Resumeer af udvalgte
specialeathandlinger

Silvia M. P. Cabrera Berg: Fremkomsten af national musik i Brasilien: Al-
berto Nepomucenos forudscetninger i brasiliansk og europceisk musiktradi-
tion.

Alberto Nepomuceno (1864-1920) er den forste brasilianske kompo-
nist som begyndte at forsege sig med national musik. Typisk for sin tid,
tager Nepomuceno til Europa for at ferdiguddanne sig bdde som pia-
nist/organist, komponist og dirigent. Tilbage i Brasilien i 1895, placerer
han sig som en central figur i Rio de Janeiros musikliv, dengang Brasili-
ens hovedstad og kulturcentrum. Hans virke som padagog og den
(dengang) nye musiks dirigent og komponist er et kraftcenter for den
spirende brasilianske nationale musik. Et kuriosum er, at hans hustru
Walborg Bang, var en norsk pianist, elev af Grieg. Ifelge Nepomucenos
biografier, skulle kendskab til Grieg selv og hans musikalske idealer
steerkt havde pavirket Nepomucenos musikalske virke i Brasilien.

Det blev klart for mig, at Nepomucenos varker alene ikke kunne
bezere hverken en dyb analyse, eller bare en analyse der inddrog perio-
dens extra-musikalske omstendigheder.

P4 den méade blev de ekstra-musikalske omstendigheder ikke bare
baggrund for Alberto Nepomucenos verker, men vigtigere og vigtigere
for forstaelse af hele processen: dannelsen af den nationale musik i Bra-
silien.

Fremkomsten af national musik i Brasilien er i athandlingen analyse-
ret ud fra tre hoved-synspunkter:

1. Den kulturelle identitet: hvordan magtforholdene mellem kolo-
niserede og kolonisatorer blev vasentlige for den brasilianske
kultur, herunder de brasilianske musiktraditioner.

2. Trangen der opstod, lige efter at landet blev udrabt til republik
(1889), til at markere sig som et frit, selvstaendigt, stolt, republi-
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kansk og ungt land, med en verdi, der kulturelt, og herunder
ogsa musikalsk, var pa hejde med de europ=iske landes.

3. Forseg pa at etablere et musikliv og et musikalsk sprog i lighed
med det der skete i de europeiske centre, som bade kunne tjene
romantismens idealer, og de europaiske og brasilianske musik-
traditioner. P4 dette omrade er Nepomucenos indsats central.

Specialet er delt op i 12 afsnit:
Indledning
Brasiliens historie

3. Den oprindelige musik: indianerne, kolonisatorerne og afrika-
nerne.

4. Den 1. syntese: indianernes, kolonisatorerne og afrikanernes kul-
turer blandes.

5. Den 2. syntese: guldfeberen og dens kommercielle aktiviteter.
Skabelsen af den nationale bevidsthed. De forste brasilianske
musikformer, lundu, modinha, maxixe e freveo.

6. Den klassiske musiktradition i Brasilien fra og efter 1808.

7. Alberto Nepomuceno (og partitur analyse)

8. Konklusion

9. Litteraturliste — 40 titler

10. Discografi — 2 titler

11. Kortliste — 2 titler

12.  Partiturliste — 11 titler

Bilag. Partiturer — analyserede partiturer

N =

Allan Pihl Christensen: ’Exotisme Musical. Orienten som musikalsk in-
spiration 1 Frankrig 1 1800-tallet. En undersogelse af fenomenet med ud-
gangspunkt 1 komponisten Félicien David og hans ode-symphonie, Le Desert.

Félicien David (1810-76) var en kendt komponist i Paris’ musikliv i
midten af 1800-tallet. Gennembruddet kom med hans symfoniske ode,
Le Désert, der vakte en del opsigt hos kritikerne i drene 1844-45. At
veerket i dag kan virke pudsigt, skyldes bl.a. forskellige elementer, der
tydeligt er hentet fra en arabiske kultursfaere.

Kontakten med den orientalske verden fik David gennem sin naere
tilknytning til den utopisk socialistiske bevagelse, saint-simonismen,
hvis medlemmer i kraft af deres romantiske, politiske overbevisning fo-
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retog en lengere rejse til Agypten i midten af 1830’erne. For Davids
vedkommende varede opholdet i det fremmede knap 2 ar — 1833-1835.

Hos David finder man musikalske og kulturelle traek, der i hvert fald
gar tilbage til perioden omkring Lully og Moliéres samarbejde i
1670’erne; en linie, man efter David ser fortsat gennem komponister
som Gounod, Saint-Saéns, Bizet, Délibes; og senere Debussy og Ravel.

Afhandlingen omfatter 2 bind, og forleber i 3 sterre dele. 1. del (Kap.
I-III) beskriver i store trek den franske opfattelse af fremmede, orien-
talske kulturer i perioden ca. 1600-1900. Foerst gennemgas forskellige
politiske og kulturelle tendenser, der har influeret pad den europ=iske
kultur frem til i dag. Dernest beskrives udviklingen inden for iser de
musikdramatiske genrer.

2. del (Kap. IV-VIII) fokuserer pa tiden omkring Davids udvikling
frem mod skabelsen af Le Déserz. Efter en beskrivelse af de politiske og
kulturelle stilstande i Paris i 1830’erne kommer afthandlingen ind pa
den saint-simonianske bevagelses udvikling frem til det store Agypten-
projekt. Efter en biografisk redegerelse for Davids virke, rundes denne
del af med en detaljeret gennemgang og analyse af Le Désert.

Sidste tredjedel af afhandlingen (IX-XI) ger rede for eksotiske og
orientalske aspekter hos to komponister i generationerne efter David;
nemlig Georges Bizet og Claude Debussy. Den afsluttende sammenfat-
ning seger yderligere at treekke trade frem til i dag.

Bind 2 bestar af noteapparat, et appendiks med 18 nodeeksempler
fordelt pa 16 numre, samt en bibliografi pa 59 titler.

Jacob Enggaard: Looking Through A Glass Onion. Analyse af Fohn Len-
nons sange 1966-67.

Sammenholdt med Beatles’ tidligere produktion markerer de sange,
der kan tilskrives Lennon i drene 1966-67, et markant stilbrud bade pa
det tekstlige plan og pa det musikalske plan. Temaet i denne periodes
sange er bevidsthedsudvidelse. I nesten alle sangene patager Lennon
sig rollen som vejviser, og sangenes “you” er ofte et synonym for den
fremvoksende modkultur.

Teksternes sggen efter forandring modsvares musikalsk af eksperi-
menterende indspilninger af sangene. Eksperimenter der slet ikke i
samme grad kan iagttages i tidligere Beatlessange. Af de 14 sange, der
analyseres, ville de fire Beatler kun kunne have reproduceret et fatal live
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med to guitarer, bas og trommer. (I august 66 indstillede Beatles i
ovrigt deres turnevirksomhed for helt at hellige sig arbejdet i pladestu-
diet). Karakteristisk for indspilningen af LLennons numre var, at arran-
gementerne ofte udsprang af abstrakte ideer, man dernaest forsegte at
genskabe i lyd. I realiseringen af disse ideer spillede Beatles’ producer
George Martin en stor rolle.

Periodens sidste sang I Am The Walrus markerer pa en gang hejde-
punktet og afslutningen pa disse to ar med eksperimenter. Efter denne
sang, der kan ses som et drilsk svar pa samtidens fortolkninger af Beat-
les’ sange, antager Lennons sange det felgende ar (1968) et mere direk-
te og enkelt udtryk bade musikalsk og tekstligt.

Nasten alle de analyserede sange har en spendende forhistorie.
Seerligt grundigt behandles bogen The Psychedelic Experience (Timo-
thy Leary m.fl.) og Lewis Carrolls forteellinger Alice’s Adventures in
Wonderland og Through The Looking-Glass. (Inspirationen fra The
Psychedelic Experience et tydelig i sangen Tomorrow Never Knows, og
Carrols beger er en vigtig brik til forstaelse af sangene Lucy In the Sky
With Diamonds og I Am The Walrus).

I musikanalyserne er der iser lagt vaegt pa at vise, hvorledes de musi-
kalske virkemidler understreger teksten. (Specialet bor leses med ind-
spilningerne og en transskription af sangene ved handen).

Da mangden af litteratur om Lennon og Beatles er kolossal, ledsages
bibliografien af et leengere afsnit, der beskriver kildematerialet og de
kriterier, der ligger til grund for den udvzlgelse, som har fundet sted.

