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Ny dansk musikvidenskab – i et kort format

Mads Walther-Hansen, Kristine Ringsager, Tore Tvarnø Lind

og Lea Wierød Borčak

Forord

Den 14. marts 2019 arrangerede DMO-redaktionen en skriveworkshop på Køben-
havns Universitet for dimittender fra de tre musikvidenskabelige uddannelser i Dan-
mark. Her fik deltagerne mulighed for at bearbejde og videreudvikle idéer fra deres 
speciale med henblik på at producere en kort videnskabelig artikel, der kan formidle 
disse idéer til et bredere musikfagligt miljø. Underviser på workshoppen var Tine 
Wirenfeldt Jensen, Ph.d. i Læring og Uddannelse og ejer af MeToDo.

Workshoppen blev fulgt op af en paneldebat om akademiske skriveformer, hvor 
formålet var at få debatteret og belyst, hvad akademisk skrivning er, på hvilken måde 
akademisk skrivning er noget andet end journalistik, poesi og fiktion, og hvordan aka-
demisk skrivning kan beriges og provokeres af andre skriveformer. Moderator for de-
batten var Anna Ullman (journalist og kommentator, Weekendavisen) og i panelet sad 
Morten Michelsen (professor i Musikvidenskab, Aarhus Universitet), Sune Anderberg 
(redaktør på Seismograf), Tine Wirenfeldt Jensen (MeToDo), Line Dalsgård (lektor i 
Antropologi, Aarhus Universitet).

Dette særnummer er et produkt af skriveworkshoppen og paneldebatten. Otte 
workshopdeltagere har deltaget i en efterfølgende skriveproces i tæt samarbejde med 
DMO-redaktionen, hvor opgaven har været at formidle en musikvidenskabelig under
søgelse i et kort artikelformat. Særnummeret skal bl.a. give et indblik i nogle af de 
forskningsidéer, undersøgelsesresultater og metodiske greb, der florerer i specia-
ler på de musikvidenskabelige uddannelser, og som typisk ikke når offentlighedens 
kendskab.

DMO-redaktionen er stolte over at kunne præsentere dette særnummer bestå-
ende af syv korte artikler omhandlende aktuelle og vidt forskellige musikviden
skabelige emner. I artiklen “At synge sorgen ud” undersøger Anne Dueholm Jacobsen 
(KU), hvilken effekt musik har i forbindelse med begravelsesritualer. Ditte Askholm 
(AAU) undersøger legitimeringsstrategier for musikskolen i artiklen “Dannelse som 
argument for musikskoleundervisning”. Nina Agerskovs (KU) artikel “Fortællinger 
om det anderledes” undersøger gymnasielæreres undervisning i “ikke-vestlig musik” 
og “folkemusik” i forhold til diskussioner om repræsentationen af “anderledeshed”. 
Bjarke Lindbøg Behr (AAU) undersøger i artiklen “Music Mind Games i folkeskolen”, 
hvilke lærings-egenskaber Music Mind Games har i konkrete undervisningssammen-
hænge. I artiklen “Ekstremmetal og affekt” argumenterer Christoffer Hildebrandt (KU) 
for, at ekstremmetalmusikkens æstetik bør undersøges ud fra begreberne sanselighed, 
affekt og kropslighed. Signe Marie Svennums (KU) artikel “Rhizomatisk musikalitet” 
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er resultatet af et feltarbejde i Indonesien, hvor de kompositoriske processer i et kultu-
relt og musikalsk spændingsfelt mellem gamelan-musik og vestlig kompositionsmusik 
blev undersøgt. Særnummeret rundes af med artiklen “Skjulte budskaber i Arrival-
soundtracket” af Martin Rahbek (KU) og Rasmus Krøyer (KU), der undersøger funk-
tionen af fire stemmeelementer i soundtracket til science-fiction filmen Arrival.

Redaktionen på DMO vil gerne takke samtlige forfattere for et godt og konstruktivt 
samarbejde i forbindelse med udarbejdelsen og redaktionen af dette særnummer.
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Anne Dueholm Jacobsen

At synge sorgen ud

Men da vi så kommer ind i kirken, og de begynder at spille musik, så kommer 
det hele. Så var jeg fuldstændig smadret. […] Der er virkelig et eller andet med 
musik, det rammer helt anderledes end tanker. (Interview med pårørende om 
bisættelse af familiemedlem, 10. sep. 2017 i pårørendes hjem.)

