigmatiska” analysmodell som
foreslagits av Nicolas Ruwet, men blivit mer kénd
under beteckningen “semiotisk analys”), medan
relationer mellan medier kartldggs genom parvis
l&sning av medierna mot varandra.

De tre analytiska fallstudierna &gnas en
musikvideo, Madonnas "Material girl”, och tva
exempel pd "musikfilm”, visualiseringen av Stra-
vinskijs Varoffer i Disneys Fantasia respektive
Jean-Luc Godards adaptering av avsnitt ur Lullys
Armide i filmen Aria. Madonnaanalysen &r den
minst dvertygande av de tre: relevansen i detta sti-
listiska sammanhang av de schenkerianska tonala
relationer Cook identifierar kan ifragasittas, och
hans bristande stilfortrogenhet avspeglas ocksa i
karakteristiken av i popmusiken tdmligen kon-
ventionella 6verlappningsprocedurer som tecken
pa en ovantad “degree of compositional reflexi-
vity” (s. 158). Slutsatserna om Madonnas med-
vetna iscensattande av olika imagekonstruktioner
kénns igen — stycket &r ett av de mest kommente-
rade i litteraturen kring musikvideo — och musi-
kens roll i detta sammanhang framstar som oklar.
De tva andra analyserna &r betydligt mer givande:
Cook utreder i detalj hur musik och bilder intera-
gerar i Varoffer-sekvensen ur Fantasia och pévisar
pa ett dvertygande satt hur de bada ingdende
medierna influerar varandra i receptionen av fil-
men, och Godardanalysen kartldgger hur struk-
turprinciper och konventioner fran opera och
spelfilm kombineras i en konfliktfylld helhet, "an
instance of irreducible contest between media” (s.
254).

| det avslutande kapitlet tar Cook slutligen
upp den dittills uppskjutna fragan om exakt vad
som kénnetecknar ett "medium” i ett multimedi-
alt sammanhang: ar mediet en form av materiell
praxis eller en samling historiskt grundade kon-
ventioner? Gentemot andra — sinsemellan motsé-
gande - definitionsforsok foreslar han en
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strukturell definition: olika medier & "indepen-
dent 'dimensions’ of variance” (s. 263), déar den
totala effekten uppstar just genom interaktionen
mellan dessa sjalvstindiga dimensioner. S& kan
enligt forfattaren kombinationen av musik och
scenisk gestik i Jimi Hendrix scenframtrddanden
betecknas som "multimedia”’, i motsats till vad
som vanligen &r fallet vid klassiskt skolade gitar-
risters framtradanden. Den redan tidigare i boken
antydda slutsatsen blir att all musik &r multime-
dial: musiken &r aldrig "ensam”, och det &r forst
med den mekaniska reproduktionstekniken som
det blivit mgjligt att reducera musiken till enbart
en ljuddimension, i motsats till den mangdimen-
sionalitet som tidigare alltid k&nnetecknat musi-
kaliska framféranden. Cook utvidgar t.o.m.
multimediabegreppet — och ddrmed giltigheten
av de analytiska strategier han formulerar — till att
aven omfatta forhallandet mellan notation och
klingande musik samt, slutligen, ocksd motet
mellan ord och musik i musikvetenskapen.

Analysing musical multimedia ka&nnetecknas i
likhet med tidigare arbeten av Cook genomga-
ende av stor beldsenhet och en entusiastisk for-
medlingsiver.  Framstéllningens  roda  trad
forsvinner emellandt till forman for en eller
annan musikfilosofisk eller musikhistorisk exkurs,
men de vidare perspektiv som dessa utvikningar
tillfor framstar som val varda denna smula forvir-
ring. Boken fortjanar ett ingdende studium for
den som intresserar sig for musikaliska multi-
mediaformer i trangre mening, men ocksa ovriga
delar av musikforskarsamhéllet kan dra lardom av
dess valgrundade problematisering av den mark-
vérdigt seglivade autonomiestetik som fortfa-
rande har vittgdende konsekvenser for vart satt att
tdnka, tala och skriva om musik.
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Sten Dahlstedt: Individ och innebdrd. Forsknings-
inriktningar och vetenskapsteoretiska problem inom
svensk akademisk musikforskning rg42—r961. Diss.,
Goteborgs universitet: Inst. for idé- och lardoms-
historia, 1999, (Acta Universitatis Gothenbur-
gensis, Gothenburg Studies in the History of Sci-
ence and ldeas: 14), 283 s., ISBN 91-7346-360-4

Kvalificerad forskning implicerar val mellan olika
teoretiska och metodologiska alternativ, mellan
implicita och explicita spelregler. Forskning
utvecklas, nya dmnesterritorier inmutas, nya posi-
tioner intas. Inom de humanistiska vetenskaperna
finns inte bara det ndrvarande och inom den aka-
demiska diskursen for tillfallet gangbara. Erfaren-
heter av tidigare forskargenerationer pockar i de
flesta sammanhang pa uppmérksamhet. Veten-
skapshistoria framstar da som nagot mer &n en
tummelplats  for  vetenskapshistoriker. Den
svenska musikvetenskapens forhistoria och
utveckling fram till 1942 tecknades av Sten Dahl-
stedt i hans doktorsavhandling fran 1986. Han
gick dérefter omedelbart vidare och har nu publi-
cerat resultaten av ett forskningsprojekt 1987—9o.
I inledningen till foreliggande monografi slipar
forfattaren sin begreppsarsenal och lagger fram en
vetenskapsteoretisk ram pa filosofisk grund.
Grénsaret 1947 ter sig val motiverat, eftersom det
markerar &ret for inréttandet av den forsta
svenska professuren i musikvetenskap vid Upp-
sala universitet med Carl-Allan Moberg som
innehavare, medan den hitre gransen (1961) mar-
kerar det ar d& Mobergeleven Ingmar Bengtsson
inledde sin langa professorstid pa larostolen (fram
till 198s).

Att bade Carl-Allan Mobergs och Ingmar
Bengtssons uppfattning om musik, vetenskap och
konst &r central i Dahlstedts undersokning &r
ocksa forstaeligt och valmotiverat. 1 ett litet amne
som musikvetenskap (med véxlande bendm-
ningar) spelade landets tva enda larostolsinneha-
vare i Uppsala universitet en central roll: Moberg
(1947—61), Bengtsson (1961-8s), varvid Dahlstedt
visar att Bengtsson redan pa r94o-talet dokumen-
terade sin konst- och vetenskapssyn i en rad skrif-
ter inom och utom "academica”. Efter en stunds
granskning av Dahlstedts arbete instéller sig dock
ett par fragor. Varfor framgar det inte att arbetet
har lagts fram som doktorsavhandling i veten-
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skapshistoria? Till vem vénder sig arbetet? Arbetet
ar alltigenom préglat av en i ssmmanhanget helt
legitim teoretisk tolkningsiver. Ett utpraglat filo-
sofiskt och vetenskapsteoretiskt resonerande som
forutsatter ratt ingdende kunskaper av lasaren
dominerar arbetet pa bekostnad av ett mer peda-
gogiskt framstéllningssatt. Att dessutom kéll- och
litteraturforteckningen samt personregister inte &r
sarskilt konsekvent genomarbetade minskar
naturligtvis anvandbarheten.

Forfattaren utgér fran ett antal vetenskapliga
texter — monografier och uppsatser samt en del
opublicerat material — som han underkastar en
noggrann granskning ur en rad olika perspektiv.
Texturvalet forefaller i allt vésentligt styrt av
Dahlstedts speciella problemstaliningar. | langa
stycken handlar det om en uppvisning i forfatta-
rens formaga att genomskada och i stundtals ratt
skarpa ordalag recensera svenska musikforskares
skrifter och pa det séttet ge sin tolkning av fore-
gangarnas skiftande bevekelsegrunder och tanke-
strukturer. Man kan fraga sig om detta racker for
att formedla en allsidig och bred bild av musikve-
tenskapens stdllning och framvéxt under det
valda tidsrummet. Dahlstedt &r principiellt miss-
stdnksam mot bevisvérdet i berttande kéllor. |
stéllet utgdr nyckelorden “individ” och “inne-
bord” de teoretiska fyrbakar kring vilka han grup-
perar sina resonemang med rétt omfattande citat
(tyvérr oftast gémda i fotnotsapparaten) ur de
undersokta skrifterna. Lika viktigt &r att med
hjélp av dessa begrepp for “det enskilda” respek-
tive "det allmanna” fora principiella resonemang
over hela det estetiska faltet omfattande bade
vetenskap och konst. Det &r i spanningsfaltet
mellan dessa tva omraden som svensk musikve-
tenskap efter andra varldskriget och under ldng
tid framover &r rotad. Underskningen l&ggs upp
med utgéngspunkt fran ett teoretiskt panorama
med inflytelserika 19so-talsfilosofer som Quine
och Strawson, och diskussionen vidgas i ett histo-
riskt och metodologiskt resonerande och funde-
rande kring filosofiska, sprakfilosofiska och
estetiska fragor med hanvisningar till koryféer
fran 1700- till 1900-tal, fran David Hume och
Immanuel Kant till Ludwig Wittgenstein och
Susan Langer. Man kanner igen angreppssattet
fran Dahlstedts namnda musikvetenskapliga dok-
torsavhandling Fakta och fornuft. Svensk akade-

misk musikforskning rgog—r941.

Foreliggande arbete &r disponerad kronolo-
giskt i tva stora kapitel med rubrikerna "Tiden
1942—47. Mellanspel i vérldskrigets skugga” och
"Tiden 1948—61: Ny musik, ny vetenskap”. En
stor sammanfattning foljer, varefter det hela
avslutas med en mycket omfattande och citatrik
fotnotsavdelning och ett personregister. De bada
huvudkapitlen introduceras genom en bred rund-
malning av vissa drag i det svenska samhéllet: fran
samhéllsplanering, ideologi, vetenskap och konst.
Den gradvisa omvandlingen under 1940-talet och
19so-talet blir har tydlig inte minst inom just
vetenskap och konst. Fragan blir dé i vad man
analysen och forstaelsen for den svenska musik-
forskningens territorium, arbetssatt och resultat
kan relateras dels till mer allménna tendenser och
utvecklingslinjer, dels till den enskilde forskarens
sérart och preferenser. Dahlstedt anknyter med all
ratt pd manga punkter till sin férra monografi.
Hans arbete om "Uppsalaskolan” med Carl-Allan
Moberg, Stig Walin och Sven E. Svensson som
dess framsta foretréadare far har sin naturliga upp-
foljning. Forskarkretsens kulturhistoriska pro-
gram stélls mot den &ldre musikforskarpionjéren
Tobias Norlinds mer allménna kulturhistoriska
forskningsinriktning. Varfér denna foér svensk
musikvetenskap &nnu upp i modern tid viktiga
orientering mot kulturhistoria omges med cita-
tionstecken i bada fallen forblir oklart. De skill-
nader som foreldg i synsatt, metod och krav pa
vetenskaplighet utmynnade, menar forfattaren, i
en konfliktsituation (s. 31).

Relationen mellan ett kulturhistoriskt forsk-
ningsprogram och en naturvetenskapligt siktande
musikteori respektive stilanalys hor till de ménga
roda tradarna i framstéllningen. Matematiska,
pedagogiska och psykologiska synsatt och influ-
enser synliggérs pa olika satt hos enskilda fors-
kare, liksom musik som uttryck for det allmanna
och generella i motsats till ett fritt individuellt
skapande. Dahlstedts utforliga diskussion av Ing-
mar Bengtssons konst- och vetenskapssyn med
utgangspunkt i dennes Fran visa till symfoni
(1947) och av Mobergs syn pé relationen mellan
konstmusik och folkmusik, mellan fler- och
enstdmmighet och hans misstdnksamhet mot
mycket av det nya i massmedias och popularkul-
turens tidevarv utgor ett viktigt bidrag till forsta-
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elsen av bakgrunden av den svenska musikveten-
skapens nya vagar under 197o-talet och senare.
Bengtssons handbok Musikvetenskap (1972), som
ger nycklar till forstaelsen av det musikvetenskap-
liga territoriet sasom det definierades av landets
enda dévarande &mnesforetradare, omndmns
dock inte nagonstans i arbetet. Den hitre tidsav-
gransningen 1961 kan ocksa — som Dahlstedt rik-
tigt papekar i inledningen — diskuteras; en rad av
Bengtssons, Bo Wallners och Nils L. Wallins vik-
tigaste insatser ligger ju hitom den tidsavgrans-
ningen. Fér dem — och for Bengt Hambrzus —
framstod fr.o.m. 1950 och framat den praktiska
musikutdvningen och den radikala, moderna
konstmusiken som tva falt som musikvetenska-
pens foretradare hade att aktivt relatera sig till.
Wallners inflytelserika Var tids musik i Norden
(1968) och Radiokonservatoriet laromedel har
inte heller funnit en plats i Dahlstedts studie.
1950-talet innebar ocksa en tilltagande specialise-
ring praglad av influenser fran nya angloameri-
kanska forskningsideal inom filosofi, fenomeno-
logi, pedagogik, psykologi. Hartill kom si
ansvaret for traditionen, och det &ldre forsknings-
program som innebar att svensk musikhistoria
skulle kartlaggas med allt stréngare vetenskapliga
krav i en empiristisk, induktiv forskningsstrategi.

Musikforskningen (fr.o.m. slutet av r96o-talet
bendmnd “musikvetenskap™) som en universitets-
baserad disciplin synliggors pa allvar pa 1940-talet
bland annat genom Stig Walins metoduppsatser,
turerna kring Franzéns och Bromans avhand-
lingsmanus, Uppsalaprofessuren (intill 1977 den
enda i landet), och genom ett litet antal doktors-
avhandlingar framlagda i Uppsala (Stig Walin
1941, Ingmar Bengtsson respektive Martin Tegen
1955, Ake Davidsson 1957); hartill kommer Josef
Hedars doktorsavhandling framlagd i Lund
(1951). Tegens position diskuteras ocksa ratt inga-
ende, liksom hans ledarposition for den 1956
grundade Stockholmsinstitutionen. Med alla
luckor och ratt svaréverskadliga organisation, for-
mella brister, ett bitvis svarforcerbart sprék, atskil-
liga upprepningar i huvudtexten, bjuder detta
arbete likval pa hogst tankvérd lasning for den
talmodige.

Erik Kjellberg

I00

De reisendes musikk. Innlegg fra seminariet pa
Gol, februar 1999. Artikler om spelemenn, slatter
og bansuller. Norsk folkemusikklag. Skrift nr. 13.
Thedens, Hans-Hinrich (red.) 1ISSN 0800-3734

Norsk folkemusikklags skriftsserie r i praktiken
en tidskrift, &ven om utgivningen inte &r formellt
bunden till en viss periodicitet. Nummer 13
domineras av inldgg i ankytning till ett semina-
rium kring "de resandes musik”, och det &r detta
tema som féranleder denna recension.

Till att borja med konstaterar jag att de olika
artiklarna har en utpréglad seminariekaraktar. De
forutsatter en hog grad av inforstdddhet kring
regionala variationer inom norsk spelmansmusik
och de positioner och egenskaper som dar till-
skrivs resande, “fanter” eller "tattare”. Titeln De
reisendes musikk ska inte uppfattas som att skrif-
ten ger en heltdckande dversikt; har handlar det
om insatser inom en inledande problematisering
av ett tema, inte en definitiv redovisning. Men
dven om mycket ror sig pa en detaljerad mikro-
niva finns hédr aspekter som pa ett principiellt
plan kan vara av intresse for svensk musikforsk-
ning. Aven om de resande i Sverige inte fatt status
som nationell minoritet som i Norge, har reger-
ingen och svenska kyrkan uttryckt offentliga
ursékter till de resande som kollektiv for histo-
riskt begangna overgrepp. En féljduppgift som
musik- och andra kulturforskare maste vara
beredda pa ar, att synliggéra de resande och deras
insatser i samhéllet i samverkan med de resande
sjalva. En principiell diskussion kring dokumen-
tation av etniska gruppers musik fors av Owe
Ronstrém, Krister Malm & Dan Lundberg i den
finlandsssvenska arsskriften Folk och Musik 7997
98.

Ett inledande inl4gg &r forfattat av Ragnhild
Schliter och utgdr en kortfattad Oversikt av "de
resandes kultur” i Norge. Vart att uppmark-
samma &r att resande skapade en speciell livsform
efter Nordsjokusten, knuten till husbatar som
bostad. Hon ndmner att "de resandes musik” kan
innefatta flera olika former; dels visor som sjung-
its inom familjer och slékter, dels musicerande for
en betalande bofast publik efter dess onskemal.

De 6vriga inldggen ar detaljstudier fran Agder
och omgivande omraden rorande de resandes
stéllning inom norsk spelmansmusik. Mary Bart-
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helemy presenterar en studie, dar hon forsoker
identifiera spelmannen "Fant-Karl” med hjélp av
traditionsuppteckningar och kyrkobokféringsma-
terial. Anon Egeland forsoker att isolera vilka
musikaliska drag som utmarker de latar fran
Agder som tillskrivits resande eller s&gs ha "fan-
tesleng”. Gunnar Stubseid diskuterar forhéllandet
mellan etablerade storspelmén av resandeslékt
och den lokala bondebefolkningen i Agder och
Telemark som utnyttjade deras tjanster.

Det mest principiellt intressanta bidraget
utgdrs av Vidar Landes diskussion av “de resandes
musik i Agder”. Utgangspunkten &r att det i den
folkmusikaliska traditionen i Agder finns bade
latar forknippade med resande och berattelser om
framstdende spelmén av resandeslikter. Men, det
finns latar som spelats av resandespelman utan att
for den skull betraktas som efter resande”, och
"resande”-latarna har i sin tur traderats och upp-
tecknats via bofasta, icke-resande, spelmédn. Lan-
des konklusion blir att folkmusiken i Agder vuxit
fram inom ett spanningsfalt mellan grupper, mel-
lan resande spelmédn och bofasta spelméan. Det
blir det geografiska omradet som arena for en dia-
lektisk process som blir avgérande for den musi-
kaliska traditionens karaktar, inte abstraktioner av
etniska grupperingar. Och hér ar Lande inne pa
nagot mycket viktigt; en dekonstruktion av upp-
fattningen att (i synnerhet inom stilar som
betecknas som “folkmusik™) etniska grénser med
automatik innebdr musikaliskt stilistiska skillna-
der. Har &r det i stallet frdga om att musik ar ett
omrade, dar en upplevd etnisk gréns Gverbryggas.
Och i stallet for att postulera ett 1:1-forhallande
mellan etnisk grupp och musik finns det anled-
ning att vara Oppen for alla mojliga samband,
fran att musikaliska uttryck helt saknar relevans
till att musik blir det som definierar etnisk sérart.

Dessa fragestallningar har konsekvenser for
t.ex. hur vi ska se pa Carl Jularbo och andra musi-
ker av resandeslakt inom svensk folk- och popu-
larmusik, likasa vad galler Lapp-Nils och andra
samiska musiker eller Gardebylatens bakgrund i
finnbygderna. For den som &r intresserad av de
resande i Sverige kan rekommenderas Gunborg
A. Lindholms Végarnas folk (1995) — en bred kul-
turéversikt, inkluderande ett antal sangtexter. Bo
Hazell vid riksradion i Orebro har gjort ett pion-
jérarbete med att dokumentera resandes musik.

Vidare finns en nyutgiven CD tillganglig via
resandefolkets hemsida www.geocities.com/Len-
nyking.

Alf Arvidsson

Editionsrichtlinien Musik. Utg: Bernhard R.
Appel & Joachim Veit, Kassel: Bérenreiter, 2000,
(Musikwissenschaftliche Arbeiten: 30, utg. av
Gesellschaft fir Musikforschung), 400 ., ISBN

3-7618-1487-9

Monumenta- och samlingsutgavor representerar i
Sverige en tdmligen ung och smal musikveten-
skaplig gren. En editionsserie med namnet Aldre
svensk musik gav ut atta volymer mellan 1935 och
1944 och kan ses som en foregangare till Monu-
menta Musicae Svecicag, som sedan 1958 utkom-
mit med nitton volymer. Samlingsutgavan Franz
Berwald Samtliche Werke, an s& lange den enda i
sitt slag i Sverige, startade sin verksamhet 1963.
De musikforskare som ar engagerade i dessa utgé-
vor utgdr en handfull personer.

I Tyskland &r bilden en helt annan. Det &r
ingen tillfallighet att den ovan ndmnda Berwald-
utgdvan har en tysk titel. Den utkommer pa
Bérenreiter-Verlag, som har ett stort antal sam-
lingsutgavor pa sitt program: Neue Lasso-Aus-
gabe, Neue Bach-Ausgabe, Hallische Héndel-
Ausgabe, Telemann, Gluck, Neue Mozart-Aus-
gabe, Neue Schubert-Ausgabe och Berlioz, for att
bara namna nagra. Andra tyska forlag med lik-
nande utgivning & Schott (bl.a. Weber, Neue
Schumann-Ausgabe och Schdnberg) och Henle
(bl.a. Haydn, Beethoven och Brahms). Utgévorna
speglar en madktig, tysk tradition som inleddes
redan vid mitten av 18oo-talet. Den gamla Bach-
utgdvan startade exempelvis sin utgivning 18s1.
De flesta av de idag verksamma utgévorna kom
igdng under tiden efter andra varldskriget, i takt
med att musikerna borjade efterfraga tillforlitliga
utgavor av aldre musik och intresset for uppfo-
randepraktiska fragor tog fart.

Den nu foreliggande sammanstéllningen av
tysk editionsverksamhet omfattar tjugo utgavor,
frin Das Erbe deutscher Musik till Kurt Weill.
Boken ska ses som en fortsattning och utvidgning
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av den 1967 av Georg von Dadelsen utgivna Edi-
tionsrichtlinien  musikalischer Denkméler und
Gesamtausgaben (Musikwissenschaftliche Arbei-
ten, 22). Den sammanstéliningen, sedan lange
utgangen, omfattade visserligen endast sju utga-
vor, men har forblivit ett standardverk pa grund
av sitt forord, som pa ett koncist och 6verskadligt
satt sammanfattar musikfilologins syften och till-
vagagangssatt.

Boken refererar i var sitt kapitel respektive
utgavas editionsprinciper, saval Gvergripande
sadana som t.ex. diskussioner om verkversioner
och synen pa kallorna och dessas Klassificering,
som detaljerade anvisningar for editérerna om
hur texten ska redigeras rent typografiskt och
lasarter redovisas. Jamfort med éldre tiders utgé-
vor framtrdder i dessa anvisningar en strangt
vetenskaplig syn pa editionstekniken, vilket bl.a.
resulterat i att exempelvis Bach, Mozart och
Schubert ges ut i nya samlingsutgavor. Det &r
emellertid inte enbart synen pd editionsteknik
som férandrats med tiden, nya rén har av natur-
liga skal ocksd gjorts p& kallfronten. Inte sallan
genererar sjalva kallhanteringen nya fragestall-
ningar, vilka i sin tur leder fram till nya slutsatser.
Ett sadant exempel ar Brahms, vars forsta sam-
lingsutgéva utkom 1926-27 och som efter férnyad
kéllforskning dgnas en ny och vésentligt utdkad
samlingsutgéva. | den &ldre utgavan overvardera-
des vissa kallor, medan andra helt utelimnades, sa
t.ex. Brahms egna verkbearbetningar for/med
piano. Autograferna tillméttes vid den forsta
utgévan ej lika stor vikt som de samtida trycken,
eftersom man var av uppfattningen att Brahms
noggrant d&vervakat tryckproceduren. Senare
forskning har emellertid visat att Brahms egen
korrekturldsning inte var perfekt, liksom att de
korrekturer han inforde inte alltid genomférdes
av tryckarna. | den nya utgavan, som startade helt
nyligen (1996), har autograferna fatt en hogre sta-
tus i kéllhierarkin. Vidare understker man i
hégre utstrdckning korrekturavdrag och tryck
som utkom under Brahms levnad (dér begrepp
som Erstdrucke och Frithdrucke nogsamt halls
isér) liksom de enskilda tryckexemplaren — inte
bara Brahms egna exemplar, de s.k. Handexemp-
lare, kan innehélla korrigeringar och andringar
inforda av denne, utan dven exemplar som fanns i
hans narmaste omgivning. Aven korrespondens
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av/med/eller om Brahms inbegrips bland de kél-
lor som nu granskas ingéende.

Exemplet Brahms visar hur en sammanvég-
ning av en mangd komplexa kéllor efterstrévar att
rekonstruera skapelseprocessen och végen till
konstverket. Denna syn pa konstverket, som en
process i motsats till en statisk slutprodukt, inne-
bér ett for de modernare utgdvorna annorlunda
verkbegrepp: det sedan 18oo-talet férharskande,
monolitiska verkbegreppet har ersatts av ett 6ppet
verkbegrepp. | stéllet for att ge ut den enda, sanna
versionen av ett verk, levererar flera av utgavorna
numera olika versioner sida vid sida, som likabe-
rattigade, autentiska verk. Detta &r t.ex. fallet
med ménga av Schuberts solosanger. Aven inom
operavérlden och pé teatern dominerar det 6ppna
verkbegreppet. | Meyerbeer-utgdvan poédngteras
Meyerbeers arbetssatt, med det fardigskrivna par-
tituret som ett utgdngsmaterial, som varje enskild
uppséttning utgick ifran och som sedan fargades
av lokala, nationella och besattningsméssiga for-
héllanden, alla var for sig auktoriserade av Meyer-
beer sjilv. Har foreligger alltsd inte en enda,
definitiv verkversion. Kurt Weill arbetade pé ett
liknande sitt. Inom samlingsutgavan betraktas
Weills partitur inte som en slutprodukt, utan som
borjan pa en process, dar en méngfald kallor
under uppsattningens géng lagrats pa varandra; i
utgdvans anvisningar liknas utgivarens uppgift
med en arkeologs, som pa utgravningsplatsen
avtacker lager for lager av information for att
sedan sammanfoga bitarna till en helhet, en s.k.
“target version”. Harmed avses den mest fullstan-
diga, men ocksa den mest allmangiltiga versionen
av verket, inte att forvéxla med den enstaka han-
delse som en specifik uppsattning utgér. Snarare
an dokumentation efterstrévas representativitet. |
enlighet med Weills eklektiska arbetssatt efterstra-
vas inte heller en absolut enhetlighet mellan ban-
den i samlingsutgévan, utan den unika karaktaren
hos varje verk tillats sla igenom och bli bestam-
mande for utgivarens arbetsmetod.

Aven nutida teknik staller verkbegreppet
under diskussion. | Hindemith-utgavan poéngte-
ras t.ex. sarskilt klingande dokumentationers kall-
varde. Via tonsattarens egna uppféranden av sina
verk kan man iaktta "bearbetningar” av verken,
inte bara i det uppférandematerial Hindemith
ofta sjalv skrev ut, utan &ven i sjélva interpretatio-
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nerna i de bevarade inspelningarna.

Enligt bokens férord vénder sig publikatio-
nen sarskilt till studenter i musikvetenskap, som
vill hélla sig orienterade om musikfilologin. Den
fungerar ocksd som uppslagsverk i editionstek-
niska fragor; sarskilt matnyttiga for alla forskare,
oavsett inriktning, &r diskussionerna om kéllorna
och dessas utvérdering. Publikationen vill &ven
utgdra en sammanfattande lagesbeskrivning av
det editionstekniska omréadet, som kan tjana som
guide pa troskeln till en tid som — till féljd av den
snabba utvecklingen av nya medier — sékerligen
kommer att innebdra stora férandringar dven for
editionsteknikens vidkommande.

Margareta Rorby

Per Kjetil Farstad: German Galant Lute Music in
the 8™ Century. A Study of the Period, the Style,
Central Lutenists, Ornaments, Idiomatic, and Pro-
blems that Arise when Adapting Lute Music from
this Period to the Modern Eight-stringed Classical
Guitar. Diss., Goteborgs universitet, 2000, (Skrif-
ter fran Institutionen for musikvetenskap, Gote-
borgs universitet nr s8), s13 s., ill., noter, 2 CD,
ISBN 91-85974-55-2

Per Kjetil Farstad tar i sin avhandling lasaren med
till en mycket intressant och omvélvande Gver-
gangstid i den vasterlandska musikhistorien, peri-
oden 1720-1780. Ett flertal stiltermer och
klassificeringar brukar anvédndas av musikhistori-
kerna for att fi ordning pa den hér egentligen
ganska svéargripbara och komplexa epoken:
rokoko, galant stil, Empfindsamkeit, Sturm und
Drang, Klassicism. P& ry2o-talet intraffar sjalva
kulminationen av hdgbarockens polyfona, larda
musik; Johann Joseph Fux kodifierar i sin Gradus
ad Parnassum ett teoretiskt och pedagogiskt for-
hallningssatt for vilket Palestrinas vokalpolyfoni
&r den yttersta musikaliska legitimationen.
Instrumentalmusiken har &nnu inte en fullt jam-
bordig status med den vokala musiken.

P4 1780-talet komponerar Mozart sina stora
symfonier, och nu blir den offentligt framférda
orkestermusiken — symfonin — den hogsta konst-
musikaliska uttrycksformen.

Farstad studerar i sin avhandling en speciell
aspekt av denna transitionsperiod, ndmligen lut-
musikens galanta svanesang, den sista och hittills
av forskningen forbisedda fasen i en stor tradi-
tion. Han ger forst en allméan &verblick Gver
barockens musikestetik och berdr &ven fordnd-
ringarna i lutenisternas sociala roller runt r7oo.

Dérefter gar Farstad over till att diskutera stil-
begreppet "galant”. Stilbegrepp av denna typ visar
sig ofta vid ndrmare betraktande vara ganska pro-
blematiska och svardefinierade, och det galler
dven termen galant. Det visar sig, att trots att
ordet galant givetvis &r franskt, sa ar det egentli-
gen bara i de tysktalande delarna av Europa som
man kan finna nagotsanér tydliga avgransningar
av ett musikaliskt galanteri — det ar dar det
galanta uppfattas som en musikalisk stil. Och
ursprunget for dessa stildrag finns i den habitus,
den umgénges- och kommunikationsform som
utvecklats i salongerna i Paris under 1600-talets
sista decennier. Man borjade vid denna tid tala
om maniéres aisées, det otvungna satt som numera
géllde bland hommes de qualite, i de forndma kret-
sarna: man faste inte langre s stor vikt vid erudi-
tion, l&rdom, vilket hade varit en del av det gamla
adelsidealet. Den l4tta, otvungna formen blev
huvudsaken. I musiken kunde detta ta sig uttryck
i sangbara melodiska fraser, korta motiv, l4tt tex-
tur, enkel harmonik men avancerad ornamentik.
Fokus ligger mindre pa den musikaliska djup-
strukturen an péa den sensuella och direkt kom-
munikativa ytan.

