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FORORD

Er det muligt, meningsfuldt, at skrive om musik, et abstrakt, luftbåret og  
flygtigt fænomen? I skrift og med ord? For musik skal vel først og fremmest 
høres? Tjah.... Det spørgsmål kan læseren forhåbentlig selv give et mere  
kvalificeret svar på efter endt læsning af nærværende antologi. Heri forsøger 
tolv af Det Jyske Musikkonservatoriums undervisere sig nemlig udi netop  
denne disciplin. Men først lidt baggrund.

Af Bjørn Petersen, lektor
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Videngrundlag

Kunstnerisk udviklingsvirksomhed (KUV) 

udgør sammen med pædagogisk udvik-

lingsvirksomhed og forskning konserva-

toriernes videngrundlag og er jf. § 5 i Lov 

om uddannelser en obligatorisk del af 

aktiviteterne. KUV begrænser sig dog ikke 

til musikkens verden, men er et tværdisci-

plinært fænomen, som praktiseres på alle 

kunstskolerne under Kulturministeriet, fx 

Den Danske Scenekunstskole, Filmskolen 

og Kunstakademiet. KUV er ikke et nyt 

fænomen – der er naturligvis til alle tider 

blevet udviklet kunst på de forskellige ud-

dannelsesinstitutioner – men historisk har 

området både inden for og imellem kunst-

arterne været præget af store individuelle 

forskelligheder. Årsagen hertil har navnlig 

været fravær af en fælles definition, som 

tydeligt fastslår, hvorved KUV adskiller sig 

fra henholdsvis kunstnerisk virksomhed 

og videnskabelig forskning.

Udredning

Kulturministeriets “Udredning om viden-

grundlaget på de videregående kunstneri-

ske uddannelser” fra 2012 rådede i nogen 

grad bod på denne uklarhed. Udredningen 

foreslår en ny forståelsesramme for denne 

væsentlige aktivitet og definerer KUV 

på følgende måde: ‘Kunstnerisk udvik-

lingsvirksomhed er en integreret del af 

en kunstnerisk proces, der fører frem til et 

offentligt tilgængeligt resultat og ledsages 

af en refleksion over såvel processen som 

præsentationen af resultatet.’ Hermed 

lægges der op til at KUV kan antage form af 

et projekt, hvori en kunstner i en skabende 

proces metodisk undersøger en problem-

stilling og formidler resultatet i offentlig 

tilgængelig form. Den internationalt an-

erkendte engelske term for KUV er således 

’Artistic Research’. 

Refleksion

Som det fremgår er det især den ledsagen-

de refleksion, der adskiller KUV fra den 

gængse kunstneriske praksis og som giver 

KUV-udøveren lejlighed til at diskutere og 

evaluere sit resultat, ofte, men ikke nød-

vendigvis, i skriftlig form. Det er naturlig-

vis også mod dette element den generelle 

skepsis og kritik retter sig. For hvor viden-

skabelig forskning stiller krav om objek-

tivitet, reliabilitet og reproducerbarhed, 

er vurdering af egen kunst i sagens natur 

subjektiv. En kunstner kan kun vanskeligt 

frasige sig en tæt relation til sit eget værk 
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og vil efter nogles mening ofte være den 

mindst kvalificerede til at bedømme det. 

Men udfordringen for KUV-udøveren er 

netop også at hæve sig over det subjektive 

plan, kritisk diskutere egen praksis i lyset 

af aktuel og historisk praksis, dokumentere 

sine metoder og formidle det i en form, der 

er rettet mod og kan bedømmes af fagfæl-

ler. En udvikling hen mod et sådant scena-

rium vil markere et markant nybrud eller 

paradigmeskift i forhold til, hvordan ud-

vikling af kunst hidtil har været praktise-

ret på uddannelserne. Med en forventelig 

positiv afsmitning på undervisningen og 

de studerendes kunstneriske udviklings-

projekter. Denne antologi repræsenterer 

for DJM et første skridt på vejen til denne 

udvikling.

Antologiens tilblivelse

I forlængelse af ovennævnte redegørelse 

om KUV besluttede DJMs ledelse i samråd 

med forskningsudvalget at sætte fokus på 

institutionens egen KUV-praksis. Det lang-

sigtede mål var at formulere en strategi for 

KUV i lighed med den allerede eksisteren-

de strategi for forskning, som, i fraværet af 

en officiel definition, ikke sætter eksplicitte 

rammer for KUV. Udover at kvalificere 

og udvikle KUV-området generelt skulle 

ønsket om at udvikle en strategi for KUV 

også ses i lyset af, at Kulturministeriet for 

årene 2014-2017 har afsat en pulje på 3 mio. 

kr. årligt til kunstneriske udviklingsprojek-

ter. Disse midler gav mulighed for at opnå 

et års frikøb til at udvikle og gennemføre et 

kunstnerisk udviklingsprojekt til gavn for 

både den enkelte underviser, fagområdet, 

de studerende, institutionen og kulturlivet 

generelt. I skrivende stund har DJM fået 

bevilget tre frikøb fra puljen.

Som et første tiltag i processen blev man 

enige om at inddrage erfaringer og praksis 

fra de, der i det daglige har tættest og mest 

regelmæssig kontakt til arbejdet med at 

udvikle kunst, nemlig underviserne. Målet 

var at få indblik i de ideer, overvejelser 

og metoder, der – måske som tavs viden 

– kendetegner undervisernes praksis og 

dermed kortlægge den mangfoldighed, 

der kendetegner Det Jyske Musikkonser-

vatoriums kunstneriske og musikfaglige 

profil. Alle faste undervisere blev derfor, 

mod en mindre timereduktion, opfordret 

til at bidrage til en antologi ud fra følgende 

rammeformulering:

’En selvstændig og fri refleksion over egen 

kunstnerisk udviklingspraksis. Det under-

streges, at denne praksis kan vedrøre både 

skabende og udøvende aktiviteter på tværs 

af genrer. Emner kan for eksempel være 

sangskrivning/komposition, indstudering 

af nye værker, arrangement eller instru-

mentering, musikledelse, improvisation 

m.m., der belyses i et reflekteret udvik-

lingsperspektiv.’ 

Som det fremgår var formuleringen åben 

uden specifikke krav om kritisk refleksi-

on, omfang eller lignende. Undertegnede 

blev betroet arbejdet med at indsamle og 

redigere bidragene i en faglig dialog med 

forfatterne – en proces der har været særde-

les lærerig, for mit eget vedkommende og 

– bilder jeg mig ind – for skribenterne.

Antologiens indhold

Med offentliggørelsen af ’Antologi over 

Kunstnerisk Udviklingsvirksomhed 

(KUV) på Det Jyske Musikkonservatorium’ 

er denne del af processen tilendebragt. 



 | 13

Antologien indeholder tolv selvstændige, 

unikke og interessante fortællinger om 

kunstnerisk udviklingsvirksomhed med 

udgangspunkt enten i et konkret projekt el-

ler et mere overordnet perspektiv. Her kan 

man bl. a. læse om Wayne Siegels projekt 

med at skabe musik for selvspillende sym-

fonisk orgel styret af data fra en vejrsattelit, 

Jens Chr. Chappe Jensens komponist- og 

arrangør-virksomhed med inspiration fra 

Mellemøsten, Henrik Knarborg Larsens 

arbejde med at udvikle nye måder at spille 

slagtøj i tæt samarbejde med komponisten 

og Turid Nørlund Christensens arbejde 

med at implementere kreativitetsteoretisk 

funderede metoder i både sin undervis-

ning i sammenspil og i sin egen sang- 

skrivningspraksis. 

I mange af artiklerne illustrerer nodeek-

sempler musikken, hvilket selvfølgelig 

bidrager til forståelsen. Endvidere findes 

der flere steder links til klingende lyd- eller 

videooptagelser af de værker der beskri-

ves. Læseren opfordres til at supplere sin 

læsning med disse og dermed få det fulde 

udbytte af indholdet. Læser man antologi-

en i pdf-form, er det bare at klikke. Læser 

man den på papir, er det muligt at skanne 

QR-koderne til de forskellige links. Dette 

kan fx foregå ved hjælp af en smartphone 

med en scanner-app. 

God fornøjelse

Bjørn Petersen

April 2017

p.s. Indrømmet – kønsfordelingen blandt antologi-
ens bidragydere er mildt sagt skæv, hvilket natur-
ligvis ikke er hverken tilsigtet eller ønskeligt. 
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Uffe Steen trio  
med Jesper Bo Knudsen(dr) og Thomas Sejthen(bs)
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Min vej

Min karriere som guitarist/komponist 

begyndte omkring 1967 i et band i Odense. 

Vi startede som et bluesband, men via vo-

res dygtige komponist og orgelspiller Lars 

Hansen opstod en kultur i bandet med selv 

at komponere vokal numre. Det blev en 

lærerig ”konkurrence” om at komme med 

nye gode numre.

Denne tendens var også til stede i det 

næste band, jeg var med i, Kamæleon, hvor 

vi var tre om at bidrage med numre. Det 

var til gengæld instrumentalmusik. De to 

andre komponister var Fini Høstrup (keys) 

og Jens Jefsen (bs).

Samme Jens Jefsen dannede nu en trio 

med Alex Riel (dm) og mig. Her var det 

mest Jens Jefsens numre, men jeg fik 

mange kompositioner med til koncerter og 

på CD’er. Det føltes stadig som et helt fælles 

projekt, og er en tid jeg tænker tilbage 

på med stor glæde og taknemmelighed. 

Generelt var tiden med Kæmæleon og Jens 

Jefsen trio en slags rytmisk musikkonser-

vatorium, hvor der blev eksperimenteret 

med alle muligheder.

Jeg fik lyst til at sætte min egen musik i 

front med en solo-CD, Hymn to Spring, 

i 1990, og den fik pæn opmærksomhed. 

Musikken var stadig jazz og med impro-

visation som en vigtig faktor men flirtede 

lidt mere med blues og rock/pop.

Bluesmusikken kom tilbage til mig efter 

mange år med fusion og jazz, da jeg kom 

med i bluesgruppen Shades of Blue med 

James Loveless (voc) i front. Mange vidste 

ikke, at jeg qua min bluesfortid i 60’erne 

kunne spille denne stil, så det var et 

nybrud for mig i min karriere. Bandet var 

CD’en TWANGZ blev udgivet i 2010 og indeholdt 8 kompositioner, som jeg 
havde nyudviklet til lejligheden. Jeg vil her beskrive de musikalske tanker, der 
ligger bag kompositionerne og udførelsen af dem samt prøve at anskueliggøre, 
hvordan værkets tilblivelse bl. a. også er skabt i en interaktion med mine  
studerende i mit virke som guitarunderviser på DJM.

TWANGZ  
kompositioner for guitartrio

Af Uffe Steen, docent
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meget populært, og det inspirerede mig til 

at udgive en lærebog i bluesguitar: Blues 

for begyndere og Viderekomne, som mange 

måske kender, og som stadig sælges og 

benyttes i musikskolerne. Det var også om-

kring den tid jeg blev ansat som timelærer 

på DJM og kunne bruge min viden fra mit 

professionelle virke som koncertmusiker. 

Kombinationen af at være udøvende og 

undervise har jeg holdt fast i, og det er den-

ne vekselvirkning, der holder mig engage-

ret som både musiker og underviser. 

I 2001 dannede jeg en ny trio og indspil-

lede de to albums ”Play” og ”Dust In My 

Coffee” med Lennart Ginman (bs) og Adam 

Nussbaum (tr). Hertil komponerede jeg 

selv materialet. På et tidspunkt efter ”Dust 

in My Coffee” fik jeg travlt som sideman i 

rigtigt mange bands, så mine egne projek-

ter inklusive at komponere gled i baggrun-

den. Det var først i 2010, det lykkedes mig 

at komme tilbage med nye numre og en 

CD med mine to århusianske medspillere, 

bassisten Thomas Sejthen og trommeslage-

ren Jesper Bo Knudsen. De to kendte min 

musik og mit spil og var en kæmpe hjælp 

og inspiration i processen op til udgivelsen, 

og vi spiller stadig og har spillet ganske 

mange koncerter sammen. 

Sidst i artiklen findes en oversigt over de 

bands og projekter, jeg har deltaget i og en 

liste med nogle af de væsentligste udgivel-

ser. Noderne til mine numre på så godt som 

alle CD’er op til 2003 kan i øvrigt lånes på 

DJMs bibliotek i min samling ”Mosaik”.

Andre veje

Jeg har altid gerne villet gå ”andre veje” 

end det, jeg føler er tidens norm i mine 

kompositioner og i mit spil. Ja – hvem vil 

ikke det? Men jeg gør det ved f. eks. at spille 

jazz på Stratocaster, som er en elguitar, der 

mest er kendt for sin tynde poplyd, kompo-

nerer improvisationsnumre med 3-klangs-

akkorder eller sætter en fuzz (forvrænger) 

eller et sliderør til et bebop-nummer. 

Jeg synes, det kan være lige så progres-

sivt improvisatorisk at udforske et corny 

Kamæleon o. 1974. Fra v: Sten Råhauge,  
Uffe Steen, Poul Poulsen, Jens Jefsen, Fini Høstrup.



eller kitschet nummer som at udforske et 

avanceret Coltrane-nummer for at nævne 

de yderpunkter, jeg bevæger mig i. Jeg er 

jazzmand af hjerte men har det svært med 

jazzpolitisk korrekthed og gør altid det for-

kerte på de forkerte tidspunkter inden for 

den verden. Til gengæld har jeg fået gavn 

af min musikalske bredde i mange af mine 

andre sammenhænge fra bluesmusik med 

Shades of Blue til stilmæssigt populære 

shows og musicals på teatre og koncerthu-

se. Mine egne kompositioner, som jeg har 

udgivet på CD og opført ved koncerter, er 

instrumentale og indeholder improvisa- 

tion som en meget udtalt faktor.

TWANGZ

Når jeg går i gang med et nyt CD-projekt 

med egne instrumentale kompositioner, 

vil min vinkel til det nye, der skal laves, al-

tid være en reaktion eller modreaktion på 

noget, jeg selv har lavet eller været en del 

af før i tiden. Således ville den avancerede 

fusionsmusik med lange komplekse kom-

positioner og med solo til alle mand ikke 

være interessant i den CD, jeg nu skulle 

lave. Standardjazzen med dens lidt forudsi-

gelige solistrækkefølger og typiske AABA-

form ønskede jeg heller ikke så udtalt som 

på mine andre CD’er. Jeg var begyndt at 

savne, at et nummer på en jazz-CD kunne 

vare 3 minutter, og at melodien fik lidt 

mere fokus i forhold til improvisationerne. 

En ny og luftig lyd

Første gang, jeg prøvede at indføre en ny 

vinkel i min egen tilgang til spillet og de 

instrumentale kompositioner, var på CD’en 

”Springtime”, som jeg indspillede med 

bassisten Jens Jefsen. Her blev den tykke 

jazzlyd ind imellem skiftet ud med Stratly-

PRESSE
”Med albummet “Twangz” foretager den århu-
sianske guitarveteran Uffe Steen en rejse med
amerikanske billeder kørende på den indre
skærm. Lytteren skaber selvsagt sine egne
billeder, og Uffe Steen sørger med sine fortrinsvis
instrumentale kompositioner for, at der
er rigeligt med substans til formålet. Lytteren
bliver rykket ud af vaneforestillinger og væk
fra velkendte klicheer i americana-universet.
Uffe Steens tilgang er ikke bekræftelse, men
udforskning. Han søger nye veje og udtryk i
respektfuld brug af roots-musikkens domæner.
Først og fremmest er musikken personlig og
bringer Uffe Steens velkendte guitartone og
høje musikalske standard helt ud i højttalere og
earphones.”  

(Martin Blom, Gaffa)  

Link til den fulde ordlyd:
http://www.musikkons.dk/index.php?id=1007
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den, og mine numre fik en drejning mod 

noget mere luftigt og ligefrem folkagtigt. 

Jeg følte trang til at smide den tunge elitæ-

re jazzkappe og stadig bevare det kreative 

element. Jeg var også via mit samarbejde 

med trompetisten og komponisten Valde-

mar Rasmussen begyndt at improvisere 

over salmer, vel at mærke uden at ændre 

eller ”jazzificere” harmonierne, som skif-

tede nærmest på hver 1/4-del. Det blev en 

udfordring for mig, da det krævede en æn-

dring fra min vanlige måde at improvisere 

over akkorderne til at improvisere over 

selve melodien. Med den opgave var der to 

ting, der tiltalte og berigede mig:

1)  at stile efter at kunne spille en solo, der 

melodisk kunne leve op til melodiens 

skønhed ved at opøve evnen til at kunne 

spille det, jeg hører, frem for de indøvede 

kombinationer af standardfraser, man 

kan forfalde til. (Mere om det ved beskri-

velsen af nummeret Twangz).

2)  Jeg ”opdagede” A formen, dvs. det fæno-

men at de fleste salmer er komponeret igen-

nem uden B-stykker og måske endda uden 

melodiske gentagelser. Som eksempel kan 

jeg nævne ”I Østen Stiger Solen Op”. Den 

form er for mig utrolig velegnet til improvi-

sation, da man næsten får en ostinatlignen-

de karakter, der ved A-formens gentagelser 

kan skabe en form for trance. 

Da jeg efter den erkendelse evaluerede 

mine kompositioner gennem alle årene, 

opdagede jeg, at de gamle numre, som jeg 

stadig spiller i dag, har den form og egen-

skab. I nummeret ”Twangz”, f. eks., er melo-

diens fraser måske ikke helt uden genta-

gelser, men selve formen opfatter jeg stadig 

som et A-stykke, og den danner grundlag 

for improvisationerne. Denne bevidstgø-

relse om form har haft en betydning for 

valget af de numre, der kom med på CD’en, 

selv om andre formtyper naturligvis også 

forekommer.

Trio-format

Forskellige overvejelser og nye opdagelser 

var med til at danne baggrund for kom-

positionerne til TWANGZ. Jeg valgte at 

skrive til trio-format igen, da jeg holder af 

at kunne ændre harmoniske tiltag ovenpå 

bastonerne fra den ene gang til den anden, 

samtidig med at jeg bruger min trio til at 

lade guitaren være lidt mere i front som 

melodibærer end i andre bandsammen-

hænge. Trioen består i dag af mig selv på 

guitar, Thomas Sejthen på kontrabas og 

Jesper Bo Knudsen på trommer. 

I det følgende vil jeg beskrive tre af kom-

positionerne fra CD’en: ”Twangz”, ”Walking 

Catfish Creek” og ”Lady Sunshine”. Jeg vil 

uddybe tankerne bag mine improvisati-

oner og perspektivere til hvordan, der i 

hvert tilfælde findes en sammenhæng til 

min undervisningspraksis og arbejdet med 

mine guitarstuderende. 

”TWANGZ”

Ordet ”twang” hægter sig til en lyd, der 

ofte bruges i western- og agentfilm. En 

lidt skarp og klar lyd. Titlen TWANGZ med 

Z antyder, at man skal tage det koncept-

prægede i titlen med et gran salt, da CD’en 

indeholder andre ting end det. Ja, det er 

snarere en pose blandede bolsjer, dog med 

guitaren og americana/roots-inspirationen 

som ledetråd og med større improvisations-

element end vanligt i disse stilarter.

Nummeret kunne godt ved første ørekast 

lyde som et Shadows-tema med Hank Mar-

vin på guitar. Akkorderne i takt 10-16 (se 

node) er velkendte treklangsforbindelser i 
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a-mol. Men i sidetemaet takt 18-21 module-

rer melodien lidt overraskende til d-mol/F-

dur. Via den skalafremmede akkord Eb-dur 

og akkorden Bb-dur med d i bassen i takt 

22-23 kommer melodien hjem til a-mols 

dominant E (takt 24-25). Netop brugen af 

sekst-akkorder, d.v.s. treklange med tertsen 

i bassen, er usædvanlig i denne sammen-

hæng og tilfører nummeret en folke- eller 

kirkemusikalsk harmonisk klangfarve. 

Melodien spilles meget frit og med brug af 

forskellige ornamenter som bends (vrid), 

hammer-ons og pull-offs.

Akkorderne er bekendte og treklangs-præ-

gede, selvom der moduleres i pop-sam-

menhænge mistænkeligt i sidetemaet. 

Man får temaet to gange, så man lærer det 

at kende. Da guitarsoloen kommer ind, kan 

man godt høre, at det her ville den gode 

Hank aldrig gøre. Her kommer det frie 

element fra jazzen ind. Den spontane solo, 

som altid vil være anderledes næste gang. 

Her kommer også det element ind som i 

min verden adskiller mig fra den tradi- 

tionelle stilrene jazzguitarist. Jeg arbejder 

som før nævnt med en anden lyd via mit 

valg af guitartype. 

 

Jeg improviserer gerne over treklange, da 

jeg som i denne solo ikke nødvendigvis har 

brug for hverken bebob- eller bluesfraser 

men udfordrer mig selv til at føre den melo-

di, jeg hører indvendig over på gribebrættet. 

Det er de melodier, jeg har hørt igennem en 

opvækst plus de variationer, jeg i spillesitu-

ationen forestiller mig. Det er desværre også 

disse indre melodier, man let kommer til 

at overdøve med forudbestemte ”licks”. Når 

man i farten kommer til at vælge disse licks, 

kan det skyldes, at hvis man endelig ”vover” 

at lytte til ens indre melodi, genkender man 

måske ikke tonernes trin/navne - og hvis 

man endelig gør, vil man ikke vide, hvor de 

ligger på gribebrættet. 

Netop det med at udfordre mig selv til at 

overføre den melodi, jeg hører indvendig, til 

gribebrættet uanset stilart, er en disciplin, 

jeg har brugt meget tid på at bevidstgøre for 

mine studerende. For det starter med erken-

delsen af, hvorvidt man rent faktisk kan 

gøre det. Jeg har haft dygtige jazz-guitar- 

ister eller blues-guitarister, der havde deres 

respektive fraser klar til enhver opgave, 

men som ikke kunne finde tonerne til f.eks. 

”Morgenstund har guld i mund”, selvom 

de kendte sangen. Hvis improvisation skal 

blive musikalsk og vedkommende, er det så 

vigtigt at erkende betydningen af at ”spille 

det, man hører”. I mange tilfælde kræver 

det, at man starter i ”børnehave” igen.

Sådanne ”børnehave”-øvelser kan for ek-

sempel forme sige således:

Start med en lille rundgang: |C F |G7 C|

Nu skal man:

1)  turde erstatte alle de forudbestemte licks, 

man måtte gemme sig bag med det, man 

rent faktisk hører. 

2)  turde give sig selv opgaven at kunne 

overføre det, man hører, til gribebrættet, 

dvs. høre intervaller og forestille sig hvor 

tonerne ligger. Metoden hertil kan være, 

at man synger en overskuelig frase, man 

hører for sit indre øre, som ikke er svære-

re, end man så bagefter kan finde den på 

gribebrættet.

Endelig er et generelt råd, at man skal øve 

at spille alle de melodier, man kender på 

gehør. 



20 | TWANGZ – Kompositioner for guitartrio

 ”Walking Catfish Creek” 

Kompositionen er bygget over bare én ak-

kord b-mol og over to basostinater  

(se figur), der glider umærkeligt over  

i hinanden. Stilen er Southern Blues 

inspireret af navne som John Lee Hooker 

m.fl. Sangeren James Loveless har skrevet 

teksten og er storyteller på nummeret, men 

tema og solo bæres af guitaren. Basostinat 2 

er baggrund for soloen, og den trancepræge-

de gentagelse af den simple figur er med til 

at skabe ekstasen og højdepunktet i soloen. 

Under indspilningen vælger bassisten 

Thomas Sejthen pludselig at springe fra 

i starten af soloen, hvilket bringer trom-

merne solistisk i forgrunden sammen med 

guitaren, uden at Jesper Bo behøver at 

ændre noget for at fremstå solistisk. Sejthen 

får så en feature på det tidspunkt, hvor han 

på befriende vis kommer ind igen. Det er 

et meget modent træk, der er med til at 

bevare musikkens enkle koncept og viser, 

hvordan alle i trioen byder kreativt ind, 

når vi spiller sammen. Det er bl. a. der jazz- 

elementet er til stede, selvom selve stilen 

ikke er jazz. 

Forgrund og baggrund, som Sejthen skaber 

på eget initiativ, er et emne, jeg bruger i 

min undervisning, der ofte former sig som 

sammenspil med den studerende. Et emne 

er f.eks. bevidsthed omkring forgrund og 

baggrund, når man akkompagnerer. 

Her udvikler jeg på f.eks. at lære og indstu-

dere akkordtyper, der udelukkende spilles 

på de fire dybeste strenge. Det betyder, at 

solisten har mulighed for at bevæge sig 

dybere ned uden at blive overdøvet af den 

samme frekvens fra den andens guitar. Vi 

arbejder med komplementært akkompag-

nement, som kræver, at man lytter kon-

centreret til solisten. Når solisten holder 

en lang tone eller pause, kan man lave 

”servile” guidelines, så han/hun har noget 

godt at lande på, når han/hun kommer ind. 

Derudover lægger man sine rytmeindde-

linger under solistens figurer.

”Lady Sunshine” 

Lady Sunshine blev lavet på en anden 

måde end vanligt. Jeg ville prøve at skrive 

et 3-minutters nummer. Jeg fik ideen til at 

komponere over en sangtekst fra forummet 

digte.dk og så senere kassere ordene og 

spille det rent instrumentalt. Det skabte en 

anden slags udtryk, end jeg tidligere havde 

lavet: Meget mere folkpræget. Harmonisk 

set mere i samme grundtoneart hele vejen 

end ellers. &
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Figur 1. Walking Catfish Creek: Basostinat 1 (Intro/B) 
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Figur 2. Walking Catfish Creek: : Basostinat 2 (A) 



Formen i Lady Sunshine er |Intro|A|A|B| 

men så kort, at man fornemmer, at det kø-

rer i ring som en enhed. Da det harmoniske 

grundlag er så stillestående, fik jeg lyst til 

blot at indspille det i en duo version med 

mig selv, hvor jeg lagde en rolig guitar-

backing og spillede melodi og solo ovenpå. 

Coda

Jeg har undervist guitarister, der i dag er ef-

terspurgt for deres evner i et studie og med 

stor stilmæssig spredning. Typisk for de 

mest eftertragtede er, at de alle har været 

åbne for at lære ALLE topics, vi har været 

igennem, vel vidende at de ikke skulle 

ende som jazzguitarister. I mødet mel-

lem en underviser og en studerende skal 

stilmæssige barrierer og fordomme fjernes. 

Her skal mulighederne udforskes.

BIO
Uffe Steen is a versatile guitarist and compo-
ser who has played with such great musicians 
as: Joye Baron, Jeff Ballard, Maria Bergman, 
Allan Botchinsky, Thomas Clausen, Hal Galper, 
Lennart Ginman, Tim Hagans, Lars Janson, 
Jens Jefsen, Alex Acuna, David Liebman, Lars 
Møller, Adam Nussbaum, Alex Riel, Bob Rock-
well, Jimmy Smith, Bernard Purdie, Peter Vuust, 
Hans Ulrik and many more. His work can be 
heard on albums with Uffe Steen Trio, Jens Jefsen 
Trio, Shades of Blue, The Blue Junction, Valde-
mar Rasmussen Trio and many others. Beside his 
musicianship, Uffe Steen is associate professor at 
The Royal Academy of Music in Aarhus/Aalborg, 
Denmark.

