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 I Norge er vi opptatte av 
at alle skal ha mulighet til å ta ut-

danning. Gratis utdanning er et vik-
tig aspekt i denne sammenheng. Ut-

danning for alle betyr også at den 
bør være tilgjengelig uavhengig av 

om du bor i by eller bygd. Fleksi-
bel, nettbasert utdanning har de sis-

te årene muliggjort utdanning til fle-
re. Maria Medby Tollefsen og Andre-

as Fliflet publiserte sommeren 2022 
et digitalt, interaktivt grunnkurs i ge-

hør og musikkteori. Et mål med kur-
set er å nå mulige søkere til høye-

re musikkutdanning som ellers ikke 
ville ha tilgang på gehør- og teori-

undervisning. I artikkelen «No de-
lay» beskriver Hilde Blix og Geir 

Davidsen utviklingen og utprøvin-
gen av ny teknologi til bruk i fjer-

nundervisning av instrumentalis-
ter. Slik teknologi vil muliggjø-

re undervisning av musikere som 
ikke har tilgang på kulturskole- eller 

konservatorieundervisning. 

 Spørsmål om utdanning be-
røres også i teksten Når uro er må-

let, som beskriver Bjarne Isaksen og 
Anne Eriksens arbeid med publika-

sjonen Kunsten å være urolig. Her 
kan du lese om hvordan barns uro 

kan være en kilde til vekst og utvik-
ling og en ressurs i undervisningen.

 Hva skjer når kulturer syn-
tetiseres? I sitt doktorgradsarbeid 

ser Ellen Marie Steen på hva samisk 
musikk er i dag. Hun undersøker 

hvordan tradisjonsmusikken utvi-
kler seg i møtet med en moderne po-

pulærkultur. Dette gjør hun gjennom 
dybdeintervjuer av dagsaktuelle sa-

miske musikere og artister. 

 Ekaterina Isayevskaya har 
utforsket hva som skjer når Bach 

møter elektronika. Sammen blant 
annet komponist Rakel Nystabakk, 

med tekster av polarheltene Amund-
sen, Nansen og Johansen og med bil-

der fra deres polarekspedisjoner og 
arktisk natur, har hun laget den mul-

timodale konsertforestillingen På vei 
mot nordlyset. Amundsens utsagn 

 Et av kunstens viktige mål 
er å endre gjennom å løfte frem 

samfunnsmessige problemer. Av og 
til ligger problemer så dypt funda-

mentert i samfunnsstrukturene at 
de videreføres gjennom kunstner-

lig praksis og kunstutdanning uten 
å være gjenstand for kritiske blikk. 

Slik kan kunsten og kunstutdannin-
gene utilsiktet bidra til å oppretthol-

de samfunnsmessige skjevheter. 

 I dette nummeret av Po-
dium kan du lese om prosjekter der 

målet er å skape samfunnsmessig 
endring gjennom kunstfaglig pra-

kis og utdannelse. Sammen studen-
ten Sabina Fosse Hansen, har Kate 

Maxwell skrevet om hvordan stu-
denter kan læres opp til å bli en-

dringsagenter gjennom sitt kunstne-
riske virke, slik at de kan ta leder-

skap i utviklingen av et mer mang-
foldig musikalsk curriculum. Lilli 

Mittner og Anne-Lise Sollied fortel-
ler om prosjektet Voices of Women, 

som gjennom en serie med mester-
klasser og kurs retter søkelyset mot 

kvalitativ god musikk skrevet av 
kvinnelige komponister. Å utdanne 

kunstfaglige endringsagenter er vik-
tig også i dette prosjektet.

 Erik Stifjells doktorgrads-
arbeid handler også om endring. 

Gjennom alterasjon av akustiske in-
strumenter, ønsker han å se på hvil-

ke nye egenskaper høyttalertekno-
logi kan tilføre instrumentene. Re-

sultatet skal danne et grunnlag for å 
komponere ny musikk.

Kunsten å 
endre

Maria Medby Tollefsen, Redaktør 
Lillian Grethe Jensen, Instituttleder
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«Vi er alle oppdagelsesreisende i li-
vet» var en av Ekatarinas store inspira-

sjonskilder i arbeidet med På vei mot 
nordlyset. Sitatet viser til den nysgjer-

righet som ligger iboende i oss men-
nesker. Jeg håper dette nummeret av 

Podium bidrar til å stimulere denne 
nysgjerrigheten. 