Presentationen av det galanta bygger hér till
stor del pé en bok frdn 1727, for évrigt en av Far-
stads viktigaste kallor for hela avhandlingen,
Ernst Gottlieb Barons Historisch-Theoretisch und
Practische Untersuchung des Instruments der Lau-
ten.

Med utgangspunkt fran analyser av lutverk av
tre av de mastare han agnar sig at i avhandlingen
karaktariserar Farstad till sist i detta avsnitt nagra
specifika musikaliska drag som kénnetecknar den
galanta stilen.

Dérefter kommer ett avsnitt med rubriken
"The lute in the 18 century”. Har ges en geogra-
fiskt upplagd dverblick 6ver lutmusikens stélining
i ndgra olika musikaliska centra i det tyska omré-
det. Till denna 6verblick &r fogad ett kapitel med
rubriken "The decline of the Lute”. Lutan hade i
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hela Europa varit ett av de mest omhuldade
musikinstrumenten under renassans och barock,
och detta i synnerhet inom de politiskt tongi-
vande kretsarna. Gustav Vasa liksom Henrik VI1II
spelade luta; dven Erik XIV lekte pa luta, vilket
som bekant besjongs av skalden Snoilsky. Men
just i begynnelsen av den period Farstad underso-
ker forlorar lutan denna position — lutan maste
under r7oo-talet forsvaras av sina efterhand fata-
liga vanner och odlare.

Ett avsnitt om ornamentiktecken i de gamla
tabulaturerna och deras tolkning leder sa Gver till
en organologisk och uppférandepraktisk del av
avhandlingen. Det instrument som forst presen-
teras ar emellertid inte barocklutan, utan en atta-
strangad gitarr som Farstad utvecklat som ett
slags modernt sprakror for det tidiga r7oo-talets
lutmusik. Férmedlingen av den galanta lutmusi-
ken till nutidens utévare och publik framstar i
sjalva verket som huvudsyftet med Farstads
undersokning. Den viktigaste malgruppen ar den
stora krets av gitarrister som intresserar sig for
den rika luttraditionen, men inte vill ta steget
over till barocklutan, som ju p& manga satt ar ett
vésensskilt instrument som kréver ett totalt enga-
gemang. Transkriptioner av lutmusik har forvisso
sedan lange varit en del av gitarrepertoaren, men i
dessa dverforingar forloras ofta mycket av lutmu-
sikens klangliga och ornamentala finesser. Den
attastrangade gitarren (stamd som en konventio-
nell gitarr, kompletterad med tva basstrangar i C
och A) ger enligt Farstad méjlighet att med kon-
ventionell gitarrteknik formedla betydande delar
av lutrepertoarens idiomatiska raffinemang.

Dérefter redovisas ett antal transkriptioner for
den A4ttastrangade gitarren. Det handlar om
musik av Silvius Leopold Weiss, Ernst Gottlieb
Baron, Adam Falckenhagen och Bernhard Joa-
chim Hagen. 1 kommentarerna ges saval kallkri-
tiska upplysningar som framforandepraktiska
rekommendationer. Pa en tillhérande CD finns
realiseringen av transkriptioner och arrangemang
for attastrangad gitarr i Farstads eget framfo-
rande.

Till boken &r fogade tva omfattande bilagor.
Det forsta kan beskrivas som ett biografiskt lexi-
kon &ver epokens lutenister inom den tyska kul-
tursfaren. Hér upptas inte mindre &n 162
personer. Appendix 2 &r en forteckning dver verk
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for luta komponerade i r7o0o-talets Tyskland.

”Om en lutenist blir &ttio & har han sékert
tillbringat sextio med att stimma”, skriver musik-
skriftstéllaren Johann Mattheson bitskt i sin Neu-
Erdffnetes Orchester 1713. Mattheson motiverade
sin motvilja mot lutan med instrumentets tek-
niska brister och klangliga begransningar. Det var
helt enkelt dumt att lagga ned s mycket arbete
pa att lara sig ett instrument som gjorde sa
mycket motstand mot musiken och musikern
som den trettonstrangade lutan. Bakom Matthe-
sons kritik ligger sékerligen inte bara musikhant-
verkarens  rationalistiska  instéllning.  Hans
yttranden om lutan och dess utévare speglar en
social konflikt och en musiksociologisk férand-
ring som dr av stort intresse, och uppmarksam-
mandet av denna diskussion &r kanske den storsta
musikhistoriska fortjainsten hos Farstads arbete.
Han beskriver ndmligen indirekt den borgerliga
musikkulturens fodslovandor. For borgaren Mat-
theson var lutan ndmligen ett aristokratiskt attri-
but som han i sin ungdom hade ndrmat sig med
glod, men senare ivrigt tog avstand fran.

Trots att en mycket stor del av avhandlings-
texten dgnas den musikhistoriska bakgrunden har
Farstad emellertid inte tagit upp nagon egen dis-
kussion kring de allménna sociala faktorer som
bidrog till lutmusikens bortklingande under
r7oo-talet. Mdjligen bottnar detta i en traditio-
nell humanistisk anspraksldshet infor utomeste-
tiska slutsatser som jag dock i detta fall uppfattar
som Overdriven. Lutmusicerandet under 1s500-
och 1600-talen var ju inget marginellt tidsfordriv
i slottsgemaken. Man kan hévda att lutkulturen i
sjalva verket var en central faktor for framvéxten
av den héviska kultur som var en sa viktig del av
den utveckling som sociologen Norbert Elias har
kallat “civilisationsprocessen”. Lutan krdvde obe-
grdnsad tid, hos lutspelarna kan man verkligen
tala om en fordrdjd beldning for mycket slit med
strangar och fingrar; lutan lampade sig mer for ett
intimt, indtvant musicerande &n for ett extrovert
och expressionistiskt konserterande. Lutan var
intrikat och exklusiv: umgénget med lutan sedan
tonéren var en utdragen och talamodsprévande
process som var en starkt bidragande faktor vid
formandet av den honette adelsmannens sociala
stil med dess politesse och impulskontroll. Utan
lutan ingen honette homme!
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Farstads stora material, sérskilt hans biogra-
fiska appendix, ger faktiskt mdjlighet till intres-
santa slutsatser om lutkulturens sociala och
geografiska forankring. Det blir t.ex. tydligt att
det &r i de Ostra, mer feodala delarna av det tyska
omradet som lutmusiken héller sig kvar langst.
Hos Mattheson i det kosmopolitiska och fram-
tidsinriktade Hamburg blev den utfasad pa ett
mycket tidigare stadium &n i Wien och Prag.
Denna insikt far emellertid l4saren soka sig fram
till helt p& egen hand.

Det kan invéndas att Farstads huvudsyfte ar
uppforandepraktiskt: att formedla den galanta
lutmusiken via den attastrdngade gitarren, inte att
kasta ljus 6ver r7oo-talets musiksociala fordnd-
ringsprocess. Men de musikhistoriska avsnitten
upptar storre delen av texten, varfor man anda
uppfattar arbetet som i hég grad musikhistoriskt.
Har aktiveras en fragestallning som ofta blir aktu-
ell i uppférandepraktiskt inriktade undersok-
ningar: hur mycket av den musikhistoriska bak-
grundskunskapen behéver man egentligen for att
gbra bra musik utifrdn de gamla tabulaturerna?
Det finns som bekant delade meningar. Somliga
tycker att kulturhistorien &r en sak, musiken en
annan. Men musik &r bl.a. ett redskap fér mental
forflyttning och associativ rérlighet. Den mangfa-
cetterade typ av forskning som Farstad hér pre-
senterar skapar just ett rikt och tankevackande
nat av associationer, om och kring musik. Lutan
och dess kultur blir ett slags allkonstverk, en fasci-
nerande varld att ga in i, och den varlden bestar
egentligen bara till en del av sjdlva musiken!

Per Kjetil Farstad har genom sin grundliga
och imponerande forskningsinsats levandegjort
den galanta lutans varld, tolkat den i var tids ter-
mer — och dérigenom gjort den tillgdnglig for nya
generationer av utdvare och forskare.

Anders Hammarlund

Erik Gustaf Geijer: Sonater for piano fyra h&nder.
Utg: Bertil Wikman, Stockholm: Edition Rei-
mers, 2000, (Monumenta Musicae Svecicae 19),
111 S.

Geijers pianomusik har alltid omtalats med vord-

nad av vissa "k&nnare”. Det & mdjligen en av
orsakerna till att det funnits ett nastan hemligt
skimmer kring vissa verk i Geijers kammarmusi-
kaliska produktion. En annan och mer vardaglig
orsak har varit att verken kan vara svaratkomliga.
Nér nu Bertil Wikman har givit ut hans tvé pia-
nosonater for fyra hander i Ess-dur och f-moll
inom ramen foér Monumenta Musica Svecicaes
publikationer, har den svenska pianolitteraturen
tagit ett sprang framat, kvantitativt men framfor
allt kvalitativt, eftersom speciellt f-mollsonaten
framstar som ett mycket bra stycke.

Inledningsvis tecknar Bertil Wikman bak-
grunden till Erik Gustaf Geijers (1783-1847)
sonater. Kammarmusiken stod inte hogt i kurs i
Sverige under 18oo-talets bérjan och behovet av
att trycka noter var darfor inte stort. Av Geijers
kammarmusik var dérfor bara f-mollsonaten for
piano fyra hdnder som trycktes under hans livs-
tid. Geijer var visserligen historiker och professor
i Uppsala, men som romantiker hade han avance-
rade tankar om komposition. Den kammarmusik
som finns bevarad av honom &r ocksa bland det
bésta vi har kvar av den svenska kammarmusiken
fran 1800-talets forsta halft.

Den musikaliska bildning Geijer tilldgnade
sig var gedigen, skriver Bertil Wikman. Han stu-
derade generalbas for Musikaliska akademiens
sekreterare Pehr Frigel och pianostudierna bor-
jade han med i sexarsaldern. Lagg dartill att han
redan som liten hade tillgang till sin larares,
Bengt Gustaf von Rappholts bibliotek med
arrangemang for tva piano, samt att det fyrhan-
diga pianospelet var en omtyckt sysselsdttning i
salongerna under hela 8oo-talet, sa finner man
bakgrunden till Geijers intresse for genren.

Ar 1817 blev Geijer utnamnd till professor i
historia vid Uppsala universitet. Att utndmningen
var stimulerande for honom och att han trivdes i
sin nya roll &r kanske orsaken till att flera storre
kammarmusikaliska verk tillkom under hans for-
sta ar som professor. Till de instrumentalverk som
kan dateras hor violinsonaten i g-moll (1819), de
hér tvd utgivna pianosonaterna for fyra hander,
tva strakkvartetter (1822), en pianokvintett (1823),
en pianokvartett (1825), en cellosonat (1826) och
en pianotrio (1827).

Bertil Wikman framhéller ocksa att kammar-
musicerandet i det geijerska hemmet i Uppsala
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var intensivt. Geijer var en skicklig pianist och
hans pianopartner for det fyrhandiga spelet fore
1820 var framfor allt fru Anna Elisabeth Lowen-
hjelm.

Den fyrhdndiga sonaten i Ess-dur kompone-
rades enligt ett av manuskripten hdsten 1819 och
tillignades kronprinsen, senare Oscar . Sonaten
har tre satser, & komponerad i wienklassisk stil
och r stort anlagd. Den har en virtuos forsta sats,
en lugnt gungande langsam sats som leder attacca
dver i sista satsen.

Sonaten i f-moll kom ut i tryck hdsten 1820.
Den komponerades sannolikt tidigt samma ar
och tillignades Geijers samspelspartner Anna Eli-
sabeth Lowenhjelm, som hade détt i februari
samma ar. Sonaten har en lidelsefull och drama-
tisk karaktdr i yttersatserna, skriver Wikman, vil-
ket eventuellt kan hanforas till Geijers djupa sorg
over fru Léwenhjelms déd, men samma dramatik
kan ocksa ses som tecken pa Beethoven-influen-
ser.

Kaéllsituationen &r komplicerad. Ess-dursona-
ten finns i ett manuskript av okdnd skrivare i
Uppsala universitetsbibliotek och i avsaknad av
autograf har darfor denna anvénts som huvud-
kalla. F-mollsonaten fanns i ett tryck fran ar 1820
samt i en ofullstandig avskrift av trycket. Manga
tryckfel har inneburit att den kritiska kommentar
som aterfinns sist i publikationen ar innehéllsrik.
Bertil Wikman har ocksé mycket insiktsfullt
kommenterat de bevarade accenter och andra
tecken for betoningar som finns i kéllorna.

Notbilden av de tva sonaterna ar en frojd att
lasa. Lattlast notationsstil, vissa bagar som Bertil
Wikman har kompletterat notbilden med skiljer
sig fran de ursprungliga bédgarna i manuskripten
genom att vara streckade och ej hela linjer, mini-
mal forskjutning mellan primo- och secondo-
stémmornas takter underlattar definitivt vid en
instudering, en sddan detalj som att de béda pia-
nisterna alltid ar pa samma takt nér de befinner
sig Gverst pa ett nytt uppslag &r vardefull.

De kritiska kommentarerna sist i publikatio-
nen inleds med en presentation av de bevarade
manuskripten, deras proveniens, dvs. vart man
ska vanda sig om man vill studera dem i original,
samt deras rent fysiska skick. Darefter foljer fyl-
liga kommentarer med taktangivelser. Inlednings-
texten finns i bade svensk, engelsk och tysk
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version, medan de kritiska kommentarerna ar pa
engelska.

Wikmans utgivning av Geijers sonater &r
mycket bra. De finns inspelade i en utmérkt tolk-
ning av Solveig och Bertil Wikman pa LP. Nu
vantar vi bara pa en mer lattillganglig CD-inspel-
ning av de vackra sonaterna.

Eva Ohrstrém

Henrik Glahn: Salmemelodien i dansk tradition
1569—1973. Fredriksberg: ANIS, 2000, 256 .,
noter, I1SBN 87-7457-254-7

Just nér arbetet med en ny dansk psalmbok med
atfoljande koralbok borjade narma sig sitt slut ar
2000 gav den danska Kkoralforskningens nestor
Henrik Glahn ut en vacker bok om den danska
psalmsangens musikhistoria genom 400 ar.
Gransaren i bokens titel har bestamts av Tho-
missgns Den danske Psalmebog (1569) och den
1973 Utgivna andra upplagan av Den danske koral-
bog (1954), som alltsa nu skall fa en efterfoljare.

Stora delar av denna repertoar har fatt ett
starkt faste i den danska folksjalen. Det bor darfor
finnas ett betydande intresse for Glahns bok i
Danmark, sarskilt for den inledande historiska
dversikten. Men huvuddelen & en melodihisto-
risk uppslagsbok av vetenskaplig karaktdr. Den
angar musikinriktade hymnologer langt utanfor
Danmark.

Glahn har i mycket stor utstrackning kunnat
stodja sig pa egna forskningar 4nda fran doktors-
avhandlingen Melodistudier til den lutherske sal-
mesangs historie fra rs524 til ca 1600 (1954), dér han
satte in Thomissgns omfangsrika melodipsalm-
bok 1569 i ett brett samtidsperspektiv. Han har
senare ingdende arbetat med melodistoffet i en
ldng rad av de foljande danska koralsamlingarna,
varav flera utgivits i faksimil med hans gedigna
efterskrifter.

Bokens del 11 utgdrs av en "Registrant over
salmemelodier”. "Registrant” &r for Glahn inte en
synonym till "register”, en term som han anvén-
der i rubriken till bokens del Ill. "Registrant”
finns visserligen i bade svenska och danska ord-
bdcker med inte med nagon definition som pas-
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sar i detta sammanhang.

Glahn anvande termen redan i sin avhandling
1954, men dé som beteckning for en musikbilaga
dér han atergav alla de i textdelen behandlade
melodierna och deras varianter. Vid kyrkohisto-
riska institutionen i Kdpenhamn arbetar man
sedan 1960-talet pa en Dansk salmeregistrant, vil-
ket gav impulsen till att ett besldktat projekt vid
Institutionen for konst- och musikvetenskap i
Lund gavs bendmningen Svensk koralregistrant. |
alla de tre ndmnda fallen betecknar "registrant”
en katalogmassigt uppstélld samling av fullt ater-
givna texter eller melodier som i varierande
utformning patréffats inom en repertoarmassigt
avgransad grupp av kallor (psalmbdcker respek-
tive koralbdcker).

Glahn anvander nu termen i en annan bety-
delse. I sin "Registrant over salmemelodier” har
han ndmligen enbart redovisat sjélva férekomsten
av ca 4000 melodibeldgg. Dessa identifieras med
textens inledande ord, inte med notering av
melodin. Glahn hade ingen sjalvklar forebild att
folja nar han byggde upp denna registrant. Hans
satt att hantera den stora médngden insamlade
data &r darfor av allmént intresse.

Grundprincipen &r att kéllorna, ett so-tal
tryckta melodisamlingar, presenteras i kronolo-
gisk foljd, var och en med sitt innehall. Detta
innehall redovisas i tva avdelningar. Forst forteck-
nas de melodier som forekommit tidigare i regist-
ranten. De anfors med korta signa med angi-
vande (i kronologisk ordning) av de kéllor dér de
forsta gdngen varit inférda och dér fullstandigare
uppgifter om dem kan aterfinnas. Sedan forteck-
nas de i respektive kélla nyinférda melodierna.

Sammanlagt ror det sig om inte mindre &n ca
1 200 olika melodier (eller melodityper). For att
ge var och en av dessa en sammanhallen identitet
har Glahn skapat ett sinnrikt beteckningssystem
som samtidigt placerar melodin inom en av nio
olika, kronologiskt avgransade kildegrupper: signa
fran A till D star for olika skikt av den repertoar
som tillkom fére ca 1600 och signa fran E till H
for tre foljande perioder fram till 18oo-talets mitt.
Varje melodi(typ) far ett nummer inom sin bok-
stavsmarkerade kategori. Som en sista kategori
foljer melodier av danska tonsattare frén 18—19oo-
talen, numrerade under respektive tonsattares
namn.

Som exempel kan tas Den danske koralbog
(1954, S. 205—213), som innehéller 450 melodier,
dvs. en dryg tredjedel av hela det registrerade
melodibestdndet. Man far veta att 393 av melodi-
erna forekommit i atminstone négon av de tidi-
gare kéllorna medan 48 melodier betecknas som
nyupptagna i denna koralbok. Det betyder inte
att de alla var nya i betydelsen nyligen kompone-
rade. | sjélva verket visar deras signa att de repre-
senterade alla kronologiska skikt fran A till H,
men eftersom de har for forsta géngen upptogs i
en dansk koralbok var de nya inom dansk psalm-
tradition.

Huvudingangen till registranten ar som sagt
de olika melodikéllorna. Men man kan ur regist-
ranten och de dartill horande tre registren ocksa
fa fram information exempelvis om en viss melo-
dis forekomst inom hela kéllmaterialet. Om man
kénner till det signum Glahn givit melodin kan
man ga till det "Skema over melodiernes fore-
komst” som finns i registrantens slut. Dar far
man dock — trots att rubriken lovar mer — endast
information om respektive melodis tidigaste fore-
komst. Men det racker for att man skall komma
vidare. | det aldsta belagget (och endast dér) far
man namligen upplysning om vilken text melo-
din &r forbunden med och dérmed 6ppnas végen
till textregister 1, dar man slutligen finner svaret
pé fragan.

Nér Glahn konstruerade sitt registreringssys-
tem tycks han ha utgatt fran det tankta informa-
tionsbehovet hos landsman som fran en
psalmtext direkt associerar till dess melodi. Hans
system fungerar utmérkt for vissa prioriterade syf-
ten, men det maste erkénnas att det ibland kanns
mddosamt, rentav onddigt médosamt att arbeta
med det. Tva exempel:

Om man t.ex. vill veta om en viss icke-dansk
tonsattare finns med i registranten far man stka
sig fram genom alla melodibeldgg for den krono-
logiska kategori denne tillhor. Det gar — men det
ar tidsodande. Man saknar alltsa ett personregis-
ter for registranten och likasa en forteckning Gver
de icke-danska melodikéllor som den refererar
till.

Om man vill veta om en viss melodi &terkom-
mer &tminstone négon gang — vilket far betraktas
som ett minimikrav for att en melodi skall kunna
anses ingé i en tradition — maste man soka upp
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den i textregistret. Battre vore att konsekvent till-
lampa den ibland (t.ex. s. 126) féljda principen att
inte ge sadana melodier nagot signum och folj-
aktligen inte rakna in dem i ndgon av melodikate-
gorierna. Det skulle ha givit bilden av
psalmmelodiernas danska traditionshistoria (t.ex.
i schemat s. 214f) storre skérpa.

Ett onddigt hinder &r en sddan detalj som att
forkortningslistan (s. 76) stallts upp kronologiskt
och inte alfabetiskt. Irriterande &r att kapitelrub-
rikerna i innehallsférteckningen s& ofta avviker
fran rubrikerna inne i texten dar de ibland helt
fallit bort. Ett fatalt bortfall har ocksa intraffat vid
registreringen av Zincks koralbok (s. n8f), dar
utgivaren skulle ha ndmnts som (sannolik) ton-
sattare till ett antal melodier (jfr s. 35).

Ytterligare en kritisk anmarkning: Tho-
missgns psalmbok 1569 har gjorts till traditionens
utgangspunkt, fastan Glahn i sjalva verket redovi-
sar tre kallor som &r &ldre 4n sd, den &ldsta fran
1539. Markligt nog upptas de i registranten forst
efter genomgangen av Thomissgn (s. 92f) som en
note. En orimlig foljd av detta arrangemang har
blivit att en melodi som utgavs 1553 kommit att
bokfdras under kategorin nyoptaget av det skalet
att den saknas i Thomissgns psalmbok — som
utkom sexton ar senare!

Men viktigare an sidana anmérkningar ar att
konstatera att Henrik Glahn i denna bok kombi-
nerat suverdn dverblick och minutids detaljkun-
skap rorande de danska psalmmelodierna och
deras historia fran reformationstiden till nu, da en
stor del av dem fortfarande ingar i den levande
folkliga sdngskatten. Arbetet fyller behovet av en
pedagogisk framstéallning av &mnet, men stimule-
rar ocksd till fortsatt bade hymnodiskt och hym-
nologiskt arbete — framst tack vare det valsmidda
arbetsredskap som den i generdst spatids layout
presenterade melodiregistranten utgor.

Folke Bohlin
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Karin Hallgren: Borgerlighetens teater. Om verk-
samhet, musiker och repertoar vid Mindre Teatern i
Stockholm  r842-63. Diss., Uppsala universitet,
2000, (Acta Universitatis Upsaliensis, Studia
Musicologica Upsaliensia, Nova series 17), 321 S.,
ISBN 91-554-4788-0

Karin Hallgrens avhandling &r inom ett omrade
som var mycket centralt for datidens musikliv,
namligen teatern och musikens funktion inom
densamma. Fortfarande idag ar detta féga utfors-
kat, formodligen pga. att det faller mellan tva dis-
cipliner: musikvetenskap och teatervetenskap.
Inom béda dessa discipliner finns viktiga verk
som ror svenska forhallanden, men det speciella
med Hallgrens avhandling &r allts att hon stude-
rar musiken inom teaterverksamheten. All taltea-
terverksamhet under 18oo-talet inkluderade
nédmligen musik, antingen som pjasmusik, dvs.
musik som var interfolierad med handlingen och
det sceniska framforandet och som darmed hade
en funktion i det framforda teaterstycket, eller
som rammusik, dvs. uvertyr eller mellanaktsmusik
och framférd mer eller mindre som pausmusik.
Det dr denna musikens funktion for teaterverk-
samheten som utgdr den stdrsta delen av avhand-
lingen.

Men for att borja fran borjan &r huvudobjek-
tet for avhandlingen Mindre teatern i Stockholm
1842—63. Mindre teatern var den forsta offentliga
och privata teater som bildades efter det kungliga
teatermonopolets inférande ar r798. Detta mono-
pol medgav endast tillstdnd for Kungl. Teatern,
dvs. kungens mer eller mindre egen personliga
teater, att framfdra taldramatiska och musikdra-
matiska verk. Visserligen fick Sverige en tryckfri-
hetsforordning ar 1810, men den redan tva &r
senare inforda “indragningsmakten” gav aterigen
kungamakten starka befogenheter till censur.

Fran ar 1825 da Arsenalsteatern i slottet Maka-
16s brann ned och den taldramatiska teatern blev
heml6s, skulle Kungl. Teatern ocksa upplata sin
tilja for den verksamheten. Huset Kungl. Teatern
hade bara en scen, som tva verksamheter skulle
samsas om: den lyriska och den taldramatiska.
Denna lésning var inte bra utan bidrog till miss-
noje ifran flera hall; dels ville den lyriska verksam-
heten ha scenen for sig sjalv, dels var scenen inte
andamalsenlig for talteaterverksamheten.
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Karin Hallgren har som teoretisk utgéngs-
punkt for sitt arbete Habermas offentlighetsteo-
rier (frdn 1962) och den borgerliga offentlighets-
bildning, som skedde som en reaktion mot ett
gammalt samhallssystem grundat pa den kungliga
makten och med en feodal maktstruktur. Littera-
turvetaren Arne Melberg har karakteriserat denna
period som ett "omvandlingssamhélle”, vilket
ocksa Hallgren tar fasta pa. De radande forhéllan-
dena med kungligt teatermonopol och &ven i
ovrigt en starkt utvecklad censur skapade kraftiga
samhdlleliga protester inte minst under 1830-talet,
krafter som sa hart slog mot det gamla samhalls-
systemet, att det alltmer forlorade sin legitimitet
och dven forstaelse och stod ifran riksdagen.

Under denna period, med fortfarande gal-
lande monopollagar men med starkt stod ifrén
allménheten, tog sig den fore detta kaptenen
Anders Lindeberg for att bygga en egen teater,
Mindre teatern, belagen pd nuvarande Kungs-
tradgardsgatan ddr nu SE-banken har ett kontor.
Lindeberg var en stor visiondr och kraftfull initia-
tivtagare men ndrmast usel pa att driva en teater
och ansvara for personal och ekonomi. Det gick
fort att fa teatern till stand, ifran tomtkdpet och
grundléggningen i mars 1842 till det att teatern
kunde invigas 1 november samma ar. Men redan
efter tva sasonger gick foretaget i konkurs och sa
smaningom, fran hosten 1846, tradde en ny arren-
dator och teaterledare in: Olof Ulrik Torsslow.
Denne var forvisso en god teaterman, men den
baste teaterledaren, saval for teaterverksamheten
som fér ekonomi och personal, var Edvard Stjern-
strém, som tog Gver allt ansvar frn hosten 1854
och drev teatern fram till det att Kungl. Teatern
overtog teatern frdn och med hosten 1863 for sin
talteaterverksamhet under namnet Kungl. Dra-
matiska teatern.

Avhandlingen &r disponerad i tre delar, och
den forsta delen, "Teatern i samhallet”, innehaller
dessa ovan beskrivna inledande delar omkring
teater- och monopoldebatten under 1830- och 4o0-
talen, det allmdnna kulturutbudet i Stockholm
under samma period samt tillkomsten av Mindre
teatern och de olika agar- och chefsforhallandena
fram till forséljningen av teatern till Kungl. Tea-
tern.

I avhandlingen andra del "Pa scenen och i sa-
longen” beskrivs i varsitt kapitel dels personalen —

och dé& framst orkesteranforarna och musikerna
med deras anstéllningsforhéllanden, dels publi-
ken. Teatern hade under sin existens tre olika or-
kesteranforare: Jacob Niclas Ahlstrém, August
Sdderman och Hermann Berens. Deras uppgifter
var att ansvara for att det kom fram musik till de
olika uppsattningarna, bade att vélja ut musik
och att arrangera den efter radande forutsatt-
ningar. Till en bérjan var teaterkapellet av ansen-
lig storlek: 27 man, en numerar som talar vél for
Lindebergs optimism och storslagenhet infér den
forsta sasongen, dé endast skadespelare och musi-
ker uppgick till ndrmare hundra man. Ganska
snart tvangs teaterledningen till reduktioner av
kapellet, och endast en mindre del var fast an-
stalld, som i stallet kompletterades med inhyrda
musiker per forestallning. Hallgren studerar ocksa
I6neforhallandena for de olika musikerkatego-
rierna och pavisar hur nodvandigt det var for mu-
sikerna att kombinera sin sysselsattning med
andra uppdrag, ett forhallande som ju var gangse
da liksom under manga andra perioder.

| kapitlet "Publiken” borjar Karin Hallgren
med att stélla tva fragor: "Var det en ny publik
som kom till Mindre Teaterns forestallningar?
Blev Mindre Teatern den nya borgerliga offentlig-
hetens teater?” (s. 1) — Avslutningsvis i samma
kapitel besvaras dessa fragor med ett Nej (S. 126).
Dessa fragor hade jag 6nskat att forfattaren hade
penetrerat nagot djupare, inte minst eftersom de
star i direkt relevans till titeln pa avhandlingen
Borgerlighetens teater. Det stdrsta problemet &r
nog att begreppet "borgerlighet” egentligen inte
alls diskuteras &n mindre definieras, varken som
publik- eller befolkningskategori eller i de sam-
manhang déar pjasanalysernas idéinnehall sam-
manfattas med "borgerliga varderingar” som skall
ha appellerat till publiken (s. 191). Det bérande
teoretiska fundamentet fér avhandlingen &r, som
sades inledningsvis, Habermas offentlighetsteo-
rier. Habermas &r pé intet satt okontroversiell och
oemotsagd, vilket ocksa Hallgren framhaller i sin
inledning, och inte minst darfor hade en djupare
diskussion omkring den borgerliga offentlighe-
ten behdvts. Nu évertas Habermas tdmligen okri-
tiskt och hans teorier laggs som ett ménster som
materialet skall passa in pa.

Framfor allt finns det ett intressant omréade i
spanningsfaltet mellan det offentliga och det pri-
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vata. Savél Habermas som Melberg har diskuterat
detta och kan bidraga med teoretiska verktyg, och
detta borde ha givits utrymme i avhandlingen.
Den forandring som ligger i, vad Melberg kallar,
omvandlingssamhallet, blir nu mindre av en pro-
cess med olika aktdrer &n en manifestation och
seger Over teatermonopolet med hux flux uppfo-
randet av en ny teater med lang nésa &t kon-
ungen. Att diskutera borgerlighet — i synnerhet
1800-talets — som nagot pa férhand givet och med
en sjalvklar forstaelse av begreppet utan att se till
den heterogena grupp med olika sérintressen som
borgerligheten utgjordes av, blir en svaghet for
arbetet.