Udvalgte udgivelser
Uffe Steen: Twangz
Rasmus Stenholm: Cordoba
Eberl 42: Blindfold
MC Hansen: Paria
Rasmus Stenholm: For Those About to Roll
Bebiane : Skumring
Suzanne Brøgger: Sløret
Valdemar Rasmussen: NOK
Shades of Blue: Feels Like The First Time
Schou & Nø : På Fantasiens Vinger
Blue Junction : Live – Out Of Love
Jens Jefsen group: For Good And All
Suzanne Brøgger: Blå Biografi 
Jens Jefsen group: Don’t Quit
The Blue Junction: Dating (DVD)
The Blue Junction: The Journey
Uffe Steen Trio: Dust In My Coffe
Valdemarsk: Solæg
Morten Ramsbøl Group: Short Stay
The Blue Junction: Diamond on a Dump
Jens Jefsen Trio: Bejazzled
The Organizers: Fontaine Nights feat. Uffe Steen
Uffe Steen Trio: Play
Valdemar Rasmussen Trio: Op al den ting
The Blue Junction : 22:17
Jens Jefsen Trio : Kiss my Jazz

Bilag
1. Twangz – leadsheet
2. Walking Catfish Creek – leadsheet
3. Lady Sunshine – leadsheet

Denne artikel kan også læses på DJMs hjemmeside ved 
at følge nedenstående link. Her kan man også se videoer, 
hvor Uffe Steen spiller de tre kompositioner live.

https://www.musikkons.dk/
index.php?id=2671
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TTwangzTwangzg

CD d i l  2010CD udgivelse 2010CD udgivelse 2010

Twangz I studietTwangz I studiet
Alt Bliver Intet Er De CDer jeg har udgivet i eget navn er for det meste indspillet Alt Bliver Intet Er De CDer jeg har udgivet i eget navn er for det meste indspillet 
Crazy Waltz Live-koncert eller Live-i studiet. Jeg har det altid bedst med at Crazy Waltz Live koncert eller Live i studiet. Jeg har det altid bedst med at 

indspille Live koncert  da mit spil der strømmer helt naturligt  
C  R di

indspille Live-koncert, da mit spil der strømmer helt naturligt, 
h d l d k k l df ld lCar Radio hvorimod live- i studiet kan være kunstigt og uegnet til udfoldelse 

lk f h
vo od ve  s ud e  a  væ e u s g  og ueg e   ud o de se 

med improvisationer  da jeg mangler samspillet med publikummet Walkin´ Catfish med improvisationer, da jeg mangler samspillet med publikummet 
l d l k kk d

Walkin Catfish 
og lyden som regel er knastør og ikke inspirerende. 

Junction River
g y g g p

Junction River

Fooled J   d  t til t t  d  l  j  t  å t d t i Fooled Jeg er dog vant til at acceptere de valg jeg tager på stedet i 
L d  S hi soloerne både melodisk og klangligt, men denne gang havde jeg Lady Sunshine soloerne både melodisk og klangligt, men denne gang havde jeg 

d  i k li  l t til t d  d  
Ch k  Th d

dog virkelig lyst til at ændre proceduren. 
Cherokee Thunder Trioen indspillede således versionerne på én gang for at have det Trioen indspillede således versionerne på én gang for at have det 

bedste dri e i m sikken  men jeg tog bas/tromme ersionerne med So Softly bedste drive i musikken, men jeg tog bas/tromme-versionerne med So Softly
hjem til mit eget studie og genindspillede guitaren, nu med den hjem til mit eget studie og genindspillede guitaren, nu med den 
ønskede lyd og større overblik over mine soli  Det har været en stor ønskede lyd og større overblik over mine soli. Det har været en stor 

fB d f  i d il i tilfredsstillelse, og resultatet lyder mere som Live-koncert end Live-i Baggrund for indspilningen tilfredsstillelse, og resultatet lyder mere som Live koncert end Live i 
studiet

Ef   h  d i  3 CD  i   H  T  S i  1990  
studiet.

Efter at have udgivet 3 CDer i eget navn, Hymn To Spring 1990, g g , y p g ,
Play i 2001  og Dust In My Coffee i 2004  har denne proces været Play i 2001, og Dust In My Coffee i 2004, har denne proces været 

 k   i l  i d ill   d i  ik å   CD  at komponere nyt materiale, indspille og udgive musik på en ny CD. p y , p g g p y
Titlen Twangz  refererer til ordet ”twang ” som er den elektriske Titlen Twangz, refererer til ordet twang,  som er den elektriske 

it l d   k d  bl  f  ikk  i b fil  D t tilf j d  Z G liguitarlyd, man kender bl.a fra musikken i cowboyfilm. Det tilføjede Z Gæstesolisterg y y j
skulle gerne fortælle  at det kun er en uforpligtende inspiration   skulle gerne fortælle, at det kun er en uforpligtende inspiration.  
G db t i  å CD    t i  b tå d  f CD  h  d  l k i k  i   b   f   Grundbesætning på CDen er en trio bestående af: CDen har den elektriske guitar som temabærer, men for at g p
Uffe Steen  g  Thomas Sejthen  b  og Jesper Bo Knudsen  dr

g ,
skabe klanglig variation på CDen medvirker følgende gæster Uffe Steen, g. Thomas Sejthen, b. og Jesper Bo Knudsen, dr. skabe klanglig variation på CDen medvirker følgende gæster 
å h  1 på hvert 1 nummer.p

James Loveless  vocJames Loveless, voc
J b El t  Jacob Elvstrøm sax
Ditte Rønn Poulsen vocDitte Rønn Poulsen voc.
På k lt    d  til tilf j t l d M ti  J  På enkelte numre er der til tilføjet orgel ved Martin Jønsson j g
Jacob Elvstrøm og og Ditte R  Poulsen bidrager med hver 1 Jacob Elvstrøm og og Ditte R. Poulsen bidrager med hver 1 
k itikomposition.p

FremtidenFremtiden

Da vi startede med at indarbejde materialet til Twangz havde jeg Da vi startede med at indarbejde materialet til Twangz havde jeg 
16   d  ll  fik  h  i l k l t  K  8 f d  16 nye numre, der alle fik en chance i øvelokalet. Kun 8 af dem 

Omkring musikken
y

blev brugt til CDenOmkring musikken
Udover forhåbentligt vellydende temaer  rummer musikken 

blev brugt til CDen.
Udover forhåbentligt vellydende temaer, rummer musikken 

f Disse numre er nu blevet spillet ved mange koncerter med min nye improvisationer, og der trækkes på inspirationerne fra stilarter som Disse numre er nu blevet spillet ved mange koncerter med min nye 
d d k k d d

improvisationer, og der trækkes på inspirationerne fra stilarter som 
blues  rock   jazz  mm trio, og de træder mere og mere I karakter samtidig med at trioen blues, rock,  jazz  mm.

k l k l k f

, g g g
finder nye udfordringer ved at spille dem til koncerterneJeg komponerer normalt kun instrumentalmusik, så for at prøve finder nye udfordringer ved at spille dem til koncerterne.Jeg o po e e  o a  u  s u e a us , så o  a  p øve 

noget nyt  er nogle af kompositionerne skrevet som sange med tekst  noget nyt, er nogle af kompositionerne skrevet som sange med tekst. 
h d d l d d l hDet har gjort netop disse numre anderledes end vanligt, og har 

C di    
gj p g , g

været et frisk pust i kompositionsfasen  Det har undervejs været en Credits   været et frisk pust i kompositionsfasen. Det har undervejs været en 
l df d   df l  å ll l k ll   lspeciel udfordring, at udførelsen så alligevel skulle være instrumental. Jeg vil gerne takke alle der har været med til at arbejdet på CDen. p g, g Jeg vil gerne takke alle der har været med til at arbejdet på CDen. 

En speciel tak går til Thomas Sejthen og Jesper Bo Kn dsen for En speciel tak går til Thomas Sejthen og Jesper Bo Knudsen for 
fantastisk spil og engagement i hele projektet.fantastisk spil og engagement i hele projektet.
Jeg takker også Det Jyske Musikkonservatorium for uvurderlig Jeg takker også Det Jyske Musikkonservatorium for uvurderlig 

f fstøtte.Jeg er meget stolt af, at få lov at bidrage til den rummelige støtte.Jeg er meget stolt af, at få lov at bidrage til den rummelige 
helhed  der kendetegner dette stedhelhed, der kendetegner dette sted.

KONTAKTKONTAKT

Uffe SteenUffe Steen

Email: uffesteen@stofanet dkEmail: uffesteen@stofanet.dk

Tlf: 86 14 44 45Tlf: 86 14 44 45

W b ff t dkWeb: www.uffe-steen.dk

www.myspace.com/uffesteenwww.myspace.com/uffesteen

ikik k dkk dkDET JYSKE MUSIKKONSERVATORIUM www.musikwww.musik--kons.dkkons.dkroyal academy of music
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Det kan virke som en umulig opgave, men 

jeg vil alligevel prøve at indfange nogle af 

de oplevelser i min kunstneriske proces, der 

la der sig nedfælde på papir – vel vidende at 

de beskrevne oplevelser måske ikke er dem, 

der skaber den egentlige essens, den indre 

nød vendige drivkraft, som nærmest er 

ubeskrivelig. Jeg har valgt at tage udgangs-

punkt i det kon krete område instrumen-

tation – instrument- og køllevalg, der på 

samme tid er forholdsvis ligetil at beskrive 

og meget væsentligt for værkernes fortolk-

ning. Mere specifikt har jeg valgt at beskri-

ve et scenarie, hvor komponist og musiker 

i samarbejde udvikler en instrumentation, 

der er unik for værkets karakter.

Splitpoint

Mit udviklingsarbejde omkring instru-

mentation i samarbejde med komponisten 

tager udgangspunkt i værket Splitpoint 

for lilletromme, sandpapir og ”s”. Værket 

er markant og byder på store kunstneriske 

udfordringer i realise ringen af den over-

ordnede vision. 

Titlen Splitpoint refererer til det krydsfelt i 

et gammelt lydstudie, hvor man med led-

ninger kan koble effekter etc. til og fra, og 

er en henvisning til stykkets collageagtige 

konstruktion og samtidig til storformens 

semikolon, som på mange måder er selve 

værkets splitpoint. Formmæssigt skabes 

meget ud fra en tanke om begivenheder, 

der enten accelererer eller decelererer i 

hyppighed. Det er en enkel måde at skabe 

fornemmelsen af flere lag, der forskyder  

sig i forhold til hinanden og eksisterer side-

løbende. Dynamik bruges både til at skabe 

et energisk udtryk og til at tydeliggøre  

Kan man beskrive den kunstneriske proces i ord? Skabelsen af en idé – udvik-
lingen af en klang? Oplevelsen af musikken som en tilstand, hvor man er i det 
absolut nødvendiges øjeblik, opslugt af musikken, tabt for én selv og samtidig 
mere tilstedeværende end man troede muligt?

SPLITPOINT  
Æstetiske valg i instrumentation  
af et moderne slagtøjsværk 

Af Henrik Knarborg Larsen, lektor
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    retningerne. I anden halvdel af stykket 

genfindes disse idéer samtidigt med, at der 

arbejdes med en simpel dobbeltrettet po-

lyrytmisk model. Første del af takten bliver 

gradvist langsommere, mens sidste del af 

takten fordobler tempoet. Skillelinjen – som 

også kan opfattes som et splitpoint – forsky-

des, så det er en større og større del af takten, 

der er fordoblet. Så mens tempoet egentlig 

bliver langsommere, får man en fornem-

melse af konstant stigende aktivitet. 

Simon Steen-Andersen skrev værket til 

mig under vores fælles studier i Freiburg i 

2002, og stykket er blevet løbende redigeret 

i 2010-2014 i samarbejde med komponisten 

for at skabe en mere tydelig form gennem 

større distinktion mellem klangene.

Fireogtyve lyde plus lidt flere

En unik sammenhængende klangver-

den af markante gråtoner karakteriserer 

værket, som udelukkende er skrevet for 

lilletrommelyde og stemmens og fodens 

efterligning af whiskerslyden. En stor del 

af Simons vision var at få så mange lyde 

som muligt ud af et enkelt instrument, der 

normalt betragtes nærmest ”monotont”. 

Redskaberne var særlige stikker, som vi 

udviklede sammen; den ene med whiskers 

i den ene ende og blød kølle i den anden 

– den anden med ”rute” (blomsterpinde) i 

den ene ende og en tynd pind i den anden. 

Senere har jeg tilføjet et lille metalrør i den 

ene ende for at skabe en tydelig fortissi-

mo-lyd på de store kantslag, der er et vigtigt 

formmæssigt element. Disse fire lyde mul-

tipliceres med tre forskellige anslagspunk-

ter: kant, ved kanten og på midten af trom-

men. Lydene har jeg senere differentieret 

yderligere ved at tilføje et lille stykke filt på 

midten af trommen. Det giver en mørkere 

lyd, grundet den blødere overflade. 

Disse i alt 12 lyde udvides med muligheden 

for at slå seidingen (snare) til og fra. Dette 

er både en lyd i sig selv og en farvning af 

de øvrige lyde, som dermed får fordoblet 

deres klangmuligheder. 24 lyde plus lyden 

af seiding der slås til og fra. Endelig tilføjer 

han lyden af sandpapir mod træ betjent 

med et stykke sandpapir under foden, som 

en fætter til whiskerslyden og lyden ”s” 

frembragt med stemmen, der også refererer 

til samme univers. 

 

Tidlig udgave af hjemmebygget kølle m. rute/rodsTidlig udgave af hjemmebygget kølle m. whisker
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Muligheder og begrænsninger  

i instrumentationen

Det kunstneriske udviklingsarbejde har 

primært ligget i den udvikling af værket, der 

er sket ud fra instrumentationens mulig-

heder og begrænsninger. Begrebet instru-

mentation er udvidet til både at omfatte 

instrumentvalget og valget af de stikker, 

som er essentielle for værkets klangverden. 

Værket er komplekst i udtrykket, og selvom 

det formmæssigt er klart og tydeligt, når man 

studerer partituret, er det en udfordring at få 

værket til at fungere i praksis. De lyde, Simon 

Steen-Andersen har valgt på lilletrommen, 

ligger ikke fjernt nok fra hinanden, hvis pub-

likum skal nå at opleve strukturen. Han for-

drer ekstreme dynamiske udsving, som ikke 

altid er umiddelbart mulige med de valg, der 

er taget med stikkerne. Derfor har en vide-

reudvikling af de enkelte lyde været en del 

af arbejdet med at få stykket til at stå klarere. 

Det er sket i et inspirerende og tæt samar-

bejde med komponisten, som ligger udover 

det sædvanlige. Fremadrettet vil vi eksperi-

mentere med andre lyde og instrumenter, og 

jeg vil udvikle en version af stykket for helt 

andre instrumenter, for at se om det kan gøre 

storformen endnu tydeligere. 

Forskellige elementer  

i udviklingsarbejdet

•  Stikker: ”Rute” (blomsterpinde): Denne 

lyd har været afprøvet med et utal af for-

skellige tynde plastik- og træpinde for at 

finde den, der gav den mest karakteristi-

ske lyd. Stort antal af pinde gav mulig-

hed for dynamik, men for mange gav en 

mindre markant lyd. 

•  Filt-ende: Modeller med forskellig tyk-

kelse af filt er afprøvet. Også forskellige 

garnkøller med mere tyngde. Udfordrin-

gen ligger i at finde en filtlyd på kantsla-

gene, der giver mening og fleksibilitet. 

Er den indre del af køllen for hård, bliver 

der ikke stor forskel på kantslag med stik 

og filt. Er den for blød, bliver det umuligt 

at få en ff-dynamik frem på kanten. 

•  Pind: Her har vi afprøvet forskellige 

tykkelser og trætyper. En lakeret ege-

træs-rundstok 7 mm er indtil videre det, 

der giver den mest differentierede klang. 

•  Whiskers: En række whiskers med for-

skellige tykkelser er afprøvet. 

•  Skind: Vi har afprøvet en række skindty-

per: Remo: Ambassador, Diplomat, Coated 

Smooth White og Renaissance. Det viste 

sig hurtigt, at det tynde Renaissance 

Splitpoint – uddrag af node
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    Diplomat gav mest differentiering af 

lyden med de forskellige stikker. 

Til gengæld var lyden lidt for tynd på 

midten af trommen. Dette kompensere-

de jeg for ved at sætte et lille stykke filt 

midt på trommen, som kunne give den 

sidste afrunding af klangen og gøre den 

mere ander ledes end lyden ved kanten af 

trommen.

•  Skumgummifyld: Et eksperiment var at 

fylde hele trommen op med skumgum-

mi. Det gav en ekstremt tør lyd, der til en 

vis grad klædte stykket, men til gengæld 

blev det dynamiske spænd mindre, og 

der var ikke så stor forskel på lydene, så 

det blev uinteressant i længden. 

•  Dampning pads: Små dæmperpads gav 

samme effekt som skumgummifyldet 

med tørheden, men her var differentie-

ringen stadig god. 

•  Mikrofoner: Vi har prøvet at udvide 

stykkets klangverden ved at tilføje 

forstærkning. En række eksperimenter 

med mikrofoner har allerede fundet sted 

og er det område, vi vil arbejde intenst 

på i forbindelse med ind spilningen af 

værket. Det er en fordel for dynamikken 

at kunne bevæge lydkilden i forhold til 

mikrofonen, som man kan med munden 

og sandpapiret, men for mange af lydene 

er det ikke muligt. 

•  Fod/sandpapir: Sandpapiret er klistret 

fast til højre sko. I første omgang klistre-

de jeg det fast ved hver koncert. Jeg er nu 

gået over til at have en særlig sko (Adidas 

håndboldsko), som jeg har sat sandpapi-

ret meget præcist fast på.  

I starten brugte jeg som sandpapir på gul-

vet et stort ark i grovhed (korn 80). Senere 

har jeg fundet ud af at lime flere strimler 

i forskellige grovheder sammen, så lyden 

automatisk får crescendo, når jeg bevæ-

ger skoen fra fint papir til groft papir. 

Splitpoint – lilletromme med 
køllewhisker og rutestik
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•  En ekstra tromme: I 2010 introducerede 

vi en ekstra lilletromme. Den skulle gøre 

det indskudte fragment (første gang i takt 

20), der gentages gennem hele stykket 

mere tydeligt. For at differentiere lyden 

yderligere har jeg lagt et omvendt con-

gaskind ovenpå lilletrommeskindet. Det 

tykkere skind giver en tør og ret speciel 

lyd, der er med til at gøre temaet karakte-

ristisk.

•  To ekstra trommer: Vi eksperimente-

rer også med 3 lilletrommer, så anden 

halvdel af stykket kunne få en helt ny 

klang. Vi blev dog enige om, at 2. halvdel 

af stykket er så karakteristisk i sig selv, at 

den ekstra tromme ikke var nødvendig 

for at opleve ændringen. 

•  Woodblock til kantlyd: Dette var for at 

gøre kantlyden mere specifik. Vi fandt, at 

woodblocklyden lå for langt fra de andre 

lyde i stykket, så vi gik væk fra idéen. 

•  Betydningsfuld kraftig markering: ”s”, 

sandpapir, kant og midten af trommen 

spilles samtidigt (fx takt 5 og 14). Vi arbej-

dede med en del forbedringer:

-  Tilføjelse af en ekstra tromme for tyde-

ligere markering

-  Tilføjelse af lille metalrør på den ene 

stik, som forstærkelse af kantlyden. 

-  Sandpapir gradueret, så der er grovere 

korn i sidste del af trækket med foden 

(intensivering af crescendo). 

-  Tilføjelse af mikrofoner (4x Shure SM 

57 til stemme og fod og to steder på 

trommen, samt kontaktmikrofon på 

trommen)

Nye redskaber -> nye teknikker  

–> nyt værk?

I denne proces arbejder komponisten og 

musiker en på flere planer. Hver gang en 

ny lyd og kølle afprøves, kan komponisten 

let tage stilling til den nye lyd særskilt, 

men enhver ændring af stikker, skind og 

tromme etc. vil ska be nogle nye forhold for 

forbindelser mellem toner ne og mulighe-

der for at styre dynamikken. For at skifte 

fra den ene ende af stikken til den anden 

må man opfinde nye teknikker, som er 

meget afhængige af vægt og beskaffenhed 

af stikkerne. Det er altså ikke nok, at kom-

ponisten vælger sine lyde. De skal afprøves 

i praksis, og der skal træffes kunstneriske 

valg på baggrund af en række kompromis-

ser, man må indgå i processen. Fx kan en 

lille ændring af filtenden bevirke, at det 

ikke længere er muligt at spille så kraftigt 

med den ende, og hele dynamikken for 

værket må ændres.

I et komplekst og virtuost værk som dette, 

er betydningen af, at man træffer de rigtige 

valg i forhold til instrumentation særlig 

vigtig, da de gradvist udvikler værket i 

retning af den kunstneriske vision.

Overføringsværdi

Det udviklingsarbejde, der har fundet sted 

i forbindelse med Splitpoint, har været af 

stor betydning for min personlige udvik-

ling som musiker og for udviklingen af 

min fortolkning både af dette og andre 

værker. I et pædagogisk perspektiv har mit 

kunstneriske udviklings arbejde også haft 

stor betydning. Jeg bruger de kunstneriske 

erkendelser og udviklingen af nye klang-

lige muligheder i mit daglige arbejde med 

at udvikle både de studerendes forståelse 

for interpretation og fortolkning og deres 

kreative valg i forbindelse med instrumen-

tation. 
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Efterskrift

I 2015 fik jeg mulighed for at indspille 

Splitpoint i videoformat. Indspilningen 

foregik i Symfonisk Sal Aarhus i samarbej-

de med Jacob Nielsen (Visual Classics) med 

7 videokameraer og 7 mikrofoner, så det 

var muligt at skabe nærbilleder og close up 

mikrofonering af de forskellige hændelser. 

I redigeringen er materialet klippet ret 

stramt, så værkets karakter afspejles i en 

energisk video. Mikrofoner og kameraer er 

bevidst inkluderet i billedfladen som en 

del af det kunstneriske udtryk. I sidste del 

af værket hejste vi kameraet helt op under 

loftet for at skabe en fornemmelse af at 

hæve sig væk fra værket til sidst. Jeg har 

selv stået for miks og klipning af lydsiden, 

og billedsiden er klippet i tæt samarbejde 

med Jacob Nielsen. 

Denne sidste bearbejdning af værket giver 

gennem en tværæstetisk tilgang publikum 

en ny og mere inddragende oplevelse af 

værket; gennem billeder og klipning og de 

tætte mikrofoner kommer man i bogsta-

veligste forstand helt tæt på værket og dets 

stramme opbygning.

Simon Steen-Andersen superviserede pro-

cessen, og i forbindelse med videoindspil-

ningen udarbejdede jeg i samarbejde med 

ham et par nye klanglige detaljer, som jeg 

kort vil resumere her:

•  Tilføjelse af øldåse til det gennemgående 

brud så denne lyd skiller sig mere ud fra 

resten. 

•  Tilføjelse af ekstra dyb tromme til ind-

skuddet. På midten af den tromme påkli-

stret træ for at skabe ny lyd på midten og 

en metalskinne på kanten for at skabe en 

ny kantlyd i indskuddet. 

•  I anden del påklistrede jeg en lille por-

celænsskål på midten af trommen. Det 

var vigtigt at tilføje en ny lyd, så lydfla-

den vedblev at være interessant, og det 

viste sig at porcelænsskålen både gav en 

påvirkning af centerlyden og klangen 

i resten af trommen. For yderligere at 

skabe kontrast klistrede jeg sandpapir til 

skindet på denne tromme, så også whis- 

kerslyden blev forandret. 

For at muliggøre en helt tæt mikrofonpla-

cering, der giver oplevelse af, at lydene er 

under mikroskop, var det ironisk nok nød-

vendigt at øve mig på at spille med mindre 

udsving i dynamikken – en komprimering. 

Derfor fjernede jeg til indspilningen metal-

delen af den ene stik – den umuliggjorde 

at få balance i lyden. Det er interessant, at 

en indspilning kræver så stor bearbejdelse 

af spilleteknikken. I dette tilfælde skyldes 

det, at lydniveauet – gain – kan skrues 

mere op, hvilket var komponistens ønske 

for at skabe en endnu større oplevelse af 

nærhed til lydene. I en livesituation ville 

der opstå feedback mellem højttalerne og 

mikrofonerne ved så højt gain, men det 

sker ikke i indspilningssituationen. 
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Videoen med Splitpoint kan 
opleves her: 
http://www.musikkons.dk/
index.php?id=2623 

http://www.musikkons.dk/index.php?id=2623
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Dette udviklingsprojekt var forankret i min 

mangeårige erfaring med at komponere 

og arrangere for store orkesterbesætninger. 

Formålet var at udvikle fundamentet for 

en ny form for orkestermusik, som forener 

elementer fra vestlig, mellemøstlig og 

elektronisk musik. Jeg udviklede musikken 

i tæt samarbejde med profilerede udøvere 

inden for disse udtryksformer og integre-

rede deres særlige musikerfærdigheder i 

kompositionerne. Min hensigt hermed var 

at skabe en koncertoplevelse, hvor især mel-

lemøstlig melodik, frasering og ornamentik, 

kombineret med vestlig harmonik, kunne 

formidle et tidssvarende og ukonventionelt 

musikalsk udtryk. Endvidere ønskede jeg, 

ved at forene traditionelt vestlige og etniske 

instrumenter, sangstemmer og elektroniske 

instrumenter, at give publikum mulighed 

for at opleve nye klange og klangfarver. En-

delig var det mit mål, gennem inddragelse 

af interaktive og auditive indstuderingsme-

toder og åbne improvisatoriske passager, at 

tilføre musikken en dynamisk og fleksibel 

karakter, og derved give koncerten en di-

mension af spontanitet.

Erfaringer fra dette projekt har jeg i høj grad 

kunnet anvende i min undervisning på 

Det Jyske Musikkonservatorium i fagene 

sammenspil, komposition og arrangement. 

Desuden har jeg brugt materialet som  

gæsteunderviser i bl.a. Estland, Sverige, 

Norge, Ghana, Tanzania, Malaysia og Kina.

Baggrunden for projektet

I marts 2009 havde DJM besøg af Keiwan 

Sakets orkester fra Iran, hvilket var mit før-

ste meget inspirerende møde med musikere 

fra Mellemøsten. Kort efter til årskoncerten 

ON THE 
ROAD TO 
DAMASCUS  
Kunstnerisk udviklingsprojekt  
med inspiration fra Mellemøsten 

Af Jens Christian Chappe Jensen, lektor
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RAMA 2009 spillede DJMs Etno Big Band, 

som jeg dirigerede, med to musikere fra 

Damaskus: Ibrahim Khader (nay) og Maher 

Mahmoud (oud), begge studerende på High 

Institute of Music i Damaskus.

Under Aarhus Festuge samme år spillede 

mit eget orkester Blood Sweat Drum + Bass 

(BSDnB), der er et professionelt big band 

bestående næsten udelukkende af dimit-

terede DJM-studerende, et par unisone 

arrangementer af syriske melodier med 

Simona Abdallah (dumbek) og Bilal Ershed 

(oud). Disse koncerter og kontakter gav mig i 

marts 2010 mulighed for at gæsteforelæse på 

High Institute of Damascus udsendt af Det 

Jyske Musikkonservatorium.