God lesing!
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ii  SSAAMMIISSKK  musikkmusikk

Hvordan bruker samiske nåtidsartister og musikere sin kultur- og 
musikkarv når de lager ny musikk? Gjennom dette doktorgrads-
prosjekt i musikkvitenskap belyses denne problemstillingen, med 
mål om å gi eksempler på hvordan den samiske musikken videre-
føres og utvikles i vår tid.

spekten som vises for de som har kunn-
skap en selv ikke er i besittelse av, vel-
dig viktig. Siden prosjektet ikke har 
blitt utformet i samarbeid med det sa-
miske miljøet, kan jeg ikke utføre det 
helt i urfolksmetodologiers navn (Den-
zin, Lincoln, & Smith, 2008; Doxtater, 
2004; Gaski, 2013; Hough, 2017; Ko-
vach, 2009; Smith, 2012). Noen prin-
sipper fra urfolksmetodologier blir al-
likevel stående sentralt i arbeidet. Ur-
folksmetodologier skrives i flertall for-
di det ikke finnes en felles måte for alle 
urfolk i verden å gjøre det på. De over-
ordnede retningslinjene utarbeidet glo-
balt fungerer best om forskeren tar ut-
gangspunkt i de lokale måtene å se 
kunnskap på. Det som står sentralt, er 
samarbeid. Siden jeg er ikke-samisk, er 
jeg avhengig av samarbeid for å sikre 
at forskningen ikke skjer på bekostning 
av det samiske og deltakerne. Dette er 
grunnen til at jeg lar urfolksmetodolo-
gi være min ‘fakkel i mørket’. Respekt, 
relevans, relasjon, nyttighet og tilbake-
føring av kunnskap (Kirkness & Barn-
hardt, 1991) er viktige deler av det etis-
ke perspektivet i urfolksforskning, og 
det blir lettere å ivareta dette med den-
ne metodologien som følge gjennom 
hele forskningsreisen. 

Hvilke ord som brukes i forsknings-
prosessen er også viktig. Begrepet in-
tervju er ofte assosiert med struktur og 
et forutbestemt sett med spørsmål-svar. 
I min forskning ønsker jeg heller å bru-
ke ordet samtale, eller gulahallat3 på 
samisk, for å beskrive forskningsme-
toden. Dette er åpne og ustrukturerte 
samtaler, hvor bruk av fortellinger også 
vil bli viktig. Fortellertradisjonen står 
sterkt i det samiske miljøet, og er en 
mye brukt metode for å lære om livet i 
mange urfolkssamfunn. 

For meg er det viktig at samarbeidet 
ikke slutter når samtalen slutter. Jeg in-
viterer derfor deltakerne til å se gjen-
nom både transkripsjoner og tolknin-

summere prosjektet som både belysen-
de og påvirkende, siden jeg ønsker å 
sette lys på samisk musikk, men på en 
ny måte. I mine øyne er det et stort be-
hov for forskning på samisk musikk 
generelt, og særlig ny samisk musikk. 
Det skjer mye på den samiske musikk-
scenen, og musikerne sprer seg over et 
bredt spekter av sjangre, og også på si-
den av mange sjangre. Å belyse hvor-
dan samisk musikk blir til, og hva sa-
misk musikk egentlig er, er viktig. Det 
sistnevnte er ikke opp til meg å define-
re, som ikke-samisk, men jeg kan være 
med på å løfte temaet ved hjelp av 
mine deltakere. Prosjektet er nybrotts-
arbeid på mange måter, og jeg må finne 
egne stier og veier på reisen.

Begrenset til norsk-Sápmi: Da jeg 
startet, ønsket jeg at hele Sápmi skul-
le være representert i prosjektet. Det lar 
seg dessverre ikke gjøre. Prosjektet må 
begrenses til norsk-Sápmi, men jeg hå-
per allikevel på å få til variasjon geo-
grafisk innen norsk-Sápmi, innen mu-
sikkuttrykk, og i tillegg når det gjelder 
kjønnsfordeling. Så langt i prosessen 
har jeg et ønske om å se nærmere på 
musikken til Marja Mortensson, Met-
te Henriette, Leagus, ISÁK, Guorga 
(Niillas Holmberg og Jakop Janssønn) 
og Niilas, men etter hvert vil det kan-
skje bli lagt til flere musikere, basert på 
hvilke forslag som kommer fra artis-
tene og tradisjonsbærerne jeg skal ha 
samtaler med. Utvalgsreisen er på man-
ge måter dermed akkurat begynt.