Den tredje delen heter "Repertoaren” och
utgor ca hélften av avhandlingen réknat till kapi-
tel och sidantal och blir ddrmed den tyngsta delen
av arbetet, tminstone sett till omfanget. Har har
forfattaren gjort ett gott arkivarbete i att ta fram
och forena & ena sidan pjasmanuskript och a
andra sidan tillhérande musikalier, material som
ursprungligen har hort ihop men sedan lang tid
slagits sénder i arkiveringar sa att de olika delarna
har hamnat pa olika stallen. Det ramaterial som
aterstar efter olika utsallningar ar 45 pjéser (44 tal-
pjdser och 1 operett), till allra storsta delen
komiska pjaser. Dessutom har Karin Hallgren
levandegjort materialet och beskriver handling-
arna och idéinnehallet.

Lite problematiskt &r att denna repertoardel
blir som en egen avhandling i avhandlingen med
kapitel 6 som en ny inledning med diskussioner
och definitioner av begrepp, genrebeteckningar,
analysredskap, kallor m.m. Musiken och musika-
nalyserna blir darmed nagot som “hangs pa” det
dvriga materialet och blir inte riktigt integrerat
med fragestallningarna. Dér finns ocksa flera
avsnitt, sdsom "Sceniska forutsattningar”, "Cen-
sur” och "Bildning och ndje”, som med fordel
hade kunnat integreras med avhandlingens forsta
delar for att bryta upp denna tudelning av arbe-
tet.

Nér det kommer till musikanalyserna hade
forfattaren kunnat borra djupare i materialet och
slipat verktygen lite mer. Forhdllandet mellan
pjasmusik och rammusik har ovan beskrivits. Ett
annat verktyg ar musikens forhallande till fiktio-
nen, dar diegetisk musik ingar i fiktionen till skill-
nad frdn icke-diegetisk musik (dieges =
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berattelsen). Verktygen &r hamtade ifran Claudia
Gorbman, vars satt att anvénda begreppen Hall-
gren ansluter sig till (s. 146). Det blir dé svart att
forstd nar Hallgren forst skriver ”Diegetiska
musikinslag ingar i fiktionen, medan icke-diege-
tiska musikinslag inte gor det.” (s. 145) och en
sida senare skriver "All pjasmusik, saval den
vokala som den instrumentala, ingdr ocksa i
denna fiktion.” (s. 146) Det kan darmed synas
som att all pjasmusik &r diegetisk, ndgot som alls
inte ar fallet och som Karin Hallgren heller inte
menar. Néasta mening lyder "En grundlédggande
skillnad &r dock om musikinslagen &r diegetiska
eller icke-diegetiska.” vilket fortydligar problemet
en del, men det finns ett pedagogiskt problem
med diskussionen och presentationen av analys-
redskapen, dar man som l&sare hade onskat det
mer koncentrerat och tydligt framstéllt.

Aven det tredje analysredskapet, nimligen
pjasmusikens tva viktigaste funktioner: struktu-
rell funktion resp. stdmnings- och karaktarsska-
pande funktion, blir problematiskt. Den stora
invandningen ar hér att de tva funktionskatego-
rierna blir som en tvangstroja i analyserna. Nar
Hallgren diskuterar presentationssangen till den
komiska pjdsen Jenny Lind-entusiasten for hon
sjalv fram tre funktioner, dar funktionen “den
beréattar om pjasens grundidé och grundkaraktér”
(s. 236) knappast kan sagas inordnas under nagon
av de tvd namnda funktionerna utan istallet utgor
en tredje "berdttande” funktion.

I det tionde och sista kapitlet "Sangerna i pja-
serna. Genreindelning och anvandning” gar
Karin Hallgren igenom de 159 sanger som finns i
materialet och delar in dem i kategorierna a) dan-
ser, b) marscher, c) berattande melodik, d) folkvi-
semelodik, e) wienklassisk melodik, f) opéra-
comique-melodik.

Det undersokta materialet & omfattande och
med analysverktygen som framfor allt & hamtade
ifrdn Alf Bjornbergs avhandling (1987), forstar
man att det &r ett stort basarbete som ligger till
grund for detta kapitel. Det blir da nagot snopligt
kortfattade beskrivningar och slutsatser av musik-
analyserna.

Négra 6vergripande synpunkter pa avhand-
lingen avslutningsvis: Redan tidigt klargér forfat-
taren (s. 14 fotnot 4) att hon inte &mnar lagga
négot genderperspektiv pa sitt material. Detta &r



Recensioner

synd, dels emedan ett sadant ar synnerligen lamp-
ligt pd denna typ av material, dels eftersom mate-
rialet i sig lamnar s mycket gratis i detta
hanseende. Det finns forvisso manga omraden
dér genderperspektiv kan ifragasattas, men hér
borde det néstan anses som obligatoriskt.

Textligt och redaktionellt finns vissa brister
dér t.ex. vissa fakta och omstandigheter ségs pa
nytt vid ett flertal tillfdllen. — Vidare tillampar
forfattaren ett system med att inleda nya avsnitt
genom att stalla en rad fragor som forvisso ar bra
for att problematisera ett material och fokusera
lasandet, men som ibland blir forvillande efter-
som forvéntningarna inte alltid infrias och man
dé som l4sare forgaves letar i texten Gver var sva-
ren skall komma. — Dér finns ocksa nagra redak-
tionella brister i illustrationer och tabellutform-
ningarna. De forra lyser helt med sin frénvaro,
vilket i synnerhet nér det galler huvudobjektet
Mindre teatern gor att viktiga dimensioner for-
svinner. — Vad géller tabellerna drojer det ca fem
tabeller innan forfattaren bestdmmer sig for vilket
tabellformat som skall anvéndas och att tabellerna
skall numreras. — Personregistret &r otillfredsstél-
lande och saknar étskilliga viktiga personer som
namns i texten, bl.a. musikerna. Dessutom ar det
mycket motiverat med ett sakordsregister med
pjastitlar, musikaliska séllskap, teatrar etc. Detta
ar dessvarre nagonting man ofta tvingas konsta-
tera omkring musikvetenskapliga verk och
avhandlingar och som ofta begrénsar anvéndan-
det av det enskilda verket. | fallet med Karin
Hallgrens avhandling &r detta synd, eftersom
arbetet fyller en stor lucka inom ett omrade som
tidigare inte har utforskats pa detta satt.

Anders Carlsson

Sven Hirn: Popul&rmusikens pionjdrer. En studie i
den populdra musikens kulturhistoria i Finland
fram till z9r7. Vasa: Finlands svenska folkmusikin-
stitut i samarbete med Svenska folkskolans vén-
ner, 1999, (Publikationer utgivna av Finlands
svenska folkmusikinstitut: 28), 223 s., ill., 1SBN
952-9669-16-X

Hirns syfte &r att kartlagga en av finsk musikhis-

torieskrivning féga uppmarksammad sektor.
Redan i forordet, "Kring uppgiften”, tas man
dock ur eventuella férvantningar som bokens titel
kan foranleda, att detta skulle vara en musikve-
tenskaplig publikation. "Temat behandlas ur kul-
turhistorisk ~ synvinkel och de  fackliga
konklusionerna 6verlater jag at kompetenta speci-
alister.” Om sjélva musiken hittar man inga upp-
gifter annat an vad tidens recensenter meddelat,
inga notexempel: illustrationerna koncentreras
framst kring artistportratt och enstaka interiorer;
av musikstycken och program i tryck avbildas
omslag och forsattsblad. Martin Tegens sarskil-
jande mellan "populdr musik” och ”populérmu-
sik” hade varit anvadndbar fér den period som
behandlats, men termen "populdrmusik” &r tyvarr
inte definierad (i litteraturforteckningen tas av
Tegens arbeten endast avhandlingen frdn 1955 och
Musiken i Sverige 111 upp).

Vad forfattaren generdst inrymmer under
"populdrmusikens” paraply visar sig vara en bro-
kig samling: har samsas professionell militarmu-
sik, Abo musikséllskap, varietéartister, restaurang-
och dansmusik, kantelespelare, damorkestrar,
sangkvartetter, visslare och enmansorkestrar med
bondkomiker, buktalare, jonglérer och damimi-
tatdrer samt fonografer och fyrfotadjur i form av
"de tre verldsberémda hundarna Schnapsl, Frieda
och Diana” (s. 86) som bl.a. spelar nationalsénger
pa piano, samt dresserade kanariefaglar och en
dirigerande apa ... Sceniskt framtrddande tycks
vara den gemensamma ndmnaren. Forfattaren vill
ge sarskild uppmarksamhet &t “innovatorerna”,
men har kant svarighet "att med hérd hand gallra
presenterade estradprogram”.

Hirn vill lagga tonvikt pa finlandssvenska for-
héllanden. Framstéllningen &r  Overvagande
deskriptiv, dispositionen framst kronologisk/geo-
grafisk: som regel redovisas forst musikhandelser i
Helsingfors, Abo och Viborg varpé foljer mer
tematiska avsnitt om turnernade grupper, artister
m.m. En sadan redovisning for vad som hander i
en stad, sasong efter sasong, vecka for vecka, pa
olika scener blir l4tt svartillganglig: samma artist
namns pa nytt for varje nytt géstspel, ibland ar
efter &r, och turnéframtradanden raknas ofta upp
med datum.

Det framgar klart att Hirn, forutom pa arkiv-
handlingar och litteratur, bygger pa annonser och
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recensioner i tidningar, dven om sidana inte
anges i kall- och litteraturférteckningen. En not-
apparat hade kunnat inte bara ge uteblivna han-
visningar, utan dven avlasta texten betydligt,
sasom i de enstaka fall da kalluppgifter lamnas i
Iopande text (eller i slutkommentaren). Det
omfattande registret Gver personer och grupper
kan vara till ledning fér dem som vill férdjupa sig
i nagon aspekt av bokens innehdll. Ett hastigt
overslag med hjélp av personregistret antyder att
betydligt mer &n 2000 personer och/eller artist-
grupper forekommer i boken. Nog hade det
underlattat om framstallningen mera inriktats pa
ett urval typer av artister och scener, med mindre
tungt végande fakta placerade i slut- eller fotno-
ter. Hér finns dock faktarutor om enskilda bety-
dande artister.

Ett lite lustigt quasi-sjalvupplevt perspektiv
uppstar av Hirns finlandska "vi’-perspektiv och
av att recensenternas varderingar ofta aterges i
direkt tal, men utan hanvisning. Sa uppges det
t.ex. om primadonnan Vera Vanoni att hon
”sjong sina visor pa tyska och franska, oerhort
lyxigt kladd. I juli 1891 fick vi se henne sista
gangen” (s. 102), sangkomikern Alois Pdschls
“kupletter och kortkonster var parodiska, hela
upptradandet alldeles utmérkt. Sangerskorna [...]
redde sig ocksd bra” och om Harzeburger Berg-
Kapelle i Osterbotten redan 1857 meddelar forfat-
taren att "Dansmusiken var mycket ansléende” (s.
71).

Ur myllret av mer eller mindre tongivande
artister av skilda slag och harkomst tecknar Hirn
ett Finland som under 18o0-talet utgjorde en syn-
nerligen internationellt praglad “genomfartsled
for artister som fardades fran Stockholm till Pet-
rograd” — de finska inslagen i nojeslivet tilltar
forst efter sekelskiftet 1900. Forrforra seklets noj-
esliv presenteras som pulserande och vitalt, i kon-
trast till 19oo-talets — paradoxalt nog — smalnande
utbud.

Ann-Marie Nilsson
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Cecilia Hultberg: The Printed Score as a Mediator
of Musical Meaning. Approaches to Music Notation
in Western Tonal Tradition. Diss., Malmo: Musik-
hdgskolan, 2000, (Studies in Music and Music
Education No. 2), 155 S., noter, ISBN 91-628-4215-3

En god sammanfattning av vad avhandlingen fak-
tiskt handlar om aterfinns pa s. 8: "Through
exploration of contemporary musicians’ ways of
coping with printed scores conclusions on func-
tions of these may be drawn”, alltsd négot helt
annat och mera begrénsat an vad titeln generdst
annonserar. Tryckta noters férmedlande av musi-
kalisk mening (hur & det med meningen hos
otryckta noter?) &r ett minst sagt Medusahdvdat
problem som inte bringas ndrmare sin ldsning
eller ndrmare behandlas i texten. Undertiteln
frammanar tanken pa ett intressant axplock ur
noteringskonstens langa historia, ty eftersom
inget ndmns om interpreter och deras avl&snings-
bekymmer utgar man ifran att det ar tonsattarnas
installningar det géller. Det finns nagot att kopa i
Hultbergs sick, men det &r inte nagon gris.

Den frdga som forfattaren soker svar pa ar vil-
ken attityd sarskilt var tids musiker intar till de
nottexter som de utfor — ett mycket viktigt konst-
narligt och &ven musikvetenskapligt problem som
béde aterspeglar och har konsekvenser for under-
visningspraxis, och som i avhandlingen blir till
foremal for en experimentell undersokning.

Denna gick i korthet till pa foljande satt. For-
sokspersoner var elva pianister — sex studerande
pa musikhogskoleniva och fem utexaminerade,
professionella pianister/pedagoger. De fick i upp-
gift dels att framftra ett stycke ur sin egen aktu-
ella repertoar, dels att forbereda tolkningar av och
spela tre obekanta stycken utan féredragsanvis-
ningar annat an sina olika tempi, men néra
beslaktade pa variationsvis och komponerade av
Hultberg sjalv. Framforandena spelades in pé
video, liksom de samtal som utspann sig mellan
Hultberg och musikerna kring notering och tolk-
ning. Materialet underkastades darpd en nog-
grann innehéllsbeskrivning i kvalitativa termer.

Experimentets design och utvdrdering ségs
innebéra en induktiv process som samtidigt ger
utrymme for forfattarens forforstaelse, vilket
synes helt i sin ordning. Dessutom exemplifierar
det valda arbetssattet "nomologue abduction” (s.
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41), men det finns anda pa det hela taget ingen
anledning att misstro undersdkningens (ganska
forvintade) resultat. Daremot maste man yppa en
viss oro for att de tre egna “variationerna” inte
fungerade optimalt i ett experiment kring inter-
pretation. De ar ndmligen sa pass svaga i musika-
lisk substans och expressiv utsaga att notbilden
inte rymmer mycket mening som en tolkande
musiker skulle kunna ta fasta pa. Det hade varit
béttre att ta fram tre okd&nda men musikaliskt
intressanta pianostycken och skrubba dem rena
fran interpretationsanvisningar.

Med réatta sdgs det i de teoretiska dvervdgan-
den som foregér experimentet, att notlasning, for-
magan att f& ut musik ur en notbild, inte enbart
ar en affar mellan nottexten och spelaren. Som
musiker ingér vi i en tradition, och om vi 4r till-
rackligt delaktiga i den &ger vi kdnnedom om
saval musikens struktureringsprinciper som dess
uttrycksbarande konventioner. S3 smaningom,
under 17oo-talets och sérskilt 18oo-talets lopp,
borjar dock tonsattarna att av olika skal skriva in
allt flera foredragsanvisningar i noterna, och &ven
utgivarna drar sina stran till stacken av uppma-
ningar och goda rad.

Hultberg pdminner ocksa om att det jamsides
med detta skedde en pedagogisk férdndring. Hos
Quantz m.fl. forutsatts att eleverna gradvis intro-
duceras i det musikaliska spraket samtidigt som
de I&r sig spela sitt instrument (”Practical-empiri-
cal method”). Senare kom en annan malsattning
att dominera, namligen att s snabbt som majligt
lara ut en avancerad teknisk behérskning, vilket
kunde leda till att musikens sammanhang stycka-
des sénder ("Instrumental-technical efficacy”). |
sin historiska bakgrundsteckning sparar Hultberg
dven tva interpretatoriska forhallningssatt, som
sedan bildar det motsatspar mot vilket hon
beskriver sina resultat. Musikern kan strava efter
att samvetsgrant aterge den tolkning som finns
foreskriven i noterna ("Reproductive approach™),
eller sjélv, liksom t.ex. Liszt gjorde, soka efter de
uttrycksmojligheter som finns i den musikaliska
strukturen ("Explorative approach”).

Hultbergs sympatier ligger uppenbarligen hos
Quantz och Liszt. Sdmre musikaliska forebilder
kan man ha, men detta har lett till att framstéll-
ningen i viss man blivit partisk genom att infor-
mation, som kunde stallt den ofavoriserade

metoden respektive attityden i battre dager och
bidragit till en mer balanserad férstaelse av hela
problemkomplexet, har uteldmnats eller tonats
ner. Det var naturligtvis inte bra om den musika-
liska skolningen férsummades, men satsningen
pa teknik, pa att lara in ett stort forrad av figura-
tioner, var ett adekvat svar pa att musiken blev
alltmera inriktad pé virtuos idiomatik. Att blott
och bart reproducera kan tyckas fantasilést men
utesluter inte inlevelse, och &r en instalining som
hade (och har) sin grund i en stark estetisk dver-
tygelse att interpreter lojalt skall folja tonséttarens
intentioner — en Gvertygelse som inte &r hdjd éver
all diskussion, men som under alla forhallanden
ar vard att respektera. (Det 4r litet irriterande att
Hultberg envisas med att ideligen kalla féredrags-
anvisningar for “editerade”, eftersom ju manga av
dem faktiskt harstammar frén tonséittaren som ju
inte &r vilken “utgivare” som helst.)

Argumentationsstrukturen ar vidare sadan,
och Hultberg gor i varje fall inte mycket for att
motverka detta intryck, att instrumentalteknisk
effektivitetsstravan associeras med reproduktiv
installning. Men nagot sadant samband &r varken
nodvéandigt eller ens sarskilt starkt, for visst gar
det att forena langt och intensivt driven teknisk
skolning med en icke-auktoritetsbunden, sjélv-
standig hallning i tolkningsfragor. (Att “praktisk-
empirisk” musikskolning ger redskap for att
prova sig fram till egna tolkningar dr déremot en
uppenbart giltig sammankoppling.) Hultbergs
forsokspersoner uppvisar emellanat tecken pa att
agera och ténka reproduktivt, att dngsligt folja
foreskrifterna respektive att inte gora nagot om
inget &r angivet, istallet for att kreativt utforska
musiken pa egen hand. Pianister pd denna niva
har dock pé nagot sétt genom sin larogang forvér-
vat bade praktiskt-empiriska musikinsikter och
tekniska fardigheter. Om de tidvis sétter sitt
musikaliska ljus under skappan, s& beror det
knappast pa att de évat for mycket teknik, utan
snarare pa att de med hull och har bringats att
svélja en grov och oreflekterad folja-John-doktrin
for musikalisk interpretation. Det &r inte fel att
skjuta pa pianopedagoger, men man bor sikta
ratt.

Hultbergs arbete utgdr en avhandling fram-
lagd inom &mnet Musikpedagogik vid en av lan-
dets musikhdgskolor, och forfattaren &r inte
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utbildad vare sig till musikvetare eller pedagog i
vetenskaplig mening, utan & musiker (flojtist)
och instrumentalpedagog till professionen.
Denna positionsbestdmning &r inte ringaktande
men nddvandig, ty varje stravan bor forstas och
beddmas efter sin art och sina forutsattningar.
Denna recension har uppehallit sig vid nagra ting
som tyckts mig skeva, men det far inte dolja att
ett stort och mycket vésentligt problem har angri-
pits med noggrannhet, gott forstind och hog
ambition, och att arbetet mynnar ut i en teori for
instrumentalpedagogik som vécker mersmak. Det
vore inte dumt med litet mer av skolning a la
Quantz och nagra doser av konstnarlig tilltagsen-
het som pa Liszts tid.

Bengt Edlund

Stojan Kaladjev: Ergonomi i musikutbildningen.
Ergonomiska och kognitiva aspekter pa& instrumen-
talspel. Diss. Stockholm: KMH Forlaget, 2000,
(Skrifter fran Centrum for musikpedagogisk
forskning), 486 S., ISBN 91-88842-21-5

Musikergonomi &r ett &mne som under senare &r
har utvecklats snabbt inom svensk musikutbild-
ning. Det &r framfor allt den hoga skadefrekven-
sen hos musiker, musikstuderande och
musiklarare som skyndat pd utvecklingen. Att
dmnet vetenskapliggors dr i detta lage synnerligen
véardefullt och att det sker inom &mnet musikpe-
dagogik synes foljdriktigt. Stojan Kaladjevs
avhandling &r att betrakta som ett pionjararbete
och ett vélkommet bidrag till musikpedagogiken.
Avhandlingen bestar av tre huvuddelar: en littera-
turbaserad, en empirisk och en tredje del som har
diskussionskaraktar.

Inledningsvis behandlar Kaladjev allmén
ergonomi och den dmnesbreddning som &gt rum
fran att galla enbart arbetsliv, till att ticka in alla
typer av mansklig aktivitet. Darvid har dven de
psykologiska faktorerna fatt allt storre betydelse.
Tre viktiga mal for ergonomi slas fast: att for-
battra sakerhet, produktivitet och tillfredsstal-
lelse. Dessa mal &r giltiga aven for musikergono-
min som tog fart under 1980- och go-talen.
Centralt i avhandlingen &r behovet av tidigt
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insatta forebyggande atgarder inom foretradesvis
strakundervisning. Att s méanga nyborjarelever
slutar under de forsta aren har i sarskild utstrack-
ning engagerat Kaladjev. Han fragar sig om barns
motivation att fortsitta sina instrumentalstudier
kan ha négot att géra med fysiska besvar respek-
tive besvdrsfrihet av spelandet.

Det finns alltsa ett forandringsmotiv i detta
avhandlingsarbete, som bl.a. tar sig uttryck i en
diskussion om hur &mnet musikergonomi skulle
kunna implementeras och struktureras pa olika
nivaer av musikutbildning. Kaladjev uppvisar i
arbetet ett uttalat didaktiskt kunskapsintresse och
en vilja att forena musikergonomiska och musik-
pedagogiska fragestallningar.

Avhandlingens teoretiska perspektiv dr fram-
for allt hamtat frdn den "Kulturhistoriska skolan”
och "Verksamhetsteorin” (Vygotsky, Leontjev,
Engestrom m.fl.). "N&rmaste utvecklingszon” &r
ett begrepp som aterfinns pa manga héll i texten
och Kaladjev pekar pa den interaktiva relationen
mellan ménniska—artefakt—miljé. Tyngdpunkten
mellan dessa tre faktorer kan givetvis forldggas pa
olika satt, men i avhandlingen ar en utgangs-
punkt den s.k. kognitiva ergonomi som satter
anvéndaren (musikern) i centrum. Det &r vidare
enligt forfattaren vésentligt att musikergono-
miska forhallanden underordnas motiv och mal
for verksamheten.

Den empiriska andra delen av avhandlingen
ar utformad som en longitudinell studie. Delta-
gare var 31 barn i 7—9 ars alder (25 violinister och
6 cellister). Projektgruppen bestod av medicinsk,
ergonomisk, teknisk och pedagogisk personal,
och en rik flora av olika datainsamlingsmetoder
kom till anvdndning: EMG-métningar (Elektro-
Emyo-Grafi; elektromyografisk aktivitet avser
elektriska signaler som kan registreras fran musk-
lerna), tester av olika slag, enkater, intervjuer,
observationer. Férutom medelvérden, standard-
awvikelse och sambandsberdkningar redovisas
dven faktoranalys och signifikanstest (t-test).

Slutsatserna fran den empiriska undersok-
ningen kan sammanfattas pa foljande vis: det &r
ett stort antal faktorer av fysisk, psykologisk och
social karaktdr som samverkar i borjan av de
musikaliska och instrumentala fardigheternas
utveckling. Detta resultat, som ocksa far stod i
tidigare forskning, pekar enligt Kaladjev pa ett
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behov av tidigt insatta forebyggande atgarder.
Instrumentala studier bor pad det hela taget ga
hand i hand med individens hela musikaliska och
personliga utveckling. F6r musiklérare racker det
gj att motivera till musikaktivitet, utan malen och
innehdllet i musikutbildning pa olika nivaer
maste anpassas till ett brett och langsiktigt halso-
tdnkande.

Avhandlingen avslutas med en presentation
av nagra grundforutsittningar for att etablera ett
musikergonomiskt dmne. Betydelsefulla faktorer
som lyfts fram i detta ssmmanhang &r exempelvis
precisering av mal och innehall, anvandaranpass-
ning, livslangt perspektiv, helhetsperspektiv, fore-
byggande av statisk belastning, koppling till
musikpedagogik, tvarvetenskapligt arbetssatt och
integrering pa olika plan.

Bland svenska avhandlingar i musikpedagogik
har ingen haft detta format och ingen har haft
med tillnarmelsevis sa mycket statistik, t.ex. upp-
tas mer &n 6o sidor i avhandlingen av EMG-bear-
betning. Metodologiskt leds tankarna mot
musikpsykologiska traditioner, men Kaladjev har
varit angelagen att framhalla arbetets musikpeda-
gogiska inriktning och relevans och ocksa lyckats
i denna foresats.

En allmén svaghet med EMG-maétningar,
som Kaladjev i och for sig verkar medveten om,
ar att de knappast ar lampliga att anvanda for
interindividuella jamforelser. Samtidigt &r det
som lasare svért att frigora sig fran den mer eller
mindre dolda hypotesen att htga EMG-vérden
eller upplevda besvar garna leder till avhopp fran
instrumentalstudier. En prévning av detta anta-
gande forutsatter att de deltagande barnen jam-
fors med varandra. Man kan dessutom fraga sig
hur en undersdkning av statisk belastning hos
individer gar att forena med den Kulturhistoriska
skolans och Verksamhetsteorins relationella syn-
satt.

Stérande &r ocksa att det i manga fall ar oklart
om Kaladjev talar om musikergonomi som veten-
skap eller praktik. Aven om denna relation &r
langt ifran oproblematisk, &r det icke tillradligt
att lata de tva falten i alltfor stor utstrackning ga
in i varandra. En klarare avgransning mellan
musikergonomi som vetenskapligt d&mne och
skolamne hade gjort arbetet mer éverskadligt och
stringent. Inte minst genom arbetets ambitioner

att fa med allt” hade det ocksa varit pa sin plats
med fler syntetiseringar och djarvare tolkningar.

Kan det mojligen vara s att det helhetstan-
kande inom ergonomi som sa ofta tas upp i tex-
ten, lett till ett avgransningsproblem? Holism i all
dra, men vetenskapligt arbete bygger i stor
utstrackning pa avgransningar mellan amnen och
klara avgrénsningar inom aktuellt &mne. Kalad-
jevs stora kunskaper och brinnande engagemang
for sitt amne lyser dock fram i texten och till
arbetets fortjanster skall 1aggas en fyllig och vél-
skriven litteraturgenomgang.

Kaladjevs helhetsgrepp pa dmnet verkar vara
typisk for den forsta avhandlingen inom sitt slag
inom ett land eller kulturomrade. Nar ett veten-
skapligt amne skall etableras galler i ménga fall att
ge en panoramabild for att efterhand éppna for
mer avgrédnsade och fordjupade studier. Denna
avhandling &r en pionjérinsats och vi kan inom
musikpedagogiken hoppas pad framtida studier
om specifika aspekter av musikergonomi. Ett
rimligt antagande och en férhoppning &r att den
tvarvetenskapliga héllningen och det livslanga
hélsoperspektiv som Kaladjev lanserat i denna
avhandling kommer att bli riktningsgivande for
framtiden.

Sture Brandstrom

Gunhild Karle: Kungl. Hovkapellet i Stockholm och
dess musiker r772—r818. Uppsala: G. Karle, 2000,
488 8., ill., ISBN 91-630-9994-2

Detta &r en forteckning 6ver Hovkapellets musi-
ker, som &r utgiven pa eget forlag av Gunhild
Karle. Huvudsyftet &r att portrattera de enskilda
musiker som var verksamma i Kungl. Hovkapel-
let under perioden 1772-1818, med tonvikt pa
Gustaf 11l:s och Gustaf 1V Adolfs regeringstider
(1771-1809). Forfattaren séger sig vilja belysa de
enskilda hovkapellisterna ”som oftast verkade i
stor anonymitet” samt deras "ofta slitsamma och
av myndigheters oférstdelse praglade tillvaro”.
Boken innehaller dven en presentation av Kungl.
Hovkapellets historia, med vilken Karle vill
teckna en bakgrund till portratten.
Presentationerna av enskilda musiker bygger
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huvudsakligen pa arkivforskning och bestéar dels
av utforliga portratt, dels av sa kallade minipor-
tratt, vilka innehéller kortfattade personbeskriv-
ningar av, enligt forfattaren, “anknytande”
hovkapellister. Sa gott som alla hovkapellister
som var verksamma under Gustaf I11:s trontill-
trdde och som var anstéllda 1771-1809 portrétte-
ras, medan endast vissa av de hovkapellister som
var anstéllda fran och med 1810 ingar i studien.
Forfattaren preciserar inte ndrmare vilka musiker
som har uteslutits. Primarkéllorna &r hémtade
fran Slottsarkivet, Kungl. Teatrarnas arkiv, Riks-
arkivet, Kungl. biblioteket, Uppsala universitets-
bibliotek,  Stockholms stadsarkiv,  Statens
musikbibliotek, Musikmuseet och diverse kyrko-
arkiv, samt under samtiden tryckta artiklar och
bocker. Som viktiga kéllor ndmns teateralma-
nackan, operastatens och hovstatens rakenskaper
samt Riksmarskalksdmbetets handlingar. De his-
toriska delarna bygger huvudsakligen pa aldre lit-
teratur, av vilka de viktigaste & Dahlgrens
Forteckning ofver Svenska skadespel uppforda pé
Stockholms Theatrar 1737—1863 och Kongl. Theatrar-
nes personal r773—1863 med flera anteckningar
(1866), Norlind-Trobécks Kungl. Hovkapellets his-
toria r526-1926 (1926) och Vretblads Konsertlivet i
Stockholm under r7o0-talet (1918).

Boken inleds med en historisk 6versikt éver
Hovkapellets sammanséttning och verksamhet
under perioden 1772—-1818. Dérefter foljer fjorton
kapitel, som vart och ett innehéller biografiska
presentationer av ett antal musiker. Sammanfo-
ringen baseras antingen péa kapellisternas positio-
ner i Hovkapellet, instrumenttillhdrighet,
slaktforbindelser eller vanskapsforhallanden. Stu-
dien avslutas med en kort sammanfattning, en
engelsk summary, ett antal bilagor bestdende av
personuppgifter, en Kkéllférteckning, en bildfor-
teckning samt ett namnregister.