Ved den lejlighed mødte jeg oudspilleren 

Essam Rafea, som lærte mig en hel del mere 

om den arabiske musik, ligesom jeg anskaf-

fede mig en betragtelig samling af syrisk 

musik på CD til senere inspiration. 

Derefter begyndte jeg i april-maj 2010 

arbejdet med at komponere suiten: “On the 

Road to Damascus” for big band, oud og nay. 

Suiten opførtes samme år ved to koncerter i 

forbindelse med Aarhus Festuge med netop 

Essam Rafea (Oud) og Moslem Rahal (Nay) 

som solister sammen med BSDnB.

Den første koncert i Aarhus Musikhus blev 

optaget på multispor, og efter en lang redi-

gerings- og mixningsproces blev albummet 

“On the Road to Damascus” i oktober 2012 

udgivet på Blood Sweat Media.

Kompositionsprocessen

Under hele kompositionsprocessen har jeg 

meget bevidst blandet inspiration fra mine 
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Music: Chappe, 
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mellemøstlige kilder med anden inspi-

ration fra big band-traditionen og anden 

vestlig musik. I det følgende vil jeg beskri-

ve de seks satser og gå særligt i dybden med 

sats I og sats IV. 

I: I Return to Damascus 

Teksten bygger på et digt af Nizar Qabba-

ni, oversat til engelsk af Shareah Taleghani. 

Rytmisk er der tale om en Samai (10-delt 

takt) 10/8, som jeg har valgt at notere som 

3/4+3/4+4/4. Tonalt C mixolydisk b9 men også 

med kvarttonen lige under tonen “A” (6. trin), 

markeret med et omvendt “b” (Eks. 1). 

A+B delen er i mellemøstlig tradition med 

unison melodi sammen med bas drone 

eller ostinat, hvorimod C- og D-delen an-

vender vestlig (jazz) harmonik. E er igen en 

reminiscens af ostinatet.

 

Allerede i introen kan man høre brugen af 

kvarttoner, træblæserne spiller denne mar-

kante figur, som senere kommer i sangen 

fire takter før bogstav D (Eks. 2). 
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Eks. 2. Optaktsfigur til bogstav D
 

Den mere traditionelle big band-harmoni-

sering bruges f. eks. med tromboner og tuba 

fra bogstav C (Eks. 3).

PRESSE
-   All About Jazz.com: 

”Surely one of the most original and satisfying big 
band recordings of the year”

-    Distrito Jazz (Spain): 
“Jensen shows that he has researched Arab sounds 
and he achieves some moments of great intensity”

-  Sydsvenskan (Sweden): 
“Other big band leaders have been fascinated by 
Arabic and oriental music, but only few have 
succeeded with the same feeling and knowledge as 
the Dane Jens Christian “Chappe” Jensen”

-   JazzNyt.com (Denmark): 
“The most stringent Blood Sweat Drum + Bass 
release to date” 

-   Jazz & Tzaz Magazine (Greece): 
“The Danish Blood, Sweat, Drum ‘n’ Bass Big 
Band combines various elements in an exuberant 
way” 

-  Orkester Journalen (Norway): 
“Det mest originella stycket är dock Oud Indigo, 
där Sofus Forsbergs elektroniske exesser möter 
Rafeas lyriska oud kring Ellingtons Botenplatta. 
Här blir det riktigt intressant och synergetisk”

-  Musiktidsskrift LIRA (Sweden): 
“… is definitely something that anyone who likes 
innovative music should check out!”

Læs mere @ www.bloodsweat.dk
CD: https://bloodsweat.bandcamp.com/album/on-
the-road-to-damascus 

Se videooptagelser af flere af sangene
fra CD’en på dette link:  
https://www.musikkons.dk/index.php?id=3227 
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Det næste eksempel viser instrumenterin-

gen og er afsnittet umiddelbart før sangen 

kommer ind – udpræget brug af unisone 

linjer (Eks. 4).

II: Sufi 

Sufi er lavet på baggrund af det rytmiske 

fundament fra et traditionelt SUFI-num-

mer, men her med helt ny melodi-harmo-

nik og anvendelse af EWI (Electric Wind 

Instrument).

III: Oud Indigo

Dette værk komponerede jeg ud fra et elek-

tronisk Drum´n´Bass-beat af Aphex Twin. 

Oud´en spiller med blæserne det hektiske 

tema ud fra D mixolydisk b9, b13. Endelig 

er der flere små hilsner til mesteren over 

dem alle, Duke Ellington.

Trompeter med plunger-effekter; temaet fra 

Mood Indigo citeres flere gange i løbet af 

nummeret spillet af trompet, trombone og 

klarinet ”Up Front”.

IV: Bluesy Gnaoui

Nummeret er skrevet med en klar inspi-

ration fra den Egyptiske musiker Khaled´s 

nummer: Gnaoui.

A-delen er en E-Blues med mundharpe/

sax tema - både melodisk og rytmisk med 

Eks. 4. Instrumentering af 
stykke før sangindsats°
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inspiration fra nummeret “Gnaoui”. B-delen 

har samme rytmiske grundlag men nu med 

en typisk mellemøstlig melodi ud fra skala-

en E-mixolydisk b9, b 13, eller E- Hijaz, som 

er den mellemøstlige betegnelse (Eks. 7).

C-delen bygger på den rytmiske stilart:

Semai 10/4 med tema, som bygger på 

kvarttoneskala. Denne skala er inspireret af 

”Bayat” (her med grundtonen G) fra num-

meret Zekrayat af K. Saket. Bemærk de to 

“kvarttoner” (Eks. 5). 
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Eks. 5. Bayat skala

Jeg anvender samme skala men med 

grundtonen F, ligesom de to E’er skal spilles 

en smule lavt, som pilesymbolerne angiver 

(Eks. 6). 
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Eks. 6. Bayat skala her i F med lavt intonerede  
septimer

I det næste eksempel kan man se, hvordan 

saxofonerne og mundharpen er harmoni-

seret (transponeret partitur) (Eks. 8).

 

V: The Courtyard of Al Azem

The Courtyard of Al Azem er en form for 

programmusik, der bygger på et 8 takter 

langt basostinat og et ret simpelt tema, som 

udvikles langsomt – crescenderende over 

fire gennemspilninger. Kompositionen er 

inspireret af Ravels Bolero men med brug 

af gængse big band-teknikker og kvart- 

toneforsiringer i saxofonerne.

Overfor: Eks. 7. Bluesy Gnaoui – leadsheet med bas

Sufidanser Pernille OverøDuke Ellington
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VI: Damascus Crosstown Traffic

Ny melodi og gennemarrangeret big band 

forløb baseret på Jimi Hendrix´ Cross-town 

Traffic. CD´en “On the Road to Damascus” 

Blood Sweat Media 01 – Optaget Sept. 2010.

Covernotes

“On the Road to Damascus” is composed 

with great inspiration from a study trip to 

Damascus in the spring of 2010, visiting 

the High Institute of Music, with kind sup-

port from the Danish and Finnish Culture 

Institutes in Damascus, DJBFA and the 

Royal Academy of Music, Aarhus.

1. I Return to Damascus:

The words of the title are from a poem 

by the Syrian poet Nizar Tawfiq Qabba-

ni (1923-1998). Also, it expresses a great 

personal wish of mine. In this tune I go 

back and forth between the tonal language 

from the Arabic culture using quarter- 

tones, and my own western background.

2. Oud Indigo

This tune is a mix of prepared and impro- 

vised electronic music by Sofus Forsberg, 

in a great dialogue with Essam and Mo-

slem, and also with a slight Ellingtonian 

touch.

3. Sufi

A tune written for the performance of Sufi 

dance, in the concert performed by Per-

nille Overø. The tune is written over the 

rhythms inspired by old Sufi music.

4. Bluesy Gnaoui

A mixture of Maroccan Gnaoui music, the 

blues, Semai (rhythmic mode) and quar-

ter-tone scales.

5. The Courtyard of Al Azem

Impressions from the beautiful Azem  

palace right next to the Umayyad Mosque.
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6. Damascus Crosstown Traffic

Impressions from driving the roads of Da-

mascus with Jimi Hendrix and Gil Evans 

in the backseat.

7. I Return to Damascus (reprise)

Once again, enjoy the mastery in the intro 

performance by Essam and Moslem setting 

up the final statement from Blood Sweat 

Drum+Bass.

Lyt til CD´en på vores hjemmeside: 

www.bloodsweat.dk
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Eks. 8.  
Harmonisering af 
tema i saxofoner 
og mundharpe

CD´en “On the Road to Damascus” 
Blood Sweat Media 01 – Optaget Sept. 2010.

Jimi Hendrix
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BIO 
Jens Chr. Chappe Jensen
Saxofone player, Composer and 
Arranger.
Ass. Professor at The Royal 
Academy of Music, Aarhus, 
Denmark (RAMA)

Received the following honors
Gaffelprisen from Jazzselskabet 
Århus 2007
The Danish Art Council: 2009, 
2011, 2012, 2013, 2014, 2015 
KODA:
2009, DJBFA: 2007, 2008, 
2009, 2010, 2011, 2013, 2014, 
2015

Performed with :
Klüvers Big Band (incl. many 
international jazzsoloists) (77-
80 + 87-04)
Peder Pedersens Big Band 
(1977- ca. 2000)
Brdr. Rubato (79-83)
Cue (80-85)
Pigtråd (84-85)
Groupo Cordero (87-88)
Ewing Oil (88-90)
Henning Stærk Band (84-88)
Lis Sørensens Orkester (88-90)
Interplay Jazzquartet (91- 
2002)
Chain Gang (04-)

Musical leader for:
Blood Sweat Drum + Bass Big 
Band
The Royal Academy of Music 
Big Band

Guest conductor Big Band:
Tallin Big Band
KMH Big Band (Stockholm)
KMH Big Band (Oslo)
Vestjysk Musikkonservatoriums 
Big Band
Universitetets Big Band  
(Aarhus)
Cæcilie Big Band (Aarhus)
FM Big Band (Aarhus)
3rd. Floor Big Band (Aarhus)
Composer and arranger for :
Blood, Sweat, Drum´n Bass Big 
Band.
Danish Radio Big Band
Konservatoriets Big Band
Klüvers Big Band
Henning Stærk og Lis Sørensen
Gruppe 38´s Børneteater
Teater 83
Sangerdyst fra kyst til kyst

Chappes poster fra DJMs Mini-konference 2012
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On the Road to Damascus – Composing with Inspiration from Arabic Music 
Jens Christian “Chappe” Jensen, Ass. Professor 

Process: 
March - April 2010: Inspirationtrip to Damascus & Istanbul 
May - August 2010: Composing & Arranging 
September 2010: Rehearsals & Concerts 
October 2010 - April 2011: Video editing & sound mixing 
May - June 2011: Cover layout etc. 
July 2011: CD Release 

Continuous pedagogical and artistic development with the 
ensemble Blood Sweat Drum n Bass Big Band combined 
with the writing of compositions and arrangements for DJM 
ensembles. 
Composing the Suite: “On The Road To Damascus” 
played under Aarhus Festival Week 2010 
with Essam Rafea (Oud) and Moslem Rahal (Nay) 
together with Blood Sweat Drum n Bass Big Band 

The Suite consists of 6 parts: 
• I return to Damascus – see illustration 1 

• Sufi – featuring SUFI dance - see illustration 2 

• Oud Indigo - electronica - see video on Youtube 

• Bluesy Gnaoui – see illustration 3 

• The courtyard of Al Azem – slow ballad featuring the Nay-flute 

• Traffic Jam up ahead - featuring the Big Band 

• I return to Damascus (reprise) 

Ill. 1: I Return To Damascus 
Lyrics: part of a poem by Nizar 
Qabbani.Translation: Shareah 
Taleghani. The song is based 
on a Usul Semai Rhythm in 
10/8 time, here written in 5/4 for 
jazz-players. 
Tonality: F-harmonic minor or 
“makam hicaz”. Inspiration from 
“Samai” played by Muhammad 
Hamadiyih/Al Turath Ensemble.  

Ill. 3: Bluesy Gnaoui 
A+B+C part: Rhythmical inspiration from Khaled: ”Gnaoui”  
D part: Semai 10/8 (but written in 5/4 for jazz-players)  
A+C part: Blues-scale (composed on a blues harmonica) 
B part: A harmonic minor scale or makam hicaz 
D: Scale kind of makam Bayat but with root: ”F” instead of ”G” 
Here the original use in the tune: Zekeayat (root G): 
Here used for Bluesy Gnaoui (root F): 

Further perspectives: 
 
These tunes have already been used in 
many different contexts: 
”North Sea Big Band” in Oslo Dec. 2010 
Combo classes at RAMA 
Music course GLOBAL 
The “Glomus Orchestra” in Ghana 2011 
Future: I am invited to Palestine and Syria 
to perform the Suite with local orchestras 

For Videos & Sound files 
visit my website 

Ill. 2: Pernille Overø is dancing the ”Sufidance” in the tune ”Sufi” 
Samuel Hejslet is playing Electric Wind Instrument (EWI) 
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Why fly when you can walk?

In recent years I have travelled extensive-

ly while performing with various chamber 

music groups or on my own. The normal 

routines at the concert venue – setting 

up, having dress rehearsal, performing, 

packing up, hurrying home – has often left 

me unsatisfied or wanting for something 

more: more time to get a larger “slice” of 

the place, the audience, the city or even a 

more nuanced sense of the landscape itself. 

Could it be possible to combine my urge 

to perform music that I love, have time to 

interact more with the locals and gain a bit 

of understanding of the various places? 

The idea that came up was to simply 

change my way of travelling – instead of 

taking the train, car or airplane, would it 

be possible simply to walk between the 

different concert venues?

Mapping and interacting

The next step was to sculpture concerts 

that would be rooted locally. So I started 

talking to musicians, composers and ar-

rangers connected to concert venues that 

In early July, 2013, I started out on a rather unusual concert tour: “Klangveje 
– en koncertrejse til fods gennem Danmark”, or in English “Klangveje – a 
Musical Hike throughout Denmark”. What followed were four adventurous 
weeks that rewarded me (and hopefully many more) with lots of fun, intense 
experiences and an enriched understanding of musical interaction and commu-
nication. Oh well, and with a pair of rather sore feet too.

KLANGVEJE  
A musical hike  
throughout Denmark

By Frederik Munk Larsen, associate professor
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geographically would make sense:  

I wanted to start the tour North at the tip  

of Jutland, Skagen, and end it in the east  

at the island of Bornholm. 

For each of the concerts, either locally roo- 

ted composers, instrumentalists or singers 

collaborated with me on the programme. 

Surely a challenging hike since I needed to 

walk approximately 30 km a day carrying 

my instrument and all additional require-

ments with me. 

The partners involved were very enthusi-

astic and in early spring the main concerts 

were all planned. So to make this part of the 

story short, it all turned out really well – it 

was easy to sell the concerts, get composers 

to compose, musicians to participate and 

even to get additional funding for the pro-

ject from the Danish Artist Council and the 

Danish Composers society1. From my work 

at The Royal Academy of Music, Aarhus, I 

invited a handful of the students to perform 

with me whenever I was reaching their 

spring of origin.

It’s too crazy!

Can you walk that far? Will you be able to 

perform at your normal artistic level? How 

about rehearsals? How will you transport 

your stuff? 

These were just some of the questions  

I asked myself and heard from colleagues 

and friends as the summer approached. 

And initially these were some of my con-

cerns, along with a lot of different low-level 

practical issues, such as finding a system 

that would allow me to carry both my 

guitar and my backpack at the same time. 

Fortunately, the guitar shop “Akustikken” 

sponsored a special guitar case that could  

be attached to the rest of my equipment.

On the road

After a fantastic first night at Skagen Fes-

tival where I performed together with the 

local choir Klitkoret and singer Christian 

Wandt in front of an audience of more than 

500 in Skagen kirke, the journey really be-

gan. The next day, I found myself walking 

through a landscape of dunes, plantations 
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and beautiful hills until finally reaching 

the city of Hjørring where I was welcomed 

by my guitar student, Jakob Bangsø. He was 

to accompany me, both in walking and in 

playing the next days.

The contrast between the warm, lively, 

intense social and musical experiences at 

night and the solitude and struggle in the 

daytime was going to be one of the general 

conditions of the tour.

Encouraging weeks followed, as I was 

greeted with warmth and enthusiasm 

everywhere I went. I guess the extensive 

press coverage of the tour, especially in the 

regional newspapers and TV-stations had 

generated a great deal of curiosity.

Repertoire

The concert programs varied from venue to 

venue in combining the music composed 

specifically for the event with standard gui-

tar literature and chamber music. Below is a 

list of new works composed for Klangveje. 

•   Svend Nielsen: Ballade, new solo work, 

premiered at Skagen Festival,  

Skagen Church, July 5th, 2013.

•  Erik Winther: Så var det i de sommerliga 

Änger, premiered at Nr. Lyngby Kirke, July 

7th, 2013, together with Jakob Bangsø.

•  Morten Ladehoff: Syrinx, premiered at 

Skive Church July, 9th, 2013.

•  Bent Astrup: Guitarduo, premiered at 

Vendsyssel Kunstmuseum, July 6th, 2013, 

together with Jakob Bangsø.

•  Christian Præstholm: Niels Ebbesen-Varia-

tioner, premiered in Sct. Mortens, Randers, 

July 16th, 2013

•  Sisse Lunøe Nielsen: Mating, new duo 

work for guitar and objects, premiered July 

14th, 2013 with the composer at Kunst-

nernes Hus, Silkeborg.

•  Per Dybro Sørensen: Etude, premiered at 

Køge Library, July 29th, 2013

Left: THE ROUTE.  
The green line marks the route of walking  

– red dots locations of public concerts
Right: From Skagen kirke, July 5th
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Outcome

Looking back, Klangveje both generated 

new knowledge and reassured me in some 

of my initial hopes and beliefs. Two impor-

tant aspects I understood differently after 

the tour are related to the performance 

situation itself: 

1.  The balance between use of muscular 

effort and relaxation.

2.  The balance between mental control and 

“letting go”. 

The fact that I was unable to go through the 

normal routines of practicing and relaxing 

during the day, but instead arrived right 

before the concerts changed my perception 

of the situation. I felt better capable of letting 

myself “go” with the music, felt that I was 

sharing the music with the audience and 

better able to conceive a musical work as a 

whole – e.g. movements in a piece of music 

felt more strongly connected to one another. 

I experienced that when focused on the 

music itself the amount of physical effort re-

quired in the performance was not that big. 

I think this was partly due to the physical 

fatigue after walking – I was simply not able 

to focus on trying to control every detail and 

had to rely on my preparations and prior ex-

periences. So whatever amount of adrenalin 

my body produced was a welcome dose; of-

ten I felt that my fingers and hands respon- 

ded even better than in past concerts. 

So when focused on the music itself, listen-

ing attentively to the textures, sound and 

motivic gestures, the amount of physical 

effort required in a performance situation 

seems to diminish. A certain level of general 

physical exercise before a performance is 

likely to enable a calibration of muscular 

tension, thus finding a poise that enhances 

the concentration and facilitates a positive 

mental attitude. Literature on performance 

suggests that a mental state mainly relying 

on automated skills, spontaneity and sub 

consciousness is optimal for performance  

of music2.

When trying to deliberately control every 

musical detail often the physical effort and 

muscular tension rises – when letting go 

and trying to react more spontaneously the 

muscular exhaustion diminishes. Nobel 

prize winner, Daniel Kahneman in his 

2011 book “THINKING, FAST and SLOW”3 

define two systems of thought: System 1 

is described as fast, automatic, emotional, 

The first bars of Christan Præstholms “Niels Ebbesen-variationer”
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subconscious whereas System 2 is described 

as slow, effortful, logical, calculating and 

conscious. The slow, “working” system 

required for systematic, slow and deliberate 

learning should thus be predominant in 

the practice room whereas the fast, intuitive 

and automatic system is the most important 

while performing on stage. 

This insight is most useful in my direct work 

with students when preparing for e.g. con-

certs and competitions. 

Passing on learning outcome

Preparing and carrying out Klangveje 

enabled me to pass on broader and deeper 

knowledge. The key aspects are: 

Performance:

-  Working with finding the “Flow” in the 

performance situation - working with the 

change between the fast and slow system 

of thought. 

-  The different use of same in the practice 

room and on stage.

-  Fine-tuning the balance between physi-

cal and mental relaxation and effort

-  No forcing the music

- Enjoying the performance itself

-  Embracing all kinds of reactions from 

audience

Selling and Curating:

-  Connecting repertoire with a story

-  Curation of programmes connected to 

both partners and venues

-  PR relations, handling press

-  Planning and dealing with logistics

During Klangveje, the audience often 

responded very emotionally to the con-

certs. Did the story of the tour, my long 

BIO
Exceeding instrumental boundaries, guitarist  
Frederik Munk Larsen is pursuing a path of un-
compromising artistic curiosity and quality. Deter-
mined in searching for the limits of expression he is 
devoted to exploring musical gestures and textures in 
the extreme. This approach has led to collaborations 
with leading european composers and to reviews like 
“ Munk Larsen proves in these works his fluency 
and enthusiasm, such that rigour and spontaneity 
crackle through every bar” (The Gramophone, UK) 
or  “Frederik Munk Larsen drew a stunning array 
of percussive sounds from the guitar..” (The New 
York Times, US). 

Composers like a.o. Simon Steen-Andersen, Bent 
Sørensen, or Niels Rønsholdt have written solo 
works for Frederik Munk Larsen and he has pre-
miered more than 150 works. 

A multiaward winner both as a soloist and chamber 
musician, he was awarded prizes by “DAAD”, the 
“Irgens Berg’s artists prize”, the 1st prize in Yamaha 
of Europe’s music competition, as well as being 
a prizewinner in the National Danish Radio’s 
“Chamber-music Competition”. He appears on 13 
CD’s both solo and with various ensembles.

Concert tours have taken him to festivals in North 
and South America, Europe, the Nordic Countries 
and China, both as soloist with orchestra, in solo 
recitals and with ensembles like Scenatet (DK), Cu-
rious Chamber Players (SWE) and Duo Hellqvist/
Munk (SWE/DK). In recent seasons he appeared as 
a soloist with Copenhagen Philharmonic,  Aarhus 
Symphony Orchestra and the Aalborg Symphony in 
concertos by Rodrigo and Simon Steen-Andersen.

Frederik Munk Larsen was born in 1974 and 
studied with Erling Møldrup, Roberto Aussel and 
Alex Garrobé in Denmark, Germany and Spain. 
He is Associate Professor and head of the classical 
guitar programme at the Royal Academy of Music 
in Aarhus, Denmark.
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walks and efforts of getting to the places 

change their attitude? Were the story and 

the many articles in local media attracting 

a slightly different group of people? Was 

it just coincidences, the choice of venues, 

the way of performing or maybe the music 

itself? 

The only reply I can think of is to get in the 

boots again and share the questions with 

others in a future edition of Klangveje.

Noter:
1  Kunstfondens bestillingshonorarer samt Kom-
ponist-foreningens produktionspulje

2  See for example Don Greene, Phd, “Performance 
Success” (2002, Routledge)

3  Daniel Kahneman, (Farrar, Straus & Giroux, 
2011)



 | 53

Duration: a total of 27 days, 
from July 5th-17th and July 21st 
to August 3rd.

Distance walked: 602 km

Public transportation:  
4 ferries “Feggesund-færgen”, 
“Aarhus-Odden”, “Hundested- 
Rørvig” and “Borholmer- 
færgen”. 

Gear
Guitar: Daniel Friederich, 
2006
Case: BAM cases, lightweight 
guitarcase.
Backpack: Osprey 
Boots: Hanwag, Yack edition.

Musicians
Klitkoret
Jens Chr. Wandt, voice
Jakob Bangsø, guitar
Sisse Lunøe, object 
Mikkel Egelund Nielsen, guitar 
Anna Rebekka Falk, Flute

Sponsors
The Danish Arts Council
Danish Composers’ Society, 
Produktionspuljen
Akustikken, www.akustikken.dk 
SNOWMASK

Concerts
15 official public concerts; 3 
additional informal concert 
performances.

Venues
07-04: Skagen Kirke, Skagen 
Festival
07-05: Vendsyssel Museum
07-06: Nr. Lyngby kirke
07-09: Kirsten Kjærs Museum
07-11: Skive kirke 
07-14: Sinding kirke 
07-14:  Kunsternernes hus, 

Silkeborg 
07-16:  Sct Mortens kirke, 

Randers 
07-17: Aarhus Domkirke
07-21: Shelter, Sj. Odde 
07-24: Private Home, Hornbæk 
07-25:  Humlebæk,  

Gl. Mejerivej 6.
07-26:  Random Café in  

Hellerup, Cph. 
07-26: Frederiksberg slotskirke
07-27: Køge kirke 
07-30: Bornholms højskole 
07-31: Nexø frikirke 
08-03: Svanekegaarden
Additional repertoire performed:
Songs by Henrik Rung as well 
as works by J. S. Bach, J. Ibert, 
A. Barrios, M. Llobet, F. Sor, 
J. Dowland, F. Tarrega, A. 
Piazzolla and B. Britten formed 
the remaining repertoire.

Press
TV: Nordjyske Media, TV2 
Nord Interview, recording and 
broadcast from Aalbæk harbour. 
TV2 Bornholm: Reportage and 
interview, broadcasts on TV2 
Bornholm
TV2, “Landet Rundt”

Radio
DRP4, live broadcasting from 
the hike between Langå and 
Ulstrup
DRP2: Interview and broadcast 
of recording.

Newspapers, Printed articles, 
interviews and reviews:
Jyllandsposten 
Kristeligt Dagblad
Nordjyske Stiftstidende
Vendelboposten
Skagens avis 
Onsdagsavisen Skagen
Midtjyllands Avis
Ekstra posten Midtjylland
Randers Amtsavis 
Aarhus Stiftstidende
Køge Lokalavis 
Bornholmstidende
Denne Uges Bornholm
Bornholms Lokal avis
Optakt 

Links
www.klangveje.dk 
https://www.facebook.com/
soundtrails 
www.frederikmunklarsen.dk 

mail: fml@musikkons.dk 

KLANGVEJE FACTS

https://www.facebook.com/soundtrails
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This is an account of my artistic research in working with a computer-control-
led pipe organ. This project was carried out at the Royal Academy of Music in 
Aarhus between autumn 2012 and autumn 2013 and resulted in a 12-hour 
performance of Everyone Talks about the Weather, a sound installation for 
robot-controlled pipe organ and weather satellite presented at the closing of the 
Aarhus Festival on September 8th, 2013.

EVERYONE 
TALKS  
ABOUT THE 
WEATHER  
an installation for robot-controlled  
pipe organ and weather satellite

By Wayne Siegel, Professor

Klais organ, Aarhus Symphony Hall
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Background

The pipe organ designed for and installed 

in the Aarhus Symphony Hall in 2010 was 

built by Klais Orgelbau in Bonn and con-

tains over 3,000 pipes. Before its completion, 

I received a commission from the Aarhus 

Symphony with support from the Danish 

Arts Foundation to compose a work for 

the new organ with symphony orchestra. 

My Concerto for Organ and Symphony 

Orchestra was completed in 2011 and pre-

miered in 2012 by the Aarhus Symphony 

with Professor Ulrik Spang-Hanssen as 

soloist.

While working on this concerto I had a 

chance to experiment with the instrument. 