Samarbeid og samtaler – verdde, 
verddet, verddevuottha2: Deltakelsen 
i obligatoriske emner og arbeidet med 
prosjektet det siste halve året, har gitt 
meg en større forståelse rundt metoder 
og metodologi. Særlig i urfolksfors-
kning er synet på metode, på medmen-
nesker, på hvilke ord som brukes for å 
beskrive fenomener, og ikke minst re-

   Ellen Marie Bråthen Steen

Med denne artikkelen øn-
sker jeg å presentere mitt 
doktorgradsprosjekt, så 
langt som det har kom-
met. Det å ta en doktor-
grad kan på mange må-
ter sammenlignes med en 
reise, og den starter ikke 
av seg selv. Mitt start-
punkt var i 2019, da Kei-

ino vant den Norske MGP-finalen, og 
Sámediggi1 hadde en høring for å fin-
ne ut hva som kunne defineres som sa-
misk musikk. Disse hendelsene gjorde 
at jeg stilte meg selv mange nye spørs-
mål: Hva er egentlig samisk musikk? 
Hvem lager det, og hvordan? Er det 
noen forskjell på uttrykk laget av menn 
og kvinner? Etter hvert kom jeg frem 
til det overordnede spørsmålet for av-
handlingen min: Hvordan bruker sa-
miske nåtidsartister og musikere sin 
kultur- og musikkarv når de lager ny 
musikk?

Økt kunnskap om ny samisk musikk: 
Det er mange underspørsmål som skal 
drøftes i avhandlingen. Noen har jeg 
sannsynligvis ikke støtt på enda, andre 
kan jeg kanskje ikke gi tydelige svar 
på. Uansett har arbeidet med prosjek-
tet hittil, gjort at mitt subjektive mål 
for forskningen har endret seg. I star-
ten var motivasjonen i stor grad min 
personlige interesse for et liv i akade-
mia, men nå ønsker jeg å være en mot-
vekt til det «vestlige», en stemme for 
og med det samiske og deres måter å 
forstå verden på. Rett og slett en alli-
ert for urfolk verden over. Mer kon-
kret ønsker jeg at forskningen skal bi-
dra til økt kunnskap om ny samisk mu-
sikk, utfordre skrivemåten i akademia, 
og utforme en analysemåte for musikk 
som tar utgangspunkt i selve musikken 
og konteksten. Man kan kanskje opp-

Kristian Olstad, LEAGUS & Nordnorsk 
Jazzensemble under Tromsø Jazzfestival 
2021, Tromsø Kulturhus. Foto: Bård Mathisen
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LEAGUS & Nordnorsk Jazzensemble 
under Tromsø Jazzfestival 2021, 

Tromsø Kulturhus. Foto: Bård Mathisen
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ger før noe publiseres. På denne må-
ten blir de aktive i hele forskningspro-
sessen, dersom de selv ønsker det. Det 
er deltakerne som er ekspertene, eller 
árbečeahppi4, og dermed er deres kunn-
skap det viktigste å få frem. På nåvæ-
rende tidspunkt har jeg dessverre ingen 
gjennomførte samtaler å vise til, men 
jeg har noen planlagt litt frem i tid. Jeg 
håper at jeg ved å bruke åpne og gan-
ske ustrukturerte samtaler vil kunne få 
tak i informasjon utover det jeg selv 
kunne kommet på å spørre om. Jeg har 
forventninger om å finne gode reflek-
sjoner rundt egen musikkpraksis og 
bruken av musikernes tradisjoner og 
arv, og ikke minst hvorfor de har valgt 
akkurat slik de har.