Av storst intresse ar de biografiska portratten
av enskilda musiker, vilka utgér bokens huvud-
del. Genom en grundlig och detaljerad arkiv-
forskning har Karle samlat en stor méngd
information, med vilken hon belyser respektive
musikers harkomst, utbildning, musikaliska verk-
samhet, ekonomiska situation, umgéangeskrets
samt familjeférhallanden. Det sker genomgéende
en granskning av hovstatens och operastatens for-
héllanden till varandra samt musikernas anstall-
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ningar pa respektive stat. Atskilliga tidsdokument
i form av memorial, fullmakter och kontrakt cite-
ras i sin helhet, vilket ger intressanta speglingar av
anstaliningsforhallanden och l6nesituationer. Por-
trétten erbjuder ofta lattsam lasning i form av
anekdoter och kuriosa i samband med forsok att
teckna musikernas personligheter utifran intryck
de gjorde pa sin omgivning. Storst vikt laggs vid
slakterna Chiewitz och Kuhlau, vilka belyses flera
generationer tillbaka. Av sarskilt intresse &r Karles
forsok att uppmérksamma kvinnornas situation
genom att lyfta fram fakta om hustrur, &nkor och
dottrar.

Bokens svagheter finns frdmst i det inledande
historiska kapitlet och i de historiska utvikningar
som &r invavda i portratten. | det inledande
kapitlet ar avsaknaden av notapparat en brist, da
det till skillnad fran i portratten ofta saknas kall-
hanvisningar i den l6pande texten. De historiska
avsnitten ar problematiska da forfattaren ofta
okritiskt hamtar uppgifter fran alderstigen littera-
tur, utan att titta pa senare forskning, vilket leder
till bristande trovérdighet. Ibland blandas histo-
riska inslag med grundforskning, vilket gor att
man inte vet vilka uppgifter som &r palitliga och
vilka som borde ifragasattas. Exempelvis ifraga-
satts inte Dahlgrens uppgift att Uttinis opera-
trupp skulle ha stannat i Sverige i tio dr, vilken
har visat sig vara felaktig, d& truppen i sin helhet
endast var verksam i Sverige under sommarsé-
songerna 1755 och 1757. Flera av de historiska
avsnitten borde ha ersatts med hanvisningar till
nyare forskning inom omradet, som exempelvis
gar att finna i form av artiklar i STM och som
sammanfattas i Musiken i Sverige Il (1993). Kall-
forteckningen ar ofullstandig da bade tryckar och
ort fattas ifrdga om litteraturen samt narmare
uppgifter om det otryckta kéllmaterialet.

Boken bestar snarare av ett antal sjalvstindiga
artiklar &n av en sammanhéngande text och istél-
let for att hanvisa till tidigare ndmnda fakta fore-
kommer det en hel del upprepningar. Till en viss
svaroverskadlighet bidrar &ven placerandet av
utvikningar i den l6pande texten istéllet for i fot-
noter. Exempelvis forekommer det ett relativt
ldngt avsnitt innehallande fakta om Johan Hel-
mich Roman och Adam Horn mitt i en text om
Lars Samuel Lalins verksamhet under perioden
1767-1780. Bruket av miniportratt har forfattaren
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emellertid Iost pa ett bra satt, d& dessa markeras
med mindre textsnitt och asterisk samt &r place-
rade i slutet av varje kapitel.

Sammanfattningsvis har Karle utfort ett
beundransvért arbete som kan ligga till grund for
vidare forskning. Boken &r en materialsamling
som bade vécker intressanta fragor och innehaller
vérdefull information i form av icke tidigare
utgivna personuppgifter om Hovkapellets musi-
Ker.

Johanna Ethnersson

Jens Henrik Koudal: For borgere og bgnder. Stads-
musikantvesenet i Danmark 1660—1800. Diss.
Kdpenhamn: Kgbenhavns universitet/Museum
Tusculanums Forlag 2000, 836 S., ill., noter, 1ISBN

87-7289-548-9

Jens Henrik Koudal heter forfattaren till denna
doktorsavhandling (dr phil.) om stadsmusikant-
vésendet i Danmark under 1600- och 1700-talen.
Stadsmusikanter som &mne for en avhandling?
Amnesterritoriet kan ju vid forsta anblicken fore-
falla ndgot alderdomligt. Vem kan intressera sig
for stadsmusikanter i dag ndr den moderna
musikvetenskapen har knackat pa sd manga andra
ddrrar? Ett studium av Koudals arbete visar emel-
lertid att flera av dessa ingangar varken ligger sa
langt fran amnet ifraga eller fran forfattarens kun-
skapsintresse. Tvartom praglas framstéllningen av
en vakenhet och nyfikenhet infor principiella fra-
gestéllningar, vilka dock inte svévar fritt i den teo-
retiska hetluften, utan &r vl forankrade i solid
empiri. Att sedan den sprékliga framstallningen
ar Klar, lattflytande och dérmed Iattillganglig
(&ven for svenska lasare) &r naturligtvis ett stort
plus; man erinrar sig forna tiders ofta &lderdom-
liga, tungfotade steg genom den socialhistoriska
myllan. Men denna litteratur aktualiseras har pa
nytt i avhandlingens inledning som savitt jag vet
&r den bésta, moderna framstéllningen av stads-
musikantforskningens och delar av den tyska
lokalforskningens langa och rikt sammansatta
historia.

Avhandlingen &r disponerad pa féljande satt.
Efter en fyllig inledning utgdrs huvudtexten av

tre huvuddelar: institutionen, musikerna samt
instrumenten och musiken, sammanlagt ca sso
sidor. Dérefter foljer en 200 sidor stor bilagedel i
25 avdelningar med en lang rad dokument ur
arkiven och olika slags uppgiftssammanstéll-
ningar. Nér sedan kall- och litteraturforteck-
ningen, den engelska sammanfattningen och
slutligen person- och sakregister fatt sitt, landar vi
pa sidan 836. Rent omfangsméssigt ror det sig
sdledes om ett mycket stort arbete. Layouten ar
foredémlig och framstéllningen pryds av en rad
illustrationer — bilder i séval svartvitt som farg
samt talrika notexempel och tabeller — allt for-
tecknat i god ordning pa sex valmatade sidor i
slutet av boken.

Vilka &r da Koudals syften och angreppssatt?
En forsta utgdngspunkt ar att den danska stads-
musikanten &r praktiskt taget osynlig i dansk
musikhistoria och dansk musikhistorieskrivning
(till undantagen hér Carl Thranes punktinsats
frdn 1908). Men Koudals ambitioner stracker sig
langre an att fylla ut en blind flack. Hans skol-
ning och verksamhet som folklivsforskare praglar
arbetet i hog grad. Att han valjer att utga fran den
inflytelserike Peter Burkes syn pa kultur och his-
toria och samspelet mellan olika befolknings-
grupper och -nivéer ar darfor inte Gverraskande.
Burkes teorier tycks ha laddat undersokningen
med en energi av en art som &r ovanlig i sasmman-
hang som dessa. Koudal pekar pa fyra grundlag-
gande dikotomier for sitt arbete (5. 15): land—stad,
tradition—fornyelse,  priviligierat—opriviligierat
och Danmark—Europa. Forvisso allmanna rubri-
ker, men i gengald sadana som kan fyllas med en
mycket skiftande problematik.

| forfattarens uppsparande och diskussion av
ett stort, féga enhetligt k&llmaterial ligger en stor
del av undersokningens styrka. Man méste verkli-
gen beundra Jens Henrik Koudals for en lyckad
syntes av arbetsflit och tankeflykt. Framstéll-
ningen &r pedagogisk och informativ, ibland till
och med o&ver-informativ om uttrycket passar.
Det hade nog gatt att strama upp framstéllningen
en smula. En del upplysningar och resonemang
dyker upp igen har och var. Men den lésare som
inte har alltfor brattom far lara sig mycket — stun-
dom tror man sig sitta med en vélskriven och vél-
dokumenterad handbok i kndet i stéllet for en
doktorsavhandling!
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Vilket &r da det priméra undersokningsobjek-
tet for Koudal? Det &r naturligtvis stadsmusikan-
terna som grupp men framfor allt stadsmusikvé-
sendet som administrativ-musikalisk-historisk
helhet. Forskningsresan stracker sig med andra
ord langt utéver den ihardiga jakten pa "privile-
gierade” stadsmusikanter (totalt 235 namn, alla
redovisade med detaljer och insorterade efter de
danska stadsmusikantdistrikten i bilaga 2a, s. 61—
607) och musikalier (bland annat 6.500 dansmu-
sikmelodier i en rad handskrifter, bilaga 17, s.
667ff) och drar in ett stort kameralt kéllmaterial
under den aktuella undersékningsperioden, vil-
ken i stort sett sammanfaller med det danska
envaldets tidsram. Koudal gar dock 4nda tillbaka
till rsoo-talets preludier och framat till stadsmusi-
kantvasendets avklingande vid mitten 18oo-talet.
Stadsmusikantvésendet i Danmark byggdes i sina
stora linjer upp efter tysk forebild och med tyska
musiker (och danska) musiker som scenens akto-
rer. Men det fanns atskilliga skillnader. Det kan-
ske mest iogonfallande, fran tysk praxis awvi-
kande, ar att den lokala, i skrdmassig anda
reglerade musikférsérjningen, som ju skulle na
och betjana &ven de lagsta befolkningslagren i
stad och landsbygd (b6nder), inte bara reglerades
utan ocksé avgjordes i enskilda fall genom den
envéldiga kungamaktens administrativa och juri-
diska instanser. Stadsmusikanter tillsattes genom
kunglig férordning och inte som i Tyskland dar
landets sjalvstyrande landomraden och furstendo-
men och grevskap m.m. banade végen for en reg-
lering pad lokal nivd med stadens myndigheter
som beslutande organ. De tyska stadernas repre-
sentationsbehov med radsmusikanter och torn-
blasare uppvisar en annan profil an den danska
modellen, som bland annat utmaérks av att
kungen sjalv kunde férordna militdrmusiker och
hovkapellister till stadsmusikantdmbeten. Dess-
utom tjanade stadsmusikantutbildningen som
sprangbrada for blivande skeppstrumpetare, vilka
efterfragades i stor omfattning under hela under-
sokningsperioden. Stadsmusikantvésendet inne-
bar ju bland mycket annat en mangsidig utbild-
ning pa strak och blasinstrument inklusive den
privilegieomgardade trumpeten. Nagon allmén,
formell férordning liknande de saxiska musikant-
artiklarna fran 1653 (undertecknad av 43 tyska sta-
der) utfardades inte, déremot visar Koudals

118

intrdngande studium av dansk praxis att man i
stort sett foljde en liknande ordning med méstare,
geséller, svenner och utbildningstid, multiinstru-
mental kompetens m.m.

Det &r naturligtvis inte mdgjligt att inom
ramen for en recension géra Koudals innehalls-
rika arbete rdttvisa. | den tredje avdelningen
(kapitel 9—r1) diskuterar forfattaren instrument
och fortecknad respektive bevarad repertoar. Har
kan han presentera resultatet av sitt sokande efter
musikalier och repertoarer av skiftande art — fran
de i Dubensamlingen bevarade handskrivna
instrumentalverken av Andreas Kirchhoff pa
1670-talet Gver katalogen dver den stora musika-
liesamlingen (6ver 3400 verk) hos stadsmusikan-
terna i Odense till Hans Heinrich Jacobsens
samlingar med dansmusik fran slutet av 1700-
talet. Forhallandena mellan notbundet respektive
gehdrsbundet musicerande, mellan komposito-
risk och reproducerande verksamhet, mellan
offentligt och privat, mellan olika grupper av
musikrecipienter och mellan olika typer av
instrument, deras tillverkning och spridning och
specialiseringar ar bade historiskt och principiellt
viktiga frégor som diskuteras pa ett fornuftigt och
intrdngande satt. Lé&svart!

Trots alla direktiv och regleringar represente-
rar, enligt Koudal, stadsmusikantvésendet och
dess "musikaliska policy” (min formulering) en
dppenhet och méngsidighet som kan foljas in i
det nutida danska musiklivet. Det &r en intresse-
vackande reflexion. | sitt stora, sammanfattande
slutkapitel drar forfattaren upp linjerna for en
framtida forskning inte minst inom folkmusik-
omradet. Vilka ar forutsattningarna for likheter
och skillnader mellan folkmusiken i de enskilda
nordiska l&nderna? Norge uppvisar dérvid en spe-
ciell profil med sin kombination av gammalt och
nytt (klangténkande och idiomatik i i hardanger-
felan). Overhuvudtaget fortjanar Koudals kom-
parativa ambitioner — i stort och i smétt — manga
lovord. Att ta sig tid att kasta fragenétet i s vida
cirklar och verkligen diskutera vari likheter och
skillnader bestar mellan enskilda foreteelser, mel-
lan regioner och olika forskningsresultat och
forskningsansatser ter sig beundransvért. Boken
ar en bibliografisk skattkammare som férutom
sitt namnda historiografiska upplégg ocksa redo-
visar nutida internationell och nordisk forskning
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— alltifrdn monografier till bidrag i tidskrifter och
rapporter av skiftande slag. En liten slutanmérk-
ning: det hade varit bra att f lite vagledning om
principerna for editionen av de manga texterna i
avhandlingens bilagor. Men det kan inte rada
nagot tvivel om att arbetet ar en av de mest ambi-
tidsa, resultatrika och lasvarda doktorsavhand-
lingarna i nordisk musikhistoria pa lange. Ett
valkommet standardarbete att stalla upp pa bok-
hyllan.

Erik Kjellberg

Gerhard Kubik: Africa and the Blues. Jackson,
Muiss.: University Press of Mississippi 1999, 240 S.,
ill., 1SBN 1-57806-145-8 (inb.), 1-57806-146-6 (hft.)

Bluesen &r kanske den mest utforskade och doku-
menterade folkmusiken i vérlden. Floran av
bocker om musikformen och dess utveckling &r
mycket stor. Ett dterkommande tema ar bluesens
och andra afroamerikanska musikformers rotter i
afrikanska musikkulturer. Detta tema berérs mer
eller mindre djupt i sd gott som alla framstall-
ningar om jazz- och rockhistoria, som i sin tur
ofta bygger pa studier fran 1940- och so-talen av
amerikanska musiketnologer som A.M. Jones,
Richard Waterman och Ernest Borneman.

Den 0sterrikiske musikforskaren Gerhard
Kubiks Africa and the Blues &r den senaste boken i
raden. Som direkta foregéngare till Kubiks bok
framstar framst tva studier, Paul Olivers Savannah
Syncopators. African Retentions in the Blues (1970)
och Sam Charters’ The Roots of the Blues. An Afri-
can Search (1982). Det &r nastan oundvikligt att
jdmfora Kubiks bok med dessa studier.

Kubik undersoker olika aspekter av musiken
alltifrdn textliga teman till sangsatt, musikalisk
form och tonalitet och jamfér amerikansk blues
med afrikanska musikformer. Manga éldre stu-
dier lider av groteska generaliseringar, som till
exempel begrepp som “afrikansk musik”, dar
"Afrika” ses som en enhet, och man gor alltfér
suddiga distinktioner mellan olika afrikanska
(musik)kulturer. Efter en 4o-rig forskargérning i
Afrika och Latinamerika, framst Brasilien, &r
dock detta inget problem for Kubik, som har en

mycket djup kunskap om och erfarenhet av saval
olika kulturer i Afrika som afroamerikanska
musikkulturer. Hans centraleuropeiska bakgrund
gor att hans synsatt kanns lite annorlunda och latt
distanserat jAmfort med de amerikanska och brit-
tiska forskare som tidigare ndrmat sig &mnet.

En grundlaggande fraga ar givetvis varifrn i
Afrika de ménniskor kom som blev slavar i Ame-
rika och som bar med sig sin musik. Tidigare
forskning har pekat pé olika platser, men framst
pa kustomraddena och det inre av Vastafrika.
Nyare forskning pekar emellertid alltmer pa att
vad Kubik kallar "the West Sudanic Belt” &r vikti-
gast. Detta ar savannomradet soder om Sahara i
Mali, Niger och norra delarna av bland andra
Nigeria och Ghana. Slavhandlare fran kusten
gjorde pé 16-, 17- och 18oo-talen rader inét landet
och tog fangar som saldes som slavar. Detta ar
samma spar som Paul Oliver &r inne pa.

Det som karaktdriserar musiken i detta
omrade 4r bland annat den rikliga forekomsten av
stranginstrument, recitativisk och melismatisk
sang, pentatonik och relativt enkla rytmer. Dére-
mot &r det inte vanligt med polyrytmer och trum-
mor, som ju si ofta sigs vara typiskt for
“afrikansk musik”. Kubik (och Oliver) menar att
det finns stora likneter mellan musiken fran
"West Sudan” och den tidiga bluesen i USA.
Kubik pekar ocksa pa likheter nar det géller sprak
samt religidsa och filosofiska forestallningar som
han menar ocksa flyttats till nya vérlden, omfor-
mats dér och aterfinns i bluesen.

Gerhard Kubik hévdar att dven om slavarna i
amerikanska sodern kom frén manga hall, och
deras kulturer och musikformer standigt blanda-
des med varandra, blev det musiken fran "the
West Sudanic Belt” som kom att dominera. For-
fattaren pekar pé att ackulturationsprocesser ofta
ar mycket komplexa, och att vad som avgodr
exempelvis vilken typ av musik som blir domi-
nant i en sadan kulturblandning kan vara bade
slumpartat och svargripbart. Kvantitativ domi-
nans behover inte leda till kulturell dominans,
menar Kubik. Enstaka karismatiska eller kreativa
individer kan spela en mycket stor roll.

Mycket av det som sags om bluesens rotter i
Afrika framstar tyvarr dock som i basta fall hypo-
teser, i varsta fall som spekulationer. Fragorna ar
svara, riskerna att generalisera stora och franvaron
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av systematisk forskning, framfor allt om afri-
kanska musikformer &r stor. Det ar pafallande hur
ofta fraser som "enligt min mening”, "min erfa-
renhet sager”, “jag har stott pa ...” och liknande
aterkommer — sévél i Kubiks som i Charters och
Olivers framstéllningar.

Givetvis finns i Kubiks bok ocksd langre
utldggningar om "blue notes”, de toner i bluesen
som inte passar in i den vésterlandska diatoniska
skalan, och om bluestolvan, alltsa bluesens
typiska tolv takter ldnga ackordsmonster. Speciellt
"blue notes” har framstatt som ett mysterium for
forskare, och ménga olika teorier, den ena mer
krystad &n den andra, har lanserats. Sjélva begrep-
pet "blue notes” &r problematiskt, eftersom det
beskriver de toner, framst ters och septima, som
intoneras pd andra satt 4n motsvarande toner i
vésterlandska diatoniska skalor, vilka underfor-
statt ar normen. Bluessangare sjalva talar aldrig
om ”blue notes”. Kubik slar fast detta, men fort-
satter likval att anvanda begreppet. Enligt forfat-
taren borjade termen komma i svang pa r9zo-
talet, nér jazzen introducerades for en allt stérre
vit publik, och musikformen uppmaérksammades
och analyserades av vésterlandska forskare och
historiker.

Utan att ga in i detalj pd Kubiks forklaring,
som &r ganska ldng och komplicerad, kan man
saga att dven han, enligt min mening, skjuter
bredvid malet och levererar &nnu en forklaring
som kénns konstruerad. De teorier om flexibla
tonhojdsomraden (“flexible pitch areas™), som
moderna bluesforskare som David Evans och Jeff
Todd Titon lanserat, framstar som mera sanno-
lika och mindre krystade. Diskussionen lar fort-
satta.

En stor fortjdnst med Kubiks bok &r att hans
analyser gar fram till nutid. Ett par kapitel hand-
lar exempelvis om sydafrikansk popularmusik,
och Kubik pévisar hur blues och annan afroame-
rikansk musik under hela r9oo-talet i olika végor
péaverkat sydafrikansk popularmusik, framst den
form som kallas kwela. Sedan har sydafrikansk
musik i sin tur influerat musiken i andra afri-
kanska lander. Kubik tecknar bilden av en kultu-
rell rundgéng, dar amerikansk blues, med rotter i
Afrika, kommer tillbaka till kontinenten och
leder till nya ackulturationer och nya musikfor-
mer.
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Ett kapitel 4gnas Ali Farka Toure, gitarrist och
sangare fran Mali, som under 1980- och go-talen
blivit ett av varldsmusikens stora namn och lanse-
rats som "the Malian bluesman”. Kubik beskriver
Toures musik som en ny blandning mellan musik
och den typ av blues som representeras av bland
andra John Lee Hooker.

Aven om det finns invindningar & Kubiks
Africa and the Blues ytterst lasvard for den som &r
intresserad av &mnet. Den innehaller en hel del
nya rén och intressanta diskussioner, men sam-
mantaget kommer Kubik inte sa varst mycket
langre &n vad Sam Charters, och framférallt Paul
Oliver, gjort tidigare. Bluesens rotter &r ett fasci-
nerande &mne som sékert kommer att attrahera
framtida forskare och leda till fler studier.

Lars Lilliestam

Tellef Kvifte: Musikkteori for folkemusikk — en inn-
foring. Oslo: Norsk Musikforlag, 2000, st .,
noter, 1SBN 82-7093-434-8

Det &r inte l&ngre Nécken som l&r spelmannen
hantera sina instrument. | dag finns folkmusik-
undervisning pad kommunala musikskolor, folk-
hdgskolor, folkmusikinstitut och musikhdgsko-
lor, och Nécken har fatt trada tillbaka for
folkmusikpedagoger med andra titlar och positio-
ner. Denna fordndring for folkmusikens pedago-
giska villkor har ocksa inneburit nya krav pé laro-
medel. Anda har det varit markvérdigt ont om
handbacker i folkmusikteori. Sven Ahlbécks tva
haften om tonsprak och rytmik i svensk folkmu-
sik (Ahlback 19953, 1995b) har under senare ar
varit de enda systematiskt upplagda studiehjélp-
medlen i svenska hogskolor pa detta omrade.
Atminstone nar det galler modernare publikatio-
ner.

Men samtidigt finns det en stark folkmusikte-
oretisk tradition i nordisk musikvetenskap. De
mer kéanda artiklarna pa det svenska omradet
finns samlade i Texter om svensk folkmusik — fran
Haeffner till Ling (Ronstrdm & Ternhag 1994).
Dar aterfinns tex. Johan Christian Friedrich
Haeffners "Anmarkningar 6fver gamla nordiska
sangen” fran ar 1818, som rymmer anmarknings-
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vart skarpsinniga iakttagelser av ett sarpréglat
nordiskt folkligt tonsprak. Dar finns forstas ocksa
Carl-Allan Mobergs funderingar éver molltonali-
teter i "Tonalitetsproblem i svensk folkmusik”
frin STM 1950. Resonemanget har ocksa forts
vidare i den moderna nordiska musiketnologin;
saval den norska Fanitullen (Aksdal & Nyhus
1993) som den svenska Folkmusik i Sverige (Lund-
berg & Ternhag 1996) rymmer avdelningar om
folkmusikteori.

Det 4r alltsa till denna vetenskapliga tradition
Tellef Kviftes Musikkteori for folkemusikk — en
innfering anknyter. Men samtidigt innebér den
nagot helt annat — Kuviftes bok &r inte bara en
vetenskaplig analys av en musikalisk praktik, den
ar ocksd ett verktyg for utévande musiker. Har
kan man se att det gar en skiljelinje mellan ett
tidigare musikvetenskapligt intresse for folkmusi-
ken och ett nytt. Den gamla tidens folkmusik-
forskare sag pa sitt falt fran en beskrivande och
garna historisk utgangspunkt, medan manga av
dagens forskare och pedagoger sjdlva ar aktiva
musiker. Malsattningen for manga musiketnolo-
ger &r ofta att sjélv lara sig utfora den musik man
studerar. Dessutom har naturligtvis folkmusikut-
bildningarna skapat nya och stérre publikkatego-
rier for den hér sortens bocker.

Kviftes bok innehaller fyra delar samt littera-
turférteckning:  ”Innledning”, “Formanalyse”,
"Tonalitetsanalyse” och “Rytmeanalyse”. | "Inn-
ledning” diskuteras och motiveras &mnet i sig.
Den vanliga invdndningen att musik ska man
inte tala eller skriva om galler forstds i hogsta grad
folkmusik, som ju till sin sjélva natur av manga
ses som oakademisk.

Att vi behdver en fungerande musikteori far
vél stéllas utom allt tvivel. Men varfor skulle det
behdvas en sarskild folkmusikteori? Ja, bortsett
frdn att teori faktiskt “kan vare ggy”, menar
Kvifte att all musikteori, kanske i hégre grad &n vi
vanligen tinker p4, ar sprungen ur samma tradi-
tion som den brukas inom. Musikteori i den
“vanliga” bemérkelsen hor ju samman med vés-
terlandsk konstmusik. Och det &r inte alltid helt
latt att Gverfora teoribildningar mellan genrer.

Alla som forsokt dversatta svensk musikteore-
tisk terminologi till engelska har upptackt att det
ar svért att hitta motsvarigheter till "bruksskala”,
"tonplats” etc. Ocksd “tonekategori”, “fyllstoff”

och "sviktmdnster” har en del norsk lokal bety-
delse som inte helt latt later sig dverforas.

I lasningen av Kviftes bok kan man faktiskt
anvéanda det resonemanget som en kritik av hans
egen text. Det star namligen klart att Musikkteori
for folkemusikk i hog grad &r en folkmusikteori
som star narmast den norska traditionen och kan-
ske i synnerhet fiol- och hardingfeletraditionen.
En mer precis titel i analogi med ovanstaende
resonemang borde forstés anknyta till den norska
folkmusikkontext boken behandlar.

Det dr faktiskt fascinerande, men inte kon-
stigt, att diskussionen om modalitet i folkmusi-
ken inte finns i Kuviftes arbete. Samtidigt som
modala teorier tar upp en sa stor del av diskussio-
nen av melodik i svensk folkmusik i Sven Ahl-
bécks arbeten.

I sin helhet &r Kviftes bok mycket tilltalade,
inte minst beroende pé sin praktiska inriktning. |
avsnittet "Tips for transkripsjon” far l4saren veta
att man bést anvander en rullbandspelare for att
transkribera svéra latar. Dar kan man ju spela upp
bandet pé halv hastighet och lattare fa grepp om
krangliga passager.

Kviftes instéllning till asymmetrier i “ojdmna
polskor” kan delvis ses som en kritik av Ahlbécks
precisa rytmiska beskrivningar av svenska (fram-
forallt véstsvenska) polskor.

Notasjonsmessig gir det ingen mening &

forsgke & notere disse variasjonerne — pa sam-
me mate som noteskriften er innrettet pa  no-
tere kategorier av tonehgyder og icke ngyaktige
frekvenser, er noterne ogsa best egnet til & no-
tere kategorier av varaktighet, og icke presise
innbyrdes varaktighetforhold. (s. 48)

Transkriberingens gyllene regel &r dock att man
alltid anpassar sin notskrift beroende pa vilket
anvandningsomrade som avses. En noggrann ryt-
manalys kréver givetvis en detaljerad rytmisk
notering. Om man vénder sig till utévande musi-
ker &r det ofta bra med en enklare notering, efter-
som de ofta kan antas ha en hel del stilkénnedom
(jfr Lundberg 1989).

Kviftes bok har ett bra omfang med sina s1
sidor. Den é&r ett bra och viktigt tillskott inom ett
smalt men véxande falt. Den har en tydlig inrikt-
ning pa en norsk folkmusikpublik, och jag saknar
en mer utforlig lista dver litteratur som kan féra
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den intresserade lasaren vidare till andra traditio-
ner.

Som avslutning vill jag anknyta till det reso-
nemang om musikteorins status som inleder
boken: ”Musikkteori lages normalt som beskri-
velse av musikk som allerede finnes” (5. 4).
Musikteori ar ett slags kondenserade regelverk
eller beskrivningar av en musikalisk praktik. Men
vad hander da ndr man skriver larobocker i
amnet. Overgar inte det deskriptiva momentet
till ett preskriptivt? En stérre medvetenhet hos
musikerna kommer att fordndra deras sétt att
spela — och da maste rimligen teorin forandras ...
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Johannes Landgren: Music — Moment — Message:
Interpretive, Improvisational, and Ideological
Aspects of Petr Eben's Organ Works. Diss., Gote-
borgs unviersitet 1997, (Skrifter fran Institutionen
for musikvetenskap, Goteborgs universitet nr 48),
141 S., noter, 3 CD, ISBN 91-85974-39-0

The article by Adrienne Simpson on Petr Eben
that appears in the New Grove Dictionary of Music
and Musicians, published in 1980, consists of two
paragraphs of moderate length. The article descri-
bes Eben as a pianist and focuses almost entirely
on his solo songs. It acknowledges his sense of a
humanist mission for art, and cites his oratorio,
Apologia Sokrates, as a summation of Eben’s musi-
cal ideology. In this article the words "organ” and
“organist” are entirely absent. This is perhaps sur-
prising, in light of Eben’s own testimony to the
centrality of the organ in his musical develop-
ment, yet it is also less surprising when viewed in
the light of the fact that the organ in the twen-
tieth century has become almost invisible within
the mainstream currents of musical composition
and performance. Johannes Landgren’s disserta-
tion, however, deals with Eben as one of the most
significant composers of organ music that the
twentieth century has produced. At the outset
one can say that the significance of Eben’s work
for organ lies partly in the fact that his composi-
tions are indisputably idiomatic to the instru-
ment; as his compositions are the creation of an
accomplished and experienced organist, one can
point easily to ways in which the characteristic
behavior of the organ-as-instrument gives shape
to Eben’s musical language. Our century has seen
the composition of a large repertoire of music for
the organ, yet, in comparison with earlier eras,
much of this repertoire has been created by com-
posers whose familiarity with the idiosyncratic
nature of the instrument has been anything but
extensive. Among composers of the twentieth
century who enjoy a reputation outside the small
world of the organ, Olivier Messiaen is virtually
the only other composer who stands out as
having written organ repertoire that could fairly
be said to be consistently idiomatic to the organ.
Mr. Landgren has referred to Eben’s early impres-
sions of Messiaen’s music, dating from the time of
the beginning of Eben’s compositional studies,
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and has cited Eben’s conscious rejection of both
social realism and the multiserial style as any pos-
sible basis for his own musical language. Two
such different composers are these, one clearly
working within and to some extent shaping the
mainstream of European musical composition in
the middle of the twentieth century, the other
heavily influenced by romantic ideals of musical
expression, and the socio-political climate of mid-
century Czechoslovakia, well aware of European
musical developments, and at the same time wor-
king relatively independently of them: yet, bey-
ond their shared resonances with Gregorian chant
and with Catholic liturgical space, both these
composers attained a high level of proficiency as
improvisers. It is, moreover, demonstrable that
each composer’s improvisational practice had a
formative influence on his compositional style,
perhaps less consistently so in the case of Messi-
aen. Scholarly work on the relationship between
improvisation and composition in Messiaen has
already been undertaken, and now the relations-
hip between improvisation in the works of Eben
is a focal point of Mr. Landgren’s dissertation,
most particularly in his discussion of the organ
cycle, Job. This improvisational orientation could
be identified as an important factor in the crea-
tion of music truly idiomatic to the organ, not
only for these two composers, but for the entire
range of organ repertoire throughout history. Vie-
wed from this perspective, Eben’s compositional
output could be said to represent a continuation
of a time-honored unity of compositional and
improvisational processes at a time in history
when much serious organ composition reflects a
disengagement of these two processes from one
another.