As it turns out, the Klais organ in Aarhus 

is rather unique. The instrument employs 

direct electric action, allowing the organ 

to be controlled from two identical organ 

consoles in two locations: one fixed console 

situated near the pipes themselves, and  

another movable console, designed for 

placement on the stage. I discovered that 

the two consoles are connected by means 

of a built-in computer system. I have often 

worked with algorithmic composition 

systems that allow a computer to compose 

music in real time. I was curious to know 

if the instrument could be controlled by 

an external computer that could be pro-

grammed to play organ music without 

human intervention.

Artistic Vision

At first I was inspired by the idea of the 

computer playing music beyond what was 

physically possible for an organist to play. I 

imagined music that was fast, complex and 

that consisted of four independent “players” 

or voices. I did not stop at eliminating the 

organist. Perhaps I felt guilty about making 

the organist obsolete. In any case I decided 

it was only fair to make myself, the compo- 

ser, obsolete as well. My idea was to create 

a rule-based computer program that could 

compose and play music directly on the 

Klais organ. One machine (my computer) 

would be controlling another machine 

(the huge Klais organ). I was fascinated by 

this concept, but somehow it seemed that 

something was missing. After giving the 

idea some consideration, I decided that the 

work should in some way be controlled 

by an outside influence. I decided that the 

computer program should somehow be 

influenced by data from a weather satellite.

Technical challenges

First I had to get my computer to take con-

trol of the organ. Inside a small drawer on 

the organ console cabinet I found a small 

hardware device called the Holtzapfel MSD-

1. This little box was designed as a MIDI 

(Musical Instrument Digital Instrument) 

recorder that would allow an organist to re-

cord a performance and later play it back on 

the organ itself. The MSD-1 was connected 

to the organ with an ethernet (IEEE 802) 

cable and the unit could be unplugged and 

moved from one console to the other. On the 

box itself were standard MIDI connectors 

(five-pin DIN) labeled ”MIDI in”, ”MIDI out” 

and ”MIDI thru”.

I contacted Klais Orgelbau in Bonn and 

requested documentation for this device. 

Although the organ was built by Klais, 

the organ consoles and the MSD-1 were 

not. Klais had no documentation related 

to the organ consoles or the MSD-1. I was 

referred to two companies in Bavaria: 
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Eisenschmid, the organ console company 

that had designed and built the consoles 

and Holzapfel, a small engineering compa-

ny that had designed and built the MSD-1. 

Each of the three companies referred to the 

other two for documentation, but in fact 

none of the three was able to provide any 

sort of documentation about the organ’s 

MIDI implementation. I was forced to resort 

to experimentation. I connected the MSD-1 

“MIDI out” connector to a standard MIDI 

interface connected to my computer and 

voila! MIDI note-on messages were being 

transmitted for each of the four manuals 

(choir, great, swell and pedals) on four 

different MIDI channels. When I connected 

the MIDI interface to “MIDI in” on the MSD-

1 my computer could play any notes on the 

organ. I could now either send or receive 

MIDI note messages and my computer 

could control the organ.

The next step was to figure out how to con-

trol changes of organ stops or registration. 

After experimenting with changing regi- 

stration I learned that registration changes 

were sent as MIDI system exclusive mes-

sages (sys-ex). The protocol used was more 

complicated than I had imagined. I could 

record received sys-ex messages using the 

Max/MSP programming environment, but 

when I sent these same messages in various 

contexts back to the MSD-1 the changes 

of registration were not the same as the 

registration changes that I had originally 

received! After some bewilderment and 

head-scratching I decided that I needed 

professional help. My son, Gabriel, happens 

to be a computer scientist so I invited him 

to the concert hall and together we looked 

at the data stream received by my computer 

each time we changed a stop on the organ. 

When Gabriel saw the numbers flowing by 

he exclaimed: ”it’s a sum!” In fact the MSD-1 

was transmitting several 8-bit binary num-

bers that together represented the sum of all 

of the registration switches added together 

every time a single switch was turned on 

or off. This meant that it was not enough to 

know the corresponding number of each 

of the switches that control the individual 

stops, it was also necessary to know the to-

tal state of all of the switches before a correct 

Left. MSD-1 (shown here in the MSD-2 version)
Right. Computer controlling the Klais organ, Aarhus
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registration change could be sent. After re- 

cognizing this technical hurdle I was able 

to begin writing software that would trans-

mit sys-ex data corresponding to the total 

state of registration for all manuals whenev-

er a single stop on any manual was turned 

on or off. Once this was accomplished, my 

computer was able to control all stops on the 

instrument.

There were still a few problems to be ad-

dressed. For fast passages (more than 8-10 

notes per second) the organ had trouble 

keeping up and notes got clumped together 

in groups. Holzapfel was helfpul in solving 

this problem. Also, occasionally data would 

get lost and a note would get stuck and not 

turn off. This problem was solved with a 

software work-around that turned all notes 

off at specified times.

Musical algorithms

Once I had successfully connected my com-

puter to the organ I began developing soft-

ware that could generate different modes of 

performance. This modular approach was 

inspired by Austrian composer Karlheinz 

Essl, who has worked extensively with 

algorithmic composition since the 1980’s. 

Essl writes about his work Lexikon Sonate 

for computer-controlled piano (1992):

“Each module generates a specific cha- 

racteristic musical output as a result of 

the compositional strategy that has been 

applied. A module represents an abstract 

model of a specific musical behaviour. It 

does not contain any pre-organized musi-

cal material, but a formal description of it 

and the methods how it is being processed.” 

(Source: http://www.essl.at/works/ 

Lexikon-Sonate.html#abstract).

I created eight different software modules 

that could play the organ in eight different 

performance modes. Each of the four organ 

manuals is controlled by its own version 

of one of these eight modules, allowing 

the four manuals to play independently of 

each other. The current performance mode 

used by any given manual is influenced 

by a global performance mode selector 

that changes performance mode every 45 

seconds. The current tonality used by any 

given manual is influenced by a global 

tonality selector that changes tonality 

every 20-40 seconds. There are 28 different 

tonalities or keys that can be chosen. There 

are 24 different defined registrations, six for 

each of the four manuals corresponding to 

six different dynamics: pp, p, mp, mf, f and 

ff. The current registration used by any gi- 

ven manual is influenced by a registration 

selector that changes registration every 20 

seconds.

Changes of performance mode, tonality 

and registration are not synchronized. On 

the contrary, each of the four manuals has 

its own built-in independence in the form 

of a random delay. For example, when the 

tonality selector changes to a certain tona- 

lity (e.g. from C minor to Ab minor), the four 

manuals will not change tonality immedi-

ately but wait various amounts of time from 

0 to 18 seconds. This means that after a few 

seconds some of the manuals will probably 

start playing in the new tonality while 

others will probably still be playing in the 

old tonality. After a while the four “players” 

will tend to catch up with each other and 

play in the same tonality until the tonality 

selector again changes tonality. A similar 

process is used in changing registration (i.e. 
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dynamics) and performance mode. In this 

manner, a complex and unpredictable rela-

tion between the four “players” arises. The 

four manuals will tend to play in the same 

mode, dynamic range and tonality but they 

will sometimes disagree about these three 

parameters. For all of these parameters, the 

software that I have created employs Mar- 

kov chains to allow the computer to make 

decisions based on probabilities. Simply 

stated, Markov chains are used to define the 

probability of moving from one particular 

state to another, for example from one per-

formance mode to another. 

The eight different performance modes are 

described below.

Circular Melody creates solo melodies 

that gradually move from the lowest to the 

highest note on the keyboard. When the 

melody reaches the highest note on the cur-

rent scale it begins to move gradually down-

ward, when it reaches the lowest note in the 

current scale it begins to move gradually 

upward. The melody speeds up and slows 

down as it moves up and down the key-

board. The changing tempo is influenced 

by a random data generator and by data 

transmitted by the weather satellite. The 

structure of each of the melodies is created 

using changing probabilities (again Markov 

chains) as to whether the melody will take 

one or two steps upward or downward. 

Changes of tonality are controlled by the 

global tonality selector as described above.

Meteor Shower plays accelerating and 

deceleration repeated notes. For each of 

the four manuals a hexachord of six notes 

within the current tonality is chosen. Each 

of the six notes is repeated independently 

with different maximum and minimum 

durations set for each of the six notes.

Trills is similar to Meteor Shower but cre-

ates six different trills based on a hexachord 

within the current tonality. The speed of 

each trill changes slightly over time. 

Pedal tones also uses a hexachord within 

the selected tonality to play long sustained 

notes. The six notes selected do not start or 

stop at the same time. 

Arpeggiator creates arpeggios within the 

selected tonality. The number of notes in 

the arpeggio changes constantly to create 

variation. Arpeggios for all manuals are 

synchronized.

Registration change page of the software
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Riff Player creates rhythms and melodies 

based on set rules. The result is four inde-

pendent voices that are rhythmically and 

tonally synchronized. 

Chord Player is similar to Pedal Tones, but 

all six notes of the hexachord are played 

together (started and stopped at the same 

time) rather than separately.

Tacet is a kind of mute function in which 

a manual is silent. At certain times during 

the performance all four manuals might be 

in tacet performance mode, in which case 

there will be a general pause or silence.

Meteosat-10

In June, 2013 I contacted the Danish Mete-

orological Institute (DMI) in Copenhagen 

and told them about my project. My idea 

was to link some parameters of my com-

positional system to data transmitted by a 

weather satellite. Niels Hansen, the chief 

press officer at DMI, was extremely helpful 

and supportive. He suggested that I use 

data transmitted by Meteosat-10: a weather 

satellite in a stationary orbit above Europe. 

A dedicated ftp server was set up by DMI 

for the project. Weather data transmitted by 

Meteosat-10 was uploaded to the server 

every 15 minutes and this data could be 

downloaded directly by my computer 

program during performance. The data 

used in the piece is cloud-cover data from 

Data image from Meteosat-10 fixed-orbit weather satellite
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192 locations in northern Europe ranging 

from the Czech Republic to Iceland. The 

weather data influences the overall tempi 

in some of the performance modules as well 

as the probability of various performance 

modes. Generally speaking, the influence of 

clouds will tend to make the performance 

more lively than if there are clear skies. In a 

sense, the weather is conducting the music 

while the computer is composing it. 

Everyone Talks about the Weather

After creating the algorithmic software, 

linking my computer to the weather satel-

lite and reworking and revising the compo-

sitional system I was ready to present the 

work for an audience. 

Since my computer could compose and play 

endless hours of organ music without re-

peating itself, I decided to present a 12-hour 

concert, which would give the audience a 

chance to come and go and get a feeling for 

how the piece was progressing during a 12-

hour period. The occasion for the premiere 

performance was the closing day of Aarhus 

Festival. Everyone Talks about the Weather 

was presented as a site-specific installation 

with no beginning or end. The audience 

was invited to enter and leave the hall at 

any time between 11:00 AM and 11:00 PM 

to experience how the composition (and 

the weather) developed in the course of 12 

hours. The performance was full of unex-

pected events, even for me! Perhaps the 

most unexpected and magical part of the 

performance was the moment when a girl 

walked up onto the concert hall stage, sat 

down on the stage and after a few minutes 

started dancing! 

BIO
Wayne Siegel was born in Los Angeles in 1953. 
Most important in the way of early musical influence 
was the American folk music tradition (Pete Seeger, 
Woody Guthrie, etc.). Major influences during the 
1960’s include the Afro-American blues tradition 
and avant-garde rock (The Mothers of Invention, 
Captain Beefheart). From 1971 to 1974 he studied 
composition and philosophy at the University of 
California at Santa Barbara (UCSB), where 
he concerned himself mainly with the European 
avant-garde tradition. After three years at UCSB he 
decided to complete his Bachelor of Arts degree while 
studying with Per Nørgård in Aarhus, Denmark. 
He remained in Aarhus and in 1977 he received his 
Danish degree in composition from the Royal Aca-
demy of Music in Aarhus. In 1978 he was awarded 
a three-year grant in composition from the Danish 
Art Council, working as a free-lance composer in the 
years that followed. After two years as administra- 
tive director of the West Jutland Symphony Orchestra 
and affiliated chamber ensemble, Esbjerg Ensem-
ble, he was in 1986 appointed director of the newly 
founded national electronic music center, DIEM 
(The Danish Institute of Electroacoustic Music) in 
Aarhus. In 1994 he chaired the 19th International 
Computer Music Conference (ICMC) in Aarhus. 
From 1996 to 1998 he served as chairman of the 
two music committees of the Danish State Arts 
Foundation. In 2003 DIEM became part of The 
Royal Academy of Music in Aarhus, and Siegel was 
appointed professor of electronic music. In 2013 he 
was awarded a life-long artist’s stipend from the 
Danish Ministry of Culture for outstanding artistic 
achievement.
For more biographical information read Waynes 
Biography Section @ 
http://waynesiegel.dk/?page_id=20 

This article including illustra-
tions and audio examples can be 
found here: www. waynesiegel.dk
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Siden 1983 har jeg arbejdet professionelt 

som udøvende sanger, musiker og kom-

ponist, og al min undervisning relaterer 

direkte til de erfaringer og værdier, jeg 

finder her. Mit mål er ikke blot at give de 

studerende færdigheder, gode vaner og 

sund teknik, men især at søge at fremelske 

det personlige og unikke. For mig er nær-

været og kommunikationen det vigtigste 

i musikken. Jeg arbejder derfor med at 

bibeholde det improvisatoriske element 

hele vejen i processen, uanset genre, og 

jeg lægger lige stor vægt på refleksion og 

sansning i arbejdsprocessen.

Mine egne musikalske rødder er i rock- og 

popmusikken, men jeg synes især cross-

over feltet mellem forskellige genrer og 

mellem mainstream og undergrund er 

et interessant sted at opholde sig. For mig 

personligt bliver genrebegrebet mindre 

væsentligt, som tiden går. Det er mere en 

indstilling til det at spille og et værdisæt 

baseret på nærvær og kommunikation, der 

interesserer mig, og i særdeleshed hvad 

der sker i de kreative processer og i mødet 

mellem værk, kunstner og publikum.

Igennem mit kunstneriske virke har jeg 

gennemgået en udvikling, der startede 

med mit arbejde som keyboardspiller, 

korsanger og danser hos Mariam Mursal. 

Hendes afrikanske, improvisatoriske ind-

stilling, med fokus på energien i musikken, 

gav mig inspiration til mit senere arbejde 

med det tværdisciplinære kunstnernet-

værk omkring orkesteret Spektakel, hvor vi 

arbejdede med improvisation med fokus på 

publikums interaktion. I de senere år har 

jeg arbejdet videre med improvisation, 

KREATIVT 
SAMMENSPIL  
Ud fra et kreativitetsteoretisk  
og erfaringsbaseret perspektiv 

Af Turid Nørlund Christensen, lektor
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nu i et sammenspil med en lille akustisk 

gruppe, med fokus på nærvær og autenticitet. 

Et gennemgående tema i mit arbejde er 

MØDET på alle planer – mellem genrer, 

udtryksformer, kunstarter, værk/udøver/

publikum, mennesker. I mødet opstår 

grænseområdet, hvor fællesskabet OG 

brydningen på én gang er til stede, det vil 

sige både det, vi er enige om/genkender, 

og det vi støder sammen over/det overra-

skende og uforudsigelige, der får os videre. 

Jeg søger at bruge fællesskabet til at skabe 

trygheden og fundamentet (comfort zone) 

for, at individet kan udvikle sig og bidra-

ge til fællesskabet (stretch zone) (Figur 1). 

Det er centralt både hvad angår under-

visningssituationer (lærer-elev), orkestre/

sammenspil (kunstner-kollega) samt 

koncertsituationen (kunstner-publikum). 

Jeg mener, dette samspil er en væsentlig 

pointe i rytmisk musik, og jeg søger gen-

nem mit kunstneriske udviklingsarbejde 

at få denne indstilling formuleret og omsat 

i praksis, både som kunstnerisk udviklings-

metode og som undervisningsredskab. 

Pædagogisk vision

Den bagvedliggende intention for mine 

pædagogiske udviklingsprojekter er for-

ankret i det paradoks, at vi, når det kommer 

til undervisning i sammenspil indenfor 

pop og rock, ofte kun reproducerer origi-

naler i stedet for at undervise i at skabe et 

originalt udtryk og lydbillede, når dette 

på samme tid er essentielt for genren som 

kunstform. Jeg ønsker at omsætte min 

kunstneriske praksiserfaring og tavse 

viden til teoretisk funderede, brugbare 

og synlige værktøjer og metoder, der kan 

Figur 1. De tre zoner i CSP-zone modellen1

HVORNÅR ER VI KREATIVE?

(What if - The Innovation Company)

Panic zone:

Kan ikke håndtere - kæmpe,

flygte eller ligge død (basale

panik reaktioner, tab af selv’et)

Stretch zone:

Har ikke lyst til at gøre lige nu,

men ville kunne magte det (nye

udfordringer, problem løsning,

læring, kreativitet.)

Comfort zone:

Kan let gøre lige nu

(reproduktion.)

PANIC ZONE

STRETCH ZONE

COMFORT ZONE



64 | KREATIVT SAMMENSPIL – Ud fra et kreativitetsteoretisk og erfaringsbaseret perspektiv

transformere vores indforståede tavse 

kreative og kunstneriske viden og gøre 

denne mere tilgængelig i undervisnings-

sammenhænge. En måde at nå det mål på, 

som jeg har fundet brugbar, er at inddrage 

eksisterende videnskabeligt funderede 

kreativitetsteorier. Her vil jeg redegøre for to 

fremherskende og relevante positioner set i 

kunstnerisk og pædagogisk udviklingsper-

spektiv: 

Kreativitet, paradokser og ”lateral 

thinking”

Min hovedtese i forhold til at arbejde med 

kreativitet er: Kreativitet handler om den 

rette indstilling, som kan læres og trænes, 

ikke om bestemte egenskaber eller talenter. 

Dette understøttes blandt andet teoretisk  

af Edward de Bono’s lateral thinking- 

begreb2 . I modsætning hertil ses genitan-

ken stammende fra romantikken, som kan 

give anledning til overdreven og hæmmen-

de selvrefleksion.

Indstillingens tre vigtigste dimensioner er 

ifølge dramaturg og kreativitetsforsker Niels 

Lehmann.3

1. Konkretisering af begreber: Opnås gen-

nem materialitet og sanselighed i processer. 

Pragmatisme som tilgangsvinkel til praksis-

relateret teori om kreativitet er nødvendig.

2. Parathed: Opnås gennem nutidigt nær-

vær og træning af kontingensberedskab4 

indenfor definerede rammer og regler, frem 

for fremtidsorienterede målstyringer.

3. Affirmation: Kommunikationen i en 

kreativ proces (verbal som musikalsk) skal 

baseres på bekræftelse af frem for kritisk 

afvisning af muligheder.

Niels Lehmann har påpeget følgende 

grundparadokser i kreative processer i for-

hold til de Bono’s lateral thinking-begreb.5

1. I kreative processer opstår proaktivitet 

gennem reaktivitet: Impulsen og den kon-

krete sanselighed er en afgørende nødven-

dighed. Det er nødvendigt at kunne gribe 

muligheder. Derfor er træning af parathed 

og reaktivitet essentielt.

2. I kreative processer opnås målet gennem 

opgivelse af målstyring: Fokus på målet blo-

kerer for de nødvendige små træk. For store 

mål giver handlingslammelse i nuet. Kun 

ved at opgive det prospektive fokus på det 

fremtidige produkt får vi kræfter til at være 

skabende i nuet.

I forlængelse af dette ses et tredje paradoks

3. Frihed vindes gennem ufrihed: Velanlag-

te rammer og opløsningen af et ultimativt 

mål i konkrete opgaver frisætter spontani-

teten og muliggør den nødvendige affirma-

tive indstilling. Opgaveklarhed er på den 

måde en forudsætning for kreativ handling

Culture-based Creativity

I den af EU-kommissionen initierede 

KEA-rapport ’The Impact of Culture on Crea-

tivity’ (Phillipe Kern) fra juni 2009 beskrives 

”Culture-based Creativity” som indeholden-

de følgende tre elementer: artistic skills + 

lateral thinking skills + conducive environ-

ment.6 (Figur 2).

Sætter man KEA/Kern-modellen i rela- 

tion til musikalsk sammenspil, kan de tre 

grundlæggende begreber forstås således:
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1. Artistic skills: Konkrete fagspecifikke 

kompetencer, som f.eks. instrumental teknik 

og genrekendskab. Det er det, vi traditionelt 

primært beskæftiger os med og er dygtige til 

at formidle på et musikkonservatorium.

2. Lateral thinking – på dansk populært 

kaldet ”evnen til at tænke ud af boksen”, 

eller horisontal tænkning. Bygger på det 

grundlag, at den menneskelige hjerne 

søger at skabe orden i information og finde 

rutineløsninger, den vil søge at benytte/

gentage, næste gang en tilsvarende opgave 

skal løses, også kaldet vertikal tænkning 

eller ”emergency room thinking”.  

Vi begynder kun at tænke lateralt/horison-

talt/kreativt, hvis dette ikke er muligt. Et 

lateralt step foretages, når vi ved hjælp af 

stimuli/benspænd/obstruktion træder ud 

af én tankestrøm og over i en anden paral-

lel tankestrøm.

3. A conducive environment: Indre moti-

vation, miljø, fysiske rammer, praktiske 

forhold, mental indstilling, forventnin-

ger, affirmative kommunikationsformer, 

feedback, evalueringer, tid/momentum, 

opgavefokus og rammesætning, planlæg-

ning og afvikling, facilitering mm. hører 

herunder.

Kritikken i KEA rapporten af de europæiske 

Figur 2. Model af de tre elementer i ”Culture-based Creativity”  
med tilføjede temaer i forhold til kreativt sammenspil. 

* SUN: Suspend judgement, Understand & Nurture the idea,  
(= horisontal tænkning) RAIN: React, Assume & INsist, (= vertikal tænkning)
Kilde: Allan, D. et al. s. 59

P. KERN: THREE COMPONENTS OF CULTURE-BASED CREATIVITY:

Lateral Thinking Skills:

Lateral Thinking Skills:

Tænke ud af boksen

Stretch zone /kontingens tolerence

SUN mode / horisontal tænkning

SUN & RAIN mode riverjumping

Stimuli / obstruktion / benspænd

Laterale step

Mod

Artistic skills:

Spille et instrument

/ synge

Akkorder & harmoni

Melodi

Rytme, beats, grooves

Improvisation

Arrangement

Læse og skrive noder

Musikteori

Musiktraditioner

Genrespecifikke parametre

Hørelære

Lyd effekter

Etc…

A conducive environment:

Rammer, spilleregler og værktøj

SUN and RAIN mode design

Indre motivation

Affirmativ kommunikation

(“ja, og...” anerkende og forbedre idéen!)

Tid

Tålmodighed

Åbent format (open mind, heart and will)

Flow

ARTISTIC  
SKILLS

LATERAL 
THINKING

SKILLS

CULTUREBASED
CREATIVITY

A CONDUCIVE
ENVIRONMENT
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musikuddannelser går på, at vi ikke er gode 

nok til at reflektere over og implementere 

teoretisk og metodisk viden om punkt 2 

og 3 i vores praksisfelt. Ikke alene gør det 

vores kandidater fagligt smalle (de kan 

ikke overføre deres kreative kompetencer 

til andre vidensfelter), det begrænser også 

vores effektivitet i forhold til at lære vores 

studerende at forstå, udfolde og formidle 

deres kunstpraksis. 

Kreativt sammenspil

Da ”lateral thinking skills” og ”conducive 

environment” synes at være underbely-

ste områder i forhold til ”artistic skills” på 

musikområdet, har jeg de seneste år især 

haft fokus på disse i mit kunstneriske og 

pædagogiske udviklingsarbejde. Jeg har, 

dels gennem mine FOKU-projekter (se links 

nedenfor), dels gennem min efter-/videre-

uddannelse, arbejdet med at videreudvikle 

og systematisere dette arbejde på et teore-

tisk funderet grundlag ved at inkorporere 

forskellige teoretiske modeller fra henholds-

vis dramaturgi, positiv psykologi, didaktik, 

projektledelse og organisations- og kreativi-

tetsteori. Disse har jeg søgt at oversætte og 

anvende til en forståelse af den kreative og 

skabende proces på et sammenspilshold/

rockorkester.

 

De studerende skal i sammenspilsunder-

visningen primært lære en indstilling til 

processen og optræne kreative kompetencer, 

der muliggør at:

- holde formatet åbent

-  arbejde med det udvidede sammenspil 

mellem værk/publikum/performer

-  få sig selv i spil og derigennem opnå auten-

ticitet i udtrykket

Teater- og dramapædagogiske øvelser kan 

tilføre faget teoretisk funderede redska-

ber, der, gennem træning af parathed og 

reaktivitet, kan øge de studerendes mod og 

tryghed i forhold til at udfordre deres “com-

fort zone” og bevæge sig ud i deres ”stretch 

zone”, hvor læring og kreativitet foregår, 

uden at de ryger ud i deres ”panic zone”, 

samt bevirke konkretisering af den kreative 

indstillings begreber gennem sansning i og 

refleksion over oplevelser både i og udenfor 

sammenspilsfeltet.7 

For at kunne formidle en kreativ indstilling, 

må man ifølge kreativitetsforsker R. Keith 

Sawyer selv være i besiddelse af den.8 I det 

følgende vil jeg derfor beskrive den kunst-

neriske udviklingsproces og de metoder og 

arbejdsformer, der lå bag tilblivelsen af min 

CD-udgivelse ”Curtains”, blandt andet i lyset 

af førnævnte kreativitetsteorier.

 

”Curtains”

I juli 2010 var jeg på ”artist in residence”-op-

hold i The House Of Songs i Austin Texas, 

hvor jeg bl.a. lavede co-writing med de ame-

rikanske sangskrivere Jon Sanchez, Scrappy 

Jud Newcomb og Vanessa Lively. Dette blev 

Turid Nørlund
Curtains

Cover til albummet Turid Nørlund: Curtains.  
Udgivet på GO’ Danish Folk Music, GOo613
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starten og udgangspunktet for arbejdet med 

mit album ”Curtains” .

Rammesætning for kompositionerne

Materialet er – set i forhold til mit tidligere 

kunstneriske virke – blevet nyt og anderle-

des, idet sangene er skrevet med udgangs-

punkt i et strengeinstrument (jeg er pianist). 

Mine begrænsede kundskaber på instru-

mentet har fungeret som et kreativt ben-

spænd for mig i kompositionsfasen, hvor 

jeg har måttet gå i dialog med instrumentet. 

Jeg har ikke kunnet spille, hvad jeg hørte 

for mit indre øre, men kun det, som instru-

mentet ville lade mig spille. De førnævnte 

co-writing-sessions affødte endvidere en 

arbejdsform, hvor en affirmativ indstilling 

og kommunikation var en forudsætning, 

rammesætning en nødvendighed, og 

skrivepartnerens inputs kunne fungere 

som benspænd/stimuli. Denne arbejdsform 

og indstilling søgte jeg at rammesætte og 

videreføre, når jeg skrev alene eller søgte 

input i de videre arbejdsfaser, da den var 

befordrende for min evne til lateral tænk-

ning, ikke blot i kompositions- og tekstskriv-

ningsfasen, men også i den efterfølgende 

produktionsfase.

Rammesætning for indspilning og 

produktion

Selve indspilningsfasen har også været nyt 

land, idet produktionen har været 100% 

akustisk, og alle arrangementer improvise-

rede. Alt er indspillet på én gang i samme 

rum uden brug af overdubs og editeringer af 

indspillede spor, med et hold af meget kom-

petente musikere, som alle kender mig og 

de private baggrunde for historierne i mine 

sange: Søren Bigum, Julie Ørnholt Bøtker, 

Kasper Söderlund og Kristian Westergaard. 