Lisbeth Frederiksen: Kurt Weaills opera Der Zar ldSt sich photographieren
set 1 forhold til tidens musikkulturelle tendenser og Kurt Weills operateorier.

Kurt Weill (1900-1950) slar sig for alvor ned i Weimarrepublikkens
Berlin 1 1921, hvor han bliver elev af Ferruccio Busoni. Sidelebende
med sin komponistvirksomhed arbejder Kurt Weill fra 1925 som mu-
sikjournalist pa et ugemagasin, der er tilknyttet den tyske radio. Bl.a.
derigennem har han fingeren pa pulsen, hvad angar det tyske musikliv.
Som mange andre samtidige seriese kunstnere/komponister mener
Kurt Weill, at tidspunktet er inde til at fa et sterre og nyt publikum i
tale. Hans store interesse bliver operagenren, som han ved nye midler
vil gere mere vedkommende og lettere tilgengelig.

Disse bestraebelser ligger ogsa bag operaen Der Zar ldf3t sich photo-
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graphieren (1927), som ofte sattes under betegnelsen Zeitoper. I opera-
en gor Kurt Weill brug af tidstypiske elementer bade indenfor libret-
toen, musikken og scenografien. Handlingen foregar i 1920’ernes Pa-
ris, hvor en zar pa humoristisk vis fremstilles som en mand med identi-
tetsproblemer. Han er splittet mellem sin officielle rolle og det moder-
ne menneske han er inden i. Dette illustreres musikalsk, bl.a. ved at den
moderne side af zaren understreges af en jazz- og kabaretinspireret mu-
sik. Sceneriet foregir i et moderne fotoatelier, som bl.a. er udstyret
med en grammofon og et fotografiapparat. Pa davarende tidspunkt er
disse moderne ingredienser i en opera benyttet meget bevidst for at vir-
ke tidssvarende og vedkommende for et nyt publikum.

Specialet er bygget op i tre hovedafsnit, hvoraf det ferste starter med
at belyse nogle ydre omstendigheder, nemlig Weimarrepublikken set
politisk, samfundsmaessigt og kulturelt samt nogle musikkulturelle ten-
denser i tiden. Derefter folger et afsnit om Kurt Weill dels en kort bio-
grafi med fokus pa hans operainteresse, og dernaest et rids over hans
operateorier. Det sidste afsnit bestar af en analyse af Der Zar [dft sich
photographieren, og munder i afrundingen ud i en undersoegelse af, i
hvor hej grad denne opera afspejler tiden musikkulturelle tendenser og
Kurt Weills operateorier.

Thomas Hammer: Fames Brown — i &b, soul og hip-hop

James Brown (f. 1933) er en sort amerikansk sanger, komponist,
bandleder og kultskikkelse. Han debuterede i 1956 og har med enkel-
te pauser (bl.a. pa grund af et fangselsophold) veeret aktiv lige siden.
Hans vasentligste produktion faldt i 60’erne inden for den musikhi-
storiske periode man kalder soul — hvilket kan ses afspejlet i hans til-
navne Soul Brother Number One og Godfather of Soul. Browns musik
anses dernast for en vigtig forudsetning for 70’ernes funk og 80’ernes
hip-hop.

Muit skrift leegger sig ind i en efterhdnden leengere rekke af soul-spe-
cialer fra danske universiteter, men som titlerne siger med en betoning
af en sterre historisk ramme, samtidig med at jeg har begranset mig til
en enkelt figur pa scenen. Min vinkel er generelt musikhistorisk med en
betoning af det musikalsk-stilistiske, og implicit dettes forhold til perio-
debetegnelser/stilarter som soul, r&b og delvis funk.

I et indledende kapitel beskrives Browns solide forandring i 50’ernes
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forskellige r&b-stilarter, specielt med hensyn til den blanding af gospel
og r&b som vokalgrupperne stod for. I andet kapitel ses nermere pa
hans musik i begyndelsen af 60’erne, hans scenefremtraeden og dennes
mulige rod i1 den sorte praedikanttradition. I specialets hovedkapitel
(tredje kap.) gribes til en mere handfast analyse af den stilistiske udvik-
ling Browns musik undergik mellem 1965 og 70, fra en egentlig “gam-
meldags” soul med tydelige r&b-redder frem mod en minimalistisk, re-
petitiv og dybt personlig stil, han selv kalder funk. Analyserne legger
deres hovedvagt pa begreber som ostinater, ostinatstrukturer, melodi-
ske, rytmiske og tekstlige figurer og deres nasten uendelige refiguration
bide inden for det enkelte nummer og i det originale musikalske uni-
vers som helhed.

1 60’erne opniede Brown ogsa en position som kulturel lederskikkel-
se, hvorved musik, politik, redder og personlig succes smeltede sam-
men i hans egen selvforstaelse. En nesten tilsvarende sammensmelt-
ning finder ofte sted i litteraturen om soul, hvorfor kapitlet ogsa inde-
holder en kritisk gennemgang af soul som henholdsvis musikhistorisk
og ideologisk begreb. I det afsluttende fjerde kapitel underseges den
kultstatus Brown senere fik i hip-hop, og hvordan hans musik her kon-
kret blev genanvendt og kommenteret.

Litteraturlisten omfatter 112 titler af mere eller mindre relevans, spe-
ciale og bilag indeholder derudover transskriptioner af og tekster til 36
indspilninger, en “leeserservice”-diskografi og et register.

Jette Barnholdt Hansen: Svulst eller hermeneutik? Et speciale om retorik-
kens indflydelse pa vokalmusikken 1 forste halvdel af det 17. arhundrede.

Begyndelsen af det 17. arhundrede repraesenterer en brydningstid i
musikhistorien, hvor man kan spore nye krav og idealer. Musikken
skulle nu forst og fremmest have et formidlende sigte og berore lytterne.
Man vendte sig derfor imod de forrige arhundreders vokalpolyfoni, hvis
tekstforlaeg of te fremstod uforstdeligt, fordi forskellige ord blev afsunget
samtidig. Som en folge heraf oplevede lytterne heller ikke kongruens
imellem poesiens felelsesindhold (affekt) og musikken. Der kan derfor
spores en gget interesse for retorik i musikastetiske skrifter, og retori-
ske elementer overfertes direkte til musikken.

Afhandlingens overordnede maél er at belyse retorikkens betydning
for den eksperimenterende vokale stil i begyndelsen af 1600-tallet. Det-
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te gores ved en redegorelse for retorikkens begreber og redskaber, ar-
ven fra det antikke musiksyn og barokkens astetik.

Da den retoriske indflydelse her forst og fremmest viser sig ved en
syntese af ord og musik — man kan sige, at musikken giver afkald pa sit
eget vaesensindhold for at g fuldsteendig i ét med teksten — er to store
omrader inden for den retoriske teori af seerlig betydning, nemlig affek:-
leren og figurleren. Athandlingen fokuserer derfor pa disse omrader
som diskuteres og eksemplificeres ved en gennemgang af Jacopo Peris
Euridice og Heinrich Schiitz’ Musikalische Exequien (SWV 279-281) og
musikalsk-retoriske analyser af dele af veerkerne.

Afhandlingen har syv kapitler med et forord og et efterord. Desuden
bibliografi og nodebilag.

I forordet praeciseres det, hvordan en retorisk indflydelse pa den sene
barokmusik gentagende gange er blevet beskrevet, mens forskningen
som oftest har forbigéet tidligere veerker. Kapitel I er en gennemgang af
nogle af retorikkens grundbegreber og en pavisning af, hvordan ele-
menter fra retorikken og musikken gensidigt belyser hinanden. Kapitel
II er en kortfattet redegorelse for barokkens astetik og dennes teette
forbindelse med retorikken. Det sidste af de mere overordnede, indle-
dende kapitler (kap. III) fremhaver en raekke vigtige traek fra antikkens
filosofi og musikteori, som far stor betydning for bade den retoriske
teoris udformning og senere tiders musiksyn. Herefter folger athandlin-
gens to hoveddele, belysning og eksemplificering af affektieren (kap. IV-
V) og belysning og eksemplificering af figurleren (kap. VI-VII). I efter-
ordet drages der praktiske konsekvenser af den paviste retoriske indfly-
delse, og der peges pa denne musiks uoversattelighed (opaciter). Der-
neest diskuteres den generelle holdning til retorik, og til det som denne
leere kan tilfeje musikken. Der argumenteres imod den ofte fremher-
skende holdning til faget som slet og ret folelsesmanipulation, og plee-
deres for retorikken strukturdannende indflydelse pa musikken som en
avanceret hermeneutik, en musikalsk fortolkning af den foreliggende
tekst helt pa tekstens praemisser.