Ifølge Danmarks Statistik blev 85% af alle dødsfald i Danmark i 2016 efterfulgt af 
det folkekirkelige begravelsesritual (Engmann 2019). En stor del af ritualet består af 
musik: præ- og postludium, tre eller fire salmer måske suppleret med musik af be-
tydning for den afdøde. I efteråret 2017 undersøgte jeg, hvorfor netop musik udgør 
så stor en del af begravelsesritualet: Har musikken nogle kvaliteter, der hjælper de på-
rørende igennem afskeden med en afdød? Eller kan foreskrevne ritualer og salmevalg 
omvendt være tyngende at tage stilling til ovenpå et dødsfald? Selvom størstedelen 
af befolkningen på et eller andet tidspunkt kommer i berøring med ritualet, synes 
spørgsmål som disse ikke tidligere at have fået opmærksomhed inden for forskningen

I undersøgelsen mødte jeg mange tankevækkende og forskelligartede svar på mine 
spørgsmål. Jeg indsamlede viden gennem kvalitative interviews af præster, pårørende 
og bedemænd og brugte deltagerobservation til at få adgang til de følelser, stemninger 
og handlinger, der ikke kan sættes i ord. Grundlæggende var de syv personer, jeg talte 
med, enige om, at musik kan noget særligt, der hjælper de pårørende igennem afske-
den med en afdød. Derudover samlede svarene sig i tre primære spor om, hvordan 
musikken hjælper de pårørende – men svarene synliggjorde også en række potentielle 
bagsider ved brugen af musik i ritualet.

Begravelsen beskrives ofte som et overgangsritual, hvor de pårørende gennem for-
skellige faser og handlinger ledes over til en ny virkelighed uden den afdøde (Van 
Gennep 1960; Turner 1969). Det ene perspektiv, som jeg mødte i min undersøgelse, 
var, at musikken er en del af denne rituelle ramme, der skaber en positiv overgang 
for de pårørende. Ulempen ved ritualet kan dog være, hvis det bliver for stift eller for 
fremmedgørende.

Det andet spor, jeg mødte – særligt hos præsterne – var, at musikken trøster ved at 
formidle det kristne budskab og skabe en forbindelse til det guddommelige. Dette er 
i teologien og religionsvidenskaben blevet beskrevet som mødet med det ’numinøse’ 
(Otto 1958) og som en sammensmeltning af den forestillede og faktiske verden (Bell 
2009). Her ligger den potentielle bagside i den diskontinuitet, der kan være mellem 
de pårørendes udgangspunkt i tro og verdenssyn og så den kirkelige tradition, hvilket 
kan føre til et såkaldt “disrupted ritual” (Geertz 2000).
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Det tredje perspektiv, jeg mødte, var, at musik udtrykker følelser på anden vis end 
ordene (som også det indledende citat illustrerer), hvilket kan være forløsende for de 
pårørende. Bagsiden kan være, hvis følelserne påvirkes så meget, at det tynger mere 
end det gavner, eller hvis samtalen helt erstattes af musik. Den kraftige påvirkning 
af følelser kan blandt andet forklares ud fra et teoretisk perspektiv, hvor man forstår 
musik som en udtryksform, der konkretiserer et kropsligt udtryk og derved påvirker 
følelserne umiddelbart og før-sproglig, hvilket appellerer til en anden type mening 
end ordene (Davies 2010; Johnson 2008).

De forskellige svar åbner op for mange nye spørgsmål – måske ikke mindst om den 
diskontinuitet, som jeg mødte mellem præsternes og de pårørendes tilgang til brugen 
af musik i begravelsesritualet. Hvor præsterne lagde vægt på salmernes kristne bud-
skab som den primære kilde til trøst, ønskede de pårørende ikke, at det skulle “handle 
for meget om Jesus og Gud og alt sådan noget”, som én udtalte. At så mange danskere 
gør brug af netop begravelsesritualet antyder, at det måske særligt er i sorgen og kaos-
set efter et dødsfald, vi har brug for ritualer. Det er derfor essentielt, at ritualerne rent 
faktisk hjælper og støtter de sørgende – og at de ikke fremmedgør. Netop derfor er der 
behov for mere forskningsbaseret viden om den mulige diskontinuitet mellem den 
kirkelige tradition og de pårørendes behov, som jeg mødte. En nærmere undersøgelse 
kunne lede til forslag om, hvordan vi indretter begravelsesritualet i dag, så hverken 
forvalterne af den folkekirkelige tradition eller de pårørende føler sig fremmedgjorte, 
og så begravelsesritualet og den tilhørende musik fortsat kan hjælpe de pårørende 
videre efter dødsfaldet og igennem sorgen.
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Ditte Askholm