Mr. Landgren’s dissertation is organized aro-
und the three "M” words, music, moment, and
message, as a means of dealing with three aspects
of Eben’s organ works, represented by three "I1”
words: the interpretive, the improvisational, and
ideological aspects.

The first part of the dissertation provides a
basis for approaching a discussion of the develop-
ment of Eben’s idiosyncratic musical language, by
citing those musical and extra-musical factors
that have influenced that development. Drawing
upon interviews with the composer, upon Eben’s

own writings, and analysis of the music itself, Mr.
Landgren describes those features of harmony,
melody, rhythm, sound and form that characte-
rize Eben’s music and he traces the sources of
those features. Moreover, extra-musical elements,
such as politics and history, architecture and
visual art, and literature, are discussed as factors
influencing Eben’s choice of musical materials, as
well as of genre and text. In this chapter, there
begins to emerge a picture of a composer whose
self-conception was as one possessing, like Messi-
aen, a personal musical language, yet, unlike Mes-
siaen, a language still rooted in late-Romantic
traditions, formed by his early and ongoing expe-
rience as a performing organist, and somewhat
isolated, as far as formative influence is concer-
ned, with later trends in composition and musical
aesthetics.

Chapter 2, entitled "Moment”, deals with the
relationship between improvisation and composi-
tion in Eben’s work. Here there is rich source
material surrounding the composition of the
organ cycle, Job, which is an eight-movement
musical response to the biblical story of Job. This
work had its genesis within the activities of the
Lyra Pragensis. The Lyra Pragensis was a com-
pany of actors, writers, and musicians critical of
the communist regime. The events which they
sponsored included readings of literature and
poetry, and, on occasion, biblical passages, for
which Eben would at times provide organ impro-
visations. One such event, which took place in
1969, was the reading by the actor Milan Friedl of
the story of Job, for which Eben improvised a
series of 15 improvisations, some as interludes,
some as background commentaries to the text. A
tape recording of this performance survives, along
with Eben’s sketch-book for this performance.
The materials used in this performance were later
drawn upon by Eben for two subsequent impro-
visations on the story of Job, in which the origi-
nal fragments were worked into an eight-
movement cycle one at the cathedral in Schleswig
in 1985, the other at Christ Church Cathedral,
Oxford, in 1987. The final composed version of
the work was commissioned by the Harrogate
International Festival and premiered in Ripon
Cathedral in August of 1987. Tape recordings of
these two later improvisations also survive.
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Drawing upon these recordings and upon the
score of the final composition Mr. Landgren con-
ducts a broad formal analysis of each movement
of each version, and discusses performance prac-
tice as revealed both in the recorded improvisa-
tions and in the score. The significance of this
chapter, it seems to me, lies in two areas: first, it
illuminates Eben’s own performing style, focusing
on questions of articulation, tempo, rhythmic
freedom, and his characteristic use of the various
colors of sound to be found in the organ; second,
it illuminates a picture of Eben as a composer
whose final composed version retains all the
materials, textures, and procedures of his impro-
visations, but at the same time reflects an expan-
sion of detail and tightening of form.

Questions that are raised in this chapter about
the function of Eben’s music and his place in late
twentieth-century musical culture are ably treated
in the final chapter, entitled “Message”. This
chapter discusses Eben’s musical ideology, parti-
cularly his concept of message, his assertion that
"message” can lie imbedded in the music itself
independent of text, musical quotation (i.e. refe-
rence to well-known, previously existing mate-
rial), or even of any particular musical style. The
communication of message, in Eben’s thinking,
fulfills what Eben sees as the "servant function” of
music, or — at least — of his music. Mr. Landgren
traces the background of this view, and discusses
its roots in Eben’s own experience in Buchenwald
during the Second World War, and in the repres-
sive political climate that subsequently developed
in Czechoslovakia, as well as its roots in pre-nine-
teenth-century conceptions of the social function
of the composer. Here Eben’s musical ideology, as
Mr. Landgren characterizes it, stands in stark
contrast to other more courant ideologies, parti-
cularly those that cite the autonomy of the artist
as paramount, and the essential necessity of the
artist’s independence from the interference of
extra-musical considerations. Mr. Landgren cites
Arnold Schénberg as a spokesman for this oppo-
sing ideology, as well as the influence of the
Darmstadt school. Yet the musicologist Oliver
Neighbor cites Schénberg as holding the view
that "all great music (expresses) the longing of the
soul for God,” and that genius represents man’s
more spiritual future. Moreover, it was Schon-
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berg’s view that ”it is the task of Israeli musicians
to set the world an example of the old kind that
can make our souls function again as they must if
mankind is to evolve any higher.”

It is fair to say that the survival of any reper-
toire depends in no small part upon the enthusi-
asm and industriousness of its advocates. Not
only the music of Petr Eben but also Eben’s musi-
cal ideology have found a persuasive advocate in
Johannes Landgren. He has skillfully explored the
salient characteristics of Eben’s style, the way in
which improvisation informs the compositional
process, and the ways in which his musical ideo-
logy also informs the improvisational and compo-
sitional processes. In addition, the three CDs that
are part of this project give a fine overview of
Eben’s development through performances that
are, in my view, spectacular in their evocative
powver.

William Porter

Bonnie Lomnés: Stiftelsen Musikkulturens fram-
jande (Nydahl Collection). Catalogue of Letters and
other Documents. Stockholm: Statens musikbibli-
otek, 1999, (Musik i Sverige nr 1), xxvi, 225 s.
ISBN 91-85172-07-3

Bonnie and Erling Lomnés: Stiftelsen Musikkultu-
rens frdmjande (Nydahl Collection). Catalogue of
Music Manuscripts. Stockholm: Musikaliska aka-
demiens bibliotek, 1995, (Musik i Sverige nr 9),
220 S., noter, ISBN 91-85172-16-2

Var och en som givit sig i kast med att lasa eller
katalogisera handskrivna brev vet vilka svarigheter
man stélls infér — och det kan t.0.m. vara pa det
egna spraket och inte ens sarskilt gamla brev. Det
gdller att t.ex. lasa underskriften, vilket blir sar-
skilt svart om familjenamnet inte tillhér de vanli-
gaste och det darfor &r viktigt att kunna tyda varje
bokstav. Férnamnet kan vara utskrivet eller for-
kortat. Aven om bade fér- och efternamn kan
tydas géller det att identifiera personen — fornam-
net kan vara s vanligt i slikten att det kan finnas
manga alternativa bérare av det. En hjalp pa
vagen ar naturligtvis brevets datering — men ocksa
den kan vara svartydd eller ofullstindig (artal kan
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t.ex. saknas). En hjalp ar det om det inte ar fraga
om ett enstaka brev utan flera av samma brevskri-
vare. D4 kan tydligare former av namnteckningen
pétraffas och om breven dessutom &r riktade till
samma mottagare finns mgjlighet att utifran
innehallet sluta sig till den relativa kronologin.
Om samma mottagare erhéllit brev fran flera
brevskrivare kan det handa att en svartydd under-
tecknare ar omnamnd i korrespondensen och pa
detta sitt kan identifieras. A andra sidan kan i
sddana sammanhang personer omndmnas med
endast férnamn och da uppstéar nya tveksamheter.

I den samling brev som under tidernas lopp
forvarvats av Rudolf Nydahl och nu ingér som en
del av Stiftelsen Musikkulturens Fradmjande i
Stockholm har ovanstiende svarigheter bemis-
trats av Bonnie Lomnés och publiceras nu i serien
Musiken i Sverige. Rudolf Nydahl som blev av
med sitt levebrdd ndr statens vin- och spritmono-
pol infordes (han &gde en vinhandel) kunde for
képesumman &gna sig t sin favorithobby, namli-
gen att samla musikinstrument, musikalier,
musikbdcker, affischer, foton och andra avbild-
ningar, brev fran musikpersonligheter, foremal
som &gts av sadana, kuriosa av alla de slag. Hans
smak var starkt franskorienterad och hans ambi-
tion var att i Stockholm erbjuda sangarutbildning
enligt fransk forebild — i motsats till den som
bedrevs vid dess Musikkonservatorium.

Eftersom det mesta av &tminstone breven for-
varvades pa auktioner i Paris och Tyskland — bl.a.
vid auktionen efter Wilhelm Heyer 1927 — sa fin-
ner man mer av utldndskt intresse &n av svenskt i
brevsamlingen och dérfor & den Nydahlska brev-
samlingen mer k&nd utomlands &n i Sverige.
Detta kan forresten sdgas inte bara om brevsam-
lingen utan om hela den Nydahlska samlingen.
Breven (och négra dokument) i samlingen, som
omfattar ca s4oo enheter ar daterade frén 1soo-
talets slut till 197o-talet: Giulio Cesare Gabucci
utstallde ett certifikat den 15/2 1592 och Kurt
Atterberg skrev till Nydahl den 23/12 1972. Rudolf
Nydahl dog 1973 och dérmed har en hitre tids-
gréns etablerats. Huvuddelen hérrdr emellertid
frdn 1800-talet. Nydahl sjalv som brevskrivare
forekommer endast en géng (till Astrid Berwald
den 28/11 1969).

Ca 150 brevskrivare ar svenskar. Manga skrev
till Johannes Svanberg som samlade material for

arbetet "Kungl. Teatrarna under ett halft sekel
1860-1910”. Eftersom séng var ett huvudintresse
hos Nydahl &r det naturligt att det finns manga
brev frén Jenny Lind (72 stycken) och Christine
Nilsson (13). Att mérka &r att det bland de
svenska brevskrivarna finns relativt fa tonsattare
men daremot poeter och konstnérer, ndgot som
aterspeglar andra av Nydahls intresseomraden.
Franz Berwald-brev skall dock framhéllas (14
stycken).

Av utlandska samlingar i samlingen framhal-
ler Bonnie Lomnés ca 150 brev fran tiden 1794—
1834 mellan medlemmarna i den italienska musi-
kerfamiljen Morandi i Senegallia och deras vén-
ner. Vidare den bdhmiska pianoldraren Jacob
Emil Hocks korrespondens. Denna behandlas for
Ovrigt utforligt av Bonnie och Erling Lomnas i
boken Auf der Suche nach der poetischen Zeit: der
Prager Davidsbund. Vidare svar fran 44 pianister
och violinister pa en enkat av Hugo Freundlich
1902 om man skall spela utantill pa konsert.
Vidare 850 brev som behandlar verksamheten vid
Opéra Comique i Paris i borjan av 19oo-talet
under Albert Carrés ledning (nér han slutade tog
han med sig affarskorrespondensen). Men det
finns aven korrespondens harrérande fran musik-
forlagen Breitkopf & Hartel, Kistner, Peters,
Schlesinger, Schuberth och Senff som forsaldes pa
auktioner och saledes kunde forvérvas av Nydahl.

Somligt ur den Nydahlska samlingen é&r
numera vélként och publicerat, t.ex. alla George
Bizets brev. Naturligtvis finns nagra brev fran "de
stora kanonerna” i musikhistorien av vilka nagra
reproduceras i faksimil.

Presentationen &r redig med brevskrivare i
alfabetisk ordning och deras brev i kronologisk
ordning med angivande av mottagare for varje
brev. Utgivaren har valt att anvanda sortering och
namnformer pa svenska. Detta kan diskuteras
eftersom innehdllet i brevsamlingen till sin
huvuddel &r av utlandskt intresse. En egenhet &r
att man valt att publicera innehallet i katalogen
baserat pa den fysiska uppstallningen av brev och
dokument. Detta innebar att en anvandare maste
leta i tva forteckningar — en for format mindre &n
folio och en for folioformat. Detta kan var prak-
tiskt for Stiftelsen men innebdr faror for en per-
son som griper katalogen ur bibliotekshyllan utan
att l&sa inledningen. Ett mottagarregister hanvisar
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till breven, som numrerats i enlighet med den
valda katalogdispositionen.

En utomordentlig hjalp fér den som vill
komma &t innehallet i breven 4r en forteckning
dver person- och institutionsnamn som férekom-
mer i breven. Har har Bonnie Lomnés delat med
sig vad hon hittat i breven.

Till slut kan man ha funderingar 6éver i vilken
form en katalog som denna skall publieras. Det
framgar av inledningen att den finns i digital
form. Stiftelsen har en hemsida pa internet. Sam-
lingen &r k&nd utomlands. Medel for publicering
har stéllts till forfogande av en annan privat stif-
telse. Utgivning har skett av ett statligt finansierat
forlag. Fragan uppstar darfér om inte resurserna
borde ha anvants for spridning av kataloginnehl-
let via internet i stéllet for i tryckt form.

En tidigare volym i serien omfattar musik-
handskrifter. Den &r utgiven 1995 av Bonnie
Lomnas och hennes man Erling Lomnas. Bada
har 1&nge varit anstéllda vid Stiftelsen Musikkul-
turens Framjande. Aven har utgdrs innehéllet av
autografer vilka bl.a. férvarvades vid auktionen
efter Wilhelm Heyer r927. Aven i denna katalog
har stor mada lagts ned pa att identifiera och veri-
fiera tonséttarna och deras handstilar. Hanvisning
sker om sa ar majligt till gangse verkforteckningar
(typ Kachelverzeichnis). Innehallsmassigt sett
dominerar utlandska tonséttare, vilket &r helt i
linje med Rudolf Nydahls preferenser. Det finns
emellertid manuskript av ett nittiotal svenska mer
eller mindre betydande seritsa och populéra ton-
sittare. Av dessa kan framhéllas Hugo Alfvén
(manga betydande verk), Ragnar Althén (sanger),
Kurt Atteberg (Vastkustbilder, De favitska jung-
frurna), av Carl Ba(u)ch (sanger, violin- och pia-
nostycken), Franz Berwald (bl.a. pianokvintett),
Eduard Lindh (kantater, skolsanger m.m.), H.
Melcher Melchers (bl.a. Symfoni, La Kermesse,
strakkvartett), Rafael Mitjana (den spanske diplo-
maten i Sverige som gjorde den forsta tryckta
katalogen Over Carolinas musiktryck, foretradd
med bl.a. Buena guarda), Olallo Morales (uvertyr
till Abu Casems tofflor), Gustaf Nordqvist (sanger,
korsanger, violinsonat), Ludvig Norman (t.ex.
Jordens oro viker), Ture Rangstrom (bl.a. Havets
sommar och andra sanger, Symfoni nr 4), Sven
Scholander (visor), August Soderman (mansko-
rer, Fantasier a la Almqvist), Nils Soderstrom
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(sanger), Wilhelm Stenhammar (klaverutdrag till
Tirfing, Ett folk, Fyra stockholmsdikter), Evert
Taube (i arrangemang av Nils Soderstrdm), Alice
Tegnér (sénger), Gunnar Turesson (sdnger), Abbé
Vogler (Die Auferstehung Jesu, Mdssa, Te Deum),
Ivar Widéen (bla. Tallarnas barr). Ovriga
svenskar &r representerade med obetydliga verk.

Huvuddelen verk i katalogen ar av utldndska
tonséattare: av Auber finns ett stort antal operor,
av Beethoven finns skissblad, av Bizet Djamileh
och nagra kortare stycken, av Max Bruch bl.a.
klaverutdrag till Hermione och Odysseus, av Doni-
zetti Maria Stuarda bara for att némna nagra. Av
Ferdinand Hiller finns ménga titlar, av vilka
manga foljde med Heyers samling nar Nydahl
kdpte den. Samlingen har annars drag av exem-
pelsamling av tonsattares handskrift, ofta i korta
eller fragmentariska stycken eller skisser.

| ett appendix finns en forteckning pé musik-
handskrifter av “icke yrkesverksamma eller min-
dre vélkanda tonséttare” (dar Rudolf Nydahl sjalv
forekommer) samt en samling kompositioner av
amatortonséttare som skickat bidrag till "Damer-
nas Musikblad”. Som alltid har nagra tonsattare
ej kunnat identifieras.

Katalogen &r alfabetisk. Hér har utgivarna valt
en engelsk sortering, vilket synes mig riktig. For-
utom tonsattare, titel och i férekommande fall
textincipit anges besattningen (forkortad vid hyll-
signum), foérekomsten av partitur, klaverutdrag
osv. Noggrant har angivits vad som &r autograf
och inte, férekommande dateringar och antal
blad/sidor.

Det &r mycket tillfredsstéllande att dessa kata-
loger blivit publicerade. De ersétter den kortfat-
tade beskrivning som uppréttades av Stiftelsens
forste intendent Gunnar Holst och utgavs som
nummer 8 (1972) i Svenskt musikhistoriskt arkivs
serie av bulletiner. Sjélv har jag minnen av den
"okatalogiserade” perioden i samlingarnas tillvaro
da jag pa 1960-talet hemma hos Rudolf Nydahl
fick ta del av samlingens luttabulaturer, nagot
som sedermera véxte ut till boken Music in tabla-
ture.

Jan Olof Rudén
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Sabine Meine: Ein Zwdlftdner in Paris. Studien zu
Biographie und Wirkung von René Leibowitz
(913-1972). Diss., Augsburg: Wissner Verlag,
2000, (Publikationen der Hochschule fir Musik
und Theater Hannover; Bd 10) 287 s. ISBN
3-89639-236-0

Som férmedlare av Schénbergskolans musik och
estetik fick René Leibowitz under en begrénsad
period efter andra varldskriget ett starkt infly-
tande pa det unga avantegardet bland komposit-
rer i bade Europa och USA.

| Sabine Meines avhandling far vi en upp-
slagsrik beskrivning och analys av Leibowitz verk-
samhet och av hans tolvtonsteorier. Skildringen
av Leibowitz i mellankrigstidens surrealistiskt
influerade kulturella och artistiska kretsar och
hans kontakter med efterkrigstidens existentialis-
tiska kretsar ar spadnnande och medryckande. Vi
far en inblick i Leibowitz vanskap med den
beundrade forebilden Schénberg i New York,
schismen mellan dem och skillnaderna mellan
Leibowitz uppfattning om Schonbergs tolvtons-
teknik och Schdnbergs egen uppfattning om den.
Vénskapen och brevvéxlingen mellan Adorno och
Leibowitz beskrivs, men ocksa Adornos kritik av
Leibowitz. En analys av konflikten med Boulez &r
ett annat inslag. | borjan av sin karridr tog Boulez
starka intryck av Leibowitz undervisning, vilket
tidigare ocksa framgatt av Jean Boivins bok La
classe de Messiaen (1995). Meine anser att Boulez
senare utveckling tog sin utgéngspunkt i och
véaxte fram mycket tack vare meningsskiljaktighe-
terna och diskussionerna med Leibowitz. Hon
redovisar ocksa (om an i en fotnot) en uppgift om
att Boulez genom personligt ingripande skulle ha
stoppat ett framférande av en av Leibowitz ope-
ror pa en mindre scen i La Scala samma &r som
Leibowitz dog i en hjartattack.

Jan Maguire, som samarbetade med Leibo-
witz i boken Thinking for Orchestra (New York
1960), aktualiserade i nagra artiklar kring 1980
Leibowitz som musiker och tonséttare. Dessforin-
nan hade Wilbur Lee Ogdon i avhandlingen
Series and Structure (Indiana University 1955)
oversiktligt beskrivit Leibowitz satt att undervisa i
tolvtonskomposition sa som han sjalv upplevt det
och dessutom studerat i en kopia av Leibowitz
opublicerade skrift Traité de la composition avec

douze sons frén 1950, en skrift som dven Allan Pet-
terssons undervisning hos Leibowitz byggde pé.

Viktigare for Meines undersdkning blev dock
Reinhard Kapps redovisning av innehéllet i Lei-
bowitz kvarlatenskap ar 1987. Hans fragor blev en
viktig utgangspunkt for hennes egen forskning.
Hon inriktade sig pd orsakerna till Leibowitz
stora inflytande mot bakgrunden av en skildring
av hans biografi, eftersom det fanns s3 manga
tecken pa att Leibowitz utldggningar om tolv-
tonsmusiken pa ett genomgripande sitt praglades
av hans personlighet och av det intellektuella och
konstnérliga klimatet i 1930- och 4o-talens Paris.
Det opublicerade materialet i Leibowitz kvarla-
tenskap (i Paul Sacher Stiftungs arkiv i Basel) for-
starker det intrycket, anser hon. Av intresse vore
det ocksé om dagboksanteckningarna frdn storre
delen av Leibowitz vuxna liv kunde publiceras:
Errances — Confessions d'un insomniaque. Paris/
Amélie les Bains/Boulogne/Cannes/Saint-Tropez
1938-1972.

| ett avsnitt diskuteras Leibowitz motséagelse-
fulla uppgifter om barndomen och uppvéxten,
hans musikaliska utbildning och pastadda kom-
positionsundervisning  fér ~ Schénberg  och
Webern. Att man inte i Weberns kvarlétenskap
funnit nagra anteckningar dar Leibowitz namns,
anser jag dock knappast vara bevis for att Leibo-
witz inte skulle ha fatt nagra lektioner. Webern
avled 1945, innan Leibowitz dverhuvudtaget blivit
kand i musiklivet. Det &r fullt méjligt att Webern
i borjan av 1930-talet, utan att fasta sa stor vikt
vid det, gett den unge Leibowitz de forsta grun-
derna i komposition pa ett sitt som motsvarar
den grundldggande undervisning som exempelvis
Berg i borjan fick av Schénberg.

Hur kom det sig da, att den idag i stor
utstrdckning gldmde musikern, kompositoren,
dirigenten, skribenten och pedagogen Leibowitz i
mellan- och efterkrigstidens Paris kunde fa s stor
genomslagskraft for sina tolvtonsteoretiska idéer
och sin syn p& musikhistorien som en féljd av
kontinuerliga framsteg fran Bach till Schonberg
med Andra wienskolans tolvtonsmusik som en
absolut héjdpunkt?

Schonbergs musik var i 1930-talets Paris
endast kind av ett fatal aldre musikskribenter,
som hade stiftat bekantskap med den betydligt
tidigare. Ofta var de av utldndsk harkomst. Bland
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de ”"modernd” musikménniskorna i Paris under
mellankrigstiden stod den franska neoklassicis-
men, Les Six, deras fanbarare Jean Cocteau samt
Stravinskij i hogsatet. De som aktivt bekdmpade
nazismen anslot sig till Front musique populaire
— en gren av den vansterinriktade folkrorelsen
Front populaire, och ville géra musik for "folket”.
Leibowitz var med bland initiativtagarna till den
musikrérelsen men samtidigt fangades han, bland
annat genom sin bekantskap med den landsflyk-
tige tysk-judiske tonsattaren Erich Itor Kahn, av
Schonbergs musik och av tolvtonstekniken. Den
kunskapen férmedlade han till en annan flykting,
Paul Dessau, och fick i utbyte lektioner i dirige-
ring. Genom dessa och flera andra intellektuella
och musikaliska flyktingar (t.ex. Kolisch) fann
Leibowitz en "hemort”, en identitet som beféstes
genom uppgéendet i den rena och obesudlade
vérld som utgjordes av tolvtonsmusiken, framst
hos Schénberg men ocksé hos Webern. For detta
intresse som aldrig svalnade, fick han inget gehor
i de inre parisiska musikkretsarna. Daremot sti-
mulerades det av diskussioner med andra intellek-
tuella i staden och gavs av Leibowitz en
existentialistisk fargning, nagot som kom till
uttryck, om &n inte i de positiva termer som Lei-
bowitz hoppats pa, i Sartres fylliga forord till
boken LArtiste et sa conscience — Esquisse d'une
dialectique de la conscience artistique (Paris 1950)
Under krigsaren 1940-1943 flydde Leibowitz
till Sydfrankrike, eftersom han inte hade nagot
franskt pass s& att han kunde ta sig till USA. Mer
eller mindre instdngd i en l&genhet med sin hus-
tru och lilla dotter borjade han fordjupa sig i
Schénbergs, Weberns och Bergs partitur och
utformade sina tre forsta bdcker: Schoenberg et son
école, Introduction a la musique de douze sons och
Quest-ce que la musique de douze sons — Le con-
certo pour neuf instruments op. 24 d’Anton Webern,
bocker som publicerades forst nagra ar efter andra
varldskriget. | slutet av 1943, efter nazisternas
mord pé hans bror Joseph i en razzia, atervande
Leibowitz som medlem av motsténdsrorelsen och
under tacknamn till Paris, dar han bodde hos
George Bataille. Med dennes hjalp lyckades han
radda den dode Walther Benjamins skrifter i
sakerhet undan nazisterna. | en riskfylld protest-
aktion lyckades Leibowitz dven samla musiker till
en upptagning av Schonbergs blaskvintett i den
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av tyskarna ockuperade franska radion.

Det var vid ett privat framférande februari
1945 av det stycket, som den unge Pierre Boulez
fastnade for tolvtonsmusiken och uppsokte Lei-
bowitz som larare.

Leibowitz presentation av tolvtonsmusiken
utkristalliserades i nara samband med savél surre-
alismen som existentialismen. Just dar, i Paris, vid
denna tid (1930—40-talen) och i denna miljo,
lyckades den judiske invandraren” Leibowitz
ateruppvacka och, med Meines ordval, “Gver-
satta” den schonbergska tolvtonsmusiken, som ju
var genomsyrad av och byggd pa tysk musikeste-
tik, till ett helt annat kulturklimat, bl.a. genom
att koppla samman den med existentialistisk filo-
sofi.

Han ville forma en invandningsfri bild av ett
antal verk ur andra wienskolan, men han gjorde
det pa ett satt som vid narmare paseende bara gor
verkens sammansatta estetik delvis réttvisa. Pro-
blemen med den musikhistoriska framstegsmo-
dellen blev uppenbara nar Leibowitz ville
tillimpa den pa Schénbergs och Weberns sena
verk. Den inverkade ocksd menligt pa Leibowitz
egna kompositioner, som i vissa fall kom att fram-
std som kompositoriska bihang till hans teorier,
anser Meine och visar dvertygande exempel. Van-
nen Claude Lévi-Strauss ansag t.0.m. att vissa av
verken kunde ses som intellektuella 6vningar sna-
rare avsedda att l&sas an att framforas.

Leibowitz blev till sist alltmer isolerad i sitt
tdnkande. Kanske var det inte ens hans avsikt att
fora diskussioner som skulle kunna leda till for-
andringar av hans tankesystem. Han utvecklade
teorier som innebar entydighet, sakerhet och
framstegstro mot krigsarens bakgrund av person-
liga, samhélleliga och ideologiska Katastrofer.
Under hela livet, ocksa under sina otrygga ung-
domsér, under aren fore och efter andra varldskri-
get och fram till sin déd 1972 lyssnade, spelade,
skrev och komponerade Leibowitz. Varje verk
han larde kdnna av Schonberg, Berg och Webern
mottog han entusiastiskt och konstruerade av
dem en byggnad som skulle motsta varje form av
forandring: "Sie kompensierte Heimatlosigkeit,
Flucht, Krieg und Isolation und wurde damit
zum Garanten seiner Identitét”, skriver Meine,
som genom sina diskussioner, analyser och fina
personportratt vacker intresse bade for denna



Recensioner

period i musikhistorien och lust att undersdka
andra aspekter pa Leibowitz och hans undervis-
ning.

Laila Barkefors

Stig Norrman: Jag ser din musik. Musik som
uttrycksmedel i August Strindbergs prosa. Diss.,
Stockholms universitet, 2000, (Studier i musikve-
tenskap 10), Stockholm, 238 s, ISBN 91-7265-172-5

Stig Norrmans avhandling om musik som
uttrycksmedel i August Strindbergs prosa befin-
ner sig i tva vetenskapliga discipliner, 4t det vara
sagt fran borjan. Den lades fram i musikveten-
skap, men har genom sitt &mnesval och genom
sin litteraturbas sin odiskutabla tyngdpunkt i lit-
teraturvetenskap. Dess syften ar tva: 1. "att under-
soka textens musikbdarande roll, dvs. de
musikassociativa texternas funktioner i August
Strindbergs prosa” (s. 8), 2. "att sitta in bildspra-
ket i sitt ssmmanhang, dvs. dess integration i ver-
kens egen tematik och miljé” (s. 9).

I studiens inledning preciserar Norrman
dmnet. Han for forst en diskussion om relationen
mellan den fysiske férfattaren och hans verk, var-
vid han faststaller att “de priméra utgdngspunk-
terna for detta arbete ar de enskilda verken sjélva
och den roll och/eller funktion musiken fatt i
dem i kraft av sin autonomi” (s. 4).

Vidare innehéller inledningen upplysningar
om avhandlingens &ndamél, disposition och
avgransningar. | annan ordning dn underrubriken
utlovar, far vi veta att studien begransas till att
gélla Strindbergs prosa, &ven om Norrman anser
att fokus pa forfattarens poesi skulle varit mest
fruktbar. Men “prosans berattande och &ppnare
form [har fér Norrman] varit mer tilltalande dn
poesins koncentrerade och systematiserade arki-
tektur” (s. 8).

I den tredje avdelningen presenterar Norrman
nagra begreppsbestamningar. Norrman borjar
med den fundamentala fragan: Vad & musik?
Ingmar Bengtssons uppfattning bildar starten for
en diskussion kring framfor allt den s.k. institu-
tionella konstteorin med rotter hos George
Dickie.

Den andra underavdelningen som &r mycket
kort har rubriken "Musikupplevelse”. Déar redo-
gdr Norrman huvudsakligen for tre olika katego-
rier av funktioner som musikupplevelser hos i
fiktionen forekommande personer kan ha. Kate-
gorierna 4 hdmtade frdn en examensuppsats i
psykologi frdn 1989 som skrivits av Siv Lind-
strom. Den forsta kategorin, index, beskriver nar
musiken har en direkt association till nagot
utommusikaliskt. Lindstréms andra kategori
bendmns ikon och innebdr att det finns en “for-
mell likhet mellan musik och emotion; musiken
presenterar formen och dynamiken i kénslorna,
men inte innehdllet” (s. 14). Den tredje kategorin
har namnet symbol och ska beskriva nér relatering
av musikaliska element binder ihop férvantning-
arnaien text.