Produktionsmæssigt har det været meget 

fjernt fra alt, hvad jeg tidligere har lavet, 

så også dét har føltes som at starte på bar 

bund. At skulle indspille ukulele, imens jeg 

indsang mine vokaler var et stort ben-

spænd, der trak mig langt ud af min comfort 

zone. ”Take it or leave it”- kontrakten, der 

ligger i denne indspilningsform, stiller nye 

spørgsmål om, hvad der er vigtigt – både på 

et kunstnerisk og et personligt plan.

Samspillet mellem kunstnerisk og 

pædagogisk udviklingsarbejde

Retrospektivt har hele arbejdsprocessen 

med mit seneste album ”Curtains” givet mig 

mulighed for at genafprøve dele af den krea-

tivitetsteori og metodik, jeg har beskæftiget 

mig med i mine FOKU-projekter – både på et 

kunstnerisk, men også på et personligt ni-

veau. Følelsen af at sidde som nybegynder/

amatør på et nyt instrument, men med hele 

den kunstneriske erfaring og det levede 

kunstneriske liv i bagagen, har givet mig en 

mere indgående empatisk forståelse for de 

af mine studerende, der lige er påbegyndt 

at arbejde med egne sange, og har givet mig 

nye redskaber og metoder til brug i min 

undervisning. På samme måde har indspil-

ningsfasen, hvor mine begrænsede instru-

mentale færdigheder på baryton-ukulelen 

fungerede som benspænd/stimuli, givet 

mig gennemlevelseserfaring i at finde en 

ny musikalsk identitet, samt finde selvtillid 

og comfort zone i andre elementer end de 

instrumentale færdigheder. Jeg har fundet 

en ny vej ind til min umiddelbare musika-

litet, til min legende, søgende, nysgerrige, 

spontane, lyttende, kollektivistisk indstille-

de, kunstneriske kerne, og kan benytte mig 

af disse i både min kunstneriske og pædago-

giske formidling.
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Noter:
1 Allan, D. et al. s. 116
2 Bono, E. De (1970)
3  Niels Lehmann forelæsning 25-9-2009, Design 

og ledelse af kreative processer, Aarhus Universitet
4  Kontingensberedskabet kan her forstås som evnen 

til at navigere imod et emergerende mål i et felt, 
hvor det eneste, der er sikkert, er, at alt kunne 
være anderledes, med andre ord et åbent format.

5  N. Lehmann: “Mentale sideværtsbevægelser. 
Kunstfagene og den generaliserede kreativitet” i 
Birgit Eriksson et al. red.: Æstetisering – forbin-
delser og forskelle, Klim 2012, side 151-153. 

6Kern, P. s. 31-32
7 Spolin, V., s. 3-12
8 Sawyer, R. K., s. 399-401
9  C. O. Scharmer: Theory U: Leading From the 

Future as it Emerges – The Social Technology 
of Presencing, Berrett-Koehler Publishers, San 
Francisco 2009.

Tidligere FOKU-projekter vedrørende kreativt 
sammenspil:

“Presencing’ i pop/rock sammenspilsundervisning 
på højt niveau” (2011-12). Undersøgelse af hvor-
dan Scharmers teori U-model9 og det personlige en-
gagement i sammenspilsundervisningen befrugter 
de studerendes arbejde, og om ”Presencing” finder 
sted i undervisningsforløbet.
Link: https://www.musikkons.dk/index.
php?id=2707 

”Brug af teater- og dramapædagogiske værktø-
jer i sammenspilsundervisning” (2010-2011)
Anvendelse af teater- og dramapædagogiske 
øvelser i sammenspilsundervisningen beskrives, og 
metoden og didaktikken perspektiveres i forhold til 
Kreativitetsteori og Positiv Psykologi.
Link: https://www.musikkons.dk/index.
php?id=2650

”Det blinde punkt” i sammenspils-undervisningen 
inden for rock og pop” (del 2) (2008-2009)
Undervisningsmetoder fra mit tidligere FO-
KU-projekt underbygges og perspektiveres gennem 
fordybelse i den teoretiske baggrund for Otto Schar-
mers teori U-model.
Link til artikel: www.sammenspilsledelse.dk/?pa-
ge_id=1268
Link til poster: https://www.musikkons.dk/index.
php?id=3148

”Det blinde punkt” i sammenspils-undervisnin-
gen indenfor rock og pop” (del 1) (2007-2008)
Beskrivelse af udviklede arbejdsmetoder ud fra 
Otto Scharmer’s Teori U-model i forhold til kreativ 
sammenspilsundervisning med fokus på at skabe et 
originalt udtryk og lydbillede i orkesteret/holdet.
Link: https://www.musikkons.dk/index.
php?id=3149

Denne artikel indgår også i ”Kunstnerisk Ud-
viklingsvirksomhed – antologi 2016”, udgivet af 
Det Kgl. Danske Musikkonservatorium 

“Curtains” (GO0613) kan opleves 
via disse links:
Streaming: https://play.spotify.
com/album/0yUr2zGOjYGkInnw-
CHE3n1

Video: https://youtu.be/MW-
Tw4-Nj_oo?list=PLwWVm-
Hok0hNVGLH6K4sNQ8jlJCQT-
98dw9 

Mere info: 
Turid Nørlund på Facebook: 
https://www.facebook.com/Turid-
Norlund
 Og Homepage:
http://www.turidnorlund.dk/

https://www.musikkons.dk/index.php?id=2707
https://www.musikkons.dk/index.php?id=3149
https://www.musikkons.dk/index.php?id=3148
www.sammenspilsledelse.dk/?page_id=1268
https://www.musikkons.dk/index.php?id=2650
https://play.spotify.com/album/0yUr2zGOjYGkInnwCHE3n1
https://youtu.be/MWTw4-Nj_oo?list=PLwWVmHok0hNVGLH6K4sNQ8jlJCQT98dw9
https://www.facebook.com/TuridNorlund


 | 69

BIO
Turid Nørlund Christensen er sanger og sangskri-
ver/komponist. Uddannet fra DJM med rytmisk sang 
som hovedfag (RM) 1995. Lektor i rytmisk sang, 
sammenspil, sammenspilsledelse, sangskrivning/kom-
position, sang og stemmeteori.
Turid har taget en række videre- og efteruddannelser, 
bl. a. Fleksibel Master- studier i “Kreative lærerpro-
cesser og kunstbaseret musikdidaktik”, IUP, Aarhus 
Universitet, 2014; The Midsummer Dream School, 
Dramaturgi, Aarhus Universitet, 2011; Didaktik 
og professionsudvikling, Læring og filosofi, Aalborg 
Universitet, 2011; Den teater- og dramapædagogiske 
metode, DPU, Aarhus Universitet, 2011; Design og 
ledelse af kreative processer, Æstetik og kultur, Aarhus 
Universitet, 2010; Projektorienteret videnskabsteori 
og forskningsmetodik, Filosofi, Aarhus Universitet, 
2008.  
 
Udgivelser:  
Christensen, T. N. et al, Jazz, constructionism and 
music composition: Building cultural competencies in a 
global classroom through the performing arts. I bogen 
”Globally networked teaching in the humanities: 
theories and practices”, Routledge, 2015.
Christensen, T.N. (2011): ”The Blind Spot” in 
teaching ensemble playing within rock and pop music

Udvalgt diskografi
•  Curtains”, Turid Nørlund, GO’ Danish Folk Music 

2013
•  “Lines In The Distance”, Turid Nørlund, GO’ 

Danish Folk Music 2013
•  “Antarctica”, Jacob Eriksen & Koldstart, Gateway 

Music, 2013
•  “Austin”, Louise Juul, Target Music, 2012
•  “The Journey”, Maryam Mursal, Real World 

Records, 1998
•  “tnc: the network concept”, Inter Music, 1996
•  “The Album”, Nice Device, Genlyd- BMG/Ariola, 

1993

•  “Girls Deserve the Best”, Shirtsville, Gen-
lyd-BMG Ariola, 1992

•  “Rock, Love and Understanding”, Amnesty Inter-
national compilation, One Eyed Jacks, Elektra, 
1991

•  “Check min Mambo”, Mek Pek & the Allrights, 
Genlyd Grammofon, 1990

•  “Du kan gå med”, Hip-Hop, Genlyd Grammofon, 
1988

LITTERATUR
-  Allan, D., et al., (2009, April). Sticky Wisdom: 

How to Start a Creative
     Revolution at Work. Oxford: Capstone Publis-

hing Limited
-  Amabile, T. M. (1998). How To Kill Creativity, 

Harvard Business Review, September-October. 
s. 77-87 

-  Bono, E. De (1970). Lateral Thinking, Penguin 
Books

-  Kern, P. (2009). The Impact of Culture on 
Creativity – A Study prepared for the European 
Commission, (Directorate-General for Education 
and Culture) KEA European Affairs.  
http://www.keanet.eu/studies-and-contributi-
ons/the-impact-of-culture-on-creativity/

-  Lehmann, N. (2012). Mentale sideværtsbevægel-
ser. Kunstfagene og den generaliserede kreativi-
tet. I  Æstetisering – forbindelser og forskelle, red. 
Birgit Eriksson et al., s. 147-156. Aarhus: Klim.

-  Sawyer, R. K. (2011). Explaining Creativity: The 
Science of Human Innovation (2nd Edition). Cary, 
NC, USA: Oxford University Press, USA.

-  Scharmer, C. O. (2009). Theory U: Leading 
From the Future as it Emerges – The Social 
Technology of Presencing. San Francisco. Ber-
rett-Koehler Publishers.

-  Spolin, V. (1999) Improvisation for the Theater. 
Evanston: Northwestern University Press.



70 | POPMUSIK MED SUBSTANS – Musikproduktion



 | 71

Strategimixer  

– et værktøj til musikproduktion

Jeg har udviklet en strategi til musikpro-

duktion. Værktøjet består af otte knapper 

på min strategimixer, som jeg kan gribe 

til, og skrue på, når jeg producerer musik 

(Eks. 1). Nogle knapper overlapper selv-

følgelig hinanden, og modellen skal ikke 

forstås som et lineært arbejdsredskab men 

som en måde at komme i gang eller blive 

inspireret. I praksis er processen oftest 

kreativ, eksperimenterende, kaotisk og 

improviseret.

Strategimixerens otte knapper:

1. Sang og lyrik (SANG)

2. Beat

3.  Rytmisk og tonalt akkompagnement 

(RYTO)

4.  Harmonisk og akkompagnement 

(HARM)

5. Signatur (SIGN)

6. Ninjatricks (NINJA)

7. Referencer (REFS)

10. Feedback (FB)

I denne artikel beskriver jeg den musik, jeg har produceret med sanger og 
sangskriver Ane Monsrud, samt introducerer min “strategimixer”, som jeg har 
udviklet som et værktøj i forbindelse med musikproduktion. I starten af 2017
udgav vi EP’en ”Mysterious Connections”, som kan streames på Spotify.

POPMUSIK 
MED  
SUBSTANS 
Musikproduktion

Af Torben Jensen, lektor
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SANG

Sangen og det lyriske budskab er meget tit 

det vigtigste element. Det tekstlige indhold 

i en sang kan sætte grundstemningen an. 

Tekst kan påvirke en produktion på et over-

ordnet abstrakt plan. Andre gange kan det 

blive meget konkret f.eks. med musikalske 

citater fra noget, som understøtter teksten.

Jeg er minimalistisk anlagt, når jeg laver 

musik. Et dogme for mig er, at en sang skal stå 

klart og ikke må forsvinde i en produktion.

Ane er en dygtig sangerinde. Hun synger 

uprætentiøst og meget rent. Når Ane skriver 

en sang, laver hun også en form. Den form ta-

ger jeg udgangspunkt i. Nogle gange laver jeg 

nye stykker, men generelt holder de former, 

Ane laver. På den måde får jeg meget foræret, 

og jeg kan koncentrere mig om at få Anes 

stemme til at lyde så godt som muligt med 

mikrofonvalg, mix osv.

BEAT

Beatet er essentielt i popmusik. Når jeg laver 

et beat, arbejder jeg med analog perkussion 

og trommesæt, håndspillet trommemaski-

ne, loops, samples, midi programmering 

osv.

Jeg har stor erfaring med forskellige tradi-

tioner og kulturer inden for rytmisk etnisk 

musik, især cubansk, brasiliansk og afri-

kansk musik, og jeg bruger ofte elementer 

derfra i mine produktioner. Det skaber liv i 

musikken, og så er lyden af ægte trommer 

og perkussion uerstattelig.

Jeg har også en forkærlighed for elektro-

nisk musik. I beats, programmeret med 

processerede samples, finder jeg præcision 

og gennemslagskraft, som er svær at und-

være i popmusik.

Indtil videre er Anes sanges beats endt 

med at have overvægt på trommeslageren 

Peter Dombernowskys fornemme spil.  

Peters trommer har jeg i nogle tilfælde 

erstattet eller dubbet. Mine egne bidrag til 

beats ligger (bagud) i mixene, og mange an-

dre af mine egne ting har fungeret som en 

del af processen, og er siden blevet kasseret.

T.v. Strategimixer
T.h. 3 Caxixi
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RYTO

“Rytmisk tonalt akkompagnement” er bas, 

guitar, klaver, rhodes, orgel, synth osv., og 

det handler både om groove og om harmo-

nier. Her er muligheder for at tilføje rytmi-

ske lag og at arrangere de forskellige roller 

i forhold til hinanden. I et mix kan nogle 

af disse roller nemt komme til at slås om 

frekvenspladsen, og så må man prioritere, 

panorere, equalize, sidechain komprimere 

osv.

HARM

“Harmonisk akkompagnement” er kor, 

blæsere, strygere og lignende. Med disse 

elementer kan et track vokse. Man kan 

skabe bredde og fylde i lydbilledet.

Jeg er selv saxofonist og elsker at arrangere 

for stemmer, blæsere og strygere. Man kan 

ramme nogle stærke stemninger og følel-

ser, og man kan udvide det harmoniske 

spektrum.

SIGN

Alle numre har brug for lidt stjernestøv. 

Noget genkendeligt, som skaber karakter. 

Det kan være hvad som helst: en baslinie, 

en picking guitar, et fløjtetema … Men 

elementet skal være stærkt. Det kan f.eks. 

være i kraft af, at det har en meget speciel 

lyd, eller at det er meget melodisk.

NINJA

Når man producerer moderne popmusik 

på computer, findes der et hav af lyde, som 

ikke er traditionelle instrumenter, eller 

effekter, som ikke er rumklang, ekko eller 

lign. Det er fænomener, som er opstået gen-

nem kreativ brug af computere, software, 

hardware osv.

Man kan få en stemme, som er tilsat 

en lang rumklang og vendt til at spille 

baglæns, til at lyde som en synth og skabe 

tekstur i et lydbillede. Det hedder reverse 

reverb. 

Der er rigtig mange “ninjatricks” i produ-

cerverdenen, og jeg holder mig ikke tilbage 

for at bruge dem. Så længe teknikken og 

tricks’ene ikke tager over, men det musi-

kalske fokus holdes, og den musikalske 

retning og respekten bevares.

REFS

Mange gange i processen lytter jeg til refe-

rencer for at hente inspiration. Jeg spørger 

mig selv, hvad det, jeg laver, lyder som, 

eller minder mig om. Og så lytter jeg på an-

dre kunstnere og produktioner. Jeg lytter 

efter instrumentering, effekter, lydbilleder, 

lydidealer på specifikke elementer, produ-

certricks, former osv.

FB

Flere gange i løbet af skabelsen af et num-

mer spiller jeg det for andre. Børn, unge, 

venner, kolleger, andre producere, fora på 

internettet, osv. Ofte kommer der brugbare 

tilbagemeldinger i form af spørgmål, dis-

kussion, forslag eller lignende.

Musikken

Mysterious Connections 

Teksten til “Mysterios Connections” lyder:

•  They told me, your true thoughts, appear 

in your dreams

•  The wind whispers forbidden words in 

my sleep

•  I have mysterious connections between 

night and day
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Omdrejningspunktet er stemningsfulde ord 

om det underbevidste, og der er masser af 

plads til fortolkning. Jeg gik fra starten efter 

at skabe et drømmende univers, og med tan-

ke på ukontrollable kræfter skulle der også 

være dybde og kant.

Introen er Anes vokal, som jeg har samplet 

og processeret med effekter. Resultatet er en 

drømmende kanon med masser af delay. In-

troen er inspireret af afrikansk pygmæsang, 

hvor små fraser væver sig ind og ud mellem 

hinanden.

Efter “vers” kommer et mellemstykke med 

strygerbas, appeggio-synth og trommer. 

Alle delene er relativt simple, og trommerne 

spiller ikke noget fast beat. Delene skaber 

bund og ambiens til vokal og klaver. Sangen 

er, som i introen, samplet i mange lag med 

delayeffekter.

I andet vers, kommer der beat. Trommerne 

spiller melodisk på tammer. Der er ingen me-

tallyde, og bagved trommerne gemmer der 

sig en rytme, som er spillet på batátrommer 

(tre timeglasformede trommer med skind i 

begge ender, Eks. 2). Trommerne og rytmerne 

kommer fra den cubanske santariatradition. 

Og hertil spiller caxixi (en flettet shaker, eks. 

3) 8.-dele for at “lime” beatet sammen.

Efter andet vers spiller bas og cello tostem-

migt, som sangen lægger sig ovenpå. Sang, 

bas og cello danner derefter et trestemmigt 

grundlag for en melodi, der bliver spillet 

unisont af altsaxofon og tenorsaxofon.

I det sidste stykke brydes nummeret ned. 

Sangen laver, som i introen, et drømmende 

rum af fjerne stemmer i ekko. Bas, cello og sa-

xofoner danner en trestemmig sekvens, som 

sammen med synth’en udfordrer og i nogen 

grad opløser det harmoniske grundlag.

Ane Monsrud har en lys og nordisk klang 

i sin stemme. Ane bruger sin stemme på 

en måde, som ofte henleder mig i retning 

af klassisk musik. Det understreger jeg i 

musikken med brug af strygerbas og cello ar-

rangeret med saxofoner. Lyrikkens mystiske 

karakter bliver støttet op af den drømmende 

“pygmæsang” og de afrocubanske trommer 

og rytmer.

Confess 

“Confess” er en hudløs bekendelsessang om 

seksualitet, forelskelse og et råb om hjælp. 

Ane beskriver denne sang som den til dato 

mest personlige sang, hun har skrevet. Det 

gjorde, at jeg gik til sangen med en vis forsig-

tighed. Sangen og teksten måtte ikke drukne 

i produktionen, og jeg fik fra starten et billede 

af en pige, som trådte ind i en stor katolsk 

kirke for at skrifte.

Rytmikken er igen et fokusområde, som i 

denne sang er enkel og kompleks på samme 

tid. Mens beatet i versene har karakter af 3/4 

(eller 3/8), har de andre stykker 6/8 fornem-

melse.

Pizzicato-violinerne i omkvædet er inspire-

ret af etniske 6/8 klokkerytmer.

Bassen har en relativt stor rolle i dette num-

mer. Første vers har forzanto stryg, omkvæd 

spilles pumpende med fingrene, andet vers 

og outro har sustain’et stryg.

She Runs

“She Runs” er skrevet ud fra en proces, Ane 

har været i. Det startede med en bog, som 



 | 75

hedder “Kreativitet”, der handler om at blive 

bevidst om, hvem man selv er, og hvad man 

bruger sin energi og sine tanker på. Sangen er 

eksistentialistisk, og Ane går fra at synge på 

engelsk til at recitere på norsk. Det sidste fik 

mig i retning af beat-perioden, jazz’n poetry, 

og på den måde blev det til en improvise-

rende tenorsaxofon, som kommenterer Anes 

recitation.

I starten er beatet en blanding af analog high 

hat, analogt perkussion og programmerede 

samples. Inspireret af electronika-genren 

består beatet af vidt forskellige lyde. Nogle er 

korte og tørre, mens andre er mere fyldige og 

med effekter. Som nummeret skrider frem, 

dominerer ridebækkenet og tammerne, og 

lyden bliver mere jazzet, men der er stadig 

et meget tydeligt samplet back beat og et 

samplet kick.

Det harmoniske grundlag består af subbas, 

en gammel analog synth og rhodes. Det er 

roligt og stabilt, og skaber fundament for 

de andre meget levende elementer. For at 

give farve og dybde til vokalen, synger jeg 

udvalgte fraser i oktavafstand til Ane.

BIO
Torben Jensen er lektor på Det Jyske Musikkonser-
vatorium. Saxofonist, komponist, danser, producer, 
multiinstrumentalist og sanger. Underviser på 
DJM i SDS (sang, dans og spil), SSB (sang, spil og 
bevægelse), SSB ledelse, sammenspil, sammenspils-
ledelse m.m.

Uddannet musiker og musiklærer fra Det Jyske 
Musikkonservatorium, Center for Rytmisk Musik
og Bevægelse (Silkeborg), 1996, med hovedfag i 
SDS, sammenspilsledelse og saxofon.

Torben Jensen har foretaget mere end 15 rejser til 
Cuba, Brasilien, Argentina, Mali og Senegal, hvor 
han har studeret og deltaget som musiker og danser 
i den lokale musikkultur.

Har tangoskolen “tangotango” www.tangotango.dk

Er i samarbejde med Ane Monsrud aktuel med EP 
“Mysterious Connections”, som udkom 1. januar 
2017.

Pressen skrev
-  “..Catchy enough to make it onto pop rotation but 

with enough musical chops to appease the most 
discerning of arrangement-buffs..”

-  “..The dynamism of the instrumentation keeps 
things fresh and interesting from beginning to 
end..”

-  “..Strings and percussion provide a close fit to the 
vocals, pushing and highlighting Ane’s vocals at 
all the right point..”

(James McQuiston, Neufutur, 2015)

EP’en ”Mysterious Connections” kan streames via 
dette link:
https://play.spotify.com/album/ 
7laP8SPJhjHeCmspGHW7ss

Bata-trommer

https://play.spotify.com/album/7laP8SPJhjHeCmspGHW7ss
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Jeg har skrevet musik siden 14-15 årsalde-

ren. Inspirationen var dengang det helt 

store forbillede Beatles, men sanger/sang- 

skrivere som James Taylor og Carole King 

og samtidige danske grupper som Mid-

night Sun, Culpepper’s Orchard, Gasolin 

m.fl. havde også indflydelse. Mit poetiske 

talent er beskedent eller i hvert fald for lille 

til min egen målestok, og jeg har derfor 

altid været afhængig af at samarbejde med 

en tekstforfatter. Dengang en gymnasie-

kammerat, hvis tekster uomtvisteligt kom 

til verden under indflydelse af euforiseren-

de stoffer og i retrospekt ikke synes egnede 

til genoptryk. I de sene 70’ere og i 80’erne 

skrev jeg i overensstemmelse med tidens 

trend en del instrumentalmusik med in-

spiration fra jazz-fusionsgrupper som Head 

Hunters, Chick Corea, Weather Report, men 

også fra danske bands som Buki Yamaz, 

Entrance, Tears m. fl. I lange perioder har 

min professionelle virksomhed haft fokus 

på musikpædagogisk udvikling og ud-

øvende virksomhed som sessionmusiker 

eller i bands, som kun i mindre omfang 

spillede original musik (men som til gen-

gæld havde mange jobs). Selv om sang- 

skrivningsvirksomheden i perioder har 

været på standby, er der dog jævnligt duk-

ket musikalske ideer op. I nogle tilfælde 

har disse ideer taget form af egentlige vær-

ker, som beskrevet i denne artikel.

Musikalsk forestillingsevne

Men hvor kommer musikken fra, når man 

komponerer eller skriver sange? Det er sik-

kert vidt forskelligt fra den ene komponist 

til den anden. Komponisten Bent Fabricius 

Bjerre erklærer, at han kun komponerer 

på bestilling og bestemt ikke går og venter 

AROSIAN 
STEW  
Tværgående rytmik og metriske 
modulationer 

Af Bjørn “Bønne” Petersen, lektor
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på ‘et øjebliks guddommelig inspiration’. 

Processen følger i hans tilfælde en nøje 

tilrettelagt (og ganske succesfuld) plan. 

Andre beskriver, at de ”drømmer” sangene. 

Et kendt eksempel er Paul McCartney’s 

”Yesterday”, som han iflg. sin egen overle-

vering en morgen vågnede op og kunne 

sætte sig direkte hen til klaveret og spille,  

og længe var sikker på, var en allerede ek-

sisterende sang. Ingen af dem han spillede 

den for, havde dog hørt den før, og en origi-

nal klassiker var født. At en sådan bevidst 

eller underbevidst musikalsk forestillings-

evne er en fundamental forudsætning for 

musiks opståen er ganske sikkert. Tænk 

blot på, at Beethoven skrev hele sin 9. sym-

foni trods det faktum, at han var stokdøv. 

Gennem sit mangeårige kompositoriske og 

udøvende virke havde han udviklet sit in-

dre musikalske øre til en sådan perfektion, 

at han kunne ”høre” musikken med alle 

dens mange nuancer, klangfarver, harmo-

nier etc. trods sin manglende høresans. Det 

er også den særlige evne, der er grundlaget 

for improvisation; man hører spontane me-

lodier og overfører dem til sit instrument 

’on the fly’. Grænsen mellem improvisation 

og komposition er i mange henseender 

ganske lille. 

Et fænomen jeg selv har oplevet, og som 

jeg er sikker på opleves af mange komponi-

ster og sangskrivere er, at den musikalske 

fantasi arbejder selvstændigt og spontant 

kan føde musikalske ideer. Ofte sker det i 

forbindelse med en længerevarende for-

dybelse i en kompositionsproces, hvor den 

musikalske forestillingsevne er stimuleret. 

Ideen kan opstå, mens man sidder ved sit 

instrument, eller mens man laver noget 
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helt andet eller måske sover som i tilfældet 

McCartney. I alle tilfælde er udfordringen, 

at kunne fastholde ideen i det korte øjeblik 

man ”hører” den; forsømmer man det, kan 

ideen være forsvundet for altid. Hvis en 

musikalsk ide fænger, vil den som regel gå 

ind i en ny fase, hvor nye ideer kommer til, 

og en større helhed begynder at tage form. 

Ofte foregår dette både ved hjælp af fore-

stillingsevne og mere bevidst erfarings- og 

håndværksbaseret klippen, klistren, filen 

og pudsen; en figur, en rundgang, en har-

moni, en frase, et ord, et rim – alt afhængig 

af stil, form, udtryk og univers. En del af 

denne proces består i at arrangere – den 

del af udviklingsarbejdet hvor de rå skitser 

pakkes ind, nye melodier og figurer skabes, 

formen bestemmes og harmoniseringer og 

rytmiske ideer udvikles. Dette arbejde kan 

være særdeles kreativt og involverer ofte 

musikalsk forestillingsevne, instrumentale 

færdigheder og musikteoretisk indsigt. For 

mit eget tilfælde er processen også hjulpet 

på vej af en god portion sangimprovisation 

og ikke mindst muligheden for at høre sine 

ideer virkeliggjort i computerprogrammer 

som Cubase (til indspilning af MIDI og lyd) 

og Sibelius (til indtastning af partiturer). 

