Specialer

1993

Inger Damsholt: Forholdet dans/musik i danseforestillingen.

Tine Frank: Rued Langgaards symfonier 6-16.

Mette Halling Frederiksen og Anne Granfeldt Thomsen: Rytmisk
sang.

Jesper Juellund Jensen: Pop/rock-harmonik.

Thomas Michelsen: Alexander Zemlinsky og hans kompositioner med
seerligt henblik pa Lyrische Symphonie.

Claus Hartvig Olsen: Ny teknologi i gymnasiernes musikundervisning.

Max Sydendal: Alexander Skrjabin. Analyse af de symfoniske varker
med henblik pd form og harmonik.

Erik Orum von Spreckelsen: Herbie Hancock.

1994

Lars Bernack: »Det grid sendebud«. En analyse af, hvordan omstendig-
hederne omkring Mozarts Requiem bliver fremstillet gennem tiderne
samt en undersogelse af publikums opfattelse af requiet.

Saren Christensen: Igor Stravinskys Histoire du soldat.

Lars Falbe-Hansen: Musikken i Twin Peaks.

Michael Fjeldsge: Hanns Eisler — pd vej mod en ny musik med en ny
funktion. En undersegelse med institutionsteoretisk udgangspunkt af
Hanns Eislers teoretiske og musikalske produktion 1927-1933.

Rikke Schou Hammerum: Fulvio Rusticuccis musikpzdagogiske meto-
de.

Inge Brik Hansen: Hildegard von Bingen og middelalderens musikop-
fattelser.

Oluf Hildebrandt-Nielsen: Alexander Skrjabins forvaltning af klang-
centrum i hans sma klaverstykker fra tredie periode.

Peter Ettrup Larsen: Dirigent — fra hindverker til kunstner.

Henrik Marstal: Mahler og Ives: Modernitetsaspekter.
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Peter Nybo Andersen: Dissonansproblematikken i den harmoniske teo-
ri 1720-1920.

Jorgen Vesterby: Lutenisten Charles Mouton og hans musik.

Niels Erik Vestergaard: Lendvais Axis-system.
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Resumeer af udvalgte
specialeafthandlinger

Kristian Bennike og Berit Breendsgard Madsen: Karneval pa Trinidad — set
1 musikalsk perspektiv. (1993).

Specialet tager udgangspunkt i vores feltstudier pd Trinidad januar —
marts 1990. Specialet soger at kortlegge sdvel den historiske udvikling
som den aktuelle situation for karnevallets musik.

Hvert ér til fastelavn afholdes karneval i den caribiske estat Trinidad og
Tobago. Selve karnevallet finder sted fastelavns mandag og tirsdag, men
forberedelserne starter allerede to méneder for. Aret rundt spilles der pa
Trinidad og Tobago musik, der er specielt knyttet til forskellige arstider.
F.eks. hores de sidste méineder for jul en spansk inspireret stilart, der kal-
des parang, mens der efter nytar og indtil karnevallet overvejende spilles
calypso og dens videreudvikling soca (soul og-calypso). I de sikaldte ca-
lypsotelte optreeder calypsonians hver aften med deres egne sange, der
enten har et aktuelt politisk indhold eller er humoristiske (ofte med steerke
seksuelle undertoner).

I forbindelse med karnevallet aftholdes konkurrencer for steelbands.
Denne orkestertype, hvor hele instrumentariet bestar af olietender og
slagtaj, er opstiet pa Trinidad og findes i dag overalt pd gen, ofte med op
til 120 musikere i hvert band.

Karnevallet og dets elementer, calypso og steelband, haenger tet sam-
men med Trinidad og Tobagos historiske udvikling og er derfor pavirket
af bade afrikansk, fransk, spansk og indisk kultur. I denne kulturelle smel-
tedigel har calypso og steelbands den dag i dag en stor samfundsmassig
betydning.