Rigmor Hasselager: Elisabeth Facquet de La Guerre’s Tragédie en Musique
Céphale et Procris og den franske operapolemik 1 1694. (Konferens).

Elisabeth Jacquet de LLa Guerre (1665-1729), en af sin samtid velkendt
og anerkendt komponist, organist og cembalist, tilbragte efter en barn-
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dom som musikalsk vidunderbarn en rakke ar ved Louis XIV’s hof,
hvor hun bl.a. modtog undervisning i komposition. Efter sit bryllup i
1684 med komponisten Marin de La Guerre (1658-1704) bosatte hun
sig sammen med sin mand i Paris, hvor hun tilbraft resten af sit liv.

Eftersom Elisabeth Jacquet de La Guerre tilsyneladende var agtet og
vaerdsat bade ved hoffet og 1 Paris, forekommer det underligt, at hendes
hovedverk, operaen Céphale et Procris fra 1694, ikke blev nogen succes,
men blev taget af plakaten efter nogle fa opferelser og ikke senere gen-
optaget pa repertoiret. I afhandlingen forseges det at finde frem til
grundene hertil.

Mens den af Lully og hans tekstdigter Quinault skabte model for la
tragédie en musique udtrykkeligt var konciperet med henblik pé at skul-
le fungere i kongens tjeneste og understoatte ideologien omkring kongen
og hans magt, reprasenterer hovedhandlingen i Céphale et Procris tvert-
imod et mere eller mindre tilsleret angreb pa kongen og den herskende
samfundsorden. Operaen viser sig derved i nogen grad at fungere som
beaerer af et personligt udtryk for komponist og tekstforfatter (Duché de
Vancy). Tiden var dog ikke moden for en sa radikal &ndring af genrens
funktion, og dette i forening med den operapolemik, der bred ud ilys lue
nogle fa uger efter forsteopforelsen af Céphale et Procris, har utvivlsomt
danne baggrunden for, at operaen ikke senere blev genoptaget.

Efter en indledning, der kort gor rede for specialets teoretiske refe-
renceramme, omfatter athandlingen La Guerre’s biografi med omtale af
hendes ovrige produktion, en redegorelse for den franske operas oprindelse og
udutkling op vl Lully’s ded 1 1687, tre analytiske kapitler omhandlende
teksten og musikken til Céphale et Procris samt La Guerre’s idiom, og ende-
lig en redegorelse for operapolemikken i 1694 og dens forudsetninger samt en
analyse af dens konsekvenser for La Guerre’s opera. Efter en afsluttende
konklusion felger litteraturfortegnelse og fem appendices, herunder en
af forfatteren pa grundlag af det trykte partitur fra 1694 udarbejdet
transskription af operaen.

Gerda Munch Kofoed: Stravinsky som neoklassicistisk og seriel balletkom-
ponist — set 1 lyset af verkerne Apollon Musageéte, Orpheus & Agon.

Via en klarleggelse af Stravinskys @stetiske tanker fra begyndelsen af
1920’erne til slutningen af 1950’erne og via en analyse af de tre ballet-
ter Apollon Musagéte (1928), Orpheus (1947) og Agon (1957) seger spe-
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cialet at pavise, at Stravinsky i sine vaerker arbejder ud fra en model, der
hedder form over indhold.

Specialets titel rejser to vasentlige spergsmaél: 1) Hvordan kan Stra-
vinsky via omveje over tidligere arhundreders musik né frem til den se-
rielle kompositionsteknik som verende den, for ham, mest ideelle? 2)
Hvorfor er han si sterkt tiltrukket af klassisk ballet som udtryksform?
Begge sporgsmal kan overordnet set besvares med ordet orden. Stravin-
skys @stetiske ideal i sdvel den neoklassicistiske som den serielle perio-
de bygger pa et ordensprincip, et princip om forenkling, begrensning,
disciplinering. Det at komponere er for ham et hindveerk, der gar ud pa
at ‘ordne’ tonerne i rent arkitektoniske konstruktioner, og han er kon-
stant pa jagt efter det koncept, som udtrykker denne orden pa klarest
vis.

Specialet fremstilles i to dele: Den teoretisk-historiske 1. del indehol-
der, foruden en kort biografi, en klarleeggelse af Stravinskys @stetik-syn
sat i forhold til de generelle astetiske bevagelser i samtiden, samt en
nzrmere redegorelse for ssmmenhangen mellem disse @stetiske tanker
og hans koreografiske koncept. Den analytiske 2. del indeholder en
analyse af hver af de tre balletter og efterfelges af en sammenlignende
analyse, hvor fellestraek og signifikante forskelle traeekkes frem. Den mu-
sikalske analyse bestar af en blanding af traditionel analyse og analyse
efter Forte-metoden, idet de to metoder hver for sig har vist sig at vere
utilstraekkelige i forbindelse med en analyse af Stravinskys musik. Den
traditionelle analyse anvendes i forbindelse med tematiske forhold, to-
nalitet (hvor der kan tales om en sidan), registrering, orkestrering, ryt-
miske og dynamiske forhold. Fortemetoden, der iseer er anvendelig i
forbindelse med atonal musik, anvendes ved analyse af tone- og inter-
valforhold indenfor de harmoniske enheder for bedre at forstd Stra-
vinskys komplekse harmoniske system. Tone- og interval-forholdene
angives dog, for de helt serielle satsers vedkommende, tillige i henhold
til de geengse raekkebetegnelser: primaerform, inversion, retrograd ver-
sion og retrograd inversion. Med henblik pd en sammenligning de tre
veerker imellem anvendes Forte-metoden som supplement i de satser,
der egentlig godt kan ‘ngjes’ med en traditionel analyse. Der foretages
tillige henvisninger til anderkendte forskeres analyse-resultater af Stra-
vinskys musik. Efter en sammenfatning og konklusion, samt efterskrift,
folger en raekke appendices: En gengivelse af Stravinskys artikel “Some
Ideas about my Octuor”, noter, oversigt over de i de tre verker anvendte
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instrumenter, samt en bibliografi inddelt i primere kilder — Stravinskys
egne 10 publikationer — og sekundeer litteratur omfattende 53 titler.
Som selvsteendige appendices er desuden vedlagt partiturer til de tre
veerker samt to kassettebdnd med musikken indspillet.

Annelise Kokholm: Rock som filmmusik — en analyse af rockmusiks funk-
tion og berydming i spillefilm.

Siden starten af 1980erne har rockmusik indtaget en markant plads i
det filmmusikalske landskab, hvilket bl.a. skal ses i lyset af et forstaerket
samspil mellem plade- og filmindustrien. Oftest vurderes rockmusik-
kens effekt i spillefilm udelukkende ud fra denne kommercielle kobling
og/eller den kritiseres for ikke at leve op til de traditionelle filmmusikal-
ske normer.

Afhandlingen beskeftiger sig med den astetiske og betydningsmaes-
sige effekt i forbindelse med brugen af rockmusik i spillefilm. Rockmu-
sikken indtager som regel en fremtreedende og selvstendig rolle i for-
hold til billedsiden, f.eks. i forbindelse med inzercessive sekvenser, hvor
musikken fremstar som et ligeveerdigt element pa linje med billeder og
handling. Dette forhold skal ses dels i lyset af selve rockmusikkens vae-
sen, hvor musikkens gentagende struktur samt pagiende rytmiske og
soundmassige udtrykspotentiale spiller en veesentlig rolle, og dels un-
der indtryk af forholdet mellem musik og billede i musikvideoen. Der
er en tendens til, at rockmusiksekvenser far samme fremtraedelsesform
som musikvideoer, hvor rockmusikalske strukturerings- og receptions-
former traeder i forgrunden. Rockmusikken indskriver sig sdledes i den
filmmusikalske sfeere som et ofte opmaerksomhedsskabende og sanse-
provokerende element, der far konsekvenser for maden filmen skrues
sammen p4a, og for den méade vi ser, horer og oplever film pa.