Tanker om analyse: Veien fra samtale 
til å analysere musikk, kan virke uover-
kommelig og humpete. Samarbeidet 
mellom meg og musikerne, joikerne og 
andre tradisjonsbærere er derfor viktig. 
Deres kunnskap må ligge til grunn for 
min analyse. Likevel er ikke mitt per-
spektiv helt uten betydning, og min 
tolkning har en egenverdi i denne sam-

menhengen. Dermed blir analysen både 
fra produsent-perspektiv og fra analy-
se/tolkningsperspektiv, og åpner opp 
for viktigheten av tolkning samtidig 
som den ivaretar betydningen av selve 
prosessen og tanken bak fra musike-
rens side (Boréus & Bergström, 2017). 
En forsker har ikke forutsetninger for å 
være helt objektiv, og det har jeg heller 
ingen tanke om at jeg skal være. Der-
for blir hermeneutisk fenomenologi 
(Bynum & Varpio, 2018; Dibley, Dick-
erson, Duffy, & Vandermause, 2020; 
Friesen, Henriksson, & Saevi, 2012) 
viktig for meg i alle deler av forsknin-
gen, mye fordi det har mange likhets-
trekk med urfolksmetodologier. 

Underveis i prosessen vil jeg måtte 
se etter forskjellige «tema» som gjør 
seg gjeldene i samtalene og musikken. 
Denne måten å jobbe på vil være in-
spirert av grounded theory (Birks & 
Mills, 2011; Clarke, Friese, & Wash-
burn, 2015) hvor samtalene sorteres i 
hovedtema, med undertema og stikkord 
for å finne raskere frem til både likhe-
ter og ulikheter. Jeg ønsker ikke å bru-
ke grounded theory i sin helhet, men 

deler av denne arbeidsmåten kan være 
en fruktbar innfallsvinkel sammen med 
det hermeneutisk-fenomenologiske 
perspektivet. Jeg vil ikke anta at alle 
samiske musikere uttrykker seg på én 
spesifikk måte, men heller løfte fram 
de veldig mange forskjellige måtene 
det blir gjort på. Hvis man lytter til de 
mange samiske musikalske uttrykk 
som finnes, skjønner man fort at man 
heller må lete etter nettopp variasjonen 
og forskjelligheten. Selvsagt vil det 
være noen likheter, og de skal jeg ikke 
overse når de kommer til syne i mate-
rialet, men jeg ønsker å være bevisst at 
det finnes like mange måter å uttrykke 
sin tradisjon og arv på som det finnes 
samiske musikere. 
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Ellen Marie Bråthen Steen er doktor-
gradsstipendiat ved Musikkonservato-
riet i Tromsø.

1. Sametingsrådet 2019.
2. Verdde – relasjonen mellom ‘informan-
ten’ og forskeren, gjensidig respekt, an-
svar og engasjement/forpliktelse. Verd-
det – samarbeidspartnere/samtalepartnere. 
Verddevuohtta – et gammelt samisk kon-
sept om gjensidig vennskap, både mel-
lom siida og folk. En gi-og-ta filosofi, der 
det gjensidige vennskapet handlet om å 
bytte varer og tjenester uten noen penger 
involvert.  
3. Kommunikasjon/høre-lytte mellom og 
sammen.
4. Tradisjonsbærer.

Herborg Rundberg/LEAGUS fra Nordlysfestivalen 2019. 
Foto: Marius Fiskum.

Kristian Olstad/LEAGUS fra Nordlysfestivalen 2019.  
Foto: Marius Fiskum.
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 Erik Stifjell

Gjennom kartlegging, pro-
duksjon/modifikasjon og ut-
prøving, ønsker jeg å danne et 
grunnlag for å komponere ny 
musikk som utforsker de mu-
lighetene høyttalerteknologi 
kan tilføre akustiske instru-
menter. Gjennom prosjekt-
perioden jobber jeg tett med 
forskningsgruppa ARcTic 

Sustain - Let Vibrate, som består av in-
strumentallærere ved Musikkonserva-
toriet i Tromsø. 