Specialet indledes med en egjenvidneberetning fra karnevallet 1990.
Derneast folger et kort resumé af Trinidad og Tobagos historie. Herefter
folger to store hovedafsnit om henholdsvis calypso og steelband. Begge
afsnit er bygget op efter samme model: Forst en redegarelse for den histo-
riske udvikling, derefter en diskussion af situationen i dag — det forste pa
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baggrund af litteratur (hvoraf meget kun var tilgengeligt pa Trinidad), det
sidste pa baggrund af egne optagelser og interviews. Afslutningsvis sam-
menfattes undersogelsen 1 et resumé, I bilaget findes desuden en rakke
transskriptioner af calypso- og steelbandarrangementer.

Michael Fijeldsee: Hanns Eisler — pd vej mod en ny musik med en ny funk-
tion.

Formalet med mit speciale er at belyse Hanns Eislers udvikling som kom-
ponist i perioden fra 1927, hvor han bryder med Schénberg-kredsens
modernistiske @stetik og udvikler sig til at blive den tyske venstreflojs
betydeligste komponist. Frem til 1927 14 vejen aben for en karriere som
ny musik-komponist. Schonberg ansd ham for at vaere den mest talentful-
de af sine elever i generationen efter Berg og Webern, han fik sin musik
opfert med succes i Wien, Donaueschingen, Prag og Venedig (og en
enkelt gang i Kebenhavn) og fik tidligt kontrakt med Universal Edition
om udgivelse af sine varker.

I 1926 skifter han spor. Han flytter til Berlin, bliver kommunist og
begynder at skrive musik til Berlins arbejderpublikum. Bruddet med
Schénberg fremprovokeres af, at Eisler ytrer sig skeptisk om den nye
dodekafone musik, men den dybere arsag er deres uforenelige syn pa
musikkens samfundsmassige funktion. Eisler kan ikke leve med at skrive
Ny Musik, der — som han ser det — befinder sig i et vakuum totalt afson-
dret fra det omgivende samfund.

Denne erkendelse forer han videre ad to spor. P4 den ene side skriver
han varker som »Zeitungsausschnitte« op. 11, hvor avisudklip, f.eks. en
zgteskabsannonce, tages alvorligt og behandles som var det et inderligt
kaerlighedsdigt ~ det er ikke ment som ironiseren over teksten. P4 den
anden side arbejder han som kapelmester i agitprop-gruppen »Das rote
Sprachrohr¢, den rede megafon, hvor han leverer den musik, der er brug
for i agitations- og propaganda-stykkerne: underlegningsmusik, kampsan-
ge og talekor.

Frem mod 1930 arbejder han p4 at forene disse to spor i en form, hvor
det funktionelle og kravet om musikalsk kvalitet ikke udelukker hinanden.
Ikke tilfeldigt bliver den tyske arbejderkorbevagelse udgangspunkt for
dette forsog: dels havde arbejderkorene et hejt musikalsk niveau, dels var
der iser i Berlin en sterk politisk venstreflej, der enskede en politisering
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af repertoiret. Iszr det forste af de fire stykker for kor op. 13 og kantaten
»Tempo der Zeit« peger, idet de tematiserer kritikken af selve koncertfor-
men, frem mod den syntese, der finder sin endelige form omkring 1930-
31 med de store vaerker »Die Mafinahme«, »Die Mutter« og musikken til
filmen »Kuhle Wampe«, der alle er blevet til i samarbejde med Bertolt
Brecht.

Specialet er bygget op i 3 hoveddele: en teoretisk indledning, hvor jeg —
specielt inspireret af Peter Biirgers »Theorie der Avantgarde« opstiller en
begrebsramme, hvor indremusikalske kompositionstekniske udviklinger
lader sig forstd som en del af det system af samfundsmeessige rammebe-
tingelser, kunsten udfolder sig indenfor og op imod: Institutionen Kunst.
Anden del er en analyse af Eislers teoretiske skrifter, med hovedvagt pa
hans foredrag »Die Erbauer einer neuen Musikkultur« fra 1931. Tredje
del bestar af en rzkke analyser af Eislers musikalske produktion i perio-
den. P4 baggrund af Biirgers institutionsteori lader det sig pavise, at Eis-
ler i begyndelsen af 30’erne opfatter begrebet funktionsendring i betyd-
ningen @ndring af musikken og dens samfundsmassige rammebetingelser
samtidig, og at han i de nzvnte varker opstiller en model for realiseringen
af denne intention.