Afhandlingen bestir af en teoretisk del og en empirisk/analytisk del.
Indledningsvis redegeres for afhandlingens sigte, metode og opbyg-
ning, hvorefter der gives en oversigt over udviklingen af og terminologi-
en omkring den traditionelle filmmusik som baggrund for den felgende
diskussion af brugen af rockmusik i film. En historisk oversigt belyser
brugen af rock i film siden 1950erne samt musikvideoens indflydelse
og pavirkning op gennem firserne. Herefter indkredses rockmusikalske
karakteristika og betydninger, og samspillet mellem rockmusik, billeder
og forteelling diskuteres. Pa baggrund af de teoretiske udredninger ana-
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lyseres musikbrugen i to vasentlige spillefilm fra midten af 1980erne,
mainstream-filmen 70p Gun og den mere eksperimenterende Subway.
Til athandlingen herer et bilagshefte med transskriptioner af musikken
ide to film.

Pia Ludvigsen: Revyen som vdaben. PH-revyen 1929-39.

PH-revyernes arkitekt og chefideolog, kulturkritikeren Poul Henning-
sen markerede sig i 1930’rne som en af kulturradikalismens centrale
forkeempere. Poul Henningsen betragtede kunst og kultur som politiske
vaben og fandt det derfor staerkt foruroligende, at de parlamentariske
partier i Danmark ikke tillagde kunst og kultur nogen vasentlig politisk
betydning — ikke mindst fordi der i Tyskland blev fort en bevidst nazis-
tisk kulturpolitik. Poul Henningsen var overbevist om, at lod man kul-
turen ligge ubeskyttet hen, ville reaktionen sld ind over den. Han efter-
lyste derfor et bevidst udformet kulturprogram hos de parlamentariske
partier — et kulturprogram, som styrkede de frisindede humanistiske
idéer og dermed imedegik den nazistiske offensiv pa kulturomrédet.

Det interessante spgrgsmal er, om Poul Henningsens kulturradikale
stiasted samt hans opfattelse af kunst som et politisk viben afspejler sig
1 hans syn pa revyen og dermed i PH-revyernes indhold og udform-
ning.

Afhandlingen beskeftiger sig med PH-revyerne og forseger at verifi-
cere to hypoteser: at PH-revyen bade indholdsmaessigt og formelt (mu-
sik/scenografi) indgik som et led i den kulturradikale bevaegelses antifa-
scistiske agitation i 1930°’rne og at receptionen af PH-revyerne afspejler
den tiltagende reaktion i samfundet.

Kapitlerne 1 og 2 giver en oversigt over kulturradikalismen i Dan-
mark i 20’erne og 30°rne samt hovedlinjerne i revyens udvikling forud
for Poul Henningsens indsats. Disse kapitler danner afsat for fremstil-
lingen i kapitel 3 af Poul Henningsens kritik af den eksisterende revy og
de generelle idéer, der 14 bag hans egne forseg pa en fornyelse. Herefter
folger i tre store kapitler athandlingens tyngdepunkt. I kapitel 4 temati-
seres PH-revyernes angrebsmal: seksualmoralen, opdragelsen, borger-
ligheden og pressen. Kapitel 5 giver et rids af den danske jazz’s vilkar og
ideologiske implikationer i mellemkrigstiden; en diskussion af Poul
Henningsens idéer bag sammenkadning af jazzmusikken og hans spe-
cielle brug af det danske sprog; betydningen af scenografi og dekoratio-
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ner samt en formel og musikalsk analyse af 5 viser med musik af Bern-
hard Christensen. Kapitel 6 viser pa baggrund af samtidigt avisstof
samt andre Kkilder, hvorledes modtagelsen af PH-revyerne svingede i
takt med de politiske konjunkturer i Danmark. Afhandlingen afrundes
med en sammenfattende konklusion. Herefter folger en fyldig littera-
turliste, ligesom afhandlingen bringer en raekke instruktive fotografier.
I et tilherende bilag gives en annoteret registrant over undersogel-
sens revyer, en fotokopi af Det kgl. Biblioteks indgang til PH-arkivet
samt noder og analyser til de 5 udvalgte Bernhard Christensen viser.

Dorte Lundgreen-Nielsen: Receptionen af amerikansk jazzmusik 1 Wei-
martyskland og dens indflydelse pa kunstmusikken med scerligt henblik pa
Ernst Krenek.

Jazzen blev modtaget med interesse og nysgerrighed i Weimartidens
Tyskland. Iseer i hovedstaden Berlin indgik den i tidens almindelige
Amerikabegejstring. I drene umiddelbart efter 1. verdenskrigs slutning
havde kun fa musikere og komponister adgang til autentisk amerikansk
jazz. Nogle skaffede dog, enten via egne tourneer eller andre forbindel-
ser til USA, noder og plader til Tyskland. Det egentlige gennembrud for
jazz og hot-dance-music kom i midten af tyverne og mé ses i sammen-
haeng med den gkonomiske stabilisering. Udenlandske musikere og or-
kestre kom nu i stigende grad til Tyskland. Her var tale om savel sort
kvalificeret jazzmusik, som den mere polerede, hvide udgave. Iser
sidstneevnte fik stor succes, og den blev model for mange tyske danse-
og jazzorkestre og for jazzinteresserede avantgardekomponister.

I Tyskland var det forst og fremmest Paul Hindemith, Kurt Weill og
Ernst Krenik, der gjorde brug af jazzelementer i deres eksperimente-
rende musik. En samlet undersogelse af jazzindflydelsen hos Krenek
foreld ikke ved specialets begyndelse. Krenek fik som den forste af de
tre stor succes med en Zeitoper — “Jonny spielt auf” — hvori der indgar
elementer fra amerikansk populermusik. Trods en stor produktion af
skrifter om musik — har Krenek nesten forholdt sig tavs om sin anven-
delse af amerikansk populermusik og om denne musik i evrigt.

Kildematerialet udgeres af tidsskriftsartikler og aviser, anmeldelser,
beger, trykt og utrykt nodemateriale, tyske jazzindspilninger fra samti-
den samt senere tilgengelige indspilninger af enkelte af Kreneks jazzin-
spirerede veerker.
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Struktureringen af fremleggelsen er foretaget siledes, at man indled-
ningsvis far en forskningsoversigt, der deekker emnets vasentlige sider.
Jazz, populeermusik og kunstmusik seges dernzest defineret. For at saet-
te emnet ind i et bredere historisk perspektiv felger et afsnit om kultu-
ren i Weimarrepublikken.

Jazzmusikkens indflydelse pa europeeisk kunstmusik omtales kort,
hvorefter der geres nermere rede for jazz og populermusik i Tysk-
land.

Opgavens forste hovedafsnit, Trek af jazzdebatten i tyvernes Tyskland,
tematiserer behandlingen af jazzen i udvalgte tidsskrifter og monografi-
er om jazz. Pa baggrund heraf tegnes et billede af de forestillinger en
rekke toneangivende komponister, journalister og musikskribenter
havde om denne nye musikform. I specialets anden hoveddel, Ernst
Krenek og hans anvendelse af jazzelementer, gennemgas samtlige de veer-
ker af Krenek fra arene 1920-29, hvor der kan spores jazzelementer i
kortere eller leengere afsnit. Krenek skrev tidligere end feor antaget mu-
sik, der var inspireret af jazz, nemlig s tidligt som i 1920. Operaen Der
Sprung iiber den Schatten — pabegyndt i 1922 — indeholder i hgjere
grad, hvad man med en vis forsigtighed kan betegne som autentisk jazz
end den senere Jonny spielt auf — pabegyndt 1925. P4 trods af dette er
det forst og fremmest den sidstnavnte, der er blevet kendt som “Jazz-
oper”. Paradoksalt nok kom Jonny spielt auf til at spende ben for mu-
sikken til balletten Mammon — komponeret for men opfert efter Jonny.
Med sin tydelige anvendelse af jazzelementer — iseer fra tidens populzere
danse, var Jonny popular blandt store dele af publikum. I Mammon
havde Krenek pd mange méader opnédet en storre syntese af moderne
kompositionsmusik og elementer fra jazz. Her befandt man sig gen-
nemgaende pa et niveau, som la langt fra den umiddelbart tilgaengelige
og let genkendelige jazz. Men nu enskede flertallet blandt publikum og
anmeldere den mere ierefaldende musik, man havde hert i Jonny spielt
auf. Et stiltraek andre hanede Krenek for.