Den tredje underavdelningen handlar om
textbegreppet, eller egentligen om tva begrepp i
anslutning till detta. Det forsta ar bildsprak som
Norrman anvénder "som en 6vergripande beteck-
ning pé saval symbol som allegori som pé reto-
riska troper och figurer” (s. 15). Den innebdrden
4 hamtad fran litteraturvetaren Karl-Ake Kér-
nells avhandling om bildspréket i Strindbergs
prosa (1962). Det andra &r begreppet musikassoci-
ativ text. Norrman beskriver hur en text med en
"spréaklig figur” hdamtad fran musikens varld for-
ser texten med ytterligare en dimension. "Denna
egenskap hos ord, meningar eller andra sprakliga
enheter och som genom sin lexikalitet dppnar sig
mot musikvérlden definieras h&r som musikasso-
ciativ text” (s. 16).

Inledningens fjarde och sista avdelning
beskriver forskningslaget, dels vad géller studier
av relationen text-musik sedd fran textens per-
spektiv, dels i friga om undersokningar kring
Strindberg och musiken.

Behandlingen av damnet Strindberg och musi-
ken &r enligt Norrman inte omfattande. Man kan
dock urskilja tva huvudlinjer i den befintliga litte-
raturen som av utgivningsaren att déma ar ganska
alderstigen: 1. Strindberg som musiklyssnare, 2.
Strindbergs anvédndning av musikaliska formbe-
teckningar pa sina litterara verk. Strindberg och
musiken &r namnet pa en litteraturvetenskaplig
lic.-avhandling fran 1971 av Lars Sundman, vilket
nog ar det arbete som ligger ndrmast Norrmans
studie. Narliggande ar ocksd nyligen bortgangne
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Per-Anders Hellgvists bok En sjungande August
(1997), &ven om Hellgvists framstallning inte &r
strikt vetenskaplig.

Avhandlingens andra kapitel, "Strindberg och
musik”, beskriver kronologiskt musikménniskan
August Strindberg. Kapitlet &r ganska omfat-
tande, bestar av 69 sidor, sdledes néstan en tredje-
del av den I6pande texten.

"Diktat icke ljuget” ar titeln pa avhandlingens
tredje kapitel. Dess forsta avdelning staller fragan
"Kan man lita p& Strindberg?” och diskuterar
relationen mellan fiktion och liv i Strindbergs
verk. Kapitlets andra avdelning har rubriken
"Musikaliska referenser”. Den forsta av dem
behandlar "musikaliska parametrar”. | en andra
underavdelning, "Musikteoretiska funderingar”,
presenteras négra av Strindbergs musikteoretiska
spekulationer. "Den kreative lyssnaren” tar upp
fragan om hur August Strindberg var som musik-
lyssnare. Efter att ha presenterat nagra teoretise-
ringar av musiklyssnande, hamtade fran bl.a. Ola
Stockfelt och Theodor Adorno, kommer Norr-
man till slutsatsen att ”[d]et ligger néra till hands
att klassifiera August Strindberg som en uttalat
emotionell lyssnartyp” (s. 113).

Tredje underavdelning, med rubriken "Tolk-
ningar”, presenterar forst en modell fér tolknings-
processen, vilken Norrman himtat frdn Tzvetan
Todorov. Norrmans slutsats dr att Strindberg
"med sin fantasi och associativa tolkningsférméga
var en ndrmast oslagbar musikupplevare” (s. 120).

Det fjarde kapitlet rubriceras "Musik och
text”. Dess forsta avdelning, “Bilden och spra-
ket”, behandlar bildspraket och dess méjligheter.
Bildspréakets uppgift hos Strindberg ar att klyva
texten ”i ett exoteriskt skikt, det omedelbart syn-
liga, och det esoteriska, det associativt synliga” (s.
128). Andra avdelningen har &verskriften "Den
musikassociativa texten”. Hér presenteras saledes
for forsta gdngen, &tminstone mer utforligt, det
som &r Norrmans egentliga undersékningsobjekt.

"Adressatproblem” ar rubriken pd andra
underavdelningen. Dess viktigaste slutsats &r att
Strindbergs musikassociativa texter kréver rela-
tivt stor musikkunskap av sina lasare for att for-
stas.

I avhandlingens femte kapitel, "Jag ser din
musik”, ska Norrman lésa de problem som anges
i syftesformuleringarna. Kapitlet har tre tematiskt
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bestamda delar, en om konstnarsrollen, en annan
om naturen, en tredje om kvinnan.

Avdelningen om konstnérsrollen, "Konstens
martyr”, bygger huvudsakligen pé en analys av
novellen "Den romantiske klockaren pa Rang”.
Hans slutsats efter att ha granskat novellens musi-
kassociativa texter &r att ”[f]unktionen av musi-
ken i novellen &r framfor allt indexikal men dven
forstarkande vid beskrivning av miljder och rela-
tioner dven om grdansen mot en karakteriserande
funktion ligger ndra” (s. 158). Norrman menar att
novellen handlar om konstnérskapet. Anled-
ningen till att Strindberg skriver om musiken i
stallet for litteratur eller bild, som han hade nar-
mare till, & att musiken “ger honom en nddvéan-
dig distans till handling och huvudperson” (s.
161).

Kapitlets andra avdelningen rubriceras ”Den
klingande naturen” och bygger framfor allt pa en
lasning av romanen | havshandet. | denna avdel-
ning férekommer for dvrigt avhandlingens enda
notexempel — tva atergivningar av alfagelns late.
Strindberg var enligt Norrman ingen renodlad
naturvetenskapsman. Naturen var inte bara rea-
lism. ”Den ikoniska naturen erbjuder orékneliga
ingangar till den emotionella sfaren via musiken”
(s. 187).

"Han och hon” &r éverskriften pa femte kapit-
lets tredje avdelning, vilken som ndmnts behand-
lar Strindbergs kvinnosyn sasom den framgar av
hans musikassociativa texter. Dér kommer Norr-
man till den lite ovdntade slutsatsen att i ”"novel-
lernas musikassociativa texter eller passager [ér]
kvinnofientligheten [...] i det ndrmaste befintlig”
(s. 205). Han menar att detsamma galler for alla
hans prosaverk.

Avhandlingens sjatte kapitel & en sasmmanfat-
tande diskussion. | den vidgar Norrman att han
varit inne pa en biografisk I4sning, eftersom for-
fattaren som person finns nérvarande i texten, i
detta fall med sina musikassocierande in- och
utpekningar.

Efter den l6pande texten foljer en “referens-
del”, i vilken ingar litteraturforteckningen. |
denna anges forst "Huvudkallor”. Under rubri-
ken "Ovrig citerad och rédfragad litteratur” for-
tecknar Norrman sin litteraturbas. Av "Musika-
lier” anges en titel. Register saknas dessvarre,
vilket minskar bokens anvandbarhet rejélt.
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Som framgar av detta innehallsreferat &r
Norrmans studie inte sérskilt klart disponerad.
Kapitlen och dess underavdelningar foljer inte
nagon logisk linje, vilket stundtals gér det svart
for lasaren att forsta gangen i problemlgsningen.

Det mest problematiska med avhandlingen &r
emellertid inte textens konstruktion, utan musik-
vetenskapens franvaro i detta formellt musikve-
tenskapliga lardomsprov. Ganska snart stéller
envar lasare frigan om inte detta snarare ar en
avhandling i litteraturvetenskap. Fragan bor
lampligen spaltas upp i tva delar: 1. Behandlar
Norrman ett &mne med musikvetenskaplig rele-
vans? 2. | vilken utstrdckning har Norrmans pro-
blemlésning sin grund i musikvetenskaplig
litteratur och metod?

Den forsta delfrdgan kan besvaras med Ja —
Norrmans argumentation for ett utvidgat musik-
begrepp och for fokusering pd musikupplevaren
Strindberg dvertygar.

Vad galler den andra delfrdgan &r svaret langt
ifran jakande. Norrmans litteraturgrund later sig
enkelt kontrolleras. En genomldsning av den
avslutande litteraturforteckningen ger vid handen
att litteraturvetenskapliga arbeten dominerar
stort. Faktum dr att antalet moderna musikveten-
skapliga titlar, hdr definierade som hogst tio ar
gamla, &r endast sju stycken — varav ett enda 4r ett
utlandsk arbete. Redan denna omstéandighet
avsléjar att Norrman inte tillgodogjort sig aktu-
ella rén inom disciplinen.

Nér han trots allt hdnvisar till musikveten-
skapliga arbeten, sker det gang pa gang till amnets
vanligaste handbdcker, vilket man knappast vén-
tar sig i en doktorsavhandling. Ingmar Bengts-
sons Klassiska Musikvetenskap (s. 6, 10, 12), Jan
Lings Europas musikhistoria (S. 12, 16), Finn
Benestads Musik och tanke (s. 5, 12) och Musiken i
Sverige (o4, 154, 182, 188, etc) utnyttjas langt mer
an vad som borde forekomma i ett arbete pa
denna niva.

Avhandlingens bristande musikvetenskaplig-
het syns ocksa pé ett annat vis. Vid upprepade
tillféllen gér Norrman korta musikhistoriska sam-
manfattningar (s. 40—41, 61, 76—77, 152153, 188,
etc.) utan att hanvisa till litteraturstéllen. Denna
brist pé litteraturstod marks tydligt i textavsnitten
som ofta &r ganska schematiska. Med béttre kan-
nedom om musikvetenskaplig litteratur hade

Norrman kunnat géra mer nyanserade beskriv-
ningar.

Av denna genomgang av studiens svaga litte-
raturgrund i fraga om musikvetenskapliga arbe-
ten foljer att musikvetenskapliga metoder inte alls
anvands. Bokens enda notexempel ar tva avbild-
ningar av alfagelns laten (s. 170, r71), varfér musi-
kanalys &r utesluten. Andra metodgrepp med
musikvetenskapliga anknytning &r lika franva-
rande — undantaget viss musikhistorieskrivning
med de brister som nyss angetts.

Norrmans sékerhet med det litteraturveten-
skapliga ar hart nar omgjligt for en musikvetare
att bedéma. En liten anmérkning kan dock vara
en antydning. Norrman utnyttjar sig av stora sys-
tembyggare som Paul Ricoeur (5. 130-131),
Roland Barthes (s. 133) och Martin Heidegger (s.
214) for att utréna sma enskildheter. Introducerar
man begrepp fran dessa tankare — vilket ar betyd-
ligt vanligare i litteraturvetenskap an i musikve-
tenskap — bor det ske for att ge en teoretisk grund
&t en storre del av ens arbete. Nu svischar de forbi
efter en sidbladdring.

Motvilligt tvingas jag till denna klagolat.
Mycket hellre hade jag appladerat detta forsok till
syntes mellan tva trots allt narliggande discipliner.
Nér dagens konkurrensinriktade vetenskapssam-
hille staller allt skarpare krav pa specialisering, &r
det inspirerande med nédgon som gar andra vagen
och vill Iasa upp hindrande bommar. Men tvérve-
tenskap ar svart ...

Vén av ordning méste ocksé papeka méngden
brister i det lilla: stavning ("klassifiera”; s. 113),
artal (Stenhammar dog inte 1027; s. 57), inkon-
sekvenser (Martin Lamms Klassiska Strindbergs-
biografi far pa s. 147 tva utgivningsér: 1948 och
1967), avsaknad av begreppsprecision (vad menar
musikvetaren Norrman med "full kér”; s. 1o8),
inga sidhénvidningar till litteraturlistans artiklar
och sa vidare. En koncentrerad korrekturlasning
hade eliminerat manga sadana skonhetsflackar.

Men Stig Norrman har anda vagat utmana
musikvetenskapens grans gentemot systerdiscipli-
nen litteraturvetenskap. Han har &gnat sig &t ett
problemkomplex som forvisso &r av intresse for
musikvetare, men vars l8sning kraver stor kédnne-
dom om den omfangsrika Strindbergsforsk-
ningen, vilket Norrman har. Hérigenom Oppnar
han en dorr till litteraturvetenskapen, vilket jag ur
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musikvetenskapligt perspektiv betraktar som en
av studiens stora tillgangar. Svagheten med Norr-
mans syntetiska arbete ar som namnts hans déliga
anvandning av musikvetenskapens verktyg. Efter-
som avhandlingen kommer att lasas avmanga
Strindbergsforskare, har han dérigenom missat
mojligheten att for dessa Gppna dorren till var
disciplin.

Strindbergs musikassociativa texter ar fantas-
tiska — och det hor ocksé till avhandlingens goda
sidor att den battre &n tidigare arbeten i samma
amne faster uppmarksamheten pé detta faktum.
Stig Norrmans egen text lyser av fortrogenhet
med Strindbergs gigantiska verk, vilket &r ett
annat dvergripande intryck som lasaren béar med
sig efter att ha slagit ihop boken.

Gunnar Ternhag

Eva Nassén: “Ett yttre tecken pa en inre kénsla.”
Studier i barockens musikaliska och sceniska gestik.
Diss., Goteborgs universitet, 2000,(Skrifter fran
Institutionen for Musikvetenskap, Goteborgs
universitet nr 61), 321 8., ill., noter + 1 videokassett
(VHS), 1SBN 91-85974-56-0

Med doktoravhandlingen “Ett yttre tecken pa en
inre kénsla.” Studier i barockens musikaliska och
sceniska gestik, har Eva Néssén levert en “kunstne-
risk-kreativ” avhandling i musikkvitenskap, som
er den akademiske genrebetegnelsen pé de tilsam-
men 270 sider, med 4 bilag + litteraturliste pa til-
sammen so sider, samt en ca to timer lang
supplerende video-dokumentasjon som ble frem-
lagt for disputas i Goteborg i mars 2000.

Naéssén selv understreker (for eksempel i
“Sammanfattande slutsatser”, s. 263f) at hun har
sgkt — og funnet — svarene pa avhandlingens
grunnleggende problemstilling i arbeidet med
sine egne oppsetninger av tre musikkverker: high-
lights fra Poppeas kroning fra 1642 av Claudio
Monteverdi, kantaten Amarilli vezzosa (1l duello
amoroso) fra 1708 av G.W.F. Handel og operaen
Alcione fra 1706 av Marin Marais. Svar pa hva? P&
spersmalet om hvordan profane resitativer fra
barokken skal gestaltes, et sentralt spgrsmal i alle
vare forsgk pa & forstd dramatisk musikk fra
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denne historiske epoken. Spgrsmal knyttet til his-
torisk oppfarelsespraksis skal med andre ord fa
sine svar i en aktuell kunstnerisk (og pedagogisk)
virksomhet.

Néssén fokuserer pa et underbelyst felt innen
historisk  oppfarelsespraksis, nemlig gestikk,
forstatt som kroppens bevegelser og posisjoner,
hele kroppens, men konsentrert om dens mest
uttrykksfulle deler: handbevegelsene og blikket —
et omrade, ma det tilfayes, der vi vet minst like
lite som pa en del andre felter nar sparsmalet om
hvordan barokkens musikkteater egentlig 1at og
fremsto, bringes pa bane.

Dette betyr ikke at forfatteren tar lett pa de
historiske kildestudiene. Avhandlingens del 11, pa
tilsammen o8 sider, er en litteraturstudie i origi-
nalkilder og kommentarlitteratur, der hun tar for
seg tilgjengelig kunnskap om retorikk, gestikk,
musikk og teater fra antikkens Hellas, frem til
barokken og dens overgang til — ja, til hva? | hvert
fall til noe nytt, selv om Néssén er like diffus i sin
kategorisering av hva som egentlig avlgser barok-
ken som musikkhistorieskrivningen for gvrig er
det.

Men jeg tar forhapentligvis ikke feil nar jeg
sier at Nassén setter sin lit til at de viktigste sva-
rene, de som bidrar mest til var forstdelse av his-
torisk musikk og dens klingende realisering i dag,
ligger gjemt i musikken selv og &penbarer seg
gjennom analyse og narlesning, styrt av kunstne-
risk demmekraft nar valg og gode gjetninger er
pakrevd. Ogsa nér gestikken skal lgftes inn i ram-
pelyset.

Det er viktig & understreke dette for & unngé
en skjev innfallsvinkel i lesningen av avhand-
lingen. Opplegg og temavalg kunne ellers lett
suggerere at det skulle dreie seg om en katalog
over gestikk, opparbeidet gjennom historiske kil-
destudier og sa stilt opp som manual for anven-
delse for de som vil fremfare barokkmusikk i dag.

Dette slipper vi. Til skuffelse for noen kan-
skje, sangere og regissgrer i villrede som gnsker
sikre svar og héndfast veiledning nar de vanske-
lige valgene skal gjgres. Men mest til glede, fordi
det bekrefter en erfaring som de fleste musikere
gjer: vi spiller aldri etter noen instruksjonsbok,
dvs. aldri fullt ut, og har ingen sjanse om vi ikke
glemmer leresetningene i dét gyeblikk musikken
skal realiseres klingende. Det er ingen grunn til
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tro at dette var anderledes for musikerne i barok-
ken, selv om de var ivrigere etter & skrive traktater
om retorikk og dens anvendelse pa musikken.

Dette blir desto viktigere pa omradet gestikk,
der de egentlig instruerende kildeskriftene, altsa
tekster der vi ikke bare far en forstaelse for sam-
menhengen mellom gestikk og retorikk i frem-
foring av tidens musikkteater, men direkte
anvisninger, er ytterst fa. Slik avhandlingen selv
redegjar dreier det seg om tre utgivelser, i krono-
logisk rekkefglge: John Bulwers Chirologia: or the
Natural Language of the Hand and Chironomia: or
the Art of Manual Rhetoric fra 1644, Franciscus
Langs Dissertatio de actione scenica fra 1727 samt
Gilbert Austins Chironomania or a Treatise on
Rhetorical Delivery fra 1806. Alle tre presenteres
pé eksemplarisk mate i avhandlingen, som ogsa
gar inn pa tolkningsproblemer forbundet med
tidsspennene mellom dem, og tilhgrende sprang i
estetikk- og retorikk-forstaelse.

Alt i alt er den historiske delen skaret bra til.
Og fremfor alt kommuniserer den med avhand-
lingens Del 111, som er viet gjennomfaringen og
evalueringen av de tre prosjektene som utgjer
avhandlingens kunstneriske del.

Presentasjonen av innstuderingsarbeidet frem
til ferdig forestilling er ryddig og fin, og en leser
kan bare beklage at vi bare far tilgang til Alcione
av de fremfaringene som avhandlingen gir sa godt
belegg for. Men det blir mer enn tydelig hvordan
erfaringene fra det kunstneriske arbeidet og ler-
dommen som er trukket ut av det, gir vesentlig
substans til avhandlingen som helhet. | s& méte
star vi overfor en meget vellykket avhandling av
sakalt kunstnerisk-kreativ art.

Forfatteren konkluderer i Del IV, og har bel-
egg for det meste. Hun presser sa visst ikke sitt
materiale. Men aller viktigst er at hun mener a ha
erfart og vist tilstrekkelig til & kunne sla fast fal-
gende, uten forbehold: “Vid anvdndande av
barockens gestik blir profana recitativ ‘roligare’,
eftersom denna okar forstaelsen for musiken,
framhéaller sambandet mellan text och musik,
stérker barockens tidsanda och visar styrkan i den
aldre teatertekniken.” (s. 270).

Dette far vi ogsd anledning til & overprave
med egne gyne og grer, i videodokumentasjonen
av Alcione. Det dreier seg om mer enn et illustre-
rende appendix. For & sette det pa spissen: dersom

Nésséns iscenesettelse av all sin innsikt ikke fung-
erer kunstnerisk, s kan hun ikke sies & ha gitt
gode nok svar, for & holde oss til hennes egen for-
mulering av hva hun gjgr. Hennes grunnleggende
grep, som realiseres i avhandlingen og prosjektene
sett under ett, gar ut pa a la forstaelsen av musik-
kens gestikk, der kroppenes bevegelser pa scenen
er en integrert del, skape en forestilling som over-
beviser bade publikum i salen og utgverne i deres
arbeid med & forstd. Resultatet i oppsetningen
kan altsa sies & gi selve utgangspunktet for diskus-
jonen av hennes avhandling, og hva den lykkes i &
vise 0ss. Og lykkes gjer den, et inntrykk som for
gvrig ble forsterket i fremfaringen av Handels
kanatate The Rape of Lucrezia, innstudert spesielt
for disputasen. Forestillingen Alcione tydeliggjer
Nésséns — og Marais’ — poenger gjennom stilise-
ring. Og den skaper rom for aktgrene til a bevege
seg i, bade scenisk rom og rom for hver enkelt.

Redegjarelsene  for  innstuderingsarbeidets
gang er som nevnt instruktive, klargjgrende og av
stor verdi. Og redegjarelsenes refreng er varianter
av fglgende: Hver gang Néssén lgper inn i valgets
kval, konfrontert med egen usikkerhet i kunstne-
riske valg eller med manglende informasjon, vel-
ger hun det hun selv og de andre uteverne finner
mest naturlig, her og na.

Avhandlingen farer oss med andre ord direkte
inn i sentrale hermeneutiske problemstillinger,
som oppstar hver gang vi gar inn i feltet historisk
oppfarelsespraksis og forsaker a reflektere hva vi
gjer nér vi forsaker & aktualisere historisk innsikt.
Néssén selv gjar ikke noe stort nummer av dette,
snarere tvert i mot. Hun handterer oppfarelse-
spraktiske problemer mer bokstavelig, som prak-
tiske problemer, snarere enn som foranledninger
for hermeneutisk refleksjon av mer prinsipiell
karakter. Og hun understreker at hun blander seg
utenfor spgrsmalet om ‘autentisitet’ (for eksempel
pé s. 10, note 7), som mange av savel de prinsipi-
elle som de praktiske diskusjonene har sirklet
rundt, selv om hun i praksis lener seg tungt til
hva Richard Taruskin en gang betegnet som
‘authenticity of conviction’ i motsetning til mer
puristisk innstilte utgveres paberopelse av
autentisiteten i ‘authentification’. *)

Haken med hermenutiske problemer er imid-
lertid at de har en tendens til & falge med, som
nisse pa lasset. Den erfaringen vederfares ogsa
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Nassén, ganske sarlig der hvor hun bekjenner seg
til eget skjgnn, og altsa velger det hun selv finner
mest naturlig, slik hun ynder a formulere seg flere
steder i av handlingen. (Se for eksempel sidene
153f, 158f, 169, 199 0g 256). Som sagt, ikke et
vondt ord om tiltro til eget skjgnn, jeg ville vare
den siste til & veere uenig med Nassén at det er
den eneste veien til gode forestillinger.

Spersmalet blir heller hva dette skulle ha med
‘det naturlige’ & gjare. Dersom det skulle dreie seg
om det samme begrep om naturlighet, i opposis-
jon til det kunstferdige og innlerte, som Néssén
lokaliserer allerede hos Quintilian, s ligger det
forsatt en uinnlgst bevisbyrde hos Nassén, for &
uttrykke meg forsiktig. Vi finner tillgp til en dis-
kusjon i avhandlingens Del Il.4: “Natur, konst
och naturalism” (s. 28—32). Men den blir for lite
tidsspesifikk, og snubler i begrepet ‘naturalisme’
som ut fra enhver blikkvinkel ligger vindskeivt i
forhold til avhandlingens emne.

Nei, da hadde det nok veart bedre om Nassén
hadde blitt stéende ved sin egen kroppsfalelses, av
hva som etter hvert fgles ubesvaret i motsetning
til kunstig i selve utfarelsen. Selv om det altsé kan
vise seg & veere meget kunstferdig. Ingen steder er
vel det normative mer flyktig enn nar spgrsmalet
om hva som fales og aksepteres som naturlig
bringes pa bane. Vi behaver ikke gé langt tilbake i
fortiden for & minne oss selv om dét.

Her hadde det kanskje hjulpet med en inn-
dragelse av begreper som ‘stil’ og ‘stilisering’, som
er apne for historisk forandring uten a svekke pre-
sisjonen i erfaringen av at det er noe som gar og
noe som ikke gar i det hele tatt. Den franske este-
tiker La Motte har for s& vidt formulert det meget
treffende, allerede i sin Réflexions sur la critique,
Tome I, Euvre 11, Paris r754: “Det jeg liker &
kalle naturlig, er det som er i samsvar med mitt
eget skjgnn”. Utsagnet kunne godt ha vert motto
for hele Nésséns avhandling. Og draftingene pa
dette punkt ville ha vart godt hjulpet av Charles
Batteux’ Les beaux arts réduits & un méme principe,
Paris 1743, der Batteux hevder at den avgjerende
dommer over om den kunstneriske etterligning
av naturen har lykkes eller ei, ikke ligger i forstan-
dens resonnementer, men i var kunstneriske
smak. Men da ville hun ogsd blitt tvunget inn i
resonnementer om sine egne Kriteriers historisi-
tet, som hun ga avkall pa da hun valgt & la herme-
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neutikken ligge.

Det finnes ogsa andre ankepunkter i avhand-
lingen, som mindre angdr selvrefleksjonen enn
den historisk-faktiske gjennomgangen. Jeg skal
ngye meg med ett, nemlig kategoriseringen av
italiensk stil, fordi det spenner litt bein for gjen-
nomfgringen av avhandlingens hovedpoeng: &
forsta fortidens musikkpraksis som retorisk ut fra
talekunsten actio, heller enn ut fra retorikkens
analyser av den som fiksert kommunikasjonssys-
tem.

Begrepet om ‘italiensk stil" dukker opp flere
steder, blant annet som kontrastfolie i Néasséns
alldeles glimrende drgftinger av formalisering,
tekst og gest i tragédie lyrique. Hun griper til
tekstbgkenes kobling til affektlere, og gar som s&
mange av dem glipp av forskjellene mellom den
senere barokkens korrespondanse krav om én arie
— en stdende affekt, og den tidlige italienske
barokkens retoriske emfase av enkelte ord og ven-
dinger. 1 verste fall, som pas. 267, ender hun med
a svelge hele pakken, og definerer ‘italiensk stil’ ut
fra affektlere kodifisert til figurlere. Men dette,
musikalsk retorikk som en figurlare, fundert i en
affektleere er sa & si pa en annen bane enn den
hun selv sa fruktbart peiler inn gjennom talekun-
stens actio. Traktatskriverne, selv en sa tidlig som
Joachim Burmeister (1606), men farst og fremst
Athanasius Kircher (1650), Johann Mattheson
(r739) og Johann Nikolaus Forkel (1802) kom
etterpd og var ute i helt annet rend. Derfor
stemmer det ikke, ndr Néssén (s. 8s) hevder at
“genom att lagga samman de olika pusselbiterna i
retorisk och teatral gestik med musikens figur-
och affektldra, gar det att konstruera gestiska
monster som skulle kunna appliceras pa tidlig ita-
liensk opera”. Heldigvis gjgr hun noe helt annet
og adskillig mer musikknzrt nar hun selv gar til
verks.

De kritiske merknadene kan std som en
paminnelse til oss alle, om hvordan historisk
kunnskap som oftest blir problematisk om den
ikke reflekteres ut fra sitt uomgjengelig aktuelle
og nétidige stasted. | s3 mate fremviser Nésséns
avhandling en vanskelighet som Ph. Brett formu-
lerer pd folgende mate: “The difficulty with
incorporating historical context in a performance
art such as music is that, once understood, it is
difficult to know what to do with it. \We cannot
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reconstruct it exactly or in all its ramifications,
because bound up with its understanding is the
acknowledgement of our own difference.”**)
Men Nassén fanges ikke av vanskeligheten, selv
om hun snubler litt i den. Hun studerer sine kil-
der, erkjenner sitt eget stasted, teaterpraktisk i var
samtid med pedagogiske sideblikk, og velger for
gvrig ut fra hva hun selv finner riktig og — natur-
lig. Derfor blir da ogsa resultatet godt.

Noter

*) Jf. R. Taruskin: “The Musicologist and the Per-
former”, in D. Kern Holoman/C. V. Palisca (ed.):
Musicology in the r980s, New York 1982, p 108.

**) Ph. Brett, “Text, Context, and the Early
Music Editor”, in: N. Kenyon (ed.): Authenticity
and Early Music. A Symposium, Oxford/New York
1988, P. 114.

Stale Wikshéland

Gerd & Lennart Reimers: Gosta Nystroem — musi-
kern, méalaren, manniskan. Stockholm: Edition
Reimers, 2000, (Kungl. Musikaliska akademiens
skriftserie nr 9o), 264 S.,. noter, ill., ISBN
91-89038-14-2

I en analys av Gosta Nystroems Sinfonia Espres-
siva ar 1950 skrev Bo Wallner féljande ord: "Vill
du ha en stunds angenam avkoppling frén arbetet
— lyssna inte pd denna musik! Vill du ha en
tonande kuliss till kvéllskaffet — lyssna inte pa
denna musik! Den kréver allt av dig!” Ordvalet &r
dramatiskt, dmnet uppenbarligen vasentligt for
Wallner. Just denna symfoni motsvarade pa ett
lysande satt den dévarande yngre generationen
musikforskares idealbild av vad ny konstmusik
borde innebédra: En musikupplevelse praglad av
stark uttryckskraft kombinerad med, eller gestal-
tad i form av, en dvergripande struktur som var
tacksam att analysera utifrn idéer om stringens i
uppbyggnad och form. Aven om Gosta Nystroem
brukar rédknas till den lilla gruppen av svenska
1920-talsmodernister inom musiken, kom hans
genombrott i samband med denna “synkronise-
ring” av hans skapande med svenska forhéllanden

under de nédrmast foljande decennierna.

Men samtidigt som Nystroems kompositio-
ner passade synnerligen vél in i 1940- och so-
talets ideal, &r det frapperande vilket glapp som
radde mellan denna estetik och personen Gosta
Nystroem. Sjélv uttalade han sig ogérna om sitt
arbete och inte alls om musik i analytiska termer.
Tvértom uttalade han sig ringaktande om ”mate-
matiska analyser”; ett visst sinne for proportio-
ner” var det ndrmaste han kom ett uttalande om
de formella egenskaper som musikforskare hyl-
lade i hans stora orkesterverk. N&r han ombads
att skriva sina memoarer, skrev han malande och
engagerat om fargstarka manniskor han mott och
om spannande och exotiska platser, mycket litet
om musik, och demonstrerade en suveran likgil-
tighet for nyktert redovisande av fakta eller fol-
jandet av en klar kronologisk linje.

De problem som skapas av detta komplice-
rade forhallande mellan musikens auktoritativa
historiska position och den ndrmast oengagerade
manniskan som stod bakom den, aterspeglas i viss
man av en gapande lucka i musiklitteraturen. Alla
som intresserat sig for denne svenske symfoniker
har hittills varit hanvisade till att soka bland
spridda tidningsnotiser, enstaka akademiska arbe-
ten och langre tidskriftsartiklar. Redan som
utgangspunkt maste det alltsa ségas att det &r en
viktig handelse att det kommer ut en gedigen bio-
grafi Gver Gosta Nystroem. Det kan ocksa tilllag-
gas, att listan dver svenska tonsattarbiografier rent
generellt fortfarande &r s& mager, att varenda sub-
stantiellt tillskott & mycket vdlkommet.