Med nazisternes magtovertagelse i 1933 forsvinder grundlaget for pe-
riodens arbejde. Eisler gir i eksil og vender forst tilbage til Tyskland i
1949.

Hvad jeg har lert af at skrive speciale, kan nok bedst udtrykkes med
dette citat fra »Die Mafinahme«: »Klug ist nicht der keine Fehler macht, son-
dern der sie schnell zu verbessern versteht. «

Tine Frank: Rued Langgaards Symfonier 6-16. En analyse af forholdet mel-
lem den symfoniske stil og det religiost-symbolistiske indhold 1 Rued Langgaards
symfonier 6-16.

Specialets hovedanliggende er symfonierne 6-16. Kravet om begrensning
har ikke muliggjort en detaljeret analyse af samtlige symfonier. Derimod
er de karakteristiske treek i Langgaards kompositionsstil segt fremdraget.

Der traekkes linjer tilbage til symfonierne 1-5 samt til produktionen
som helhed. Endvidere bringes en oversigt over opferelsen af symfonierne
1-16 frem til i dag, hvorunder problemerne i forbindelse med receptionen
belyses.
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Langgaards kantede personlighed, hans afvigende tonesprog i forhold
til hovedstremningerne i samtidens musikliv og — ikke mindst — hans ser-
pregede idéverden, som manifesterer sig i besynderlige titler, stir for
mange som en barriere for forstielsen af hans musik. I et onske om at n3
ind til det, Langgaard selv betragtede som musikkens kerne, har det veeret
nedvendigt at inddrage det dndelige univers, som var forudsztningen for
- og tildels malet med — hans skaben:

Langgaards syn pa tilvaerelsen, pd kunsten og pd kunstnerens rolle i
samfundet peger tilbage mod 1890’ernes symbolisme. Dette forhold spil-
ler en vaesentlig rolle for forstaelsen af hans symbolsprog. Men ogsa andre
faktorer indgér, navnlig hans yderst sammensatte religiese livssyn, iblan-
det hans opfattelse af udviklingen i dansk musikliv og sin egen betydning
for samme.

Det belyses, hvorledes symbolindholdet manifesterer sig i de musikal-
ske parametre, ligesom betydningsindholdet bag titlerne er sogt afdekket.
Endelig diskuteres Langgaards anvendelse af symfonibegrebet samt hans
placering i den symfoniske tradition.

Afhandlingen er forsynet med rigelige nodeeksempler, idet kun symfo-
nierne 4, 6 og 7 foreligger pé tryk. Eksemplerne er i videst mulige omfang
anbragt inde i teksten. Laengere forleb findes i et serskilt bilag.

Oluf Hildebrandt-Nielsen: Alexander Skriabins forvaltning af Klangcentrum
1 sine smad Rlaverstykker fra tredie periode.

Formalet med specialet har veret at undersoge, hvorledes Skrjabin forhol-
der sig til form, nér han i 1910 lesriver sig fra tonaliteten og lader et fikse-
ret tonemateriale 1 form af en klanglig-estetisk fremtoning determinere
det horisontale/vertikale musikalske rum.

Specialet indledes med et kapitel, der har til formal at tilfere lseren en
generel baggrundsviden om Skrjabin, herunder en historisk oversigt over
de vekslende indfaldsvinkler til Skrjabinanalyse, man finder i literaturen,
en gennemgang af Skrjabins produktion og dens periodeinddeling, en ar-
for-ar biografisk gennemgang samt et afsnit, der redeger for de filosofiske
retninger, der pregede Skrjabin og hans samtid, og seger at afklare, hvor-
for det for Skrjabin blev et kald at skabe en kunst, der som et magisk-reli-
giest ritual kunne forlese verden. Specialets andet kapitel omhandler evo-
lutionen af Skrjabins harmonik og klangcentrumsbegrebet.
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Her underseges hvorledes Skrjabin ud af en staerkt dominantisk harmo-
nik kommer frem til den sdkaldte »Prometheus-akkord«, og hvorledes
Skrjabin lgsriver sin harmonik fra tonaliteten og muligger en fri sekvense-
ring af denne akkord. Endelig underseges, hvordan Skrjabin ved at lade
dissonanser emanciperes 1 akkorden og dermed gradvist at udvide sit kon-
sonerende koncept udvikler nye op til 9-tonige klangcentrumsstrukturer
med udgangspunkt i den 6-tonige Prometheus-akkords klang.