Det er stadig et dbent spergsmal, hvorvidt Krenek anvendte jazzele-
menter for at opnd beremmelse og penge. Méaske var han opportunist,
da han skabte Jonny spielt auf. Analyserne viser, at graden og maden,
hvorpd han anvendte disse jazzelementer i andre veerker, peger i en
anden retning. Noget tyder pa, at han her forsegte at skabe en per-
sonligt praeget syntese mellem eldre stilarter, jazz og moderne kunst-
musik.
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Henrik Marstal: Arvo Pdrt — fra Bach til gregoriansk sang. Musikalske og
estetiske aspekter af komponistens collagebevidsthed — belyst ud fra udvalgte
veerker 1 perioden 1964-1991. (Konferens).

Inden for det meget storstilede forseg pa at rekonceptualisere eller ra-
habilitere tonaliteten som princip, som har fundet sted de seneste 30 ar
hos en lang raekke komponister, stdr den estiske komponist Arvo Pirt
(f. 1935) centralt placeret. Hans varker siden 1976 er siledes alle tona-
le, og de forholder sig i kraft af komponistens materialeanvendelse alle
til leengst forgangne epokers brug af tonalitet.

Afhandlingen tager udgangspunkt i den antagelse, at Pirts produkti-
on siden debut’en pa den internationale scene omkring 1960 og frem
til i dag overvejende har haft en collagemessig tankegang som grund-
lag. I lebet af 1960°erne eksperimenterede komponisten med at indar-
bejde citater af bl.a. Johann Sebastian Bachs i sine verker, indtil en kri-
se indtradte i 1968 efter feerdiggerelsen af de religiose vaerk Credo. Kri-
sen medfarte, at Part stort set indstillede sin virksomhed. Han anvend-
te i stedet tiden til indgaende studier af gregoriansk sang samt en raek-
ke komponister fra middelalderen og renzssancen.

Da Pirt 1 1976 genoptog sit virke var det med veerker komponeret i
en helt ny stil, tonale og med en udbredt anvendelse af stilelementer
hentet fra den tidlige musik. Han udtrykte sig her i et tonesprog, der
anvendte adskillige forreformatoriske stiltraek, hvilket umiddelbart kun-
ne fa veerkerne til at klinge som stammede de fra en svunden tid. Imid-
lertid var stiltrekkene hentet fra vidt forskellige epoker i historien fra
ca. 900 til 1600, og komponisten lod saledes tidsligt uforenelige musi-
kalske verdener klinge samtidigt. Den historiske distance til disse epo-
ker gjorde det nemlig muligt for Pirt at foretage en syntese af ikke tid-
ligere sammenstillede stilelementer.

I komponistens collageverker fra 1960’erne lod komponisten ligele-
des forskellige epoker — eksempelvis Parts egen nutid og barokken —
klinge samtidigt. Det forhold: at stille nutid og fortid op mod hinanden
var her resultatet af en erkendelse af, at den linezre, historiske tid var
brudt sammen, og at alle forudgdende musikalske frembringelser prin-
cipielt stod til radighed for enhver komponist som potentielt musikalsk
materiale. Men i vaerkerne siden 1976 er grundmetoden ikke meget an-
derledes. Ogsa her sammenstilles forskellige epoker, nutid og fortid, og
veerkerne udger ligeledes en form for collage. Man ma formode, at den-
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ne fremgangsmaéade ikke havde veeret mulig for Pért uden de forudseet-
ninger, som 1960’ernes collagebeskaftigelse bibragte ham. Dog er der
sket en bevagelse fra en eksplicit til en implicit citatanvendelse: kom-
ponisten anvender ikke leengere verificérbare citater, men i stedet stilci-
tater, som er et produkt af hans indgaende beskaftigelse med den tidli-
ge musik.

Afhandlingen er forud for selve undersegelsen forsynet med en grun-
dig musikhistorisk gennemgang af begreberne citat og collage. Des-
uden indeholder den to appendices bestdende af henholdsvis en krono-
logisk veerkfortegnelse og en diskografi.

Anders Miiller: Melodisk-improvisatorisk akkordsubstitution indenfor be-
boptraditionen.

Afhandlingen udspringer af iagttagelser vedrerende forholdet mellem
melodik og harmonik i en lang raekke improviserede jazzsoloer med ud-
gangspunkt i beboptraditionen. Det drejer sig om en tilbagevendende
forekomst af melodisk stof, der baserer sig pa andre akkorder end de pa
forhand givne — dvs. forekomst af akkord-substitution som et melodisk-
improvisatorisk feenomen.

I den eksisterende litteratur findes denne melodisk-improvisatoriske
akkord-substitution spredt omtalt, men der savnes en nermere belys-
ning af fenomenet, der bygger pa en harmonisk-analytisk systematik.

Afhandlingens primere emne er undersegelsen af, om det er muligt
at finde et menster i anvendelsen af disse substitutionsakkorder, og om
der kan opstilles en forklaringsmodel for fenomenet. Et sekundeert
emne er at belyse, hvordan et klarere billede af denne akkordsubstitu-
tion kan give nogle paedagogiske og musikalske fordele i forhold til at
leere at improvisere indenfor bebop og dermed besagtede stilarter.

Efter en indledning, hvori baggrunden for afhandlingen samt dens
forudsztninger og afgreensninger ridses op, felger et kapitel, der satter
bebop’en i historisk/stilistisk perspektiv samt en fremlaeggelse af de teo-
retiske problemstillinger og forudsatninger for undersagelsen af substi-
tutionsakkordernes forekomst og anvendelse.

I athandlingens centrale del redegeres der forst for den anvendte
analysemetode, hvorpa der pa baggrund af ca. 100 melodiske passager
(stammende fra 47 soloer), alle indeholdende melodisk-improvisatorisk
akkordsubstitution, foretages en beskrivelse og en kategorisering af ak-
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kordsubstitutionerne, primert ud fra en funktionsharmonisk systema-
tik; resultaterne opsummeres i en sammenfatning.

Derudover findes et kapitel, der belyser anvendelsen af undersegel-
sens resultater i forbindelse med indlering af feerdigheder i improvisa-
tion, med fokus pd en metodisk indfaldsvinkel til stoffet.

Efter en konklusion felger en litteraturliste omfattende 57 titler, en
krydsrefereret liste over de anvendte solo-eksempler med savel biblio-
grafiske som diskografiske oplysninger samt en diskografi over andre
inspilninger, omtalt i athandlingen. Desuden findes et emne-, et navne-
og et titelregister samt tre appendikser indeholdende I) ikke udgivne
transskriptioner, benyttet i analyserne, II) en oversigt over de anvendte
harmoniske, melodiske og skalamessige analysetermer samt III) evel-
ser til indleering af akkordsubstitution.

Karen Moller: Stiltreek i Fanaceks tredje periode. Forskellige ydre og person-
lige pavirkningers indflydelse pa stiltreekkene 1 Fanaceks tredje periode belyst
ved udvalgte veerker.

Komponisten Leos Janacek (1854-1928) blev foedt og opvoksede i
Hukvaldy en lille by i Méhren i det nuverende Tjekkoslovakiet. Hans
barndoms oplevelser og forskellige ydre og personlige péavirkninger,
han senere blev berert af, skabte grundlag for hans sociale og nationale
interesse.

De forskellige forhold, han kom i berering med, indvirkede pa hans
stiltraek. Dette forer til, at hans skabende udvikling falder i tre perioder.

I forste periode begyndte han at indsamle folkesange og talemelodi-
er, som blev hans store inspirationskilde. Desuden fik folkesange og ta-
lemelodier betydning for hans stiltraek, idet disse inspirationskilder gav
ham det bedste grundlag for hans musikalske realisme, ligesom de gav
ham den bedste mulighed fori sine veerker at udtrykke bade folkednden
og hans nationale interesse. Indenfor denne periode begyndte han at
tage afstand fra klassicisme, i stedet begyndte han at bruge folkesang og
talemelodisk materiale.

I den felgende periode blev han inspireret af de davaerende avantgar-
distiske stremninger.

Janacek blev inspireret til iser 1 sin tredje periode at bruge stiltraek
bade fra klassisk-romantisk musik, tjekkisk musiktradition, impressio-
nisme og avantgardistiske strgmninger. Selv om han var udsat for for-
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skellige stremninger, bevarede han sin kompositoriske egenart, idet
hans nationalitetsfolelse bevirkede, at han holdt fast ved den tjekkiske
musiktradition, samtidig med at han var en banebrydende komponist. I
denne periode skabte han bl.a. veerkerne Anden Strygekvartet og Gla-
golitisk Messe. Disse bliver i afhandlingen henholdsvis analyseret og
gennemgaet med serligt henblik pa, dels forbindelsen mellem den syn-
taktiske opbygning og den semantiske betydning, dels metamorfosetek-
nikken, som er en af hans meget anvendte kompositionsteknikker.