Gerd och Lennart Reimers personliga férhal-
lande till Gosta Nystroem var en ndra vénskap
som varade under en lang period. Lennart Rei-
mers uppsats om Nystroems symfonier fran 954
ar dessutom den forsta l&ngre framstéllningen om
Nystroems verk, i viss utstrackning praglad av det
ovan antydda datida musikvetenskapliga synsat-
tet. Utifrdn det perspektivet kan man néstan tala
om Gosta Nystroem — musikern, malaren, mannis-
kan som ett slags slutord fran forfattarna, en sam-
manfattning och summering av det speciella
forhallande som ratt mellan forfattarna och fore-
malet for deras bok, liksom av den syn pa
musikskribentens uppgift som praglat Reimers
arbete med Nystroems musik. Det maste dock
omedelbart framhéllas, att Gerd och Lennart Rei-
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mers uppenbarligen bemddat sig om att inte lata
sin bok begrénsas till de erfarenheter de personli-
gen haft gemensamma med Nystroem, eller till de
slutsatser som Lennart Reimers dragit i tidigare
arbeten om tonsattaren. Detta géller saval for
beredvilligheten att ompréva egna antaganden
och slutsatser fran tidigare arbeten som for det av
allt att doma samvetsgranna studiet av texter av
andra forskare, dven nar omfang och ambitioner
hos sddana texter legat pé en lagre niva an deras
egen.

Samtidigt finns mycket kvar av dvergripande
tendenser fran Lennart Reimers tidigare arbeten.
Detta médrks mest i musikanalyserna, dar enhet
och logiska sammanhang &r element som starkt
betonas inom varje enskilt verk. Den bergfasta,
obevekliga logiken som sparas i Sinfonia Espres-
siva finns dar pa samma satt som nar Bo Wallner
beskriver den, och entusiasmen infor den smittar
i minst lika stor utstrdckning; existensen av
oeniga roster erkénns, aven om de inte ges nagot
storre utrymme. P4 samma sétt poangteras garna
element av kontinuitet och konsekvens i
Nystroems skapande som helhet snarare &n even-
tuella disparata drag. Samtidigt finns det dock en
odmjukhet infor musikens uttrycksférmaga, en
franvaro av tvarsikerhet infor egna uppfattningar,
och en lovvard ambition att &tminstone ge nagot
utrymme at motstridiga historiska roster som r
mycket tilltalande.

Fragan om en biograf bor efterstrava en sam-
manhallen framstallning for att ge sitt verk enhet,
eller om detta leder till férvanskning av en ofta
nyckfull verklighet, ar forstas alltid narvarande i
samband med bocker av detta slag. P ett lik-
nande satt gar det att diskutera olika forhallnings-
sétt till den beskrivna personen. Det & mojligt att
se fordelar med en distansering fran honom eller
henne, for att méjliggora en nykter syn pa sakfor-
hallandena. Mot detta kan stallas uppfattningen
att ett personligt forhallande ger unika erfarenhe-
ter, som i bésta fall ger en speciell kvalitet, en sér-
skild farg at biografin. Ett visst matt av personligt
intresse ar val for det mesta oundvikligt fran en
forfattares sida; nar det géller ett &mne som en
svensk 19oo-talstonsédttare anas nastan alltid ett
sarskilt engagemang.

Det ndra personliga forhallandet mellan
Gosta Nystroem och Gerd och Lennart Reimers
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ar naturligtvis en faktor som varit avgérande for
upplédggningen och utformningen av boken i
detta avseende. En mer distanserad forfattare
skulle mahanda ha gjort mer av de inledningsvis
skisserade motsdgelsefulla dragen i Nystroems
gestalt, kanske ha handskats mer bryskt med
Nystroems levnadshistoria, och eventuellt stéllt
skarpare fragor till materialet rérande Nystroems
receptionshistoria. Den bok som nu foreligger
ager dock — naturligtvis! — mer dn val sitt beratti-
gande. Gerd och Lennart Reimers version av
Nystroems liv och verk fortjanar spridning, och
boken ger som helhet en god 6versikt 6ver olika
aspekter pa tonsattaren. | den begransade man
som en partsinlaga for en personlig van skulle
kunna anas i nagon enskild del (vilket inte ar fal-
let i ndgon sérskild utstrackning) kan det utan
bryderi bemdtas med att hela projektet med att
skapa en biografi 6ver en onekligen betydelsefull
svensk tonséttare, vars stjarna kanske dalat nagot,
oundvikligen blir ett slags partsinlaga.

Bokens layout och upplaggning &r funktio-
nell, en del intressant bildmaterial och ménga
notexempel gor den rolig att titta pd. Nagra
smérre Korrekturmissar drar knappast ner l&svér-
det nagot sardeles — det enda som kanske fortja-
nar att papekas speciellt ar att den halvsekelgamla
skivinspelningen av Sinfonia Espressiva som
nadmns i den mycket grundliga verkférteckningen
sedan nagra ar faktiskt har sallskap pa marknaden
av en ny version med Malmé Symfoniorkester
och Paavo Jérvi (BIS CD-782). Utbver denna
minimala randanmarkning kan det utan reserva-
tion sédgas, att den initierade biografin, de engage-
rade musikanalyserna och, inte minst, de gediget
utférda verk- och litteraturforteckningarna gor
boken till ett viktigt bidrag till svensk musikhisto-
rieskrivning.

Tomas Block
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Joel Speerstra: Bach, the Pedal Clavichord, and the
Organist. Diss., Goteborgs universitet 2000, 241
s., ill. (utkommer pa Rochester University Press)

War das Pedalclavichord nur ein Ubungsinstru-
ment flr Organisten oder erfullte es auch seine
Funktion als vollwertiges Instrument fir Kon-
zertzwecke? Dies erscheint mir als die Kernfrage,
die in dieser vorziiglich geschriebenen und sehr
leicht und flussig zu lesenden Abhandlung ges-
tellt wird. Die Person des Autors Joel Speerstra
erlaubt es, das Thema von drei verschiedenen
Richtungen her zu behandeln. Zundchst ist er als
Instrumentenbauer, der sich auf historische Tas-
teninstrumente und hier im besonderen auf Kla-
vichorde spezialisiert hat, in der Lage, das
Pedalclavichord von Johann David Gerstenberg
aus dem Jahre 1766, das im Leipziger Musikin-
strumenten-Museum zu sehen ist, gebiihrend zu
beurteilen und zu kopieren — wie ich mich durch
Vergleich der beiden Instrumente (iberzeugen
konnte. Die erste Hélfte der Dissertation beschéf-
tigt sich mit der Geschichte, den erhaltenen
Quellen tber das Pedalklavichord und den Pro-
blemen, die fur die Herstellung der Kopie gelost
werden muRten. Dazu muliten zunéchst die ver-
wendeten MaReinheiten, die sich in diesem Fall
auf den Leipziger Full zurlckfihren lassen,
gefunden werden. Ausfilhrlich werden auch das
Vermessen des Resonanzbodens, die der Gesamt-
konstruktion innewohnenden GesetzméaRigkeiten
sowie die Wahl einer mdglichen Besaitung
besprochen.

In der Literatur des 19. und auch 20. Jahrhun-
derts wir das Pedalklavichord nur als Ubungsin-
strument angesehen. Speerstra gibt hinlénglich
Quellen an, die bisher entweder nicht beachtet
oder falsch gedeutet wurden und aus denen
hervorgeht, daR das Klavichord, insbesondere mit
zwei Manualen und Pedal bei Auffiihrungen ver-
wendet wurde.

Die zweite Halfte der Abhandlung ist der
Aufflhrungspraxis, im Besonderen der Spieltech-
nik des Pedalklavichords und hier in Hinblick auf
die Musik J.S. Bachs gewidmet. Als elementare
Quellen fur Bachs Technik des Clavierspiels wer-
den Johann Nikolaus Forkels Biographie tber J.S.
Bach und das Vorwort Friedrich Conrad Grie-
penkerls zu Bachs Chromatischer Fantasie und

Fuge sowie andere zeitgendssische Belege herang-
ezogen. Die daraus gewonnenen Erkenntnisse
tiber Tonerzeugung und Anschlagtechnik, bei der
eine Gewichtsverlagerung maf3geblich ist, werden
fir die Interpretation der Passacaglia von J.S.
Bach BWV 582 herangezogen. Ein weiteres Kapi-
tel ist der Musica poetica oder barocken Figuren-
lehre gewidmet und zeigt die Mdglichkeiten einer
Figuralnotation am Beispiel der 1. Invention
BWV 792 sowie Entsprechungen in der chinesi-
schen Kalligraphie. Die Erfahrungen Speerstras
als Padagoge sowie seine kinstlerischen Féhigkei-
ten, die er bei einem Konzert anlaRlich der Pro-
motion unter Beweis stellte, untermauern seine
Ausfiihrungen, die eine gelungene Abhandlung
eines Instrumentenbauers, eines Musikers und
eines fundierten Musikwissenschafters in einer
Person darstellen. Das Goteborg Organ Art Cen-
ter schuf offenbar die idealen Bedingungen, daf}
ein derart vielschichtiges Projekt mit seinen in
viele Richtungen gehenden Untersuchungen
entstehen und auch abgeschlossen werden
konnte.

Ich bin Uberzeugt, dal entsprechend der in
dieser Dissertation gewonnenen Erkenntnisse in
Zukunft das Pedalclavichord als Tasteninstru-
ment mit bisher noch zu wenig geschétzten Még-
lichkeiten der Dynamik fir die Realisierung
barocker Kompositionen fiir Tasteninstrumente
und hier inshbesondere der Werke J.S. Bachs
herangezogen werden wird.

Gerhard Stradner

Claés Tamm: Pappas lydige Son. Clas Tamms dag-
bdcker och brev 1827-1865. Inledning, urval och
kommentarer av Claés Tamm. Stockholm: Pro-
bus Forlag, 2000, 408 sid, ill., 1SBN 91-87184-62-1

Clas Anton Tamm foddes 1807 som den mellersta
av tre soner till Pehr Adolph Tamm, som i likhet
med bl.a. Hans Jérta hade avsagt sig sina adliga
privilegier vid riksdagen i Norrkdping 18oo men
1826 ater adlades och blev friherre 1843. Han 4gde
flera stora gods och bruk och anségs vara Sveriges
nast rikaste man. Sonen Clas tillbringade sin
barndom pa Osterby bruk och studerade darefter
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i Uppsala, dar han 1828 avlade kansliexamen.
Efter att ha tjanstgjort i handels-och finansexpe-
ditionen och vid Kungl. Maj:ts kansli slog han sig
1839 ned pa sin nyinkopta egendom Tvetaberg
utanfor Sodertélje, dar han till sin déd 1866 var
verksam som lantbrukare och dven hade en lang
rad kommunala uppdrag. Han hade 1836 gift sig
med sin kusin Carolina Ostberg och med henne
fick han 14 barn, varav nio uppnéadde vuxen élder.

Tamm var en mangsidig och brett kulturin-
tresserad person, och den vackra och véldispone-
rade volym som hans sonsons sonson och namne
nu utgivit med hans brev och dagbdcker har
atskilligt att erbjuda bade dem som ar allmant
intresserade av livet i hogrestandskretsarna i
Sverige under 18oo-talets forsta hélft och dem
som &r mer specialiserade pa exempelvis bruks-
och lantbrukshistoria, etnologi och hembygds-
forskning. Aven konsthistorikern har mycket att
hdmta genom att Tamm noggrant foljer och
kommenterar de samtida utstéllningarna i Stock-
holm, och av bokens illustrationer framgar att
han var en utmarkt tecknare. Han forsokte sig
ocksd, dock med mindre framgang, som skald.
Men &n storre var hans lidelse fér musik, och han
trakterade sjalv flojt och piano. Han blev varen
1861 ledamot av KMA (samtidigt med ytterligare
tre "amatdrer” men &ven Ivar Hallstrom), dar han
kom att anlitas som revisor, och han omnamns i
Hoijers musiklexikon 1864 som "utmérkt dille-
tant pé flojt samt méngsidigt bildad och berest;
egare af ett rikhaltigt och dyrbart musikbibli-
othek”. Musiknotiser upptar en stor del av
utrymmet i Tamms anteckningar, men det mest
spannande i boken ligger egentligen pa ett mer
personligt plan.

Som titeln antyder var ndmligen Tamm starkt
fastad vid sin far, och han sokte ofta hans stod.
Hénsynen till den synbarligen starkt dominanta
fadern gar som en rod trdd genom allt vad Tamm
skriver. Han ansdg sig ha svart att nd fram till
egna stallningstaganden, da han alltid ville pene-
trera varje eventuellt problem i detalj och darfor
ville se det fran alla upptankliga sidor. Vardagen
kunde vara ganska komplicerad for en &gare till
en gard som snart utvecklades till négot av ett
monsterjordbruk, och Tamm maste dessutom
som delégare i faderns stora bruksféretag bevaka
sina intressen och dérfor vistas en tid varje som-
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mar pa Osterby. For en del av sina dagboksnote-
ringar skapade Tamm en hemlig skrift, som
utgivaren med hjdlp av en kodexpert lyckats
dechiffrera, och i denna krypterade form skriver
han oftast om sina — dock till synes tdmligen
oskyldiga — snedsprang.

Tamm uppehaller sig ofta vid sitt flojtspel,
som synbarligen betydde mycket fér honom och
gav honom en sérskild stimulans, inte minst nér
han hade tillfalle till samspel med goda musiker —
aven hans pianospelande hustru synes ha hért till
dem. Man far inblick i en tidstypisk repertoar, dar
namn som Fesca, Kalkbrenner, Kreutzer, Kuhlau,
Kummer, Mozart, Reissiger och Romberg ofta
forekommer. Men Tamm har ocksd mycket att
beratta om musikupplevelser badde hemma och
borta. Aren 1834—35 gjorde han en 14 manader
lang “bildningsresa” pa kontinenten och besokte
Danmark, Tyskland, Frankrike, Schweiz, Oster-
rike och Italien. Bland mycket annat sag han
Trollfléjten i Berlin, dér han bl.a. traffade Ber-
wald, horde konserter i Leipzig, sig Den tjuvak-
tiga skatan och Don Juan i Paris, dar han ocksa
garna gick pad Opéra-Comique, och horde Ole
Bull i Rom, och allt detta beskriver han med
entusiastens och kdnnarens tonfall.

I Stockholm gar Tamm tamligen regelbundet
pa teater, opera och konserter och deltar ocksa i
Harmoniska séllskapets verksamhet. | nov 1837
gor han en forteckning 6ver de storre musikverk
han tagit del av och det har blivit en impone-
rande lista som samtidigt vél speglar den aktuella
repertoaren. Under de fdljande tre decennierna
kan man sa félja hans nyvunna musikaliska
intryck nastan i detalj, och hans noteringar ger en
god bild av vad som rérde sig pa den musikaliska
fronten i huvudstaden. Han ldamnar dgonblicks-
bilder av manga operaaktorer och &r som de flesta
av sina samtida féngslad av Jenny Lind och uttalar
sig om hennes framtradanden vid atskilliga tillfal-
len. Om hennes spel i Friskytten 1838 sdger han att
"det frampressade tarar; en djup innerlig kénsla
sammankn6t hos henne spelet och sdngen”, och
om hennes Lucia 1843 skriver han: "Ofver all
beskrifning val spelades af Mdlle Lind sjelfva
dodsscenen; Den himmelska flygande blicken
som bortférde sjalen med sig och derefter den
hopfallande lekamen, p& en gang skont och
hemskt.” 1846 bevistade Tamm “den nya pjecen
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Wermléndingarne” och anmaérker: "Wacker tanke
att &stadkomma nagot nationelt, dock torde det
anses misslyckadt att till hufvudsprak i ett stycke
gora en provinsdialect, hvar skulle detta sluta om
det fortsattes?”. Déaremot far Berwalds Estrella
1862 pafallande gott betyg och &ven den nymo-
diga Faust mots samma ar med Oppna sinnen.
Tamm har flera kloka ord att sdga &ven om den
symfoniska repertoar han tar del av, och éverhu-
vud dr hans iakttagelser och korta karakteristiker
béde valfunna och personliga.

Tamm ger emellertid sallan nagra mer inga-
ende portrdtt av de musikpersonligheter han
métte. Till hans goda vénner hérde exempelvis
AF. Lindblad som bl.a. skrev en liten dikt vid
hans béar. Tamm var med vid forstauppforandena
av Drémmarne, bade det med piano 1853 och det
med orkester 1861, men han har néstan ingenting
att sdga om verket och inte heller om dess upp-
hovsman. En brist i sjalva utgavan &r att tonsét-
tare och andra upphovsman inte fatt vara med i
personregistret, men i en del fall & det nog tur,
eftersom flera &r felstavade (Hafflinger!). Att
"Bohrens Gesellschaftsqvartett” inte &r ett verk av
nagon “Bohrer” utan av Hermann Berens borde
utgivaren nog ha kunnat lista ut, d& det ratta
namnet nagra sidor senare dyker upp i samband
med operetten Lulli & Quinault. Om det sedan
ar den aldre eller den yngre Tamm som férsyndat
sig och kallat ett skadespel av Schiller for Fiasko
(1) i stallet for Fiesco och en roman av Goethe for
Waldverwandeschaften, ar svart att gissa sig till, da
kommentarer saknas. Fiffigheten att skriva "Beet-
howens S dur Synfonie” far dock tillskrivas dag-
boksforfattaren.

Lennart Hedwall

Gunnar Ternhag: Jojksamlaren Karl Tirén. Umea
2000, (Skrifter utgivna av Dialekt-, ortnmamns-
och folkminnesarkivet i Umed. Serie F, Musikliv
Nnr 1), 134 S., ill., 1ISBN 91-86372-34-3

"Roken stiger motvilligt ur katans topp. Den
byiga blésten lagger nastan lock p& Gppningen
och formiddagselden har inte tillracklig kraft att
tvinga upp rokpelaren.” P4 detta intressevéckande

satt inleder inleder Gunnar Ternhag sin framstall-
ning om Karl Tiréns insamling och inspelning av
samiska jojkningar i bérjan av r9oo-talet. Syftet
med studien &r att besvara fragor som hur Tirén
gick tillvdga och att dvergripande ge en "kontex-
tuell” ram runt materialet, dvs. Tiréns bok Die
Lappische Volksmusik (1942). Ternhag némner,
narmast i forbigdende, att hans arbete framst
baserar sig péa efterlimnade primaranteckningar
och féltdaghdcker. Merparten av kallmateiralet
finns bevarat p& DAUM i Umed. Sammanfatt-
ningsvis, skriver Ternhag, kan boken utnyttjas pa
tva sétt, dels for att stilla "nyfikenheten hos alla
dem som undrat dver hur Tiréns samlingar till-
kommit”, dels som en hjélp infoér "vetenskapliga
bearbetningar” av Tiréns fonografinspelningar
och transkriptioner av jojk.

Boken inleds med en kort presentation av
Tirén (1869-1955) "jarnvégstjansteman, malare,
violinist, fiolbyggare, botanist, jojksamlare — och
familjefar”, och skildrar dérefter hur Tiréns
intresse for det samiska vacktes. Det var under en
tid nar man generellt var installd pa att radda den
aldre folkliga kulturen. Inte minst viktigt for
Tirén blev hans bekanstskap med samiska sl6jdlé-
rarinnan Maria Persson som hade en stor jojkre-
pertoar. Vi far folja hur Tiréns planer pa en
samlad inventering av jojk i Sverige efterhand rea-
liseras i slutet av perioden 19oo-1910, €n tid nar
industriutstéliningar och spelamanstévlingar var
pa modet. | detta sammanhang diskuterar Tern-
hag ocksd Tiréns tillvagagangssatt. Hur Tirén
upptradde och hur han gick till vaga nér han skri-
ver ner jojkningen med noter &r frigor som dar-
nast tas upp. Enligt Ternhag var Tirén “en
skicklig upptecknare”. De sérskilda problemen
med inspelningsforfarandet med fonograf, tas
déremot inte upp hér (jfr s. 109f).

Huvuddelen av framstallningen handlar om
Tiréns insamlingsresor (s. 37-100), vintermarkna-
den i Lycksele, inspelningsresan sommaren 191
osv. fram till den sista insamlingen i oktober 191s.
Har méter vi en mangd personer som pa olika
satt underlattade Tiréns verksamhet, traffar samer
som jojkar och far dverhuvudtaget en fin inblick i
insamlings- och inspelningsresorna.

Dérefter foljer en diskussion om vérdet av
Tiréns enastaende insamlingsarbete. Han samlade
in, propagerade for véardet av den samiska jojktra-
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ditionen, men formedlade ocksd uppteckningar
av jojk till en tonsattare som Wilhelm Peterson-
Berger (jfr hans symfoni Same &tnam). Dessa dis-
kussioner fors foredomligt utifran den tidens tén-
kesatt, samtidigt som Ternhag inarbetar atskilliga
studier som gjorts av nutida forskare.

Boken avslutas sa med ett kort fiktivt samtal —
oversatt till svenska far vi anta — mellan tva
samiska kvinnor som ser Tirén och hans viktiga
medhjalpare Maja Wickbom vandra ivdg. "—
Tank att han fick oss att jojka — Det var nagot
sérskild med honom ... — Ja, det var vél det”.

Det skall utan forbehall sagas att det har &r en
bok som jag 6nskat jag kunnat lasa langt tidigare
(jag tillhor formodligen de som flitigast studerat
Tiréns utgéva fran 1942 /bl.a. Edstrom, 1978, 1992
/"Jojk — ett bidrag till samernas férhistoria?”,
denna titel har fallit bort i litteraturlistan/ samt
LP:n Jojk — vuolle — luohti, 1989). Ternhag bok ger
l&saren en fin och levande skildring 6ver hur det
gick till. Den ar skriven s att den dels fungerar,
med Ternhagsord, som “en fyllig dagbok, skriven
i tredje person”, dels som en vetenskaplig studie
dar Tiréns verksamhet analyseras och vérderas
utifran sin kontext. Framstéllningen innehaller
ocksa manga belysande bilder, anvandbara for-
teckningar och index, men alltfor fi exempel pa
transkriptioner.

Som framgér av min anmalan var det mig en
stor gladje att lasa boken. Den kommer att vara
till stor hjélp for de forskare som i framtiden
kommer att arbeta vidare med Tiréns transkrip-
tioner och inspelningar av jojk/jojkningar.

Referenser:

Edstrdm, K-O (Olle) 1978: Den samiska musik-
kulturen. En kéllkritisk dversikt. Diss., Gote-
borg

Edstrom, K-O (Olle) 1989: Jojk — Vuolle — Luohti,
(Fonogram/LP) AJLPs, Ajtte, Svenskt Fiall-
och Samemuseum

Edstrom, K-O (Olle) 1992: "Jojk — ett bidrag till
samernas forhistoria?”, i Sumlen, 1992

Edstrom, K-O (Olle) 1998: "Om konstruktionen
av samisk musik och jojk”, i Saga och Sed.
Kungl. Gustaf Adolfs akademiens arsbok, 1998

Olle Edstrdom
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The Musician in Focus. Individual Perspectives in
Nordic Ethnomusicology. Red: Dan Lundberg &
Gunnar Ternhag, Stockholm: Kungl. Musikaliska
akademien, 2000, (Kungl. Musikaliska akade-
miens skriftserie nr 91), 160 s., ill., noter, ISBN

91-89038-17-7

Dan Lundberg og Gunnar Ternhag er velkendte
navne i svensk (nordisk) musiketnologi som
lerere og skribenter. De har tidligere pé en frugt-
bar méde dannet par, da de udgav den fine lzre-
bog Folkmusik i Sverige (1996), der udmarker sig
ved at inddrage savel samisk musik som indvand-
rermusik.

The Musician in Focus er resultatet af et pro-
jekt, som redaktarerne tog initiativ til i 1995. For-
malet var dels at styrke udforskningen af
individuelle musikere/sangere og dels at gge sam-
arbejdet mellem nordiske forskere pa omréadet. 1
forskere meldte sig til projektet, og heraf har seks
bidraget med artikler til den foreliggende bog.

Publikationen ligner — pa godt og ondt — en
kongresrapport: De enkelte indleg er spendende
nok, men der er ikke meget sammenhang imel-
lem dem. Derfor har redaktgrerne skrevet en ind-
ledning, hvor de papeger emnets vigtighed og
forsgger at skabe en ssmmenhang mellem bidra-
gene.

Bogens formal er velbegrundet og vigtigt, og
redaktarerne fortjener ros for at have taget det op.
18oo-tallets folkemusikforskere i Norden var
primart interesseret i stoffet selv (tekster og melo-
dier), og sidelgbende hermed udvikledes en
national og en lokalpatriotisk interesse i de gamle
sange og dansemelodier. De konkrete sangere og
spillemand var ikke “i fokus”, fordi man betrag-
tede dem som mere eller mindre passive berere af
en kollektiv national arv. Siden 1960’erne er der
sket et paradigmeskift i musiketnologi/folkemu-
sikforskning. Ganske vist er is@r norsk og finsk
musiketnologi stadig meget nationalt og lokalt
fokuseret, men i alle nordiske lande (og i hele den
vestlige verden) er forskerne begyndt at erkende
individets afggrende betydning for de musikalske
traditionsprocesser. Forskerne er ikke mere bare
interesseret i gamle, nationale traditioner, men
fokuserer pad sangeren/musikere og sp@rger:
Hvordan har den pagaldende lert at spille/synge?
Hvilken rolle spiller den individuelle fantasi og
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kreativitet? Hvordan er vedkommendes repertoire
opstaet? Hvilken betydning har musik i den
pageldendes liv? Og man udgiver nu gerne reper-
toirer fra enkeltpersoner (et sang- og spillemands-
repertoire, en spillemandsnodebog) i stedet for
samlinger med “national” folkemusik. Det nye
paradigme formuleres pa en tilspidset made i en
af bogens artikel-titler: “It’s the individual who is
the ‘dialect’.

I indledningen (s. 9—23) peger redaktgrerne
pé den udvikling, der er sket siden Herder lance-
rede sit “Volkslied”-begreb (hvilket i gvrigt ikke
skete i r778, som indledningen pastar, men i den
stadig lesevardige artikel “Auszug aus einem
Briefwechsel Uber Ossian und die Lieder alter
Volker” i bogen Von Deutscher Art und Kunst,
1773). De fremhaver, at musiketnologien i det
multikulturelle USA har vearet en afggrende
inspiration for europziske forskere siden 2. ver-
denskrig, og de diskuterer fordele og ulemper ved
den nye individ-fokusering. Alt dette er interes-
sant — omend meget kort og generelt formuleret.

De to farste artikler i bogen fokuserer pé det
intrikate forhold mellem forsker og informant.
Tellef Kvifte (Oslo) skriver om hardingfelespille-
ren Salve Austend fra Amli ved Arendal og
redakter Gunnar Ternhag om violinspillemanden
Hjort Anders Olsson — musikere som i begge til-
felde har dannet udgangspunkt for forfatternes
doktordisputatser. Kvifte mener, at man selv ma
veere lzrling hos den pagaldende spillemand for
at kunne vurdere musikerens “stumme” dvs. ikke-
verbaliserede kundskaber. Det var Ternhag af
gode grunde afskaret fra, eftersom Hjort Anders
dade lznge far forskningsarbejdet fandt sted, og
Ternhag diskuterer i stedet de forskellige typer
biografi og forskellige typer kilder. (En diskus-
sion, der er hgjaktuel i litteratur- og historiefaget
i disse ar).

Eva Hov (Trondheim) og Hans Hinrich The-
dens (Oslo) fremlaegger dybtgdende analyser af
spillestil hos henholdsvis violinspillemanden
Post-Anders fra Rgros-egnen og hardingfelespille-
ren Salve Austena (igen!). | begge tilflde beskri-
ves en individuel spillestil, der ikke blot kan
reduceres til at vaere eksempler pa en regional tra-
dition. Det er Thedens, der konkluderer, at det er
det individuelle spil i en linie gennem flere gene-
rationer, der er blevet tilskrevet betydning af at

veere egnens “dialekt” — en konklusion, som han
desveerre ikke diskuterer, om man kan generali-
sere. Artiklerne udger to meget fine case-studies,
der begge bygger pa forfatternes dissertationer om
samme emne. Blot undrer det en udenforstdende
som undertegnede, at forfatterne i sa ringe grad
diskuterer andre forskeres resultater (f.eks. hinan-
dens eller Morten Levys doktordisputats om The
World of Gorrlaus Slatts, 1—3, 1989).

Redakter Dan Lundberg satter fokus pé
“Music, Individuality and Collective Identity”, et
tema som i &rene 1996—2000 er udfoldet i Musi-
kaliska akademiens store forskningsprojekt
“Musik—Medier—-Mangkultur” (afsluttet med en
bog og cd, udgivet af Dan Lundberg, Krister
Malm og Owe Ronstrdm i 2000). Han belyser
musikkens evne til at skabe og fastholde identitet
— og her skelner han mellem individets identi-
tet(er) og den kollektive identitet, som det lykkes
en gruppe at tilkempe sig i ssmfundet. | nutidens
multikulturelle “arena” er musikere og andre “eks-
pressive specialister” vigtige i fremvisningen af
kollektiv, f.eks. etnisk identitet. Lundberg disku-
terer musik og identitet i irsk, svensk og kurdisk/
tyrkisk miljg, og han konkluderer, at kollektiv
identitet konstant gen-skabes og om-skabes i et
samspil mellem tradition, medier, tekniske res-
sourcer og de nevnte “ekspressive eksperter”.

Bogens eneste artikel om en traditionel sanger
er den arhusianske lektor Kirsten Sass Baks om
den sgnderjyske arbejderkvinde Hansigne Teak-
ker (1895—1986), “Singer in a Border Region”.
Efter at have sunget rent privat gennem et langt
liv blev Hansigne Teakker omkring 1970 pludselig
“folkesanger” takket veere sanghistorikeren og
radiomanden Karl Clausens interesse for hende.
Ogsa Kirsten Sass Bak (der er Clausens efterfalger
ved Sanghistorisk Arkiv i Arhus) ndede at besage
Teakker, og Bak beskriver meget fint den kompli-
cerede sanghistoriske baggrund for Takkers
repertoire i det dansk-tyske grenseland. Bak bely-
ser desuden Teakkers sangeridentitet (og hvordan
den @ndrede sig) samt hendes “kulturelle uni-
vers”. De forskellige sangtraditioner dokumente-
res desuden med musikeksempler.