I specialets tredje kapitel underseges de fomale konsekvenser af, at
Skrjabin har bragt den tonale harmonik til stilstand, og ikke mere kan
anvende den tonale kadence som formalt afgrensende middel.

I kapitlet stilles Skrjabins form endvidere i forhold til Skrjabins esoteriske
univers og hans egne filosofiske og musikalske anskuelser, som de kommer
til udtryk i hans skrifter, hvor bl.a. aspekter om oplevelsen af tid bereres.

I fjerde kapitel, der udger ca. halvdelen af specialet, analyseres 14 af de
20 sm4 klaverstykker, man finder mellem opus 61 og 74 for gestaltningen
af klangcentrer og den formale forvaltning af disse.

Her ser man bl.a. at Skrjabin hele tiden seger nye pirrende klanglige
kvaliteter, men til gengzld i formal forstand holder sig meget skematisk til
gammelkendte 2- og 3-delte former i hele perioden. Skrjabin udnytter da
inden for disse enkle skemaer mulighederne for at sekvensere sit klang-
centrum, at kontrastere forskellige klangcentrer, at farve forskellige klang-
centrer ind i hinanden og at afspalte dele af sit klangcentrum. Skrjabin
tojler saledes sine klangcentrer i disse metrisk enkle former, og der kon-
kluderes, at hvert enkelt stykke danner sin egen norm for forvaltningen af
klangcentrum.

Peter Ettrup Larsen. Dirigent — fra hindveerker til kunstner.

Fra ®gypternes hojt udviklede og differentierede musikalske formidlings-
system — Kironomien —~ over den graeske storhedstids stzrkt rytmiske fikse-
ring samt udviklingen af et egentligt musikteoretisk system, beskrives
sammensmeltningen af disse systemer i den tidlige kristne musiktradition,
hvor den gregorianske sang blev ledet ved hjzlp af kironomisk tegngiv-
ning, understettet af en primitiv neumenotation. Som felge af deres musi-
kalske ekspertise indtog de koralkyndige munke en serstilling i forhold til
de menige korsangere og ned séledes en ikke ubetydelig hindvarksmaes-
sig respekt.
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Med operaens opstéen skete der en sammensmeltning af kirkens vokale
og den folkelige instrumentale musiktradition, og det blev gradvis almin-
deligt at »dirigenten« ledede musikken fra cembaloet. Grundet cembaloets
begrensede volumen kneb det dog ofte for cembalisten at holde sammen
pé savel sangere som orkester, og med udgangspunkt i Italien opstod
»dobbeltdirektionen«, hvor ledelsesfunktionen deltes mellem cembalisten
og koncertmesteren (deraf navnet).

P4 Pariser-operaen indferte Jean Baptiste Lully en praksis med en selv-
steendig takt-giver. Udstyret med en stor stav bankede denne rytmen ned i
gulvet. Teknikken forsvandt med Lully, der dede af koldbrand efter at
have ramt sig selv i foden med staven. Som modtrak til Lullys larmende
taktering opstod gradvis — med rod i barokkens hof-dans — en lydles takte-
ring, som med Carl Maria von Weber og Louis Spohr for alvor vandt
udbredelse. Med Hans von Biilow opstod begrebet »den professionelle
dirigent¢, og hermed steg kravene om personlig dndelig identifikation med
komponisten i skabelsesgjeblikket. Dirigenten gik fra at vere handverker
til ogsd at vere kunstner. Derfor fik dirigentens personlige udstriling og
karisma nu ogsd afgerende betydning (fr. Toscanini, Karajan og Bern-
stein).

Det 20. drhundredes tekniske landvindinger har haft enorm dirigenthi-
storisk betydning. Dels gennem en enorm markeds- og malgruppeudvi-
delse, dels gennem nye krav til dirigenten om kendskab til optageteknik,
pladeproduktion og ekonomistyring.

Trods alle ydre forandringer er dirigenten dog stadig i overfert betyd-
ning en kironomist, der i kraft af sit kropssprogs udtrykskraft tyder og for-
midler musikkens indhold.