Dannelse som argument  
for musikskoleundervisning

Musik spiller en stor og vigtig rolle i vores liv – uanset, om vi er udøvende, for-
brugere eller formidlere, og derfor er det interessant at belyse musikkens indflydelse 
på os. Siden år 2000 har musik som undervisningsfag oplevet et fald i antallet af 
musikstuderende, musiklærere, musikelever og undervisningstimer. Musikpædago-
ger formår ikke i tilstrækkelig grad at argumentere for egen praksis og vende denne 
udvikling.

Da musikskoleundervisning ikke tidligere har fået samme akademiske opmærk-
somhed som eksempelvis musikundervisning i folkeskolen, har jeg igennem deltager-
observationer og semistrukturerede interviews med musikskolelærere, ledere og elever 
på en lokal musikskole valgt at undersøge, hvad der egentlig foregår i musikskole
undervisningen. Undersøgelsen har til formål at skabe opmærksomhed på musiksko-
leundervisning ved at tilbyde en ny vinkel på legitimeringen, der indbefatter de to pri-
mære argumenter, musikkens egenværdi og musikkens nytteværdi, som tilstedeværen-
de og ligeværdige i musikskoleundervisning.

Dannelse er det teoretiske fokuspunkt i min undersøgelse. Dannelse er et begreb, der 
ofte benyttes i musikpædagogisk litteratur og er en samlet betegnelse for opdragelse 
og læring. Dannelse er interessant, da det både belyser undervisningens opdragende og 
lærende funktion.

Resultaterne af min undersøgelse viser, at musikskoleelever bliver dannet til musik 
og af musik. På den ene side dannes eleverne til en grundlæggende, musikalsk viden, 
som er nødvendig for at kunne beskæftige sig med musik. Dette betegner musikkens 
egenværdi – argumentet om, at musikundervisning udelukkende er gavnlig for sig 
selv. På den anden side dannes eleverne til sociale færdigheder, der gør dem i stand 
til at indgå i fællesskaber og samfundet. Dette beskriver musikkens nytteværdi – argu-
mentet om, at musikundervisning har gavnlige effekter på andre udviklingsområder 
hos eleven. Hvor musikkens egenværdi og nytteværdi ofte optræder som modsat
rettede argumenter i den akademiske litteratur om legitimeringen af musikundervis-
ning (se f. eks. Nielsen 2010; Hanken og Johansen 2016; Angelo 2017; Ruud 2016; Kirk 
2009), viser min undersøgelse imidlertid, at elementer af både musikkens egenvær-
di og musikkens nytteværdi er en aktiv del af musikundervisningen. I stedet for at be-
handle argumenterne som modstridende, bør der derfor være fokus på begge argu-
menter i legitimeringen af musikskolernes praksis.

Ved at fokusere på både musikkens egenværdi og nytteværdi kan musikpædagoger 
og musikskoleledere nå bredere ud i legitimeringen af musikskolernes praksis, hvor 
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argumenterne kunne formidles som korte videoklip, der nemt kunne medbringes og 
deles på forskellige platforme.

Undersøgelsen af musikskoleundervisningen gav anledning til at reflektere over 
musikskoleundervisningen i det 21. århundrede. En stor del af den generelle mu-
sikalske dannelse i dag foregår i uformelle læringsrum, eksempelvis på YouTube via 
tutorials, hvorimod musikskoleundervisning som fritidsaktivitet både befinder sig 
i det frivillige læringsrum og i formaliserede rammer. Når elevtallet er faldende for 
musikskoler, kunne det være interessant at undersøge, om en af årsagerne skal findes i 
undervisningstilbuddenes manglende relevans for børn og unge i det 21. århundrede, 
og i så fald hvilke nye muligheder musikskolerne har for at legitimere sig selv.