Universkoncerter v. Aarhus festuge

I august 2004 var jeg sammen med mine 

to kolleger Lars Brinck og Jens Chr. Chappe 

Jensen ansvarlig for både det kunstneriske 

indhold og den organisatoriske tilrette-

læggelse af DJMs store fælleskoncerter 

på Univers-scenen i Aarhus festuge. Den 

ganske store musikproduktion havde titlen 

Live Eros og tog i lighed med tidligere års 

koncerter, Live Brazil (2002) og Live India 

(2003), udgangspunkt i festugens tema, som 

det år var Fra Aros med Eros (fra Aarhus 

med kærlighed). Vi påtog os hver især opga-

ven at skrive, arrangere, indstudere og lede 

et program af ca. 20 minutters musik, som 

skulle involvere blæsergruppe, sangere/kor, 

percussiongruppe, dansere og rytmegruppe 

– i alt ca. 50 udøvende. Opgaven var således 

i høj grad bunden. Der skulle være interes-

sante, fyldige og meningsfulde opgaver for 

alle implicerede, som var studerende fra 

DJMs rytmiske uddannelser: RM, RMB og 

AM. Musikken skulle have substans, men 

ikke være mere kompleks end at den kunne 

indstuderes på 3-4 prøver. Endelig var det 

et ideal, at der var en sammenhæng med 

festugens tema. Jeg valgte at løse opgaven 

ved at skrive en suite på tre numre, der hver 

især rummede elementer af tre forskellige 

stilarter: latinamerikansk, mellemøstlig 

og afroamerikansk. Udover at disse genrer 

er musik, jeg har både erfaring med og stor 

affektion for, var det også hensigten at hylde 

den kulturelle diversitet, som musik er 

udtryk for, og som Det Jyske Musikkonser-

vatorium qua sin faglige mangfoldighed re-

præsenterer. Suitens titel blev Arosian Stew, 

som antydede at der var tale om blandings-

produkter snarere end den rene vare. I 13-

året for begivenheden og i forbindelse med 

nærværende KUV-antologi har jeg fundet 

det relevant at underkaste det udviklings-

arbejde, der førte til suiten, en retrospektiv 

refleksion. I et forsøg på at afgrænse har jeg 

navnlig valgt at fokusere på de arrange-

mentsmæssige sider af det kreative arbejde.

De Aros con Eros

De Aros con Eros var suitens indledende 

nummer baseret på en forestilling om en 

sang i salsastil. Claude Chichon, som er en 

erfaren salsamusiker, skrev en spansk tekst 

til sangen. Desuden bidrog Torben Jen-
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sen, lektor i Sang, Dans og Spil (SDS), med 

percussion-arrangementer og korlederen/

arrangøren Rie Larsen skrev stemmer til 

koret.

Den første idé var et pianotema (Figur 1), der 

tog udgangspunkt i en a-mol maj7 akkord 

og en melodi, der kredsede omkring syven-

de og niende trin. Derfra udviklede det sig 

til en egentlig sang med vers, omkvæd og 

en afsluttende Montuno-del med ”Coro” 

(kormelodi med improviserende solister) og 

”Mambo” (blæserstykke). 
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Figur 1. Piano/bas-ostinat til Vers-stykke i De Aros 
con Eros

Uden at det var bevidst, udviklede der sig en 

række figurer, der alle havde det tilfælles, at 

de på den ene eller den anden måde havde 

elementer af tværgående rytmik. Som 

overledning fra hhv. Intro til Rumba-styk-

ket og fra Vers til Omkvæd opstod fx dette 

tutti-break:
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Figur 2. Overledningsbreak. Figuren underdeler 
4/4-takten i 3+3+2/8-dele.

Som det fremgår, består figuren i to rytmiske 

fraser, der hver varer tre 1/8-dele efterfulgt 

af pause på 4-slaget. Det tværgående opstår 

således ved at underdelingerne deles og 

betones på tværs af 4/4-delspulsen.

Blæsergruppen bestod af fire trompeter, fire 

tromboner, fem sax’er, klarinet og fløjte. 

Deres rolle skulle være aktiv og afvekslen-

de mellem baggrund, udfyldning og tema. 

Dels som sektioner (brass hhv. reed), dels 

som en samlet gruppe. I pausen efter versets 

to første fraser svarer trompeter, sopran sax, 

klarinet og fløjte med dette fill:
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Figur 3. Blæserfill (takt 45). Figuren underdeler 
4/4-takten i 1+3+3+1/8-dele.

Fillet består i en 5-tonet melodi, der sekven-

seres. Frasen går på tværs af grundpulsen i 

to 3/8-dels mønstre med betoning først på 

1-og-slaget og derefter på 3-slaget. 

 

I slutningen af omkvædet lander melodien 

på en D7-akkord. I blæserne valgte jeg at 

bygge akkorden op spredt i en pyramide 

lagt i et langt synkoperet rytmisk tværgåen-

de mønster:
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Figur 4. Akkordpyramide over D7 akkord
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Den tværgående rytmik kan opleves som 

fire serier af 3/8-delsfigurer eller to serier 

af 3/4-delsfigurer. For de udøvende består 

udfordringen i ikke at rykke sit 1-slag med 

den tunge betoning af 4-slaget i takt 1. Hvis 

det sker, vil man komme for tidligt ind i 

takten efter figuren.

Overgang til suitens andet nummer

Min ambition var at binde numrene i 

suiten sammen, så de udgjorde en sam-

menhængende helhed. Det krævede her 

en elegant måde at komme fra 4/4 til 6/8. 

Løsningen blev et en-tonet blæser-riff, der 

kørte i ring over en D7- akkord og derved 

gennem en metrisk modulation kunne 

danne grundlag for et snigende skift. 

Rytmegruppen fadede ud, mens blæserne 

fortsatte alene. Samtidig med deres di-

minuendo begyndte percussiongruppen 

sit 6/8 groove til suitens andet nummer 

Encounter (Figur 5).

2. Encounter

Encounter opstod ud fra en ide om at skabe 

et nummer i afrocubansk 6/8 feeling. Det 

er et kolossalt inciterende groove, som har 

den særlige egenskab, at man kan fornem-

me pulsen i 6 og i 3 på samme tid. I lærer-

bandet Chain Gang havde vi turneret med 

en 6/8–dels version af det game Elling-

ton-nummer Caravan, der er særligt ka-

rakteristisk ved at bruge den harmoniske 

molskala med udgangspunkt i toneartens 

dominant, hvilket giver en særlig mel-

lemøstlig karakter. Encounter fik et andet 

lighedspunkt med Caravan, ved at B-styk-

ket har en swingkarakter i en tydeligere 

4-delt fornemmelse (2x6/8). I modsætning 

til Caravan lander melodien i Encounter 

aldrig på tonika, og man opfatter derfor 

dominanten som sangens grundakkord. 

Arbejdstitlen til Encounter var ”Bazar Vest” 

med en improviseret tekst om Mellem-

østen midt i storbyen. Jeg spurgte daværen-

de studerende Kristoffer Hermansen, om 

han var interesseret i et samarbejde, som 

involverede ham som sanger og tekstfor-

fatter. Det var han med på, og han kom op 

med en historie om et kulturmøde: 

“For a moment step into a different world, 

let it surround you forget every boundary  

a different world 

As you follow insecure and out of place, 

you let it arouse you, your dreams  

rearrange and make you stay

As we live – unaware – the impact we 

have, excitement we share in this culture 

blend.“
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Harmonikken i Encounter er statisk i 

versdelen:

||:D7(b9):||x24 

| Cm6 | Cm6 | Cm6 | Eb/Db | D7(b9) |........

I bridge øges akkordrytmen til skift på 

hveranden takt i en kvintskridtssekvens, 

som er baseret på en nedadgående kroma-

tisk baslinje:  

| G/F | G/F | C7/E| C7/E | F/Eb | F/EB| | 

Bb/D | Bb/D ||: EB/DB | D7(b9) :|| x3

Som det fremgår, er der en gennemgående 

brug af såkaldte sekundakkorder (do-

minantseptimakkorder med septimen i 

bassen), som jeg nærer en fuldt erkendt dyb 

forkærlighed for.

Spørgsmål-svar/call-response

Et urgammelt arrangementsfænomen i 

den rytmiske musik – og navnlig den afro-

amerikanske musik – er call-response-for-

men, typisk anvendt i gospelmusik, hvor 

koret gentager solistens fraser. Formen gi-

ver mulighed for at skabe dialoger mellem 

grupper af musikere og dermed etablere en 

dramaturgisk effekt eller et narrativ, om 

man vil. Introen til Encounter former sig 

som en dialog mellem sopransaxofon og 

hele blæsergruppen. Saxen spørger meget 

stille og meget alene, hvorefter alle blæser-

ne gentager med fuldt drøn i tre oktaver. 

(“Hallooo .... er her nogen?” “Det kan du lige 

bande på, der er!”) Hermed iscenesattes et 

sæt af kontraster – i en lidt overtydelig og 

komisk form. Dialogen kulminerer med et 

break, som også rummer et spørgsmål/svar 

element men mellem højtklingende og 

dybtklingende instrumenter (Figur 6). 

Vokalmelodien i Encounter bygger på terts, 

septim og kvint med forstørret kvart som 

tilbagevendende glidetone. Melodien er 

omkranset af en række instrumentale fra-

ser som spilles af blæsergruppen. Fx denne 

lidt aggressive bluesfrase (Figur 7). 

 

 

&
b
b

> >

&
b
b

>

>

Œ ™ ‰ ‰
œ

œ

J

œ

œ

#

#

J

œ

œ

œ

œ ™

™ œ

œ ™

™ œ

œ
œ

œ

J

œ

œ

J

œ

œ

#

#

œ

œ ™

™

œ

œ

#

#

J

œ

œ

n

n

œ

œ ™

™

œ

œn

n

j

œ

œ

œ

œ

™

™

œ

œ

™

™

œ

œ

™

™

Figur 7. Blæser-svarfrase 

For at skabe det ønskede skift fra 6/8 til 

4/4 swing-fornemmelse i Encounter’s 

bridge skrev jeg en big band-pastiche til 

reed-gruppen. Trommesættet skiftede til 

traditionel swingfeeling, mens bassen 

fastholdt sin 6/8-rytmik med brydninger af 

akkorderne. Derved fik stykket en polyryt-

misk karakter (Figur 8).

Som afslutning på soloen, der formede sig 

som en chase mellem sopransaxofon og en 

af korsangerne, udviklede jeg en 8-takts-fi-

gur. Figuren består af tre fraser i en A-B-A-

form med pause i takt 7-8, som er åben for 
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improvisatoriske fills. Figuren repeterer 

og stiger gradvist i lydstyrke, samtidig 

med at flere instrumenter kobler sig på. 

Det kulminerer med, at alle musikere og 

sangere spiller og synger figuren unisont 

for fuld styrke hen til generalpause i takt 7 

og 8 (Figur 9). 

3. Good with my Hands

Suitens tredje og afsluttende nummer var 

sangen Good with my Hands, som jeg 

skrev i samarbejde med daværende stude-

rende Søren Kybelund. Sangens grundidé 

hvilede på et nummer på dansk, som Søren 

havde med til en sammenspilstime med 

sit stamhold. Et riff tog efterfølgende form 

i mit hoved henover over en fire-takters 

akkordrundgang. Senere udviklede rund-

gangen sig til et omkvæd (Figur 10). 

Vers-groove var et statisk funk-groove over 

en Bb7-akkord med en Prince-inspireret 

basstemme. I overgangen mellem intro/om-

kvæd udviklede jeg en blæserfigur, der på 

samme tid havde et tvær-rytmisk element 

og et spørgsmål/svar-element (Figur 11).

Good with my Hands er mainstream soul-

funk. I samarbejde med Torben Jensen 

indlagde jeg et percussion-breakdown med 

et groove baseret på brasiliansk swing beat. 

Beatet er kolossalt drivende, og i forening 

med dansegruppens serier gav det numme-

ret en original kontrast og dermed suiten 

en effektfuld afslutning.
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Figur 9. Overgangsriff fra solo til vers 3. Riffet har 
et element af tværgående rytmik, hvor ottendedele er 
grupperet i 4 på tværs af 6/8-taktens 2 grupper af 3.
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 Outroduktion

I en udgave af Hjernekassen på P1 er hjer-

neforskeren Peter Lund Madsen på besøg 

hos filminstruktøren Lars von Trier. Mad-

sens ærinde er, at prøve at finde ud af, hvad 

der gør, at nogle mennesker åbenbart er 

mere kreative end andre, et spørgsmål der 

mildt sagt ikke let lader sig besvare ved at 

stille det til den fåmælte og knudrede von 

Trier. I en mindeværdig sekvens spørger 

Madsen til skabelsen af Triers værk ”Riget”, 

formentlig i håbet om at høre Trier beret-

te om stor inspiration og altopslugende 

hengivelse til kunstnerisk skabervirksom-

hed. I så fald bliver han skuffet, for Trier 

bemærker tørt, at ”Riget” var ”fuldstændigt 

planket fra Twin Peaks”. Selv om det er en 

bevidst underspilning af eget talent og 

betydning fra Triers side, fortæller histori-

en to vigtige pointer: 1) Ingen kunst opstår 

ud af ingenting, men hviler på en praksis. 

Når inspirationskilderne er meget tydelige, 

kommer det mistænkeligt tæt på plagiat, 

og musikhistorien er fuld af historier om 

sagsanlæg mod artister og grupper, der 

har krænket ophavsretten. 2) Udvikling af 

kunst er hårdt arbejde. Når inspirations-

kilderne bliver bearbejdet over lang tid 

med talent og håndværksmæssig dygtig-

hed, fortoner de sig, og nye værker opstår. 

Professor i kreativitet Lene Tanggaard har i 

forbindelse med lanceringen af sin bog Lær 

udtrykt det på denne måde: ”Alle kan lære 

at være kreative. Det er i virkeligheden 

mere en udvikling af gamle rutiner end 

en himmelråbende god ide udviklet i en 

særlig talentfuld hjerne.”

Eksternt drevet motivation

Og hvad har alt det så med Arosian Stew  

at gøre? Værket bygger på velafprøvede 

udtryk inden for den rytmiske musik. Det 

er bestemt ikke ”planket”, men man kan 

med rette sige, at produktet ikke i sig selv 

er specielt originalt eller nyskabende. Ikke 

desto mindre rummer det en række musi-

kalske detaljer, indfald og idéer båret frem 

af vedholdende beskæftigelse med materi-

alet og en eksternt drevet motivation 

med udgangspunkt i en påtrængende 

deadline. Man kan sige, at den ramme, 

der var skabt for produktionen i sig selv, 

var fremmende for den kreative proces, jf. 

Niels Lehmann, der udtrykker det på den 

måde, at der skal være en boks, før man 

kan tænke ud af den. Suiten skulle skrives 

og arrangeres til en bestemt dato og den 

skulle være færdig; tiden var ikke til at 
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evaluere og ændre. Under sådanne vilkår er 

det nødvendigt at arbejde så meget med sine 

ideer, at man er sikker på, at de valg og fra-

valg man foretager, holder. Når det er sagt, er 

det dog vigtigt for mig at understrege, at jeg 

fuldt ud anerkender, at der i musikkens ver-

den findes skabere af musik, der får væsent-

ligt bedre ideer end andre, og at en ide, om 

at alle kan skrive musik, er helt forfejlet og 

i sidste ende blot vil kunne nære en dyrkel-

se af middelmådighed til glæde for ingen. 

Arosian Stew var et bestillingsværk, der 

opfyldte sin funktion, og intentionen om at 

skabe meningsfulde roller til alle blev i store 

træk indfriet. Som det fremgår af videoen, 

er opførelsen præget af et stort engagement 

og et højt humør, hvilket efter min mening 

er en forudsætning for at skabe musik i store 

fælleskaber, navnlig i en uddannelsesmæs-

sig kontekst.

Autoritet og samarbejde

I et uddannelsesmæssigt perspektiv var 

projektet på flere måder værdifuldt. Det 

genererede nye erkendelser omkring pro-

cessen med at producere værker for store 

besætninger, det gav erfaring med forskelli-

ge virkemidler, bl. a. tværgående rytmik og 

”dialog” mellem grupper i orkesteret, og det 

materialiserede et bud på et kunstnerisk ud-

tryk på tværs af flere performative faglighe-

der. Samlet set var det et fint supplement til 

mit faglige felt, mest tydeligt arrangement, 

men også vejledning af studerende med 

produktive projekter. Mest virkningsfuldt 

var det måske, at projektet, fordi det alt i 

alt var vellykket, føjede til min personlige 

autoritet, eller ”street cred” om man vil. I 

forhold til rollen som underviser viste jeg 

vejen frem ved selv at løse en tung opgave 

med adskillige faglige udfordringer i spil. 

Sådanne manifestationer kan have stor be-

tydning for, hvordan man som underviser 

tilstrækkeligt autoritativt kan bedrive sin 

undervisning. Et yderligere positivt aspekt 

af projektet var den omstændighed, at det 

byggede på forskellige faglige og kreative 

samarbejder med både kolleger og studeren-

de, som jeg er ganske overbevist om virkede 

gensidigt inspirerende.

Stills fra videooptagelsen af Arosian Stew.  
Navne på alle medvirkende findes i videoens rulletekster.
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BIO
Bjørn Bønne Petersen is a bass player, back-up 
singer, arranger and composer/songwriter. He is an 
associate professor at Royal Academy of Music, Aar-
hus/Aalborg. A generalist by nature, he has taught 
many disciplines within the pop’n jazz curriculum: 
arranging, band teaching, bass, bass pedagogics, mu-
sic technology, portfolio method, “rotation” (2nd/3rd 
instrument combo) and more. In recent years Bjørn 
has committed himself to research, finishing his PhD 
in 2011 and authoring a number of papers on music 
listening/training in hearing impaired persons with 
cochlear implants.

As a bass player Bjørn has performed with a number 
of bands and soloists e.g: Rune Herholdt and the  
Gospel Brothers, CASH i Kirken, Peter Lunds 
Swing Trio, Jacob Elvstrøm Quartet, Claude Chi-
chon et son Orchestre, Carsten Knudsen, The Booze 
Brothers, Ernas All Stars, Bachelor Boys, Chain 
Gang, The Pampers, Den lille pige med Soulstikker-
ne, Det Neodepressionistiske Danseorkester,  
Brdr. Rubato, Randers Kammerorkester, Odense 
Symfoniorkester, Prinsens Livregiment, Peter Belli, 
Eventyroperaen.

Bjørn also worked as a theatre musician playing bass 
in a number of musical productions such as: Avenue 
Q, Chess, Jukebox, Et Juleeventyr, Godspell, A 
Chorus Line, City of Angels, Cyrano de Bergerac, 
Ronja Røverdatter, Piraterne fra Penzance, Julius, 
La Cage aux Folles, My Fair Lady, Sound of Music, 
Sommer i Tyrol, Kiss Me Kate, Tiggeroperaen.
For more info, see Bjørn Petersens portfolio: http://
eportfolio.musikkons.dk/wordpress/bjoernpetersen/

En livevideooptagelse af  
Arosian Stew samt partiturer  
til de tre stykker kan findes  
via dette link: 
http://eportfolio.musikkons.dk/ 
wordpress/bjoernpetersen/arosian-stew/ 
http://eportfolio.musikkons.dk/wordpress/ 
bjoernpetersen/

http://eportfolio.musikkons.dk/wordpress/bjoernpetersen/
http://eportfolio.musikkons.dk/wordpress/bjoernpetersen/arosian-stew/
http://eportfolio.musikkons.dk/wordpress/bjoernpetersen/
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Jeg vil i det følgende beskrive mine erfarin-

ger med at komponere, arrangere og indspil-

le egne og andres numre i disse genrer, dels 

som kapelmester for den cubanskinspirere-

de gruppe ”Sexteto” og dels som medlem af 

afro-techno bandet ”Club Clave”. 

Der er tre projekter, jeg vil redegøre for:

1.  Processen med at komponere, arrangere 

og indspille numre til Sextetos første cd.

2.  Processen med at omarrangere og ind-

spille latinamerikanske julesange i.f.m. 

projektet ”Jul i Latinamerika”

3.  FOKU-projektet ”From Rave to Clave” - et 

samarbejde mellem fem undervisere og 

seks tidligere studerende på DJM’s RMB 

linje, hvor vi med udgangspunkt i forskel-

lige afroamerikanske stilarter kompone-

rede og indspillede egne kompositioner. 

Vores bandnavn blev “Club Clave”.

1. Sexteto

Sexteto er en gruppe, som jeg dannede i 1996 

sammen med sangeren Claude Chichon og 

percussionisten Kim Neergaard. Vi havde 

alle tre spillet i salsaorkesteret Cordero Y 

Los Gran Daneses i mange år og havde stor 

erfaring med at spille Salsa. Sexteto’s stil er 

traditionel cubansk musik som Son, Cha cha 

cha, Mambo, Bolero, Danzon og Descarga. 

Den bedst kendte reference er Ry Cooder’s 

“Buena Vista Social Club”-projekt, som var 

meget berømt i slut 90’erne, men ellers er 

musikere som Ruben Gonzalez og Cachao 

López musikalske inspirationskilder.

I starten spillede vi kendte cubanske num-

Afrikansk og latin-amerikansk musik har været en stor del af mit liv.  
Som elev på Århus Friskole og senere uddannet på Center for Rytmisk Musik 
og Bevægelse (CRMB) i Silkeborg (nuværende RMB-linjen på DJM),  
blev jeg tidligt præsenteret for stilarter som samba, afro, reggae, salsa m.m. 

TRE 
UDVIKLINGS-
PROJEKTER
Med rødder i afroamerikansk musik

Af Kristian Lassen, docent
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re, men vi fik snart lyst til at skrive vores 

egne numre. Processen med at skrive og 

arrangere sangene foregik ved, at forsanger 

Claude kom med oplæg til tekst og melodi, 

og sammen satte vi musik til, arrangerede, 

lavede kor, blæserstemmer, ostinater, breaks 

m.m. Forarbejdet foregik hjemme hos mig, 

hvor Kim, Claude og jeg mødtes og indspil-

lede demoer, men en ligeså stor og vigtig del 

foregik i øvelokalet, hvor hele bandet kom 

med input. 

Qua vores erfaring som salsamusikere faldt 

det os let at bruge “opskriften” på et traditio-

nelt salsaarrangement.

”Opskrift” på et salsaarrangement:

1) En præsentation af sangen, eks:

| Intro | Vers | Omkv | Vers | Omkv|

2)  En del, hvor musikken får ”lov til at leve”, 

hvor intensiteten, dynamikken og tem-

poet stiger, der er improvisationer og blæ-

serstykker m.m. Det kaldes “El Montuno” 

F.eks:

•  Kor/improvisation (coro/pregún) – et 

stykke hvor der er et kor – typisk een eller 

to takter, og hvor der ind i mellem korene 

er sangimprovisationer 

•  Bro (optional) – et kort mellemstykke der 

forbinder to andre stykker i nummeret

•  Blæserstykke (mambo) – typisk 16 el 32 

takter

•  Improvisation (improvisación) – eks. 

klaversolo

•  Kor/improvisation igen (coro/pregún)

• Outro

Et eksempel på et af vores egne numre, der 

følger denne “opskrift”, er Guajira Mi Son.

Form:

1) Præsentation af sangen

• Intro (først klaver, så trompet)

• Omkv

• Vers (stille)

• Omkv

• Vers

• Omkv

Sexteto koncertplakat  
(For yderligere detaljer om 
Sexteto, tjek hjemmesiden: 
www.sexteto.dk)



 | 89

2) Montunu-del

• Bro (optional)

• Fløjtesolo

• Klaversolo

• Mambo

• Kor 2 m. fløjte solo

• Mambo

• Outro

Jo mere erfaring vi fik med at arrangere, 

jo mere fik vi lyst til at forholde os friere til 

“opskriften”, og vi udviklede vores egen stil. 

Et godt eksempel er nummeret Presenta-

ción, hvor vi bruger de forskellige stykker i 

en anden rækkefølge. 

Form:

1) Intro

2) Mambo

3) Bassolo

4) Klaversolo

5) Trp solo

6) Optional – m. Mambo

7) Kor/improvisation

8) Kor m. Mambo

9) Outro

Som titlen antyder, er nummeret en præ-

sentation af bandet – solo til alle. Det er et 

hurtigt og teknisk svært nummer, hvor vi 

blander Descarga-stilen med mere mo-

derne salsa med hurtige blæsertemaer og 

rytmisk komplicerede breaks. Descarga be-

tyder ”jam”, og karakteristisk for genren er, 

at det er instrumentalt med simple akkor-

der og ostinater, men fyldt med improvi-

sationer, energi og musikalsk udtryk. Man 

kan sammenligne formen med formen 

i jazzmusik, og descarga er i folkemunde 

kendt som Cubas svar på amerikansk jazz.

Udover arrangementet vil jeg her frem-

hæve bas og klaverstemmerne to steder i 

nummeret som eksempler på, hvordan vi 

opfandt ostinater/figurer: 

Det første er intro-ostinatet (Se Figur 1). 

Senere i nummeret kommer der en bro (opti-

onal) (Se Figur 2).

Hvis man skal sætte et prædikat på den stil, 

som blev vores egen, så ville det være en 

blanding af latinjazz og salsa.

Nummeret Presentación er i øvrigt med i 

Susanne Bier’s film ”Den skaldede Frisør”.

Her følger eksempler på tre af vores sange 

fra CD’en med en lille tilføjelse omkring 

stiltypiske kendetegn:

Oye Mamacita: En cha cha cha. Karateri-

stisk for cha cha cha’en er den lyse klokke på 

alle pulsslag samt det specielle cha cha cha 

klaverostinatet.

Los Misterios de la vida: En bolero. Bolero’en 

er salsaens ballade, altså et langsomt num-

mer, der oftest handler om kærlighed. Her 

krydret med strygere, hvilket er et alminde-

ligt brugt instrument i visse cubanske stil-

arter – f.eks. danzon. Sangen er præsenteret i 

første del af nummeret, og den efterfølgende 

montuno-del er med improvisationer.

Descarga No. 3: Som navnet siger, er der tale 

om en Descarga. Vores komposition adskil-

ler sig dog fra en klassisk descarga, da vi har 

arrangeret nummeret mere som et salsa- 

nummer. Dette nummer er ligesom  

Presentacion meget vores egen stil.

Konklusion (1)

Mine erfaringer med at komponere og ar-

rangere sange til denne CD samt selve ind-

spilnings- og mixningsprocessen har givet 
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mig et godt grundlæg for at arbejde videre 

med cubansk musik, både hvis det skal være 

”efter bogen”, og hvis man giver sig selv 

lov til at fusionere med andre stilarter og 

forholde sig frit til genren. I mit virke som 

underviser på DJM har jeg flere gange haft 

salsa-sammenspilshold og har der brugt 

min viden og erfaring. Bl.a. har jeg taget 
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Figur 1: Precentacion Intro-ostinat
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Figur 2: Precentacion - Bro (optional)
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Figur 3: Oye Mamacita, Cha cha cha pianoostinat og klokkefigur
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danske 80’er sange og arrangeret dem i salsa-

versioner, f.eks. One Two’s ”Den Bedste tid” og 

Halberg/Larsens ”Magi i luften”. Jeg har også 

flere gange ”salsaficeret” de studerendes egne 

numre. Men ofte starter jeg med at undervise 

i de grundlæggende figurer (ostinater) og 

former for så senere at åbne op.

2. Jul i Latinamerika

Jul i Latinamerika er et Sexteto-projekt, 

hvor vi fandt latinamerikanske julesange 

og omarrangerede dem til vores egen lyd 

og besætning.