Henrik Marstal: Mahler og Ives: modernitetsaspekter. Kollage- og citatanven-
delser 1 udvalgte verker af Gustav Mahler og Charles E. Ives.

Denne athandling er et forseg pa at pavise og forklare to innovative, kon-
geniale kompositionsteknikker — nemlig kollage og citat — hos de to kom-
ponister, Mahler (1860-1911) og Ives (1874-1954). Feorst etableres et
grundlag for en sammenligning de to komponister imellem. Der t®nkes
her pé en fzlles tendens til at reagere mod den traditionelle verkastetik
bl.a. ved hjzlp af nevnte kompositoriske nyskabelser, samt pa, at Mahler
og Ives bidde musikalsk og verbalt formulerer beslegtede vaerkastetiske
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opfattelser. Begge giver nemlig udtryk for, at det 19. drhundredes musi-
kalske veerkaestetik har udspillet sin rolle, idet vaerket nu ikke lengere ned-
vendigvis behever at fungere som en organisk enhed, hvori alle elementer
spiller sammen om at danne ét samlet udtryk. Med udgangspunkt 1 litte-
raturteoretikeren Umberto Ecos teori om »det dbne veerke opstilles der-
nast den tese, at Mahlers og Ives’ forsag pa at formulere en ny varkaste-
tik er et udtryk for en stzrk modernitetsbevidsthed hos begge. Dette
seges underbygget ved hjelp af to hovedkapitler om hendholdsvis kollage
og citat.

Kollagen har netop det brudte som udgangspunkt, og dens forudsat-
ning er altsi det desintegrerede kunstverk. I kapitlet reflekteres over
varkproblemer i relation til kollagen, ligesom kollagens forudsztning,
intention og konsekvens diskuteres. Der gives eksempler pa verbale og
skriftlige udsagn om kollage fra Mahlers og Ives’ side, og endelig gives der
en raekke eksempler pa kollage i de to komponisters veerker. I den forbin-
delse skelnes der mellem to former: (1) simultankollage, hvor flere lag i
musikken forleber samtidig, nafthengigt af hinanden (geelder serligt for
Ives), samt (2) succesionskollage, hvor vesensfremmede, kortere passager
indtraeder pludseligt som en slags lodrette nedslag i veerkets linezre forlab
(geelder seerligt for Mahler).

Det forhold: at citere, som jo ellers er en kendt kompositorisk metode,
bliver hos Ives og Mahler en si kompleks og tvetydig sterrelse, at den ikke
lengere kan fungere uden at komme i strid med den gzldende verkaste-
tik. Der skelnes her mellem i alt seks forskellige citatanvendelser, som
kommer til udtryk i de to komponisters veerker: (1) trivialcirat (dvs. citater
fra hverdagsmusikalske kilder), (2) selvcitering, (3) citering af andre kompo-
nister, (4) objet trouvé (dvs. »funden genstand«, der ubearbejdet szttes ind i
vaerket, f.eks. hyrdeklokker eller hele sange), (5) kalejdoskopisk citar (dvs.
adskillige citatfragmenter placeret umiddelbart efter hinanden — ses kun
hos Ives), samt (6) metacitar (dvs. indarbejdelse af citater, ikke pd grund
af deres musikalske betydninger, men pa grund af deres semantiske kon-
notationer). Herefter reflekteres der over de konsekvenser, som citatan-
vendelsen har for vaerkets stilistiske kontinuitet.

Afhandlingen kommer pa baggrund af ovenstiende undersegelser til
den konklusion, at bdde Mahler og Ives besidder radikalt moderne trek,
serlig angdende varkaestetikken, og at dette — ikke overraskende — kun i1
nogen grad geelder for Mahler, mens det i eminent grad gelder for Ives.
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Thomas Michelsen: Alexander Zemlinsky og hans kompositioner med scerligt
henblik pa Lyrische Symphonie.