Referencer
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Nina Agerskov

Fortællinger om det anderledes

Ved gymnasiereformen i 2005 blev det indskrevet i læreplanen for musikfaget, at 
“ikke-vestlig musik” og “folkemusik” (således betegnet i lærerplanen) skulle være 
en del af kernestoffet. Ved hjælp af etnografiske metoder og analyse af diskurser i det 
gymnasiemusikalske felt har jeg vist, hvordan de musikformer, som falder ind under 
betegnelserne “ikke-vestlig musik” og “folkemusik” nemt kan komme til at repræ-
sentere en “anderledeshed”, som risikerer at undergrave formålet med at inddrage 
disse musikformer.

I 2014 lavede jeg feltarbejde på flere sjællandske gymnasier og interviewede en ræk-
ke centrale aktører, som havde deltaget i diskussionerne omkring ikke-vestlig musik og 
folkemusik i gymnasieskolen både før, under og efter 2005-reformen. Ved at diskurs-
analysere de fortællinger, som cirkulerede i feltet i form af lovtekster og vejledninger 
til disse, i undervisningsmaterialer, blandt lærerne selv og i undervisningssituationer, 
blev jeg opmærksom på, at inddragelsen af det gymnasielærerne mente måtte falde 
ind under betegnelserne “ikke-vestlig musik” og “folkemusik” for det meste blev set 
som et middel til at opnå noget andet. Både lærere og undervisningsplanlæggere på 
højere niveauer gik ud fra, at eleverne ikke kendte til disse musikformer i forvejen. En 
stærk fortælling i feltet var, at netop derfor ville mødet med musikformerne kunne bi-
drage til elevernes dannelsesproces og udvikle dem til tværkulturelt sindede borgere.

Ikke-vestlig musik og folkemusik repræsenterede på den måde en anderledeshed, 
som skulle rykke ved elevernes verdensbillede og derved lære dem, at verden er større 
end dem selv. Den tyske pædagogikforsker Thomas Ziehes (2004, 70) tanker om, at 
anderledesheden kan holde en latent egocentrisme i skak hos unge, er en central for-
udsætning for denne tankegang. Men når ikke-vestlig musik og folkemusik på den-
ne måde behandles som middel fremfor mål risikerer man så ikke, at omdrejnings-
punktet for beskæftigelsen med dem bliver deres abstrakte anderledeshed fremfor det 
konkrete musikalske indhold? Som musikpædagogikforskeren Øivind Varkøy påpeger 
(2003, 205), kan resultatet blive, at eleverne lærer at forholde sig overfladisk til andre 
kulturer, fremfor at respektere dem og forstå dem.

Resultaterne af min forskning understreger Varkøys pointe. I forbindelse med mit 
feltarbejde lagde jeg mærke til, at ingen af de aktører, jeg mødte, havde nemt ved at 
definere, hvad “ikke-vestlig musik” og “folkemusik” egentlig var. En af de lærere jeg 
interviewede sagde – i et forsøg på at komme nærmere en definition – “Det er vel 
meget sådan alt det musik, som man traditionelt set ikke underviser i i gymnasiet, 
ikke ...?” I udsagn som dette flyder definitioner på formål og definitioner på indhold 
sammen. Vestlig kunst- og populærmusik positioneres rent diskursivt som “det kend-
te”, mens ikke-vestlig musik og folkemusik positioneres som “det fremmede”.
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Paradokset er, at begreberne kommer til at virke grænsedragende, hvilket står i 
kontrast til fortællingerne i det gymnasiepædagogiske miljø om, at formålet med 
at inddrage ikke-vestlig musik og folkemusik bygger på ønsker om at skabe tvær
kulturel forståelse. Dette sker på ingen måde, fordi aktørerne i gymnasieskolen ønsker 
det, men nærmere på grund af den måde feltet er struktureret på. Dels giver mange 
af lærerne udtryk for, at de mangler uddannelse i relation til ikke-vestlig musik og 
folkemusik, dels er de måder, hvorpå man arbejder i gymnasiemusikfaget, udvik-
let på grundlag af vesteuropæisk kunstmusik og kommerciel populærmusik, fordi 
det er de musikformer, man traditionelt har arbejdet med i faget. Man kunne spør-
ge, om bekendtgørelsens fokus på kompetencer som funktionsharmonisk analyse og 
nodeforståelse er med til at fastfryse undervisningsindholdet, fremfor at skabe plads 
til andre og nye musikformer?