Ideen var at skabe en kirke-julekoncert på 

ca. en time, hvor vi ville spille latinameri-

kanske (katolske) julesange og fortælle om 

sangenes budskab og betydning. 

For at lydniveauet ikke skulle blive for 

kraftigt inde i kirkerne skar vi trompet og 

timbales fra, således at besætningen nu 

var kontrabas, klaver/harmonika, congas/

bongos, sang og kor. I processen med at ar-

rangere numrene tog vi udgangspunkt i de 

versioner, vi kunne finde på nettet, hvor der 

var mest instrumentering på. Disse sange 

findes i rigtig mange versioner, hvor nogle 

kun er med sang eller kor og andre med 

fuld instrumentering. Herefter arrangerede 

vi dem, så det blev en blanding af Sextetos 

egen stil med vægt på den cubanske tradi- 

tion og de stilarter, som sangene blev spillet i 

i de forskellige lande. 

Jeg har til hvert nummer skrevet lidt om, 

hvad sangene handler om og lidt om, hvor-

dan vi arbejdede med at arrangere dem.

La Peregrinación er en meget kendt argen-

tinsk julesang, der poetisk beskriver, hvor-

dan Josef og Maria vandrede ud i naturen, 

for at finde et sted, hvor Maria kunne føde. 

La Peregrinacion bliver opført i kirkerne af 

hundredevis af korister op til jul. Det er en 

12/8 ballade a la ”En vej går ind i himlen 

hvor jeg bor”, men den har den karateristi-

ske ”3 mod 2” 6/8 feeling, som f.eks. kende-

tegner palo fra Cuba (Figur 4).

Sexteto CD-coverFigur 4.
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Ven A Mi Casa Esta Navidad er en chilensk 

julesang, der handler om, hvordan alle 

åbner deres hjem og hjerter for hinanden 

i julen. Vi valgte at arrangere det som en 

traditionel cubansk bolero.

Farolito, Colombia. Sangen handler om de 

tusindvis af små hjemmelavede lys, ”faroli-

tos”, som børn og voksne stiller op overalt op 

til jul. Sangen akkompagneres af trommer 

og harmonika, som er vigtige instrumenter 

i den columbianske folkemusikkultur. Sti-

len hedder bambuco, som er en forholdsvis 

hurtig 6/8 rytme spillet på guitar.

Faltan Cinco Pa Las Doce, venezuelansk 

nytårssang om en ung mand, som midt i 

nytårsfestlighederne prioriterer at skynde 

sig hjem til sin smukke gamle mor for at 

ønske hende godt nytår. Stilarten er oprin-

deligt traditionel venezuelansk folkemusik 

og hedder joropo, men vi valgte også at 

arrangere den i bambuco-stilen.

Los Peces en el Rio er en poetisk beskrivel-

se af Jomfru Maria. Sangen stammer fra 

Spanien og kaldes en “Vilancicos”, som er 

en julesang for børn. Teksten opfordrer til at 

udbringe en skål for Jesu fødsel og Marias 

skønhed. Vi har arrangeret den som en 

cubansk Danzon i verset men valgt Cha cha 

cha i omkv, således at vi blander to forskelli-

ge cubanske stilarter. 

Nino Lindo, Venezuela – om den lille ny-

fødte Jesus som folk beundrer og tilbeder. Vi 

har beholdt den traditionelle venezuelan-

ske 6/8 joropo-stil med 2 guitarer og det lidt 

“hakkede” 6/8 beat.

Konklusion (2) 

Arbejdet med at arrangere disse sange, ind-

spilning af demo CD og efterfølgende kirke-

koncerter har givet mig et større indblik i de 

folkloristiske stilarter fra de latinamerikan-

ske lande. Tankevækkende og misundelses-

værdigt er det, at folkemusikken er så stor 

en del af den kristne kultur i de disse lande. 

Sådan forholder det sig ikke i den protestan-

tiske kirke, hvor det er salmer med klassisk 

harmonisering og orgelakkompagnement, 

der stadig er dominerende.

Genrerne i de latinamerikanske lande har 

meget tilfælles. De kommer alle fra den 

samme blanding af klassisk sydeuropæisk 

musik, de indfødtes (indianernes) musik og 

de afrikanske slavers musik, så man kan 

høre mange af de samme rytmer, melodier 

og harmonier i deres musikkulturer. Derfor 

er det også spændende at finde de små 

forskelle, der giver de enkelte stilarter deres 

særpræg. F.eks. er der på Cuba en stilart, der 

minder meget om den før beskreve bam-

buco-stil. Den hedder ”Rhumba Colombia”, 

men på Cuba er der ingen guitar, kun trom-

mer. Rytmerne er de samme.

3. Club Clave

Club Clave var et musikalsk udvik-

lings-projekt, som eksisterede i ca. fire år 

fra 2007 - 2011 og var støttet af DJM. Vi var 

fem undervisere samt seks studerende, alle 

med tilknytning til RMB-uddannelsen, der 

gik sammen for at udvikle et helt nyt mu-

sikalsk koncept med fokus på stærk rytmik, 
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energi og inddragelse af publikum. Med 

udgangspunkt i traditionelle musikalske 

stilarter fra afroamerikanske kulturer ar-

bejdede vi med at integrere moderne beats 

og sounds hentet fra stilarter som techno, 

trance, drum’n’bass etc. Fælles for techno 

og afro er, at den monotone gentagne ryt-

me og puls danner grundlag for at danse og 

hengive sig. Derfor synes vi, det var oplagt 

at kæde de to ”verdener” sammen.

Processen med at komponere numrene

1.  Vi spillede den valgte stilart på percussion- 

instrumenter og sang evt. tilhørende 

sange

2.  Vi satte instrumenter på; f.eks. kunne en 

congasfigur blive til rytmen i basfigu-

ren, og en klokkefigur kunne blive til et 

guitarriff osv.

3.  Vi improviserede og jammede os frem til 

numrene, nogle fandt på en tekst, andre 

en melodistump, et solostykke, breaks 

m.m. Vi tilføjede sampling, effekter, nye 

melodier og kor m.m.

Det var i høj grad en demokratisk proces, 

hvor vi i fællesskab prøvede ideerne af.

Vi havde mange succesfulde koncerter, 

hvor det i høj grad lykkedes os at involvere 

publikum, så de blev en del af koncerten. 

Dermed blev det mere en fællesoplevelse 

med publikum end en koncert, hvor publi-

kum var tilhørere. Til slut i projektet udgav 

vi cd’en ”AWO” og afholdt pladereception.

Nedenfor er eksempler på, hvordan musik-

ken blev til:

Do It Like You Do It hvor vi tog udgangs-

punkt i rumba, som kommer fra Cuba.

Nummeret starter med den originale 

“cascara” figur (et bambusrør, der ligger på 

et stativ, som man spiller på med to stikker).

Så bygger vi op med lidt funky synthlyde, 
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noget samplet cubansk snak og noget af 

koret, som er samplet, så kommer hi-hatten 

ind og lægger sig oven i cascara-figuren og 

gør dermed lydbilledet mere moderne (Se 

Figur 5).

Congafiguren lavede vi om til et kla-

ver-ostinat (Se Figur 6 og Figur 7).

Ovenfor har jeg, ud for hvert nummer, 

beskrevet hvilke stilarter vi tog udgangs-

punkt i. 

Bumpin’ - La Conga, den sydende cubanske 

karnevalsrytme med et fletværk af klok-

kerytmer. 

Dance with me – kpanlogo. Kpanlogo blev 

i 60`erne forbudt i Ghana, fordi dansen var 

for promiskuøs med for mange seksuelle 

undertoner.

Mamakosa – djagba fra Guinea.

Freddie Go – partido alto – en funky lyd af 

Brasilien.

Oh Ya Yo– gaga – en uptempo cubansk 

rytme og stilart til fest og flirt. 

Do It Like You Do It – rumba, en fusions-

stilart opstået, rendyrket og fuldt levende på 

Cuba. En dans for manden og kvinden.

Soul Brother – trommerytmen hedder 

bamboula og kommer fra fra New Orleans. 

Vi lavede et arrangement for batatrommer, 

som vi tog udgangspunkt i.

Konklusion (3)

Jeg synes, det har været spændende at tage 

det bedste fra de afroamerikanske kulturer 

– trommerne og dansen – og bygge videre 

på det, gøre det til sit eget og bruge det. En af 

konklusionerne er, at hvis man har et stærkt 

rytmisk fundament, så har man virkelig 

noget at bygge videre på, og musikken vil 

blive stærk, og det rytmisk stærke funda-

ment findes i de afroamerikanske kulturer.

Det at samarbejde med kolleger på DJM har 

givet et rigtigt godt kollegialt samvær, og 

projektet har bidraget til værdifuld videns-

deling.

Jeg ser en sammenhæng mellem de tre 

ovenstående projekter. Det handler om at 

tilegne sig fremmede kulturers musik, lære 

det at kende for derefter at gøre det til sit eget 

og bruge det i sit daglige virke som musiker, 

arrangør, komponist og underviser.

 

 

 
Denne artikel med illustrationer, links og lydek-
sempler kan ses på denne side: 
http://eportfolio.musikkons.dk/wordpress/kristian-
lassen/ 

http://eportfolio.musikkons.dk/wordpress/kristianlassen/
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Why compose?

In my musical career I mainly worked as a 

sideman playing in other musicians’ groups 

playing other musicians’ compositions. 

When you are asked to play in different 

constellations there might be a wide range 

of reasons why you are asked.  

I want to focus on two that I find important 

for this article.

1.  Your specific style of playing and perso- 

nal sound. 

2.  Your ability to play a certain genre and 

contribute to the overall band sound.

 

So my main issues here are how to develop 

a personal style and find the most fruitful 

way to express music, having developed all-

round musical skills. In pursuit of that goal, 

I believe composing is a very important 

and great tool for exploring your musicality 

and a main reason for me to compose, other 

than the fact that I love doing it. 

In a way you can say that a personal sound 

is a gift, great musical skills are a gift too, 

but something you can work on in a very 

concrete and professional way. Developing 

a personal style for some is something that 

comes natural, for others something that 

develops and changes over time.

When I compose, I seek to compose music 

that I feel comfortable playing but also 

music that I can relate to on as many levels 

as possible: harmonically, groove-wise, 

emotionally, style-wise etc. Especially, I 

try to develop music that helps me define a 

more personal sound and style of playing, 

finding a great vehicle for telling stories 

through music. 

LOVE CHILD
AND ROOTS  
Creating two albums with original 
compositions and arrangements 
for trio and quartet 

By Torben Bjørnskov, assoc. professor, RAMA
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As a musician I find that developing as a 

musician and finding new ways of expres-

sion through composing have kept me in 

music for almost three decades, It’s been a 

blessing, and also a neverending process, 

because I always am aware that I can spend 

more time composing and developing the 

music.

Compositional process

What really is interesting when it comes 

to composing is the process. It is the un-

derstanding of how your creativity and 

imagination works. 

To me composing can be a mystery. Even 

though it is an art form or even a craft that 

can be studied as well as any other art form, 

it is not really possible to define completely, 

how a great composition comes to life.

You need to acquire certain technical tools 

to be able to define, write down, arrange 

and work with a composition, but there is 

still something indefinable that completes a 

great composition.

Figure 1 shows four stages of the process, il-

lustrating not a specific order but how these 

four elements influence each other and 

may interact during the process from idea to 

final composition.

Where does the music come from?

I have read quite a few articles and bio- 

graphies by various composers, and it is 

interesting to study the different approach- 

es and thoughts about composition which 

they express.

An essential question is: where does the 

music come from?

Figure 1. 
The four stages in the composing process

INSPIRATION

IDEA

FEELING

EXPRESSION

STORY

COMPOSITION

The actual 

writing process

SPIRITUALITY 

FLOW 

CREATIVITY 
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•  Does the music already exist and does the 

composer just receive it?

•  Is it a spiritual or intuitive experience? 

•  Is it a craft of formal structures that you 

develop and refine until you become a 

great composer?

•  Is it the composer’s imagination, emo-

tional expression or urge to tell a story 

through music? 

 

These are some of many approaches that 

I noticed reading about the composing 

process and talking with composers I have 

met or worked with. I like to think that all 

the listed points are possible, and you have 

to find your own source of creativity and 

not least find your own methods of going in 

and out of the composing process.

To me composing is like a well or a source. 

If I do not use it, the well dries out; it needs 

care and consistent work. Since I do not 

compose on a regular basis but only in 

periods of time it takes a little while before 

it becomes joyful and more at ease. To begin 

with it is mostly a bit of a struggle. I start out 

with small ideas and develop them. I might 

compose a tune and rewrite it over and 

over, until finally, after some days or even 

weeks, the process begins to have a certain 

flow. A whole tune can then be written 

in just a few minutes without any major 

corrections.

I mainly compose instrumental music for 

small ensembles in a genre which may be 

defined as jazz. An important aspect of jazz 

composition is, and has traditionally been, 

to write music which work as a vehicle for 

improvisation. In that perspective a jazz 

tune often consists of a melody and a set 

of chord changes, and it is implied that the 

musicians in the rhythm section invent the 

rest. This means that the composing of full 

arrangements and orchestrations is not ful-

ly taking place. The arrangements are often 

written as main ideas or smaller arrange-

ments, as harmony parts or specific lines for 

certain passages etc.

Of course many great jazz-composers have 

written full scores for large ensembles and 

in that way created fully arranged compo-

sitions. Composition of songs and melodies 

is often the cornerstone for larger compo-

sitions and arrangements which are often 

built on variations of the melodies, motives 

and main themes. 

When I wrote the music for Love Child and 

Roots I had different ways of approaching 

the compositional process and tried to de-

velop methods to get into the process. These 

are some of the overall concepts to work 

from.

1.  Write strong melodies (melodies which 

might have a story to tell on their own)

2.  Write songs to improvise on (or more 

specific: fit different ways of approaching 

improvisation)

3.  Have the musicians in mind (try to write 

music that would fit the specific musi-

cians’ approach and sound, rather than 

try and make the musicians play a certain 

way to fit the arrangements)

4.  Work with both simple forms and more 

complex structures

5.  Write complete arrangements to a few of 

the compositions 

6.  Use metrics (odd measures and meters)

7.  Express certain stories or emotions
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8.  Use electronics to expand the overall 

sound

9.  Compose with an open mind and be wil- 

ling to accept or discard any idea or any 

song.

10 . Explore the creative proces: finding 

sources for inspiration and work-flow, 

take a walk, do manual work, have a 

coffee at a great place, meet with friends, 

take a small part of a solo and make a 

composition out of it, do daily improvisa-

tions etc.

In the following you can read about my to 

latest albums Love Child and Roots.

Love Child 

Love Child is a trio + 1 album containing 

ten original compositions and arrange-

ments. My main purpose with the album 

was to express my passion for the trio 

format and the possibilities of musical free-

dom, a small ensemble can provide. I also 

set a goal to continue the writing process 

until the music felt honest and easy to com-

municate. I am fascinated by and wanted 

to explore our Danish music heritage and 

how what we call jazz has developed in the 

Scandinavian part of the world. At the same 

time my main musical impact has been 

American Jazz, Blues and Soul music since 

I started playing. An on-going process is to 

bring these musical influences together.

I wanted to experiment with bringing elec-

tronic music into an acoustic trio tradition 

and examine the possibility of adding new 

expressions and colours. 

I wrote the music particularly with these 

musicians in mind: Peter Rosendal, piano 

and Karsten Bagge, drums plus Lars Vissing 

on trumpet and electronics. These are musi-

cians who are very dear to me, and people I 

have worked with before. Although I have 

described my purpose with the album as an 

expression of my own needs and thoughts, 

as arranger and writer of the songs, I must 

say that when it comes to performance, I 

always find that the musicians must have 

the freedom to give their own interpretation 

of the music. The natural impulse from the 

musicians is always a gift to the music. And 

nothing beats the feeling of a band beco- 

ming a homogeneous entity.

Why the title Love Child?

Well, I try to put several meanings to the 

expression Love Child. To make a long story 

short, the actual meaning of the expression 

Love Child is: a child born out of wedlock. 

(My personal reference is my dad who never 

knew the identity of his father). But I also 

refer to the love of a new-born child (my 

youngest daughter was born just before the 

making of the CD.) The CD is also meant as a 

dedication to people like Gandhi and Dalai 

Lama for their courage and the enormous 

sacrifices they have made to make the 

world believe in non-violence and love.

Compositional thoughts and sound-

scapes.

The album is recorded as a trio and tradi-

tionally you would add horns or strings to 

orchestrate. However, with modern techno- 

logy you have the possibility of creating a 

completely different sound or orchestration. 

On some of the album’s tracks, Lars Vissing 

played the trumpet through various effects 

such as old vintage synths, echo-machines, 

noise-filters and other effects, thereby crea- 

ting various soundscapes.
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I asked him to improvise on top of the music 

and for each song he laid down several 

tracks. Afterwards I listened through the 

whole thing and started editing the tracks. I 

decided which tracks to use and often I split 

up phrases, moved phrases or even reused 

phrases as new counter melodies. For the 

soundscape parts I mainly mixed the levels 

and opened or closed the effects. On the 

songs “The Magic Of Seven” and “Mercy” 

you most clearly hear the results. (Follow 

links listed after the article to hear some of 

the effects and then listen to the songs to 

experience how it blends with the trio.)

Using odd meters in 4/4 time.

The title song Love Child is in 4/4 time. It is 

built on a melody, which is very melodic 

and could have been played more as a mel-

low quiet song. After writing the melody, 

I tried different harmonies and finally 

decided on a set that I liked. To make some 

tension I wrote a bass line in odd meters as a 

counterpoint. Look at the music and the odd 

meters and listen to the bass line via the link 

on the next page. Then take a listen to the 

whole song.

? # # c œ œ œ œ œ œ œ œ œ œ œ œ
œ œ œ œ œ œ

œ œ œ œ œ œ œ œ

5 5
5 5

4 4 4

Torben Bjørnskov
LOVE CHILD

The CD cover of Love 
Child
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Roots

Roots is a result of my wish to bring to-

gether musicians that I have played with 

over the years and with whom I bond and 

communicate particularly well: Pojken 

Flensborg, piano, Espen Laub, drums and 

Stan Sulzmann, saxophone. The constel-

lation is marked by an almost telepathic 

communication even though the material 

is new, untested and sometimes unpredict-

able.

The title of the album “Roots “ refers to the 

music’s roots and origins – where does the 

music come from and why are we creating 

the sounds and expressions we do? 

In a globalized world, we are influenced 

by cultures from around the world and 

are not necessarily rooted in one place. Yet 

there is something in the culture in which 

we grew up that creates a special reso-

nance and reverberation in us. The star- 

ting point has not been thinking in terms 

of genres – but rather a deliberate search 

for and perception of common musical 

roots – from a strong desire for simplicity, 

strong melodies and hopefully an inspir-

ing platform for improvisation.

In my preparation for the album I made 

three choices:

1.  To write any song that came to my mind 

without judging

2.  To have the musicians in mind when I 

composed.

3.  The overall theme was to make a con-

nection between a European and Nordic 

sound, not rejecting the influence of 

American jazz.

 

The challenge is to make these choices  

possible without trying to construct 

something rather than having something 

honest to say.

After a while I felt like I wanted to share 

this process with Pojken. So I asked him 

if he wanted to meet and play through a 

lot of our songs. So we came up with more 

compositions, than we needed for the al-

bum. We played through them and talked 

about their stories, the sound and also 

how strong we felt the compositions were. 

Actually we did not want to judge in terms 

of good or bad, we just went for the ones 

we had most fun playing and the ones 

that we thought would fit the concept and 

the musicians.

When we finally went to the studio we 

just played the songs without too much 

talk or explanation. Our goal was to see 

what everybody heard and felt and go for 

that. Some of the tunes obviously came 

out quite different from what I expected, 

but that to me was exactly what I had 

hoped for.
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Love Child: http://www.torbenbjoernskov.dk/torbenbjoernskov.dk/LoveChild.html

Roots: http://www.torbenbjoernskov.dk/torbenbjoernskov.dk/Roots.html

De to omtalte albums er yderligere dokumenteret på Torben Bjørnskovs hjemmeside. Her er det også muligt 
at høre uddrag af sangene og eksempler på musikalske detaljer beskrevet i artiklen.
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Ti år gammel blev jeg fanget af en ny 
musik i radioen, som blev præsenteret på 
den nye kanal P3 – i programmet ”Efter 
skoletid”, hvor der hver eftermiddag 
blev spillet rock’n’roll-inspireret popmu-
sik. Elvis Presley, Little Richard, The 
Beatles, The Rolling Stones og mange 
andre udgjorde på den måde en ny 
dimension i mit liv.

Da jeg som 12-årig fik en fodboldkammerat, 

der havde en grammofon og LP-plader med 

blandt andre The Beatles og John Mayall’s 

Bluesbreakers med Eric Clapton, blev jeg ME-

GET optaget af musik og indledte en fordybet 

lytning, når lejligheden bød sig. Gennem en 

anden kammerat fik jeg fat i et lille tromme-

sæt og købte det for mine konfirmationspen-

ge – 200 kr. Og da jeg ydermere lånte hans 

stereoanlæg og plader med The Rolling  

Stones og Cream i et par uger, blev noget 

tændt i mig, som aldrig har været slukket 

siden. Jeg ville synge og spille sammen med 

andre i ”en gruppe” – et band!

Rejsegrammofonen som lærebog

Da jeg var 13 år, begyndte jeg at bruge uanede 

mængder af tid på at lytte intenst til musik 

og øve mig på at spille. Jeg kom også med i 

en gruppe, som øvede én aften om ugen. Her 

forsøgte vi at lære at spille ved at aflytte pla-

der på en rejsegrammofon (en transportabel 

pladespiller med højttaler i låget). Vi lyttede 

til instrumenternes roller, som vi selvfølgelig 

ikke var i stand til præcist at afkode. Men vi 

lærte utrolig meget om hele musikken ved at 

gøre sådan. Herefter var opgaven at forsøge at 

reproducere det på instrumenterne. 

MIN VEJ  
SOM MUSIKER  
OG MUSIK- 
UNDERVISER 
I jagten på det dybe groove 

Af Peter Seebach, docent, DJM
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Ofte lod de andre deres instrumenter stå 

efter den ugentlige øveaften, og da vi øvede 

i mine forældres kælder, kunne jeg hver dag 

efter skole udforske alle rytmegruppeinstru-

menterne, hvilket har været af stor betyd-

ning for min musikalske udvikling. 

14 år gammel var jeg ude at spille de første 

ungdomsklubjobs. Her gjorde jeg mine første 

erfaringer med formidling og interaktion 

med publikum. Jeg gik aldrig selv til under-

visning men udviklede færdigheder instru-

mentalt ved at prøve mig frem – hjulpet af at 

have udviklet evner for at høre instrumen-

ternes roller. 

Delaney, Bonnie & Friends

Da jeg var 16 år, arvede min familie et klaver, 

som jeg begyndte at spille på, og jeg husker, 

at min far spurgte, om ikke jeg ville gå til un-

dervisning. Men det afviste jeg, idet jeg ikke 

kunne forestille mig, at der var en klaverlæ-

rer, der kunne spille den musik, som jeg var 

optaget af. I starten af 1970 var jeg og mine 

forældre indkaldt til en introduktionsaften 

om den forestående gymnasieuddannelse. 

Jeg ville meget hellere have siddet hjemme 

foran fjernsynet og set en koncertoptagelse 

fra Falkonersalen i København med bandet 

Delaney, Bonnie & Friends med gæster: Eric 

Clapton og guitaristen fra The Beatles –  

George Harrison. Det var et amerikansk band 

med en vis succes i hjemlandet men ukendt 

udenfor USA, så det faktum at Eric Clapton og 

George Harrison var med, indikerede at der 

var noget særligt ved det. De havde spillet i 

Falkoner tre aftener i december ’69, og DR-TV 

havde optaget det.

Jeg så altså aldrig den tv-optagelse. Men i 

2011 fandt jeg den i en pladeforretning, på 

DVD – importeret fra Japan! Optagelsen var 
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sort/hvid, filmet med få kameraer og dårligt 

belyst. Såvel lyd- som billedkvalitet var ringe, 

men jeg følte mig bragt tilbage i tiden og 

mærkede en genkendelsens glæde. Det var 

som en følelsesmæssig rutsjetur tilbage til 

den tid i mit liv, hvor musik var blevet afgø-

rende vigtig for mig.

I det følgende vil jeg beskrive nogle fænome-

ner, som på hver deres måde har haft betyd-

ning for min udvikling både som musiker og 

underviser. 

Medskabende musikeres betydning for 

musikkens livskraft og holdbarhed

Oplevelsen med live-optagelsen med Dela-

ney, Bonnie & Friends inspirerede mig til at 

gense og lytte til en række musikfilm, som 

udgør et væsentligt materiale, der dokumen-

terer en intens og komprimeret periode i 

musikhistorien: 

•  ”Let it be” (1968) The Beatles og Billy Pre-

ston

•  ”John Lennon & Plastic Ono Band Live in 

Toronto”(1969)

•  ”Mad Dogs And Englishmen”(1970), Joe 

Cocker & Leon Russell 

•  ”Concert for Bangla Desh” (1971) George 

Harrison, Eric Clapton, Leon Russell, Billy 

Preston m.fl. 

•  ”Homewood Sessions” (1971), Leon Russell

•  ”Crossfire Hurricane” (2012, men optaget 

1970-71), The Rolling Stones

Disse liveoptagelser er et vidnesbyrd om en 

kollektiv, løssluppen musiceren, båret frem 

af en højenergisk spilleglæde med god plads 

til improviserende medspillen for alle. Ved 

nærmere eftersyn viser det sig, at musikerne 

fra Delaney & Bonnie and Friends medvir-

ker i forskellige konstellationer på alle de 

ovennævnte optagelser fra 1969-71. De var 

tilsyneladende meget efterspurgte på grund 

af de kvaliteter, de besad. Jeg genså også ”The 

Last Waltz” (1976) med The Band og gæster. 

Filmen viser et lignende exceptionelt stærkt 

band, som kunne skifte mellem at spille sine 

egne sange og yde formidabel, indfølt og 

lydhør opbakning af andre kunstnere i deres 

sange.

Ovenstående gjorde mig interesseret i at 

lave en grundig research med henblik på 

at undersøge baggrunden for det ekstremt 

produktive, kreative arbejde, som blev udført 

i en intens periode af bestemte grupperinger 

af musikere. Musikalsk var det kendetegnen-

de for indspilningerne, at musikerne satte 

sangen i centrum, samtidig med at såvel 

sangeren som de akkompagnerende musi-

kere foldede sig ud og satte deres personlige 

aftryk på helheden. Der blev på én gang 

spillet med tydelig respekt for sangen og med 

lyst og tilladelse til - og forventning om, at 

energisk improviserende og sprælsk med-

spillen spændte rummet omkring sangen op. 

Noget der gav et samlet musikalsk udtryk, 

som i et historisk tilbageblik står endog meget 

levende og med en meget stærk identitet. 

I den forbindelse er det relevant at nævne 

The Meters i New Orleans, Booker T & the 

MG’s i Memphis, The Funk Brothers i De-

troit, The Swampers i Muscle Shoals og The 

Wrecking Crew i Los Angeles, der fungerede 

som studiemusikere på hundredevis af hits 

sidst i 60erne og først i 70erne og leverede et 

levende og personligt akkompagnement. 