Som dirigent og komponist indtog Alexander Zemlisky (1871-1942) en
central plads i Wiens og siden Prags musikverden. Han havde et nert for-
hold til Arnold Schonberg, der var Zemlinskys elev, ven og svoger, og
ogsa som organisator deltog Zemlinsky i orienteringen mod det moderne
omkring drhundredeskiftet, blandt andet som medstifter af »Vereinigung
schaffender Tonkunstler« 1 Wien. Zemlinsky fulgte imidlertid ikke Schén-
bergs radikale kompositionstekniske og -estetiske udvikling. Han blev
hurtigt glemt, og ferst efter 1971 har hans musik i stigende grad vundet
musikvidenskabens interesse.

Afhandlingen beskeftiger sig med hovedvaerket Lyrische Symphonie op.
18 (1922-23) for stort orkester, sopran- og barytonsolist, der markerer
afslutningen pd den mellemste og mest interessante periode i Zemlinskys
stilistiske udvikling. Vaerket eksemplificerer en tendens til at lade nyind-
vundne kompositoriske standpunkter forenes med traditionelle, der er
typisk for Zemlinsky, samt et motivisk udviklingsarbejde efter metamorfo-
seprincippet, der karakteriserer hele Zemlinskys produktion, og som i den
mellemste periode er ophegjet til berende kompositorisk princip i forbin-
delse med fritonal harmonik og en fri behandling af klassiske formtyper.
Dette pd den ene side samt umiddelbare paralleller til Gustav Mahlers
Das Lied von der Erde pa den anden giver grundlag for at vurdere Lyrische
Symphonie som udtryk for et szrligt impressionabelt kompositorisk idiom,
der konstituerer en egentlig personalstil.

Efter en indledning, hvori afhandlingens forhold til Zemlinsky-forsk-
ningen ridses op, felger 1. del om Zemlinsky biografi. 2. del beskriver
komponistens samlede produktion med veaegt pa en vurdering af den stili-
stiske udvikling, idet karakteristiske veerker er behandlet i detaljer. 3. del
om Lyrische symphonie er inddelt i afsnit om tekstforleg, form, orkesterbe-
setning og instrumentation, tonalitet og tonal disposition, harmonik,
motivisk og tematisk arbejde samt veerkets serlige forhold til Das Lied von
der Erde. Efter en sammenfatning folger en litteraturliste omfattende 96
titler, en diskografi over Zemlinskys kompositioner og indspilninger som
dirigent samt et personindeks. Endelig meddeles i to appendices tekst-
grundlaget for Lyrische Symphonie og Zemlinskys bearbejdelse af det.
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Max Sydendal: Alexander Skrjabin. En analyse af de symfoniske verker med
henblik pa form og harmonik.

Specialet indledes med en gennemgang af den historiske og filosofiske
baggrund for de symfoniske verkers tilblivelse. Skrjabins interesse for
bl.a. Schopenhauers og Nietsches filosofier samt hans senere engagement
i teosofien havde en dyb indvirkning pa hans musikalske udvikling. Tan-
ken om »forlesningen¢, en pakaldelse af overnaturlige kreefter via en synte-
se af farver, tekst, filosofi, dans og musik, som skulle omforme den »eksi-
sterende« verden, segte Skrjabin at realisere 1 Mysteriet, et aldrig ferdig-
gjort veerk.

I afsnittet »Form og Harmonik« behandles forskellige teorier om Skrja-
bins harmoniske stil og udvikling, bl.a. udviklingen af den syntetiske akkord
og brugen af det merrotekroniske-system.

Derefter folger en analyse af Skrjabins orkestervarker, d.v.s symfonier-
ne 1-3, samt Poéme de I’Extase og Prometheus. Hvert orkesterverk behand-
les seerskilt og indledes med baggrunden for varkets tilblivelse, dets urop-
forselse og modtagelse samt andre oplysninger vedrorende verket. Deref-
ter folger den egentlige analyse, hvor der gives en detaljeret redegorelse
for de enkelte satser og deres temaer/motiver. Trods en vis spredning i
opusnumrene hznger Skrjabins orkesterverker godt sammen indbyrdes,
og man fornemmer tydeligt en fortlebende udvikling.

Specialet slutter med en illustration af de tre symfonier udarbejdet vha.
det merrotektoniske-system. Til Poéme de I’Extase og Prometheus er der frem-
stillet grafiske partiturer.
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