Dette problemfelt kræver yderligere forskning, hvis de musikformer som falder ind 
under kategorierne “ikke-vestlig musik” og “folkemusik” – og også mange andre for-
mer for musik – skal have en plads som andet end blot eksotiske indslag i gymnasie-
musikundervisningen. Her kunne et tættere samarbejde mellem gymnasielærerne, og 
i det hele taget det gymnasiepædagogiske miljø og de postkoloniale og musikanaly-
tiske universitetsmiljøer, være en oplagt start. Derved kunne man skabe et forum for 
sparring omkring og udvikling af bedre undervisningsmaterialer, -praksisser og efter-
uddannelsesmuligheder. I sådan et forum kunne man også diskutere – og gentænke 
– rammer, læreplaner og strategi for “ikke-vestlig musik” og “folkemusik” i ikke bare 
gymnasieskolen, men i musikuddannelserne generelt.

Referencer
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Politisk Revy.
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Bjarke Lindbøg Behr

Music Mind Games i folkeskolen – 
effekter og potentialer

Indenfor den seneste årrække har den musikteoretiske undervisningsmetode Music 
Mind Games (MMG) vundet indpas i den danske musikundervisning, og grundet me-
todens legende tilgang til læring af musikalske begreber, har den vakt stor begejstring 
blandt lærere og elever. På trods af denne udbredelse, er MMG-metodens egenska-
ber og effekter på musikundervisningen underbelyst, hvilket skabte anledning til en 
undren over, hvorledes metoden anvendes i danske undervisningssammenhænge, og 
hvilke effekter denne har.

I en undersøgelse, foretaget i år 2017, hvor jeg observerede og analyserede undervis-
ningssituationer og interviewede musiklærere, fremkom det tydeligt, at elevernes fokus 
på læringsaktiviteten i undervisningen blev fastholdt, når MMG blev anvendt. Denne 
observation går i spænd med metodens grundlæggende læringsprincipper – nemlig at 
materialet bliver præsenteret på en let og legende måde, som skaber en samhørighed 
præget af gensidig anerkendelse mellem læreren og eleverne. I praksis blev eleverne, i 
undersøgelsen, aktiveret indenfor flere intelligensområder (den visuelle, taktile, grov
motoriske, auditive, sociale og kognitive intelligens). De havde fysisk kontakt og dermed 
manipulationsfrihed med MMG-materialerne, og det åbnede muligheder for unikke op-
stillinger af symbolsekvenser, grundet materialets udformning som kort. Denne frihed 
medførte en kooperativ praksis, hvor de medvirkende knyttedes til hinanden gennem 
leg og interesse for at gennemføre aktiviteterne. Herudover tilegnede eleverne sig mu-
sikteoretiske færdigheder uden synligt besvær eller læringsbarrierer. En succesfuld læring 
var dog betinget af, at læreren udviste interesse i at gennemføre metoden på en legende 
og inkluderende måde, som det også foreskrives i retningslinjerne for metoden (Yurko 
1992), da børnene ellers mistede forståelsen af de implicerede intentioner i metoden.

Min undersøgelse viste at MMG er en metode, som lader sig omforme af den en-
kelte lærer ved eksempelvist at blive udført på en kropslig måde gennem fangelege 
med udgangspunkt i MMG-materialerne og metodens grundlæggende retningslinjer. 
Interessen for vitale og kreative læringsmiljøer, leg og bevægelse i skolen er stigende 
(Fredens 2018; Linder og Lyhne 2018). Her kan MMG siges at være en del af strøm-
ningen, hvorfor det er oplagt at følge med i, hvordan metoden udvikler sig, og hvilke 
effekter den har på elevers faglighed, motoriske færdigheder og socialitet. Som videre 
forskning ville det være relevant at undersøge, hvilken betydning kroppen har for ind-
læring af abstrakte fænomener så som rytmer, harmonier og tonehøjder, og hvorledes 
man kan udnytte dette kropslige potentiale på bedst mulig vis som læringsmetode i 
den musikteoretiske undervisning.
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Christoffer Hildebrandt

Ekstremmetal og affekt

Mens metalforskningen har afdækket mange af metalmusikkens sociologiske funkti-
oner er den æstetiske vinkel underbelyst. I min forskning har jeg studeret de kunst
ontologiske antagelser, der præger metalforskningen, og jeg argumenterer for, at sanse
lighed, affekt og kropslighed er de mest centrale begreber for at forstå ekstremmetal
musikkens æstetik.