Redaktarerne peger i indledningen s. 14-15
p4, at i Norden har spillemandene varet “specia-
lister”, mens dette ikke har veeret tilfeldet for de
folkelige sangere (enhver har sunget mere eller

141



Recensioner

mindre, mens instrumentalspil kraever en serlig
oplering). Dette kunne godt fortjene en nermere
diskussion, for jeg tror at sangere med et stort,
geharsoverleveret repertoire tidligere har veret
lige sd sjzldne (og vardsatte!) som gode spil-
lemand.

Min starste anke over den foreliggende bog er
imidlertid fglgende: Jeg savner en oversigt over og
en kommentar til den nordiske forskning i musi-
kere/sangere. 1 Danmark har forskerne farst og
fremmest publiceret sangerportraetter, her kan
man til gengaeld trekke linien helt tilbage til fol-
kemindesamleren Evald Tang Kristensen (efter-
skrift til Jyske Folkeminder bd. 11, 1891 samt bogen
Gamle Kildevald, 1927), og man kan for eksempel
falge den i nyere tid fra H.C. Frydendals frem-
leggelse af “Marie Bgdkers Viser” (194s5), over
Nils Schigrrings “Selma Nielsens viser” (1956),
Thorkild Knudsens “Ingeborg Munchs viser”
(1961), Karls Clausens “Tille Davidsen og hendes
viser” (1962) og Kirsten Sass Bak m.fl.’s “Sgnder-
jyder synger” (1983) til undertegnedes “To sangere
fra den jyske hede” (1984) og “Rasmus Storms
nodebog” (1988) — og til 1980’ernes og go’ernes
mange bgger, cd’er og mc’er med nulevende spil-
lemaend (Evald Thomsen, Viggo Gade, Viggo
Post, Otto Trads og mange flere). Noget tilsva-
rende findes i alle nordiske lande. En fremdra-
gelse og en kort vurdering af denne forskning —
maske blot i form af en kommenteret bibliografi
— ville have gjort bogen mere nyttig for det inter-
nationale publikum, som den henvender sig til.

Bogen rummer seks gode artikler, men und-
gar ikke indtrykket af “spredt fegtning”, som vi
siger pd dansk. Den rejser flere spargsmal, end
den besvarer, og mangler altsa en oversigt over
nordisk forskning i sin emne. Dens positive
betydning er at give eksempler pa den individba-
serede trend i nordisk musiketnologi over for et
engelsksproget lzsende publikum.

Jens Henrik Koudal
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Joachim Walter: “This Heaving Ocean of Tones”.
Nineteenth-Century Organ Registration Practice at
St. Marien, Lbeck. Diss., Goteborgs universitet,
2000, (Skrifter fran Institutionen for musikveten-
skap, GoOteborgs universitet, nr 6o) 2s1 s., ill.,
noter, CD: Liibecker Orgelromantik (Motette CD
12681)

“This Heaving Ocean of Tones” Nineteenth-Century
Organ Registration Practice at St. Marien, Libeck,
a musicology dissertation written by Joachim
Walter at Géteborg University under the supervi-
sion of Sverker Jullander and sponsored by the
Goteborg Organ Art Center (GOArt), sheds new
light on organ performance practices in Germany
during an era very much neglected by scholars
(and perhaps also performers) of organ music. In
this respect Walter's work is a revisionary essay,
gently cutting through and overcoming the biases
imposed on nineteenth-century  traditions,
instruments, music, and organists by the organ
reform movement (or Orgelbewegung) early in the
twentieth century. Viewed from another angle,
his study is related to similar efforts by perfor-
mers and scholars in both Europe and North
America to expand the repertory deemed worthy
of a historically-informed performance practice
by moving from “early music” (understood as
ending with Bach and Handel) to the standard
repertory of the late eighteenth and nineteenth
centuries. (Indeed, a conductor like Roger Nor-
rington now approaches the performance of Ber-
lioz, Brahms, and even Wagner, as if these com-
posers, too, wrote ‘“early music”.) Taking
advantage, in part, of sources and documents that
only recently became available, Walter aims his
flashlight at Hermann Jimmerthal (1809-1886)
and Karl Lichtwark (1859-1931), two organists at
the Marienkirche in Libeck, sketches their back-
ground, describes the instruments they encounte-
red, the music they owned and played, and analy-
zes the performance practices they followed in
performing a variety of repertories on the organ.
The story begins with Jimmerthal’s immer-
sion in classical and classicistic traditions (he brie-
fly studied with Mendelssohn in Dusseldorf in
the 18305) which in turn informed his views on
music throughout his life, even when “progress”
in the form of modern technology in instrument
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building and the emergence of the so-called “neu-
deutsche Schule” challenged his conservative tas-
tes and habits. Jimmerthal’s response to those
forces was ambivalent. With determination and
political savvy he was the mastermind behind the
building of a new organ at St. Marien, underta-
ken between 1851 and 1854 by the Thuringian
firm of Schulze & Sohn. The fagade of the organ
may have been Gothic, but behind its dummy
pipes lurked a most modern instrument with the
latest technology to ensure constant wind supply,
with rich reed sounds, both free and beating
(Jimmerthal became familiar with the latest
trends in French and English organ building,
including those espoused by Cavaillé-Coll,
during a field trip to the London Great Exhibit in
1851), with pneumatically controlled Barker levers
to facilitate ease of action when manuals were
coupled, and with swell boxes and Expression to
bring the instrument in line with expressive and
aesthetic ideals characteristic of music after 1750.

The Schulze Organ in St. Marien with its 78
stops on four manuals plus pedal was the largest
instrument in Germany at the time. It was a
proud achievement, bundling the energies of civic
and church institutions in a city whose most glo-
rious times were long past. By following through
with the project, St. Marien, the church of the
wealthy merchant class, called attention to itself
as a force to be reckoned with in the musical
world. The glory of being a record-holder, alas,
lasted only a year. In 1855 another new organ built
by the Ladegast firm was inaugurated in the Cat-
hedral of Merseburg, a much smaller and histori-
cally less significant city; besides having their
organ featuring, curiously, just one more stop
than the Schulze instrument in St. Marien, the
Merseburg authorities topped the Lilbeck enter-
prise by enlisting the help of one of the great
composers of the age, Franz Liszt — and this may
have some significance (not made explicit by
Walter) at a time when the battle lines were
drawn between academic and progressive camps
of composition — in celebrating their new organ.
Liszt composed for Merseburg a most modern
and virtuoso organ work, the Prelude and Fugue
on BACH, laying claim to Bach's legacy in the
organ world (and thereby challenging the Men-
delssohn School).

What music did the two organists of St.
Marien own? What music did they study and per-
form? It may not be a surprise: J.S. Bach and
Mendelssohn rank supreme. The former was in
the process of being rediscovered in mid-century
as a composer and national hero at a time when
the German people became aware of their com-
mon cultural heritage. Mendelssohn’s perfor-
mance of Bach’s St. Matthew Passion in 1829 had
sent a signal that was heard elsewhere and
unleashed energies in many German cities, and
Jimmerthal and, later, Lichtwark were torch bea-
rers as organists in this Bach revival. More than
one fifth of Jimmerthal’s and exactly one third of
Lichtwark’s performances feature J.S. Bach,
whereby Lichtwark showed a particularly broad
cross-section of the older master’s works. Men-
delssohn was the teacher and contemporary of
Jimmerthal, and his works were introduced to the
Liubeck audiences almost always shortly after they
were published, especially the organ sonatas and
oratorios. Lichtwark, Jimmerthal’s student (and
thereby a Mendelssohn student, once removed)
continued the programming practice of his pre-
decessor at St. Marien.

What is striking is the dearth of early music,
i.e., pre-Bach, in the repertory of Jimmerthal. Or
perhaps it is not a surprise, considering how little
was known of earlier masters before musicology
got going later in the century and made those
composers available through editions. But surpri-
sing is Jimmerthal’s neglect of his famous prede-
cessor at St. Marien, Buxtehude, to whom J.S.
Bach traveled on foot in a ten-day pilgrimage to
hear the aging master at the pre-Schulze organ in
1705. Not until 1877, inspired through the work
of the musicologist Phillip Spitta, did Jimmerthal
pay homage in writing and through performance
to Buxtehude. Lichtwark whose tenure as orga-
nist in Lubeck falls into a period when early
music became increasingly available performed
Sweelinck, Scheidt, Frescobaldi, Froberger, and
the North Germans, including Buxtehude, more
frequently.

In the last (and most substantial) section of
his dissertation Walter focuses on the registration
practices of the two Libeck organists. Jim-
merthal’s registration practices reveal a curious
paradox, a mix between a relatively conservative
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attitude in the registration of original composi-
tions and an approach that considers the organ a
kind of one-man orchestra in the case of trans-
criptions, requiring many registration changes.
Hence, and this may be one of the most impor-
tant findings of Walter, the colorful orchestra-like
treatment of the organ later in the century (which
is usually attributed to the influence of the neu-
deutsche Schule) may have its origin in the way
nineteenth-century organists (and Jimmerthal is
perhaps representative of others) used the organ
to emulate orchestral effects in transcriptions of
movements from symphonies, oratorios, concer-
tos, and chamber works, distinguishing carefully
between solo and accompaniment, rendering on
the organ the various types of textures, the dyna-
mic nuances (including crescendo and decres-
cendo) and expressive effects found in orchestral
music. It even appears that Jimmerthal was inspi-
red by the new Schulze organ in inventing more
nuanced registrations as he became more familiar
with the instrument. The Largo from Haydn’s G
minor quartet and the Andante from Mozart’s
Jupiter symphony are cases in point, especially if
compared to the rather early transcription of the
Andante from Mendelssohn’s Piano Concerto in
G minor. And the Andante from Beethoven’s
Fifth is clearly modeled in Jimmerthal’s transcrip-
tion and registration on the original, transferring
Beethoven’s instrumentation if not verbatim, at
least in its effects, to the organ. In all these instan-
ces Jimmerthal opened the church up to musical
practices of the concert hall, blurring the distinc-
tion between cathedral and civic musical life.
Jimmerthal’s registration practices for original
compositions for the organ avoided, by and large,
the frequent registration changes encountered in
transcriptions. For Baroque compositions as well
as early nineteenth-century works (including
Mendelssohn) he did not alter registration for the
manuals, only changed manuals to enhance a
piece’s structure through these changes. Only
later, and very reluctantly, Jimmerthal did employ
registration changes to a nineteenth-century
composition, the Second Fantasy by Friedrich
Kiel. More revealing perhaps is that quite a num-
ber of works by younger composers appear in
Jimmerthal’s library, some of them even dedicated
to him. These pieces would have required exten-
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sive registration changes (involving the help of
one or two assistants). Jimmerthal played none of
them in public.

Being a student of Jimmerthal, Lichtwark was
to some extent steeped in the classicistic aesthe-
tics of Mendelssohn that informed his predeces-
sor in the organ loft of St. Marien. But he also
drew on other experiences (less documented in
Walter’s dissertation than those of Jimmerthal)
that give him his own profile as a performer. He
probably studied in Berlin and Leipzig in the
1880s and, most likely encountered organists in
these cities who espoused an orchestral approach
to organ registration such as Carl Piutti, the orga-
nist of St. Thomas in Leipzig, or Otto Dienl in
Berlin. Both organists were advocates of a
Romantic organ, including pneumatic and elec-
tro-pneumatic playing aids to allow rapid changes
of color on the organ. And we know for sure that
Lichtwark was acquainted with Andreas Hof-
meier, who joined Max Reger in concert, gave
recitals in St. Marien, and who in 1900 became
organist in neighboring Eutin, northwest of
Libeck. Despite his acquaintance with a number
of advocates of an orchestra-inspired registration
style, Lichtwark remained stubbornly conserva-
tive in his practices. Not until early in the twen-
tieth century did he mark his scores with
annotations that suggest an acceptance of the new
way of handling organ colors. By 1905 Lubeck’s
most prestigious church had gone “neudeutsch”
in organ registration practice, but the way had
been prepared, ironically, half a century earlier by
a Mendelssohn student introducing his audiences
to the works of Haydn, Mozart, and Beethoven
through organ transcriptions.

Joachim Walter’s dissertation is the work of a
resourceful researcher and scholar with a sixth
sense for asking the right questions, for combing
through materials that may give him answers, and
for interpreting his findings with due caution.
The dissertation would not have been possible
without Walter's thorough knowledge of the
mechanics and craft (or is it an art?) of organ con-
struction and organ building in its historical evo-
lution. And, last but not least, the dissertation is
informed by a virtuoso performer on his instru-
ment. An integral part of the dissertation project
is a compact disc “Lubecker Orgelromantik”
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(recently released by the Motette label), featuring
Joachim Walter as a most inspired and inspiring
performer, using the registrations of Jimmerthal
and Lichtwark, of works by Bach, Beethoven,
Berens, Mendelssohn, Mozart, and WWagner.
(Since the Schulze Organ of St. Marien was
destroyed in a bombing raid during World War
11, an “equivalent” instrument had to be found
for the recording, and Walter wisely chose the
Ladegast Organ of 1871 in the Cathedral of
Schwerin, Mecklenburg.) It is the triple groun-
ding in scholarship, performance, and organ buil-
ding that provide the solid foundation of Walter’s
work. This fine interdisciplinary study should be
consulted by all performers and scholars interes-
ted in nineteenth-century performance practice.

Jurgen Thym

Magdalena Wasilewska-Chmura: Musik, metafor,
modernism. En linje i den svenska modernismens
poetologiska reflexion. Diss. (Krakdws universitet),
Stockholm: Almgqvist & Wiksell International,
2000, (Stockholm Studies in History of Litera-
ture nr 41), 283 S, ISBN 91-22-01851-4

Modern poesi stravar att glida tanken forbi och
védja direkt till kdnslan. Den har blivit parallell
till musiken istallet for att vara beroende och
tjanande. Den har gjort sig fri fran logiken med
dess krav pa mening och sens moral for att is-
téllet utveckla sig till en melodisk konst med
orden begagnade som toner av olika farg, hojd
och intensitet och med associationerna som
emotionell kontrapunkt.

Orden dr Gunnar Ekeldfs i en uppsats om dikt
och musik i Spektrum 1932 — en artikel som kom
att foregripa det starka intresse for musikens bety-
delse i poesin som utmynnade i en intensiv och
tidvis hetsig diskussion under r94o0-talet om berd-
ringspunkterna mellan musik och lyrik. Nar sa
Magdalena Wasilewska-Chmura i sin avhandling
Musik metafor modernism. En linje i den svenska
modernismens poetologiska reflexion gor en kart-
l&ggning av den debatt som férdes om musikens
forhéllande till litteraturen &r det en valkommen
och viktig undersékning. Manga av modernis-

mens framsta foretrddare inom litteraturen under
1940-talet — Erik Lindegren, Gosta Oswald, Rag-
nar Bengtsson och inte minst Gunnar Ekel6f sjélv
— framhéll musikaliska former som férebildliga
aven pa lyrikens omréde. Ragnar Bengtsson gick
t.0.m. sd langt att han havdade att diktarna borde
satta sig pa skolbanken och studera musikaliska
formproblem, om de inte ville "utrétta sin gér-
ning med ganska ofullkomliga krav pa sin konst”.
("Dikt och musik”, zo-tal, 1945:3)

En av orsakerna till den starka fokuseringen
pa musikens formella sida (Bo Wallner har i ett
sammanhang kallat fenomenet "diktarkomplex”)
ar enligt Wasilewska-Chmura tonséttarnas storre
medvetenhet, konsekvens och tydlighet i struktu-
rellt tdnkande — ett tdnkande som, menade de
aktuella diktarna, om det kunde 6verforas till lit-
teraturens omrade skulle innebéra avgjorda vin-
ster for skonlitteraturen.

En kungstanke i avhandlingen &r att dar de
musikaliskt inspirerade diktarna sdg associatio-
nerna till musikaliska formlésningar som metafo-
rer for ett nytt formtdnkande i poesin var de mer
tekniskt orienterade debattorerna (bade pa
musik- och litteratursidan) motstandare till jam-
forandet mellan musik och lyrik, déarfor att de
musikaliska termerna inte hade egentliga motsva-
righeter pé litteraturens omréde. Man tolkade,
som forfattaren skriver, "den forras asikter som
ett satt att bevisa identifikation mellan lyrik och
musik”. Och med den utgangspunkten var det
heller inte svart att sl ned pa avgérande olikheter
mellan Kkonstarterna och dérmed diskvalificera
det mer analogitankande synsittet. De tva debatt-
fronterna hade i grunden sa olika attityder att dis-
kussionen kom att rora sig péa olika plan, dar de
tvd synsattens inkompatibilitet kristalliserades i
en skiljepunkt, papekar forfattaren: "Vad som
skiljer dem &t ar i forsta hand forhallandet till
spraket, i detta fall spraket som redskap for att
beskriva litterdra och musikaliska fenomen. Den
forsta gruppen betraktar metaforen som spréakkre-
ativitetens naturliga medel, ett satt att ndrma sig
komplicerade fenomen som ar svara att fa grepp
om och saknar namn. Den andra gruppen kréver
av spraket vetenskaplig precision och ser metafo-
ren som avvikelse fran det normala sprakbruket,
som foljaktligen inte godkénns i en vetenskaplig
diskurs [...].”
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Avhandlingen har fyra huvudavdelningar.
Den forsta, "Musik, poesi och andra konstarter”,
ger en introduktion till den interartiella diskus-
sionen i historiskt perspektiv — fran de antika
estetiska teorierna om sférernas harmoni fram till
T.S. Eliots idé om poesins musik. Méjligen kan
avsnittet, som &ven innehaller en genomgang av
“den musikaliska linjen i svensk litteratur”, tyckas
val ingdende for ett i huvudsak refererande parti,
men det ger & andra sidan en nyttig bakgrund till
bokens centrala &mne. | andra kapitlet, "Gunnar
Ekelof om dikt och musik”, gor forfattaren ett
nedslag i produktionen till en av de viktigaste
foretradarna for den modernistiska, formellt inn-
ovativa lyrik som tar intryck av instrumentalmu-
sikens sonatform, variationsformer, liedform etc.
Ekelof presenterade i flera uppsatser sin tro pa att
dikten kan jamféras med musiken, och den grun-
dade sig framfor allt pa diktens och musikens
gemensamma temporala karaktér: Jag talar om
en dikt som, antingen den lart av musiken eller
inte, insett och forstatt att tiden har sin egen form,
eller rattare: att ett konstverk som har tiden till
huvuddimension bér ha en tidsbetingad form,
med andra ord en form som dr, eller ndrmar sig,
musikens.” (”Sjélvsyn”, Poeter om poesi, Stock-
holm 1947) Ekel6fs teser illustreras — om an nagot
sparsamt - av Wasilewska-Chmura i nagra
enskilda dikter. Annars &r avsnittet om Ekel6f
kanske avhandlingens intressantaste. | den tredje
och mest omfattande avdelningen, "Poesins musi-
kalitet i fyrtiotalets modernistiska debatt”,
behandlas ingéende uttalanden fran & ena sidan
Ragnar Bengtsson, Erik Lindegren, Gosta
Oswald m.fl., och & andra sidan Bengt Holm-
qvist, Kjell Espmark, och andra. Mycket av stoffet
ar vélkant och tidigare uppmaérksammat av t.ex.
Bo Wallner (4o-tal, en klippbok om Mandagsgrup-
pen och det svenska musiklivet, Stockholm 1971),
Ingemar Algulin ("Poesi och musik pé so-talet”,
Nutida Musik 1981/82 nr 2) och Ola Nordenfors
("Ké&nslans kontrapunkt”. Studier i den svenska
romansen rgoo—r9s0, Uppsala 1992), men de speci-
fika musikaliskt-poetiska termer (instrumentally-
rik, partiturlyrik, synpoesi, tonpoesi etc.) som
fordes fram i debatten har inte granskats sa
genomgripande som hér. Slutligen undersoks hur
"Musikaliska former och tekniker i debatten”
(polyfoni, kontrapunkt, tema, fuga etc.) vallat
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djupgéende meningsskiljaktigheter om deras rele-
vans for litteraturen.

Wiasilewska-Chmuras avhandling ar péfal-
lande belést, vittomfattande, den spanner &ver
stora och viktiga fragor och &r till yttermera visso
spanstigt skriven. Det ar svdra amnen som
behandlas, och hon goér det med en tankeenergi
som imponerar. Hennes 6vergripande tes &r alltsa
att hénvisningarna till musikaliska termer &r ett
slags metasprak, ett satt att forsvara den nya
formsprangande diktning som trangt fram och
blivit s& omdiskuterad och ge den en teoretisk
legitimitet. Det visar sig vara ett fruktbart synsétt.
Men det &r nog ocksa sa, att det litterara jamfo-
randet med musikaliska begrepp leder fram till
négot tredje, att lasaren tvingas ta stéllning till de
musikaliska referenserna och undersoka relevan-
sen i dem. Sjélva arbetet med att t.ex. jamfora en
roman med en fuga resulterar i upplevelsen av en
ny form. Nar man blandar tvé strukturer uppstér
s att sdga en ny karta. P4 s& satt kan exempelvis
Gunnar Ekel6fs musikaliska titlar eller allusioner
ge ovantade formella impulser, som i bokstavlig
mening knappast & musikaliska men bidrar till
en formké&nsla som stracker sig utdver de konven-
tionellt litterdra strukturerna.

Man bér som recensent vara forsiktig med att
kritisera texter for vad som inte star i dem. Wasi-
lewska-Chmura deklarerar inledningsvis att hen-
nes avsikt &r att teckna den musik-litterdra
debattens huvudlinjer under 1940-talet, och att
diktanalyserna endast &gnas sekundért intresse.
Foljaktligen borde man som lasare lata sig nojas
med den malsittningen. Anda kan jag inte l&ta bli
att kénna ett styng av besvikelse, nar man féljer
Wasilewska-Chmuras intressevackande utldgg-
ning av de ledande forfattarnas idéer, dver att
man inte oftare far se hur de utvecklas i praktiken
i mer djupborrande litterdra analyser. Men det
kanske vi kan se fram emot i nésta bok?

Ola Nordenfors
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Carin Oblad: Att anvdnda musik. Om bilen som
konsertlokal. Diss., G&teborgs universitet, 2000,
(Skrifter fran Institutionen for musikvetenskap,
Goteborgs universitet, nr 63), 177 S., ill., 1ISBN
91-85974-59-5

Det er et spennende tema Carin Oblad har valgt
som emne for sin doktorsavhandling. Bilen som
kontekst og opplevelsesrom for musikk er bare
sporadisk tidligere gjort til gjenstand i forsk-
ningen. Og da som regel i en sammenheng hvor
trafikksikkerheten har vert det egentlige anlig-
gende. Nar har det seg slik, som vel de fleste kjen-
ner fra egen erfaring, at bilen som situasjon og
som akustisk rom innbyr til lytting. | et etnogra-
fisk perspektiv er vel ogsd bilrommet for mange
en viktigere arena for musikklytting enn de tra-
disjonelle konsertrom vi har institusjonalisert til
slik bruk.

Malsettingen (syfte) for avhandlingen (s. 22)
er ogsa “att ta reda pa varfor ménniskor vill spela
musik i bilen”. Utover dette brede eksplorende
prosjektet formulerer Oblad falgende arbeidshy-
potese (5. 23): "Bilkupén kan for en bilforare
utgdra en privat livssfar, dar narvarokénslan i livet
kan fordndras i olika grad och riktning med
musik.”

For & finne svar til sine spgrsmal har Carin
Oblad gjennomfert tre studier. Farst en starre
sparreskjemaundersgkelse hvor 1ooo mennesker, i
en stratifisert og tilfeldig utvalgt gruppe far til-
sendt 65 spersmal. | gruppen er tatt hensyn til
kjgnn, alder, bosted, utdannelse. 469 svar kom-
mer tilbake og Oblad anlegger to perspektiv pa
analysen av materialet. Farst ser hun pa data ut
fra bakgrunnsvariabler som kjgnn, alder og
utdannelse. Deretter analyseres data ut fra
“miljgpreferens for musikupplevelser”. Her er det
serlig ett av sparsmalene (s9) i sparreskjemaet
som styrer analysen, nemlig "Var far Du starkast
upplevelser av musik, om Du bara jamfér mellan
bilen och bostaden”. Oblad finner at halvparten
av de som svarer anser at bilen er et bra sted for &
veere i fred og at en tredjedel forteller at de far sine
sterkeste musikkopplevelser i bilen. Vi far med
andre ord bekreftet at bilen for mange, ikke minst
mange unge, har en egenverdi som konsertlokale.
Oblad trekker videre ut fire generelle kategorier
av "billyttere”: En gruppe bilinteresserte hvor

musikken er en del av innredningen i bilen og
hvor musikklyttingen er sekunder. | denne grup-
pen finner vi gjerne unge med lav utdanning. En
neste gruppe hvor bilen anses av forskjellige grun-
ner & utgjere en god omgivelse og hvor musik-
klyttingen er primer. | denne gruppen finner vi
gjerne eldre kvinner med hgy utdannelse. En
tredje gruppe har en mer kresen innstilling til
forutsetningene for musikklytting og hvor bilen
ikke innfrir slike krav. Her finner vi unge men
menn med hgyere utdanning. | den siste gruppen
finner vi dem som vil gjgre tiden i bilen sa beha-
gelig som mulig og bruker musikken funksjonelt,
med andre ord en gruppe “transportinnrettede”
individer.

Oblad felger opp denne brede kvantitative
undersgkelsen med & intervjue 12 personer, for
deretter & forfalge fem utvalgte individer i et kva-
litativt intervjustudium (to ar etter de farste
intervjuene). Utvalget er strategisk, i det per-
sonene som velges ut har svart forskjellige pa to
sentrale sparsmal i sparreskjemaundersgkelsen.
Foruten personer som har svart forskjellig pé
sparsmal s9 (se ovenfor), brukes ogsa forskjellig
svar pa spgrsmal 61 som seleksjonskriterium
("Om Du vil vara ifred, tycker Du da att bilen &r
ett bra eller daligt stalle?”). Informantene repre-
senterer foruten forskjellige innstillinger, ogsa
hovedvariabler i undersgkelser (alder, dvs. 25-
aringer vs. s3-aringer, ulik utdanning, bosted).
Modellen som vokser fram forteller oss ikke bare
noe om bilens forutsetninger som musikrom,
men gir ogsd innsyn i ulike motiver for & anvende
musikk i bilen eller avstd fra slik musikkbruk.
Nar det gjelder bilens forutsetninger som musik-
rom, pekes det pa faktorer som at man kjenner
seg nermere musikken, at ingenting forstyrrer
musikkopplevelsen, at bilen fungerer bra som
akustisk miljg, at fgreren blir musikant gjennom
a synge med, foruten at bilkjgringen i mangel pa
tid kan kombineres med musikklytting. Nér det
gjelder forskjellige motiver for & bruke eller ikke
bruke musikk, peker Oblad pa en rekke katego-
rier som i korthet omfatter faktorer som virker
inn pa samspillet musikk—bil-person. Eksempel-
vis avstar noen a spille musikk under bilkjgring
ved krevende teoretisk aktivitet, nar de er i natu-
ren, eller befinner seg i bestemte sinnsstemninger.
Nar musikken settes pé, kan det vare fordi man
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vil koble av, gjenkalle minner, gjenoppleve
intense falelser osv. Oblad finner at forholdet er
individuelt, at personlig musikksmak, betingelser
i situasjonen og trekk ved musikken virker inn péa
bruk og opplevelse.

Siste del av avhandlingen er viet et felteksperi-
ment hvor Oblad har fatt sine fem deltakere til &
kjgre runder pa en testbane mens de lytter til et
standardisert musikkprogram  bestdende av
musikk som deltakerne har omtalt i sine svar.
Musikken er i tillegg vurdert av en referanse-
gruppe ut fra sin "arousel-verdi” i et musikkpsy-
kologisk design. Opplegget muliggjer maling av
kjgrehastighet gjennom et sofistikert apparatur av
videokameraer béde utenfor og inne i bilen, farts-
malere og lydopptak av personens kommentarer.
Nar det gjelder sparsmalet om musikken pavirker
hastigheten, finner undersgkelsen at hastighet
kan gke nar personen blir positivt overrasket av
en lat, ved sine favorittlater og nar musikken farer
til irritasjon og stress. Selve latens "arouselverdi”,
slik den blir objektiv definert av referansegrup-
pen, synes & ha mindre betydning. Det er perso-
nens egen vurdering av musikken som virker
avgjerende pa kjgreatferden.

Carin Oblad mé& bersmmes for sin brede
metodiske tilnerming i dette forsgket pa 4
komme narmere hvordan musikk anvendes i
bilen. Den brede empiriske survey-undersgkelsen
gir oss kvantivative holdepunkter for a ta fenome-
net pa alvor. Den kvalitative tilnermingen gir oss
tilgang til den private livsverden som vi alle
bringer med oss inn i bade kupe og lytterforhold.
Felt-eksperimentet, til tross for sin manglende
gkologiske validitet (som Oblad selv bemerker)
gir undersgkelsen en pragmatisk verdi. Selv om
denne bredden er en styrke, kan det absolutt dis-
kuteres i hvilken grad det er sammenheng
mellom delene av undersakelsen, iser verdien av
den siste undersgkelsen sett i forhold til avhand-
lingens uttalte “syfte”. Teoretisk er studien
forankret i musikkpsykologi, heri inndratt aspek-
ter av musikalsk sosialisering og teorier om
smaksdannelse. Her kunne med fordel dratt nytte
av musikksosiologiske teorier innen “production
of culture”-tradisjonen. Selv finner jeg den kvali-
tative intervju-delen av starst verdi i forhold til
den eksplorerende problemstillingen. Jeg tror
ikke temaet er uttgmt med denne undersgkelsen.
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Oblad har selv gjort rede for sin forforstéelse og
"abduktive innstilling”, hvori de mer "eksisten-
sielle” aspekter er med pa a utforme sentrale
betingelser og forutsetninger ved bilen som kon-
sertrom. Spgrreskjemaene er en viktig bakgrunn
og trafikkundersgkelsen en interessant videre-
foring. For videre forskning vil et spor vare a ga
bredere ut med et starre antall personer i en kvali-
tativ undersgkelse, fokusere noe mer apent og
klart trekke inn musikkantropologiske eller etno-
grafiske perspektiver i sterkere grad. De kvalita-
tive analysene kunne ogsa tolke personens sprak-
og metaforbruk i starre grad. Likedan ville det
vare ngdvendig a trekke kjgresituasjonen, dvs.
ikke bare bilen, enda sterkere inn i motivkretsen
for & forsté verdier, motiver, bruksméter og funks-
joner ved bruk av musikk i bil. Det skal positivt
tillegges @blad at hun med sin undersgkelse har
vist at studier av bilatferd har en klar humanistisk
komponent.

Even Ruud
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