Disse grupper var knyttet til bestemte 

pladeselskaber og studier og havde således 

et udgangspunkt, der var meget forskelligt 

fra samarbejdsrelationerne Bob Dylan/



 | 109

The Band, Delaney & Bonnie and Friends/

Eric Clapton/Leon Russell/Joe Cocker/Billy 

Preston/George Harrison, hvor alle både 

var sangskrivere med egne udgivelser og 

var backinggrupper for andre – herunder 

hinanden.

Fra midt i 70’erne forsvandt det sprælske, 

medlevende akkompagnement fra megen 

musik, både på plade og live, i takt med den 

teknologiske udvikling i indspilningsstu-

dierne. Flersporsoptagelser muliggjorde 

perfek tionering af det indspillede og tillod 

tendenser til mere tænkte og mindre følte 

indspilninger. Clicktracks, computere og 

digitale optagere har medført yderligere 

perfektioneringsmuligheder af såvel lyd som 

musiceren på bekostning af nærvær, spon-

tanitet og impulsiv reageren på hinandens 

musikalske udtryk.

De teknologiske landvindinger har været 

fantastiske fremskridt, givet ny inspiration og 

er blevet brugt innovativt i masser af musik-

produktioner til at frembringe ny musik. Især 

i hænderne på genier som Stevie Wonder, 

Prince, Michael Jackson, Quincy Jones o.a. 

Men teknologien indeholder store udfordrin-

ger. Og mange musikproduktioner er løbet af 

sporet og har mistet livet, 

fordi man er faret vild i 

valgmuligheder. Teknolo-

giens mange muligheder 

bliver dens begrænsning, 

hvis ikke de, som benytter 

den, er fokuserede og har de 

musikalske prioriteringer 

på plads. 

Med tiden er der selvfølgelig musikere og 

producere, der bliver i stand til at få det bedste 

ud af de givne muligheder. Og fra først i halv-

femserne er det, som om nogle af de dyder 

og kvaliteter, som jeg faldt for hos Delaney & 

Bonnie and Friends og The Band, igen er be-

gyndt at få plads på pladeproduktioner. Pro-

duceren og lydmanden Mark Howard, som 

har samarbejdet med musikeren, produceren 

og lydinnovatoren Daniel Lanois på prisvin-

dende projekter med de største amerikanske 

og britiske kunstnere (U2, Peter Gabriel, Bob 

Dylan, Neil Young m.fl.) siger i et interview: 

”Everything I do is based on performance.  

A performance will always outweigh perfec- 

tion. You can feel a performance in your 

heart, that’s the barometer I work off. A lot of 

records coming out today, I have no feelings 

towards them. There may be cool sounds, 

but there’s no emotion. They are machine 

music, robbed of humanity.” (SOS febr.2011) 

Producere som T-bone Burnett, Joe Henry, 

Steve Jordan og Rick Rubin repræsenterer en 

lignende prioritering i deres arbejde gennem 

de seneste 15-20 år.

Som autodidakt musiker har jeg måske i 

særlig grad været nødt til at udvikle gode 

evner for at lytte, som beskrevet. En evne som 

jeg har lært at sætte endog meget stor pris på, 

fordi det er afgørende for godt sammenspil, 

at man lytter for at kunne spille det, der føles 

rigtigt i sammenhængen.

Jeg er overbevist om, at den 

livskraft man kan opleve i 

den omtalte musik fra om-

kring 1970, hænger sammen 

med musikernes evne til at 

lytte til helheden og reagere 

på hinanden, mens de spillede. De færreste af 

dem havde nogen formel musikuddannelse 

men havde udviklet deres håndværksmæssi-

ge færdigheder igennem de sammenhænge, 

”Jeg er taknemmelig for 
at have fået mulighed for 
at lave noget, der har rørt 

nogens hjerter.” 
 (Daniel Lanois)
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de spillede i. Som underviser finder jeg det 

derfor vigtigt at formidle budskabet om at 

lytte og være åbent til stede, når man spiller 

sammen. Og lytte med fokus på helheden for 

at kunne bidrage med det, der føles rigtigt – til 

forskel fra at lytte mest til 

sig selv med fokus på at 

spille korrekt. Samtidig har 

jeg en intuitiv fornemmel-

se af, at det der giver musik 

liv og gør den livskraftig, er dens evne til at 

røre mennesker kropsligt og emotionelt. Det 

at spille eller opleve musik ”live” har altid 

været en meget vigtig kilde til udveksling af 

energi og emotion for mig.

Er man heldig at spille med musikere, der 

kan kunsten at lytte til hinanden og til 

helheden, imens de spiller deres egne roller 

med autoritet, vil energien i musikken kunne 

udvikle sig meget stærkt. Hvis man samtidig 

har sanserne åbne for publikums reaktioner, 

kan udvekslingen af energi og emotioner få 

endnu mere kraft og være kilde til en helt 

unik fællesskabsfølelse. Og det kan ske på en 

klub med 75 publikummer såvel som på en 

festival med 25.000. 

Groovet

Når man spiller sammen i forskellige stil- og 

genremæssige udtryk, har det stor betydning 

at finde en fælles forståelse af det, som karak-

teriserer udtrykket. Der er forskellige måder 

at arrangere rytmikken på, så nogle udvalgte 

slag i takten fremhæves, mens andre måske 

helt udelades. Man kan spille underdelin-

gerne på forskellige måder, så det føles som 

om, man skubber eller trækker i tempoet. Der 

er forskellige lydmuligheder både i valget 

af instrumenter og måden, hvorpå man 

bearbejder instrumenternes lyd. Alt sammen 

bidrager til at skabe det fundament for san-

gen/melodien, som mange med et engelsk 

ord kalder groovet. Det betyder furen eller 

rillen, og det giver god mening i forhold til at 

etablere en fælles vej at bevæge sig på. Og at jo 

dybere rillen er, jo mere stabil 

bliver bevægelsen. 

For mig har det altid føltes som 

det vigtigste i musikken på 

linje med sangen/melodien 

at få groovet så stærkt og karakteristisk som 

muligt for derved at skabe det stærkest muli-

ge afsæt for solister. Men for at få det til at ske, 

må man bruge tid på det sammen. At spille 

sammen med musikere, som ikke prioriterer 

det, kan derfor være meget frustrerende for 

mig. Dels fordi jeg kan sidde med en følelse 

af, at vi kunne gøre det meget bedre. Dels 

fordi de andre kan være svære at få et stærkt 

groove sam  men med.

For at lære at spille percussion, som er mit 

hovedinstrument, har jeg beskæftiget mig 

med afrikansk, caribisk, latinamerikansk 

og afroamerikansk musik. Det har lært mig 

meget om sammenhængen imellem sang, 

dans og spil og nødvendigheden af et stærkt 

kollektiv som afsæt for stærke, individuelle 

præstationer. Jeg har også oplevet, hvordan 

virkelig dygtige professionelle musikere i 

Brasilien, Cuba og New Orleans har givet sig 

hen i musikalsk sammenspil med engagere-

de amatører – voksne og børn – med begræn-

set instrumental kunnen men i forståelse for 

amatørernes udtryksvilje og det fællesskab, 

de alle tog del i. Det har bestyrket mig i min 

prioritering og lysten til at arbejde med et 

stærkt kollektivt udtryk og har samtidig givet 

erfaringer med rytmisk kompleksitet og med, 

hvordan et groove bygges op og bliver stærkt!

 

”It don’t have to be correct, 
as long as it’s right.” 

(Harold Battiste) 
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Den legendariske amerikanske trommesla-

ger Steve Gadd definerer i et interview groove 

således: ”Groove er en aftale/enighed mellem 

musikere, der spiller sammen. Det er også et 

ønske om at finde sammen. Det har at gøre 

med at fornemme tid på samme måde, som 

dem man spiller med. Det er forskelligt for 

forskellige musikere, og det er nødvendigt, 

at man justerer og tilpasser sig til, hvad der 

foregår omkring én. Det er et spørgsmål om 

at lytte og forsøge at finde en måde at være 

godt tilpas på sammen med de musikere, som 

man spiller med. Jo bedre man føler sig tilpas, 

jo bedre er det for musikken. Jeg forsøger at 

lade musikken diktere, hvad jeg skal spille 

og forsøger ikke at tvinge den i nogen anden 

retning. I alt hvad jeg gør, forsøger jeg at 

inkorporere noget af det, jeg har hørt tidligere 

og kan lide. Jeg har lyttet til mange forskelli-

ge genrer og masser af musikere 

– og det inspirerer mig meget.”

Det udsagn understøtter den 

fællesskabsfølelse, som jeg omtalte tidligere. 

Ligesom det måske forklarer, at publikums 

medleven kan medvirke til at forstærke 

groovet. I min undervisning har jeg altid 

prioriteret groovet højt og forsøgt at arbejde 

dybt med det ved at angribe det fra forskellige 

vinkler og bruge tid på det. Med baggrund i 

mine erfaringer med at undervise voksne, 

som har lært meget instrumentalt, men ikke 

været gode til at spille sammen og manglet 

forståelse for deres rolle i helheden, har jeg 

den holdning, at undervisning af børn fra 

starten skal foregå i sammenspil. Og jeg har 

oplevet, at det giver en stærkt fremmende 

effekt at arbejde med kropslig bevægelse, 

trommer, percussion og sang sideløbende 

med det øvrige sammenspil. Man kan senere 

supplere med instrumental undervisning 

og få musikken til at lyde bedre ved hjælp af 

bedre instrumentbehandling. 

Kucheza

Sideløbende med et virke som både pladeind-

spillende/turnerende musiker og underviser 

på konservatoriet arbejdede jeg i 10 år med 

børn i musikklubben Kucheza, hvilket var 

en enormt givende læreproces. Kucheza er 

ikke en musikskole men en musikklub, hvor 

børn og unge kommer for at synge, spille, 

danse og lege. Det er karakteristisk, at man 

ikke bruger al holdtiden på at musicere. Man 

leger, spiller bold, sjipper og hygger sig på 

børnenes betingelser som afveksling. Men 

også med det mål, at børnene udvikler deres 

kropsmotorik og koordinationsevner med 

det forventede resultat, at de bliver stærkere 

funderet kropsrytmisk og gode til at mærke 

sig selv. Det vigtigste for mig var, 

at børnene skulle møde musik-

ken som noget, vi kunne dele og 

gå 100 % ind i sammen. Vi lavede 

selv størstedelen af de sange, vi spillede. 

I sangskrivningsprocesserne opstod der tit 

en musik, som lå langt fra, hvad jeg selv ville 

have lavet. Jeg kom til at acceptere nogle har-

moniske sammenstød, som jeg måske ville 

have renset ud i andre sammenhænge. Men 

i et sådant kreativt arbejde er det nødvendigt 

at være meget åben og lægge nogle af sine 

egne musikalske fordomme og skolinger 

væk og høre, hvor børnene arbejder sig hen. 

Og selvfølgelig var der situationer, hvor jeg 

med mine erfaringer kunne hjælpe med at 

få noget, som børnene oplevede som lydende 

dårligt, til at lyde godt. Ind i mellem kom jeg 

også med en lille akkordsekvens med klange, 

som de ikke kendte. Så jammede vi over den 

og lavede måske en ny sang. Min intention 

”Listen and play”
 (Miles Davis)
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var at åbne deres ører yderligere uden i øvrigt 

at gøre noget stort nummer ud af det, med 

mindre børnene spurgte til det. Og nærmest 

umærkeligt skete det efterhånden, at børnene 

selv korrigerede, når der opstod uønskede 

harmoniske sammenstød.

Samtidig gik jeg efter, at deres kropslighed, 

pulsfornemmelse, synkopespil og indbyrdes 

rytmiske udtryk hele tiden skulle udvikle sig 

og blive stærkere, mere præcist og sammen-

hængende. I den forbindelse brugte jeg af 

mine erfaringer med percussion og sang, 

dans og spil-sammenhænge. Som supple-

ment til sammenspilsaktiviteterne spillede 

vi forskellige afrocaribiske grooves. Og nogle 

gange blev disse sessions startskuddet til en 

ny sang i sammenspilsregi.

Sammenfatning

Det er min oplevelse, at jeg træder ind i et 

kunstnerisk felt, når jeg udveksler og deler 

musikalsk erfaring med andre musikere, 

studerende eller elever, voksne eller børn.  

På den ene side kan det være oplagt at arbejde 

med et givet stof på grund af dets indhold af 

vigtig viden og nødvendig færdighedstræ-

ning. Men på den anden side er det vigtigt at 

arbejde med stoffet i sin integrerede helhed 

med plads til individuel fortolkning af den-

ne. Det bliver kunstnerisk arbejde, når man 

investerer sig selv og udtrykker sin individu-

alitet indenfor de givne rammer. Det være sig 

alene eller i et musikalsk kollektiv.

Noget meget vigtigt, jeg lærte i Kucheza, er: 

Det børnene mærker, er det de udtrykker, – 

når de synger og hopper. Det er en evne, som 

jeg tænker på som et ideal. At jeg igennem 

improvisationer selv udtrykker det, jeg 

mærker, når jeg spiller, og at jeg gennem min 

undervisning kan inspirere mine elever, og 

studerende til at spille og udtrykke det de 

mærker. Og at vi gør det i respekt for fælles-

skab, groove og tradition. Tradition – fordi jeg 

oplever, at det er vigtigt at være bevidst om, 

at vi står på skuldrene af nogle andre, som 

har arbejdet med det her. Og fordi jo stærkere 

rødder vi har, jo fastere står vi, når improvi-

sationerne bliver heftige og udfordrer vores 

ståsted – rytmisk, melodisk, harmonisk og 

menneskeligt.

”Man skal grave dybt ned  
for at kunne nå højt op.”  

(Wynton Marsalis)
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groove 
P e t e r  S e e b a c h ,  d o c e n t  

groove: am. eng. slang, egtl. 'fure, rille', 
fx rillen i en grammofonplade  

“The groove is an agreement with the 
guys that you’re playing with. It has 
to do with trying to feel the time the 
same way that the people you’re 
playing with feel it. The real 
definition is: When you lock it in - 
everything starts to feel good.”  
(Steve Gadd) 

“A groove is like a mobile, with different 
recurring parts played by each 
instrument, each fulfilling a unique role, 
repeating and rotating around.”  
(Jonathan Feist, Berklee Press) 

“How long can you groove without a beat or a clap?”   (Bootsy Collins) 

“There is nothing better than hypnotizing an 
audience with a groove.”  (Steve Jordan) 

“But just because a record has a groove, don' t make 
it in the groove  
But you can tell right away at letter A when the 
people start to move”  
(Stevie Wonder: ”Sir Duke”) 

“This shared timing of  the players forms part of  the experience of  a mutual tuning-in between players;  
this mutual tuning-in comes close to describing the feeling of  groove that players talk about.“ 
(Dr. Mark Doffman, University of  Oxford) 

Steve Gadd (US), Eric Clapton (UK) & Willie Weeks (US)

Cyril Neville, George Porter & Leo Nocentelli, (US)Prince (US) & Ida Kristine Nielsen (DK)

Steve Jordan & John Mayer (US)

Musicians in the Sahara desert

Jess Stæhr, Bo Thrige, Kim 
Menzer, Ole Fick (DK)

When a performance or an ensemble 
is "in a groove“, all the performers 
are all playing in perfect sync and the 
music typically has an effortless and 
exciting sound.  
(OnMusic Dictionary, Connect For Education, Inc.) 

Per Møller, Mads Michelsen & Erik Westberg (DK)
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Bar Da Bing Trommetrio
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Beskrivelse af musikken

For at lave interessant musik for tre 

trommesæt er det nødvendigt at udfordre 

trommeslagerens almindelige rolle som 

”timekeeper”. Rollen som ”timekeeper” 

har især sin berettigelse som en blandt 

flere roller i et blandet ensemble. Men 

hvis 3 musikere udfylder den samme rolle, 

bliver udtrykket endimensionelt og næppe 

interessant i længere tid. I trommetrioen 

har de enkelte musikere derfor forskellige 

roller og opgaver mht: melodi, solo eller 

akkompagnement.

Målet med projektet er dermed bl.a. at vise 

trommesættets forskellige anvendelsesmu-

ligheder, og at det faktisk kan lade sig gøre 

at komponere lytteværdig musik for et en-

semble, der udelukkende består af tromme-

sæt. Projektet kan fsv. angår besætningen 

og de usædvanlige måder at bruge instru-

mentet på betragtes som nyskabende.

I forbindelse med mit soloprojekt har jeg 

udviklet en del koncepter mht. at lave 

musik for trommesæt. Det er bl.a. disse 

koncepter, der nu videreføres og videreud-

vikles for triobesætning.

Melodi

De fleste numre er baseret på noget melodi. 

Det ene trommesæt (3 tommer og lilletrom-

Undertegnede har i en årrække komponeret musik for trommesæt til solopro-
jektet Songs for Drums. På baggrund af disse erfaringer ønskede jeg at arbejde 
med komposition, sammenspil, arrangement og improvisation i et tromme-
sæt-ensemble. Derfor dannede jeg i 2008 trommetrioen Bar Da Bing. Musike-
re: Stig Halskov, Michael Andersen og undertegnede. Alle 3 spiller på tromme-
sæt og supplerer med vokal/vokalpercussion.

BAR DA BING  
Musik for tre trommesæt

Af Esben Wind Elvstrøm, lektor
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me uden seiding) er som udgangspunkt 

stemt efter tonerne: g, c, e og g. På den måde 

kan der spilles simple melodier i dur som f. 

eks. melodier skrevet for signalhorn. Andre 

numre er i mol, og der er også 2-stemmige 

temaer og numre, hvor melodien spilles på 

frontskindene af stortrommerne.

Udfordring: I praksis er det ganske svært 

at få en tromme med to skind til at klinge 

rent, da skindene påvirker hinanden.

Komposition

Alle numrene er komponeret af underteg-

nede. Jeg komponerer oftest melodierne 

bag et flygel, idet jeg ikke ønsker, at spil-

letekniske overvejelser får for stor indfly-

delse på resultatet. Udgangspunktet for at 

skrive et nyt nummer er oftest en meget 

konkret ramme, der giver den indledende 

inspiration. Rammen kan f.eks. være en 

bestemt taktart, tempo eller rytme.

Jeg har tilstræbt at skabe et varieret re-

pertoire ved på forskellig vis at udforske 

mulighederne for at lave musik til denne 

besætning. Repertoiret indeholder derfor 

mange forskellige stilarter, taktarter (fra 2/4 

til 21/8), og lydbilledet varieres ved brug af 

præparerede trommer eller vokale indslag.

Arrangement

Processen med at komme fra et tema eller 

en melodi til et færdigt nummer har ofte 

været ret langvarig pga. den specielle 

besætning, hvortil der ikke findes stan-

dardløsninger. Det er min intention, at der 

i arrangementerne skal være plads til, at 

medspillerne kan bidrage kreativt og sætte 

deres præg på musikken. Af den grund har 

vi afprøvet og optaget mange arrange-

ments-ideer i øvelokalet. Derefter har jeg 

lyttet til optagelserne og arbejdet videre 

med de mest lovende ideer. 

Arrangementerne er oftest 3-stemmige 

f. eks: en melodistemme og 2 forskellige 

akkompagnementsfigurer. Som variation er 

der også unisone rytmiske temaer og pas-

sager med 2-stemmighed. I de fleste numre 

er der improvisation, og arrangementet 

varieres således, at rammen for improvi- 

sation er forskellig fra nummer til nummer.

Den visuelle præsentation af musikken

Formålet med iscenesættelsen er at give 

publikum en mere varieret sanseoplevel-

se og dermed også kunne nå et bredere 

publikum.

Research/Inspirationskilder

De primære inspirationskilder er Blue Man 

Group og Stomp, der har fællestrækkene 

original slagtøjsmusik og humoristisk 

koreografi. Bar Da Bings arbejde ligger i 

forlængelse af denne tradition og adskiller 

sig fra forbillederne ved f.eks. at have større 

vægt på musikken og ved at tage udgangs-

punkt i trommesættets muligheder. 

Andre inspirationskilder: Varieté, nycirkus, 

mekaniske julenisser, robotter og Muppet 

Show.

Koreografi

I 2010 havde orkestret et forløb med kore-

ografen Charlotte Munksø (Den Danske 

Scenekunstskole), der påbegyndte udvik-

lingen af koreografi til musikken.
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Koreografien som blev lavet i samarbejde 

med Charlotte, er siden blevet efterbehand-

let af orkestret. Visse passager er ændret 

eller præciseret, især af hensyn til hvilke 

koreografiske elementer vi kan udføre 

overbevisende, uden at det går ud over den 

musikalske performance.

Efterfølgende har orkestret selv udarbejdet 

koreografi til ca. 10 andre numre. Koreo-

grafien er lavet i fællesskab, oftest udfra 

mit forlæg. Målet er at lave koreografi, der 

underbygger musikken og gerne må være 

underfundig eller humoristisk. Og så er vi 

også meget opmærksomme på at have pas-

sager uden aftalt koreografi (et frirum, hvor 

al fokus kan gå til musikken).

Andre virkemidler: scenografi og kostumer

Mht. scenografi og kostumer var udgangs-

punktet temmelig ”rodet”: 3 trommesæt 

i forskellige farver og 3 mænd i blandet 

hverdagstøj. Der er indtil videre valgt enkle 

løsninger: Scenografi: trommesættene er 

”anonymiserede” vha. indpakning i sort 

plastik. Kostumer: hvide dragter og en ens-

farvet maske/hætte, der kan tages af og på.

Musikeksempler på video 

Fire af Bar Da Bings numre kan høres og ses 

på video. Links til disse findes på artiklens 

sidste side.

Billy

Inspireret af Michael Jackson’s ”Billie 

Jean” var ideen at bruge en simpel 4/4-dels 

basgang som tema. Dette tema varieres 

ved brug af forskellige underdelinger, og 

mod slutningen spilles temaet i skiftende 

taktarter. 

Bar Da Bing trommetrio - live in action
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Akkompagnementet varieres undervejs,  

f. eks. med et ”beat displacement”-stykke.

Arrangementet viser mulighederne for at 

skifte mellem 1-3 forskellige stemmer:

1-stemmigt: Introen er et unisont rytmisk 

tema 

2-stemmigt: I ”beat displacement” stykket 

er der melodi og een unison akkompagne-

mentsrytme.

3-stemmigt: Det meste af nummeret er 

3-stemmigt: melodi og 2 forskellige akkom-

pagnementsrytmer.

Koreografi: I solostykket går musikerne 

rundt om instrumenterne og spiller på 

skift solofills.

New Orleans 13 

Rytmen kan betragtes som et 2nd line beat 

i 13/8 eller 4/4 + 5/8. 

Nummeret starter med et 3-stemmigt 

percussion-stykke. 

Improvisation: Call response. Underteg-

nede spiller en melodisk frase, og de andre 

musikere svarer på skift. 

Hu

Et nummer præget af et melodisk tema, 

vokale udråb, humor, og en byfestvenlig 

rytmik!

Improvisation: rundesolo, - første omgang 

spilles på lilletrommerne og anden om-

gang på tommerne.

Bar Da Bombay

Et gennemarrangeret vokalpercussion 

nummer i 9/8.
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Perspektivering

Drømmescenariet er at lave en forestilling/

teaterkoncert af 60-80 minutters varighed, 

hvor omdrejningspunktet er nyskabende 

musik for trommesæt sat i scene med varie-

ret brug af virkemidler fra teaterverdenen. 

Forestillingen skal være på et internatio-

nalt niveau og skal kunne opføres interna-

tionalt (dvs. ingen dansk tale).

Musikerne på scenen er de primære artister 

og leverer (også) de virtuose øjeblikke. 

Evt. andre musikere f. eks: sang, guitar 

eller saxofon. Evt. andre artister: danser(e), 

akrobater og/eller skuespillere.

Forestillingen skal kunne inspirere til ny-

tænkning og kreativitet og give publikum 

en musikalsk oplevelse i et lyst/humori-

stisk univers.

BIO
Esben Wind Elvstrøm er studieleder og lektor 
på Det Jyske Musikkonservatoriums afdeling i 
Aalborg. 
Han underviser i Trommer som hovedinstrument 
og Entreprenørskab mv. 
Esben er uddannet som musiker/musiklærer fra 
Rytmisk Musikkonservatorium i København og 
Cand. jur. fra Københavns Universitet.
Studieophold på Drummers Collective i New 
York. Har som udøvende musiker omfattende 
erfaring med en lang række rytmiske stilarter. 

Links til videoer:

Billy: 
https://youtu.be/ELexxeAlBb0

New Orleans 13: 
https://youtu.be/JwwsoGsJouw

Hu: 
https://youtu.be/uXW7DHr34Yo

Bar Da Bombay: 
https://youtu.be/4_yIEsNN-CI
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Alle forfattere for deres ufortøvede tilsagn om at give sig i kast med opgaven og for deres velfunderede, 
velskrevne, oplysende og personlige KUV-beretninger. Tak også for konstruktiv og imødekommende kommu-
nikation om redigering af bidragene og tak for at svare på e-mails på alle mulige og umulige tidspunkter.  
Det har været frugtbart og lærerigt. 

Klaus Møller Jørgensen og Vibe Thorhauge for konstruktiv feedback, hjælp med billeder, ophavsret m.v. og 
ikke mindst opbakning til projektet. 

Peter Vuust for at have fostret idéen til det, der i lang tid skulle være en hvidbog men endte som en antologi - 
og for udvist tillid. 

Thomas Winther for at have støttet selv samme idé og igangsat processen. 

Claus Olesen for aldrig svigtende tillid, god sparring og alenlang tålmodighed. Håber det var venteti-
den værd. 

Mette Olesen for assistance med store og små problemer, engagement og venlighed. 

Maria Ammitzbøll for uforbeholden opbakning til værket og beslutningen om at tage det hele vejen til en 
professionel udgivelse. 

Stine Sandahl for toptjekket, professionelt og smagfuldt grafisk design og et forbilledligt samarbejde. 

Henriette Blæsild Vuust for sin hjælpsomhed og for at give gode og brugbare råd om design og indesign. 

Alle gode kolleger på Det Jyske Musikkonservatorium og Center for Music in the Brain for godt samar-
bejde, fortrinligt selskab og stor overbærenhed. 

Birgitte Frieboe for uforbeholden tiltro og for at være den bedste roomie og sparringspartner. 

Bjørn Petersen, april 2017

P.s. Opmærksomme læsere vil have bemærket, at der i et enkelt tilfælde ser ud til at være sammenfald mellem 
redaktør og forfatter. Det rejser spørgsmålet om, hvorvidt redaktøren i den situation har kunnet se helt bort 
fra sin personlige interessekonflikt. Svaret er: Ja, naturligvis! – under hyppig og behørig udskiftning af de til 
rollerne hørende respektive kasketter. 
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ANTOLOGI  
over Kunstnerisk  
Udviklingsvirksomhed (KUV) på 
Det Jyske Musikkonservatorium
DJM 2017

Antologi over Kunstnerisk Udviklingsvirksomhed  
 på Det Jyske Musikkonservatorium er en samling af  
artikler skrevet af tolv af konservatoriets undervisere. 
Heri deler forfatterne, med udgangspunkt i konkrete 
 projekter, deres erfaringer med og refleksioner over 
arbejdet med at skabe og udvikle ny musik, nye musik-
former og nye musikalske udtryk. Antologien giver et 
sjældent indblik i mange af de mål, metoder og over-
vejelser, der indgår i kunstneriske udviklingsprocesser, 
og afspejler i kraft af forfatternes vidt forskellige afsæt 
DJMs faglige og musikalske mangfoldighed.