Et af de begreber, jeg anfægter, er det i metalforskningen bredt anvendte “trans-
gression” (Kahn-Harris 2007; Phillipov 2012; Hjelm, Kahn-Harris og LeVine 2013), 
som dækker over, at en given lytters vanlige grænser bliver overskredet i mødet med 
ekstremmetal. Transgression repræsenterer oppositionen til sociale normer, og dette 
oppositionsforhold viser sig problematisk i en række henseender. Tag lyttevaner for 
eksempel: noget der lyder ekstremt og grufuldt kan gå hen og blive en norm, og selv 
noget sobert kan blive oplevet som grænseoverskridende.

Der er behov for et mere fleksibelt begreb, som tager højde for, at “det ekstre-
me” er en relativ og flygtig størrelse, og som et bedre alternativ fremhæver jeg begre-
bet “affekt”, med særlig inspiration fra filosoffen Gilles Deleuzes æstetik (Deleuze 
2003; Deleuze og Guattari 1994). Snarere end at beskæftige sig med hvad kunst be-
tyder eller repræsenterer, interesserer Deleuze sig for, hvad kunst gør – hvilke oplevel-
ser og fornemmelser et givent kunstværk sætter i kraft. Affekt kan, forenklet, forstås 
som “følelse”, men en ubevidst og sanselig af slagsen. For Deleuze er de store kunst-
nere dem, som mestrer det affektive, og som skaber værker, der igangsætter sansnings
momenter fremfor fortolkningsmekanismer. Denne æstetiske forståelse ser jeg som 
anvendelig i undersøgelsen af ekstremmetalbands.

En af de cases, jeg har undersøgt, er det amerikanske dødsmetalband Cannibal 
Corpse. Lyden af Cannibal Corpse kan karakteriseres som snærende, disruptiv og ubø-
jelig – i høj grad intens og affektiv. Deres tekstunivers er hovedsageligt afskåret fra en 
fortælleteknisk logik, og deres kontroversielle lyrik fremstiller alt, hvad der kan findes 
modbydeligt og uetisk. Mødet med Cannibal Corpse kan derfor sammenlignes med 
de ønskede chok, man kan opleve ved at se en gyserfilm, og mit argument her er, at 
Cannibal Corpse ikke bør anskues som opposition til et musikalsk eller moralsk status 
quo, men at deres æstetik netop baseres på chok, sanselig umiddelbarhed og foragt.

Der dukker nye og interessante spørgsmål op, når man tager udgangspunkt i at 
kunst gør noget, snarere end at kunst betyder eller repræsenterer noget. Eksempelvis: 
Hvad gør moshing ved en deltagers koncertoplevelse? Hvordan frembringer et døds-
metalband lyden af død og forfald? Metalforskning er endnu et ungt felt, og frem
tidig forskning bør have større fokus på en affektiv og sanselig forståelse af musikkens 
dimensioner.
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Signe Marie Svennum

Rhizomatisk musikalitet

Min undersøgelse af de kompositoriske processer i et kulturelt og musikalsk spæn-
dingsfelt mellem gamelan-musik og vestlig kompositionsmusik har vist, at den 
kreative proces i transkulturelt kompositionsarbejde involverer et komplekst sam-
menspil mellem aktørens kropsligt iboende musikalitet(er), kulturelt forankrede 
musikforståelse(r), bevidste æstetiske valg og ubevidste intuitive inspirationskilder. Til 
teoretisk at begrebsliggøre dette processuelle sammenspil foreslår jeg begrebet rhizo
matisk musikalitet, et begreb inspireret af poststrukturalisterne Deleuze og Guattari’s 
rhizom-koncept (Deleuze og Guattari 1980/2006, 34). Rhizomatisk musikalitet dæk-
ker over, hvordan transkulturelt kompositionsarbejde er et mellem-værende, der fore-
går i “mellemrummene”, ligesom et rhizom, der er et rodnet uden begyndelse eller 
ende, et pluralistisk “og…og…og”. Rhizomatisk musikalitet er mit bud på et alter
nativ til musikantropologen Mantle Hood’s dikotomiserende begreb bi-musikalitet 
(Hood 1960, 55-59), da min undersøgelse har vist, at kompositionsarbejdet udgør et 
sammenbindende væv.