Afhandlingen bestar henholdsvis af en biografisk og stilhistorisk del
og af en analytisk del. Efter forste afsnit, hvor den historiske, kulturelle
og biografiske baggrund ridses op, felger et afsnit, der handler om peri-
odeinddelingen af hans produktion. Derefter belyses stilen med hensyn
til inspirationskilder, indflydelser, stilbegreber og forskellige stilistiske
kendetegn, som han brugte i de to omtalte veerker. Herefter folger en
analyse af Anden Strygekvartet, forste sats, hvorimod de tre folgende
satser er flygtigt omtalt. Efter et afsnit der handler om baggrundsforsta-
else for Glagolitisk Messe og en verkgennemgang af denne folger en
konklusion og en litteraturliste.

Svend Hvidtfelt Nielsen: Verdenssyn — teknik — musik — og vekselvirknin-
gen omrdderne imellem hos Per Norgard.

Per Norgard har gennem arene veret flittig til at kommentere, analyse-
re og pa anden made fremlegge sine egne verker. Dette som regel pa
en frapperende og original made, der viser en tet forbindelse mellem
hans forskellige kompositionsteknikker og en serlig oplevelse af verden.
Faktisk er disse fremstillinger af Norgards egne verker i lige sd hgj grad
fremstillinger af Nergérds syn pa verden. Og det szrlige ved denne for-
bundethed er, at Norgard efterviser den konkret og detaljeret ved disse
analyser af verkernes tekniske fundament. Gar man som lytter til kon-
cert med et vaerk, som saledes er blevet analyseret, er det imidlertid sa
godt som umuligt at here alle disse aspekter, som Neorgérd ellers sa
grundigt og indlysende har lagt frem. Spergsmalet om hvordan forhol-
det mellem Norgards teknik, verdenssyn og den klingende musik
egentlig er, rejser sig. Hvad kommer forst, hvad er vigtigst, hvad bety-
der mest i kompositionsprocessen.

Det er disse spergsmal athandlingen seger at besvare. Det gor den i
tre dele.
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Forste del fremlegger Per Norgirds verdenssyn i en s samlet og
sammenhengende form som hans forskellige interviews og skriftlige
fremstillinger tillader det. Her gennemgas hans syn pd menneske og be-
vidsthed, menneske og samfund, og menneske og kunst. Herunder fal-
der ogsa en fremlaeggelse af hans tanker omkring forholdet mellem mu-
sik og myter, om musikken som redskab til videnskabelige erkendelse,
samt et forseg pa at skitsere, hvad synes at veere Noergards astetik.

Hele forste del igennem perspektiveres Nergéards verdenssyn ved op-
ridsning af de forskellige filosofiske positioner, som han verdenssyn
tangerer (Aristoteles, Kant, Schoppenhauer og Heidegger).

Anden del gennemgér tilblivelsen af en serlige kompositionsteknik,
eller snarere kompositionsgrundlag, de sidkaldte “toneseer”. Her vises
deres forbundethed med astrologi, uendelighedsraekke og overtoneraek-
ken. Ligeledes vises de trin — og fejltrin — som forte fra et tolvtonefrag-
ment til de til tider over tusind-tonige soer.

Tredje dels maél er at vise hvorledes metafysik og kompositionsteknik
spiller sammen i selve kompositionsprocessen. Det er her forholdet
mellem verdenssyn,teknik og musik skal afklares. Det forseges gjort
vias detaljerede analyser af musik komponeret ved brug at tonesoer.
Den analyserede musik viser eksempler fra tre trin af tonesgernes ud-
viklingshistorie.

4. sats af Helle Nacht (1986-87) star som eksempel pd den tetteste
sammenknytning af metafysik og kompositionsteknik og er komponeret
med baggrund i den sdkaldte Supersekvens (1. trin af toneseernes ud-
vikling). Midterdelen af 5. Symfoni (1986-90) viser en lidt mere prag-
matisk brug af tonesgerne end “Helle Nacht”, en tendens der synes for-
steerket i1 orgelstykket Mattinata (1992), det tredje eksempel.

Afhandlingen suppleres af en eksempelsamling, samt nodebilag til
den analyserede musik.

Specialet er siden udkommet i en lettere udbygget form for titlen
“Virkeligheden forteeller mig altid flere historier”, Det Fynske Musik-
konservatorium, 1995.

Henrik Neaested: “Fazzkomposition efter 1960 — nogle tendenser i de kompo-
sitoriske virkemidler i jazzen efter 1960”.

P4 mange omrader betegner tiden omkring 1960 et brydningstids-
punkt i jazzhistorien. Efter 40ernes bebop-revolution skulle overgangen
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til 60erne blive det tidspunkt, hvor jazzen oplevede sin “anden moder-
nisme”. En periode, som er utrolig vigtig for den akustiske jazz i dag.

De tydeligste brud med fortidens jazz sas nok i forbindelse med Or-
nette Coleman og hans free-jazz, men der var ogsa indlysende tegn pa
en “ny tid” hos “moderate modernister”. “Stammen” i denne bevaegel-
se var kredsen omkring Miles Davis — med Herbie Hancock og Wayne
Shorter som de vigtigste eksponenter pa det kompositoriske omrade.
Det er disse komponisters og deres efterfalgeres virkemidler, som spe-
cialet forseger at indkredse. Det var de musikere, der ikke spraengte
rammerne som Coleman, men tvartimod forsegte at udvide rammerne
1 alle mulige retninger idet de udtrykte sig indenfor dem.

Specialet behandler trek i de kompositoriske virkemidler, som jazz-
komponister har benyttet siden 1960 — altsa en periode pa 35 ar. Form,
harmonik, melodik og rytmik behandles i hvert sit kapitel.

Formafsnittet indkredser bruddene med de “klassiske” jazzformer
med redder i popular songs, og viser eksempler pa hvordan de moderne
former kan fremsta. Frase- og periode-leengder samt forholdet mellem
tema og improvisation behandles.

I afsnittet om harmonik belyses hvordan der i 60erne skete en sam-
mensmeltning af modal- og funktions-harmonik pa en made sa de to
harmonik-typer blandes, f.eks. hos Wayne Shorter. Nye akkord-klange
og deres notation gennemgas og der analyseres “moderne” mader at
seette akkorder sammen pa.

Afsnittet “Melodik” indkredser nogle tendenser i den moderne jazz’
melodik og begrebet ronalitet diskuteres. Melodiske intervaller og altere-
rede/udvidede akkordtrin i melodien belyses og der gives eksempler pa
kompositioner med pentatone, heltone, frygiske og altererede skalaer.

Det rytmiske afsnit viser eksempler pa brugen af andre taktarter end
4/4 og hvordan skiftende taktarter benyttes. Den omfattende tilsloring
af den melodiske rytme i den moderne jazz diskuteres og der gives ek-
sempler pa hvordan additiv rytmik benyttes i den moderne jazz.

Anders Pahus: Musik i det antikke Israel — beskrevet ud fra Bibelens skrif-
ter, det Gamle Testamentes apokryfiske og pseudepigrafiske boger samt Qum-
ran-teksterne.

Nar der tales om musik i det antikke Israel, har alle en eller anden for-
nemmelse af, hvad det drejer sig om. Det er noget med engle, der syn-

142



ger og trutter i trompeter, David, som spiller harpe og folk, der musice-
rer i templet. De forestillinger, vi har om musik dengang, er dog alt for
ofte praeget af vor tids tankegang og andre personers tolkninger. Af-
handlingens formal er at se helt preecist pa, hvad de ovennavnte tekster
siger om musikken i det antikke Israel.