For at undersøge den kunstneriske proces og produktion har jeg arbejdet med den 
tværfaglige disciplin artistic research som en metode til at forene kunstnerisk skaben 
og akademia. Konkret har jeg iværksat og udført en på én gang kunstnerisk og akade-
misk undersøgelse af mit eget kreative arbejde med at komponere, indstudere og op-
føre en sangsuite, hvor vestlig samtidsmusik møder musikalske elementer fra central
javanesisk gamelan. Som en del af denne undersøgelse var jeg på et musikantropo-
logisk feltarbejde i Surakarta på Centraljava og i Ubud på Bali i 2017. Både på felt
arbejdet og i mit kompositoriske arbejde har jeg engageret mig selv og min musikali-
tet gennem sanseligt nærvær og kontinuerlig refleksion over processer og mine værkers 
udvikling. Derved har jeg opnået situeret og detaljeorienteret viden om processerne i 
musikalsk skabelse – kompositorisk såvel som kulturelt – og nærstuderet, hvordan de 
kropsligt iboende musikaliteter i det kreative arbejde hybridiserer og knopskyder.

Processerne omkring mødet mellem gamelan og vestlig samtidsmusik er særligt in-
teressante af to grunde:

a. Historisk set har vestlige komponister gennem tiden udvist stor interesse for 
gamelan og skrevet gamelan-inspireret musik. Traditionelle værkanalyser fokuserer 
i sagens natur på de kreative produkter, ikke på komponisternes kreative processer 
med at udarbejde værkerne. Formålet med min undersøgelse har været at bidrage til 
at afdække det musikvidenskabelige videnshul, der eksisterer i forhold til, hvad der 
konkret sker i den kreative proces, og hvilke overvejelser man, som komponist, kan 
gøre sig, når man vil skabe noget i et æstetisk og kulturelt mellemrum. Hvilke udfor-
dringer møder man, hvilke valg er bevidste, hvilke er tilfældige?
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b. Gamelan-musik og vestlig kompositionsmusik er to etablerede musiktraditioner, 
som adskiller sig markant fra hinanden på en række punkter. Det afføder en del pro-
blemstillinger for den skabende aktør, der opererer i det mellem-værende. Da jeg fik 
hænderne og ørerne i gamelanmusik, blandt andet på mit feltarbejde, blev jeg klogere 
på musikkens praktiske og kompositoriske udformning, og jeg arbejdede aktivt på 
at få gamelan-musikken absorberet bevidst og ubevidst i min musikalske krop. I mit 
kompositoriske arbejde var nogle af de problemstillinger, som jeg stod overfor, blandt 
andet, hvordan jeg kunne oversætte, anvende og notere kompositoriske elementer fra 
javanesisk gamelan (f.eks. instrumenternes rytmiske sammenspil, den rytmiske for-
nemmelse af musikken, tonalitet og vokalens melodiske retning). Samtidig blev jeg i 
processen konstant udfordret af og konfronteret med min kulturelt forankrede musik-
perception i mit møde med gamelan-musikkens anderledeshed.

I fremtiden vil jeg afprøve begrebet rhizomatisk musikalitet yderligere blandt andet 
ved at etablere en interview-baseret undersøgelse, hvor jeg taler med en række kom-
ponister og musikere af forskellig kulturel oprindelse, som arbejder på tværs af tra-
ditioner og kulturer. Jeg ønsker at opnå indsigt i, hvordan de vil kortlægge deres 
musikalitet(er), hvordan de oplever udviklingen i deres musikalske identitet, og hvor-
dan de tænker og opererer i den skabende proces. Ligeledes ønsker jeg at fortsætte det 
tværkulturelle arbejde baseret på artistic-research ved at iværksætte et musikalsk ska-
bende multi-kulturelt samarbejde med en eller flere musikere. Herved vil de musice-
rende aktører kunne diskutere og udveksle erfaringer og få flere vinkler på arbejdet i 
det musikalske “mellem-væren”.
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Martin Rahbek og Rasmus Krøyer