Forst er der en generel beskrivelse af musikinstrumenterne i antikken
og deres udseende. Teksterne her taler nzesten udelukkende om brugen
af musik. Nar det gaelder musikinstrumenternes udseende ma vi ind-
drage kilder fra Israels nabolande. Hvordan musikken led, ved vi des-
veerre ikke, da der ikke er fundet nogen form for notation. Dernzst er
der en gennemgang af de nevnte skrifter, hvor alle de steder, som pa en
eller anden méade relaterer til musik, omtales. Si vidt vides, er dette ikke
gjort for for de apokryfiske og pseudepigrafiske teksters vedkommende
og i al fald ikke for Qumran-teksternes, der kun har veret offentliggjort
i deres fulde omfang i fa ar. Efter dette ser jeg pa anvendelsen af de en-
kelte instrumenter samt brugen af musik i forskellige sammenhenge.
Derved fas et billede af musikkulturen og musikkens udvikling i Israel
pa baggrund af teksterne. Til sidst er skrevet lidt om brugen af musik i
Israels nabolande for at vise forskelle og ligheder mellem dem og Israel.
Udover litteraturliste er der bagest en kronologisk oversigt, hvor tek-
sterne, der bruges, er indplaceret i Israels historie.

Kildeteksterne er religiose tekster med et religiest formal; de giver
altsd ikke et udtemmende billede af musikken i det antikke Israel, men
beskriver en afgraenset del af musikken. Det jeg har gjort, er at beskrive
denne afgraensede del sd grundigt som muligt. Teksterne siger dog sa
meget om musik, at der forhabentlig er dannet et tilfredsstillende bille-
de af musikken i det antikke Israel.

Anne Pedersen: Tanchaz. Den ungarske dansehusbeveegelse og dens brug
af folkemusikken fra Transsylvanien.

I begyndelsen af 1970’erne begyndte mange unge i Budapest at medes
jeevnligt for at danse folkedans, synge og spille sammen. Tanchaz [dan-
sehus] kaldte man sine meder og refererede dermed til en velbevaret
tradition hos det store ungarske mindretal i Transsylvanien. Man rejste
over graensen til Rumanien og lerte af de transsylvanske ungarere, for
hvem folkedansen og -musikken indgik og stadig indgar som en natur-
lig del af dagliglivet.
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Interessen for den traditionelle musik og dans voksede, og fra midten
af 70’erne kunne den arlige tanchazfestival tiltreekke over 20.000 unge
ungarere — man talte om dansehusbeveagelsen. I dag er der ugentligt
godt ti forskellige tanchaz-arrangementer i Budapest, og der er som re-
gel stuvende fuldt af lirklaskende unge mand i Levis cowboybukser og
piger i lange kjoler, som danser og synger med pa de nationale sange.
Om sommeren er der omkring 20 lejre i tdnchaz-regi, hvor bade born
og voksne kan blive bedre til de nationale trin og melodier.

Dansehusbevagelsen tog fra begyndelsen afstand fra det kommuni-
stiske Ungarns stort opsatte og stramt koreograferede folkloreshows,
som fremfertes af statsansatte ensembler. Bevagelsens medlemmer
mente, at de med musikken og dansen fra Transsylvanien havde gen-
fundet den egre ungarske folkekultur. Det officielle Ungarn havde
sveert ved at finde ud af, hvordan det skulle forholde sig til den spon-
tant opstdede bevagelse, som ikke fungerede inden for rammerne af
de kommunistiske ungdomsorganisationer. Bevagelsen blev derfor i
begyndelsen udsat for megen og forskelligartet kritik. Iser vakte det
modstand, at bevagelsen koncentrerede sig om det nationalt ungarske
repertoire, som man hentede fra Transsylvanien, et tidligere ungarsk —
nu rumansk omrade. Det blev tolket som et tegn pa nationalisme.
Denne politiske udlegning af dansehusene ledte til, at bevagelsen i
sine forste ar forte en usikker tilveerelse, hvor arrangementer blev kraf-
tigt infiltreret og kontrolleret fra officielt hold og fra tid til anden af-
brudt.

I lgbet af de snart 25 ar, der er giet, siden det forste dansehus abne-
de sine dere i Budapest, er bevagelsen blevet en fuldt ud accepteret og
vaerdsat del af det ungarske kulturliv.

Litteraturen om dansehusbevagelsen er meget sparsom. Dette skyl-
des dels, at den musiketnologiske forskning i Ungarn er meget materi-
alebasseret og kun i begraenset omfang beskaftiger sig med kontekst og
dels, at interessen for revivalbevagelser, der genopliver folketraditioner
har vearet lille blandt musiketnologer og folklorister generelt. Afhand-
lingen bygger derfor primert pa et ars feltarbejde i Budapest og Trans-
sylvanien og har to hovedformal: at beskrive dansehusbevagelsen i dens
samfundsmessige kontekst og undersege, hvordan dansehusbevagel-
sens musik adskiller sig fra musikken spillet af de statsansatte ensem-
bler, som bevagelsen tog afstand fra. Afhandlingen er antaget til udgi-
velse pa Museum Tusculanums Forlag.
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Kirsten Flensborg Petersen: Arnold Schonbergs strygekvartetter — en un-
dersogelse af op. 8, 10, 30, 36 med henblik pa Schinbergs anvendelse af tra-
ditionelle formryper.

For Arnold Schénberg (1874-1951) var strukturering af hans komposi-
tioner i traditionelle formtyper ikke noget, han egentlig valgte. Det var
nazrmest en selvfelgelighed. Schénberg var meget velfunderet i den
musikhistoriske tradition — hans skriftlige arbejder, bearbejdelser af an-
dre komponisters verker og mange udtalelser fra hans undervisning vi-
ser det. De traditionelle formtyper forekommer bade i tonale, atonale
og dodekafone kompositioner af Schonberg.

Ovenstdende strygekvartetter kan belyse dette forhold. I materialet
underseges sonateformer, scherzo/menuetformer og variationsformer.
At netop disse formtyper er valgt, skyldes, at de i meget hej grad er
funderet i tonale kontraster og at det derfor er interessant at se pa lig-
heder og forskelle mellem brug af formtyperne i tonal og dodekafon
sammenheng. De udvalgte satser er analyseret ved brug af traditionel
formanalyse: Der ses pa satsens temaer og pa satsens form. Desuden
diskuteres de elementer, som har formdannende karakter. For de dode-
kafone verker redegares endvidere for temaernes relation til grundraek-
ken.

De traditionelle formtyper — sonateformer, variationsformer m.v. — er
en del af den tradition, som Schénberg var fortrolig med. Han forhol-
der sig til formtyper og bruger formtyper i forleengelse af traditionen —
udvikler dem og kombinerer dem — men aldrig som et mal i sig selv.
Formen er en ramme for indholdet. Formen er et middel til at gere ind-
holdet forstédeligt og til at skabe overordnet sammenhang. Fordi arbej-
det med indholdet — temaer og motiver — kan erstatte funktionstonali-
ten 1 de dodekafone kompositioner, kan Schénberg bruge de traditio-
nelle formtyper i kompositioner, der ikke har funktionstonalitet som
grundlag.

Petur Birgir Petersen: Den feroske komponist Waagstein i romantikkens
perspektiv.

Enhver fering kender Jogvan Waagsteins (1879-1949) sangkompositio-
ner. Afhandlingens formal er at seette Waagsteins produktion i sammen-
haeng med romantiske stremninger indenfor litteratur, filosofi og mu-
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sik. Bemerk, at det hverken er Waagstein og hans kompositioner eller
romantikken som er i focus, men derimod sammenhangen mellem
Waagstein og romantikken.

Forst forseges romantikbegrebet afgraenset ved et antal teser, som
kan hjelpe til at pavise nogle fzlles trek ved henholdsvis litteraturens,
filosofiens og musikkens romantikbegreber. Svagheden ved en sadan
teseagtig bestemmelse er si, at den er firkantet og udifferentieret. P4
den anden side har en teseagtig bestemmelse den styrke, at den frem-
star klar, praecis og sammenhangende. Behandlingen af romantikbe-
grebet munder ud i en omtale af stiltreek, som ma siges at vaere karakte-
ristiske for den musikalske romantik. Specielt vil en mulig sammen-
hang mellem romantikbegrebet og romantisk harmoni blive papeget.