Skjulte budskaber i Arrival-sound-
tracket

Soundtracket til science fiction-filmen Arrival (2016) bygger på fire særegne stemme-
elementer, der hver især indeholder skjulte eller mere åbenlyse funktioner for seerens 
samlede oplevelse af filmen. Dette er resultatet af vores dybdegående undersøgelse 
af, hvordan komponisten Jóhann Jóhannsson i sine kompositioner til Arrival anven-
der musikalske elementer, der for vestlige musikkulturer synes “atypiske”. Med dette 
henvises til idéen om, at soundtracket er skrevet til en Hollywood-film, men der fore-
kommer ikke gængse symfoniske virkemidler – tværtimod. Jóhannsson benytter sig 
af elektronisk modificerede, enkeltstående musikalske elementer som anslagsløst kla-
ver og reallydsperkussion. Derudover anvendes de fire følgende stemmeelementer: Et 
sample af en frase fra et vokalavantgardenummer, klassisk lydende kor, overtonesang 
og rytmiserede tonegentagende stemmefigurer. Men hvorfor og med hvilke hensigter 
bliver netop disse elementer anvendt?

Stemmelementerne viser sig hver især at have konkrete, betydningsbærende funk-
tioner for den samlede audiovisuelle æstetik. Der er tale om en samlet oplevelse af vi-
suelle og auditive elementer, der ifølge teoretikere som Emilio Audissino (2017) altid 
kan siges at have indflydelse på hinanden. Med udgangspunkt i auditive og visuelle 
analyser samt et interview med medlemmer af vokalensemblet Theatre of Voices, som 
har indsunget størstedelen af vokalsporene, er vi i vores forskning kommet frem til 
pointer, der giver en dybere forståelse af filmens indhold, tolkning og budskab.

Ifølge vores undersøgelse fungerer overtonesang, i denne kontekst, som et sym-
bol på fremmedhed i kraft af dens funktion som et ikke-vestligt musikkulturelement. 
Dette understøttes af de underliggende musikalske referencer til avantgardemusik, der 
i mange kontekster har haft til formål at fremprovokere en uforståenhed. Som mod-
sætning hertil tildeles de klassisk lydende korstemmer en musikalsk genkendelighed, 
når de stilles overfor overtonesang i lydbilledet, og når de er fremtrædende i forbindel-
se med specifikke dele af det visuelle udtryk. De rytmiserede tonegentagende stemme-
figurer er komponeret med klare referencer til morsekodning. Hermed kan de tolkes 
som et symbol på kommunikation, og de bliver i filmen et udtryk for udviklingen af 
kommunikationen mellem mennesker og rumvæsener.

Filmens omdrejningspunkt er at finde frem til rumvæsenernes hensigt, og hertil 
bliver stemmesamplet en repræsentation af deres bevæggrund for at indgå i en dialog 
med menneskene. Dette står først klart i slutningen af den filmiske fortælling, hvil-
ket også understøttes af det auditive: Hvor stemmesamplet primært optræder i brud
stykker i de kompositioner, som seeren præsenteres for i løbet af filmen, står samplet 
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pludselig ganske klart og fuldendt frem ved filmens sidste musikstykker. Vi er nu be-
vidste om rumvæsenernes hensigt: [Spoiler Alert] de ønsker at lære menneskene deres 
eget sprog for at etablere et samarbejde.

Som en del af en samlet audiovisuel æstetik er de fire stemmeelementer således 
medvirkende til en mere dybdegående forståelse og tolkning af Arrival som en audio-
visuel helhed. Der kan endda opleves referencer rettet mod samtidens politiske, socia-
le og kulturelle sfærer, hvilket tilfører en samfundsmæssig værdi til filmen. Den hand-
ler om mødet mellem kulturer, hvor kommunikation vægtes højt, internt såvel som 
eksternt. Den tematiserer fællesskab og tolerance, da rumvæsnerne (“de fremmede”) 
viser sig at være venligtsindede og hjælpsomme. Hermed indskriver Arrival sig som ét 
ud af mange eksempler på, at kunst kan afspejle og være kommenterende på samti-
dens samfund, samt hvordan æstetiske udtryk og budskaber kan præge modtagernes 
forståelse heraf.
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