Efter omtalen af romantikbegrebet folger en redegerelse for sam-
menhangen mellem romantik og nationalfelelse. Herefter tages fat pa
at diskutere Jogvan Waagsteins rolle i opbygningen af feringernes na-
tionalfalelse. Waagsteins bidrag til en foreget feeresk nationalfelelse be-
star dels i hans udgivelse af feresk-sprogede skolesangbeger, dels i hans
egne melodier til feereske digte, og dels af hans arbejde for bevarelsen af
de gamle feereske salme- og kvadmelodier. Der seges i opgaven givet et
bredt billede af kulturpersonligheden Waagstein og hans bidrag til
feeringernes selvforstielse. Nogle af forfatterne til de digte, som Waag-
stein har valgt at s@tte i musik far en kort omtale, ligesom disse digteres
forhold til en feeresk nationalbevagelse bliver antydet. For at belyse for-
skellige facetter af Waagsteins sangkompositioner, bliver nogle udvalgte
sange analyseret. Der ligger ikke noget kvalitetskriterium til grund for
udvealgelsen af de sange, som bliver analyseret, men sangene er udvalgt
sdledes at de understreger Waagsteins stilistiske spendvidde samt sam-
menhangen mellem det tekstlige indhold i sangene og det stilgrundlag,
Waagstein benytter sig af. Romantiske stilistiske traek 1 nogle af hans
sangkompositioner sgges pavist. Tilsidst opsummeres forskellige ro-
mantiske karakteristika ved Waagsteins personlighed og verk. En mulig
opfattelse af Jogvan Waagstein som romantiker er et eksempel pa hvor
hébles en opgave det er at afgreense romantikken 1 tid: Hans liv spend-
te som sagt over drene 1879-1949.

Opgavens konklusion er, at Waagstein pa flere omrader afsit virke var
i overensstemmelse med romantikken:

Han narede romantikernes interesse for den gamle folkekultur som
udtryk for “folkesjeelen”. Denne interesse viste og udbredte han ved at
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indsamle og harmonisere gamle feereske folkemelodier, og ved at skrive
kulturpolitiske artikler om veardien af at bevare denne gamle folkekul-
tur levende i det feereske folk.

Han var medvirkende til opbyggelsen af en feeresk nationalfelelse ved
at komponere melodier til fereske feedrelandssange, og ved at udgive
skolesangbeger, der betonede det nationale i form af fereske fedre-
landssange og folkesange.

Flere af Waagsteins sangkompositioner har et romantisk stilpraeg. Det
vil dog veere for vidtgdende at kategorisere Waagstein som romantisk
komponist, eftersom Waagstein ogsa har komponeret flere sange uden
romantisk stilpraeg. Waagsteins forbindelse til den musikalske romantik
ligger i, at han valger at anvende romantiske stilmidler, nar han finder
at forlegget indbyder dertil.

Ellen Birgitte Rasmussen: Flamenco, en musik med gitanotrek?

I Andulusien i det sydlige Spanien findes en musik- og danseform, som
har fascineret mange mennesker de sidste to drhundreder, denne ud-
tryksform kaldes flamenco. Flamenco kendetegnes af et tet sammen-
spil mellem en sanger, en eller flere guitarister og en danser, der bl.a.
bruger et perkussivt, steplignende tramp.

Sang og guitarakkompagnement har et orientalsk prag, der bl.a. vi-
ser sig ved brug af den frygiske skala og komplicerede rytmecykler. Ef-
tersom Andalusien har varet under indflydelse af mange forskellige
kulturer, sdsom greesk, romersk, maurisk, jedisk, keltisk og en del flere,
har der varet mange teorier om musikkens oprindelse. Flamenco er
dog iseer knyttet til en bestemt befolkningsgruppe i Andulusien, nemlig
gitanoerne. Gitano er det spanske ord for sigejner. Sigejnerne kom til
Europa for ca. 500 ar siden, sandsynligvis fra Nordindien.

Pa trods af at flamencoen fra de tidligste kilder hovedsagelig har
veret gitanoernes udtryk, har flamencoforskerne, flamencologerne, neer-
mest ikke beskaftiget sig med den indflydelse, gitanoerne kan have haft
pa musikken. Dette hanger sandsynligvis sammen med den andalusi-
ske befolknings brug af flamencoen i et forseg pa at skabe en regional
identitet efter at frankismens sterke centralisme forsvandt i 70’erne.
Mit speciale har varet et forseg pa at finde gitanotraek/indflydelse i fla-
mencoen. Jeg har iseer koncentreret mig om sangen, bade musikalsk og
tekstligt. Her har jeg fundet trek, som kun findes i flamenco og andre
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siggjnermusikformer, ligeledes har jeg fundet mulig indflydelse fra in-
disk musik, samt traek, der afspejler den modkultur, som sigejnerne har
skabt overfor den til tider meget undertrykkende spanske kultur. Des-
uden har jeg sagt at vise, at mange af de trak, som er blevet fremhevet
af andre flamencologer som f.eks. arabisk indflydelse, lige sa godt kan
vaere blevet tilfort af gitanoerne eller kan have gjort sammensmeltnin-
gen af deres musik og den spanske nemmere.

Specialet bestar overordnet af to dele: 1. en historisk-teoretisk del og
2. en sammenlignende analyse. I den ferste del behandles forskellige
teorier vedrerende bl.a. synkretisme, dvs. hvordan nogle kulturer opta-
ger trek fra andre kulturer, sidan som det sandsynligvis er sket i fla-
menco. Derefter gennemgés siggjnernes kultur og historie, teorier om
flamencoens opstden og ligeledes ser jeg pa andre kulturpavirkninger i
Andalusien. I anden del findes si den sammenlignende analyse, hvor
der tages udgangspunkt i en raekke parametre som rytme, tekst, melo-
dik og form. Efter sammenfatningen felger en raekke bilag med tegnfor-
klaring til node-eksemplerne, en ordforklaring, en diskografi og tilsidst
en bibliografi.

Vibeke Wern: John Cage og Merce Cunningham — Den cestetiske udvikling
1 et ivslangt samarbejde.

Modern dance blev indgangen til John Cages egentlige professionelle
karriere som komponist. Specialet paviser den afgerende betydning,
dans har haft gennem hele John Cages kompositoriske virke, og ger
specielt rede for den estetiske udvikling i det gensidigt inspirerende
samarbejde mellem John Cage og koreografen Merce Cunningham. Da
dette centrale aspekt af Cages kompositionsarbejde oftest er underbe-
lyst eller helt udelukket i musiklitteraturen, understreges det, hvor stor
betydning Cunningham og hans kompagni har haft som platform for
Cages arbejde og udbredelsen af hans musik. Den generelle udvikling i
Cages =stetik afspejles endvidere tydeligt i samarbejdet med Cunning-
ham.

Indledningsvis skitseres specialets stetik-historiske rammer gennem
sammenstilling af teorier om modernisme, avantgarde og postmoder-
nisme, og Cage og Cunningham biograferes kort til tiden omkring de-
res forste mede i 1938. Herefter er specialet overordnet disponeret kro-
nologisk frem til Cages ded i 1992; dog er der visse steder inddraget te-
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maer, som er centrale i samarbejdet, men som gir pa tvers af kronolo-
gien. Der er valgt en pragmatisk fremstilling af det omfangsrige materi-
ale, hvilket vil sige, at der er lagt vaegt pa begivenhedsforlgbet. Side-
lebende hermed belyses den estetiske udvikling iser gennem Cages
teoretiske skrifter, og gennem hele specialet kommer Cage og Cun-
ningham i hgj grad selv til orde gennem citater.

Specialet er koncentreret om varkbeskrivelse og skabelsesprocessen
for musik og dans, og er bevidst gidet uden om decideret analyse inklu-
sive vurdering og fortolkning, ligesom veerkernes reception generelt
ikke diskuteres. Karakteristisk for Cage og Cunningham er da ogsa de-
res egen interesse i processen frem for produktet. Kendetegnende for
Cages kompositoriske virke er hans materialeudvidelse, som derfor
veagtes 1 verkbeskrivelserne.

Udviklingen fra et samarbejde baseret pa felles rytmestruktur til et
samarbejde baseret pd non-relation mellem dans og musik og udkry-
stallisering af en feelles tilfeeldigheds-astetik for Cage/Cunningham ef-
ter 1952 er behandlet indgdende. Endvidere fastholdes belysningen af
tid og rum som centrale begreber og parametre i Cage/Cunninghams
vaerker. Arbejdet med Events efter 1964 samt brugen af elektroniske
medier som video og computer behandles ogsa.

Efter konklusionen folger en litteraturliste omfattende 112 titler og
desuden en raekke videoer og tv-programmer. Som udgangspunkt for
specialet er der udarbejdet en korresponderende verkliste for dans og
musik, som findes i Appendix 1. Appendix 2-19 omfatter diverse oply-
sende bilag til specialeteksten. I det afsluttende Appendix 20 findes et
referat pa engelsk af et mede med Cunningham, som jeg overvarede i
Wien i 1994.
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