Gjennom mer enn 20 år som aktiv 
komponist, har jeg alltid vært fasinert 
av de mulighetene som oppstår når 
elektronisk lyd blandes med lyden fra 
akustiske instrumenter. Jeg har også 
stilt spørsmål om hvorfor det i 70 år 
har vært tatt for gitt at elektronisk lyd 
skal avspilles gjennom kubelignende 
høyttalerkasser, gjerne plassert på hver 
sin side av scenen, eller i hvert hjør-
ne av rommet, med musikeren i sen-

trum. I min produksjon har jeg ofte ut-
fordret dette formatet, med mål om å 
innlemme det elektroniske i lydbildet 
på en mer organisk måte; enten ved å 
gjemme høyttalerne, benytte bruneva-
rer som forkledde høyttalere, eller ved 
å integrere høyttalerne i det akustiske 
instrumentet. Sistnevnte utgjør hoved-
fokuset for mitt forskningsprosjekt. 
Alle akustiske instrumenter har en eller 
annen form for resonans som kan ut-
nyttes til å forsterke et elektronisk lyd-
signal, på samme måte som resonansen 
forsterker instrumentets genererte lyd. 
Ved å integrere riktig høyttalerteknolo-
gi, vil også den elektroniske lyden kun-
ne komme ut av det akustiske instru-
mentet, og instrumentet vil dermed bli 
et Hyperinstrument eller et Augmen-
ted instrument på lik linje med f.eks. 
el-gitaren. 

Hyperinstruments, Augmented instru-
ments eller SRI?: I første fase av fors-
kningsprosjektet har kartlegging av til-
gjengelig høyttalerteknologi vært viktig. 

Det finnes flere relevante doktorgrads-
arbeider om emnet, og det er skrevet 
en god del artikler om tematikken, spe-
sielt i forbindelse med konferansene 
NIME1 og ICMC2. I tillegg er YouT-
ube og lignende plattformer over-
fylt av prosjekter av interesse for 
doktorgradsprosjektet.

Spesielt to teknologier/begreper har 
fanget min interesse: Self-resonating 
vibrotactile instruments (SRI) og Hy-
perinstruments eller Augmented instru-
ments. Jeg benytter begrepet Augmen-
tet instruments i denne teksten, da dette 
viser til en utvidelse av eksisterende in-
strumenter. Hyperinstrumenter brukes 
gjerne om permanente endringer i et in-
strument, eller om unike instrumenter 
med egenskaper kjent fra eksisterende 
instrumenter. SRI’er har, i følge Eldrid-
ge et al, følgende kvaliteter:
1.	A feedback loop is created between 

a pick-up and an electro-mechani-
cal actuator via resonant material(s) 
(e.g. strings, membranes etc.) cau-
sing self-resonation. This is the pri-

Loudspeakers-
Prosthetic or 
Enhancement?
På hvilken måte kan høyttalerteknologi forbedre et akustisk in-
strument? Hvilke nye egenskaper kan høyttalerteknologi gi in-
strumentet? Dette er sentrale spørsmål jeg prøver å finne svar på i 
mitt forskningsprosjekt. 

mary sound producing mechanism; 
the properties of the resonant mate-
rials colour the vibrations, influen-
cing the resultant acoustic properties 
of the instrument. 

2.	The self-resonating system is inti-
mately sensitive to physical interac-
tion by the player, creating the po-
tential for vibrotactile interfaces 
through which the musician can in-
fluence the behaviour of the instru-
ment. (Eldridge et.al. 2021)

To gode eksempler på slike er Thra-
nophone og Halldorophone, som hen-
holdsvis benytter luft og strenger som 
vibrotaktilt medium. Thranephone er 
utviklet av Þráinn Hjálmarsson, og 
brukes sammen med messinginstru-
menter. Instrumentet er en relativt en-
kel innretning bestående av en mikro-
fon plassert i munnen til utøveren, til-
koblet via en forforsterker til en effekt-
forsterker som er koblet til en høyttaler. 
Høyttaleren plasseres i sjallstykket slik 
at selve instrumentet danner en feed-

back-loop mellom mikrofon og høytta-
ler. Ved hjelp av ventiler/slide og å en-
dre størrelsen på munnhulen, kan tone-
høyde og overtonespekter endres. Se-
nere versjoner av innretningen har også 
blitt utvidet med muligheter for ekster-
ne effekter (effekt-loop). Halldorop-
hone er utviklet av Halldór Úlfarsson. 
Innretningen bygger på samme prin-
sipp, men benytter strengeinstrumenter 
som utgangspunkt. Mikrofonen er byt-
tet ut med en gitar pick-up. Høyttaleren 
er plassert under strengene, slik at når 
disse plukkes, vil en feedbackloop opp-
stå. Utfordringen med SRI’er er at 
det klanglige resultatet er noe uforut-
sigbart. For en improviserende musi-
ker kan dette være en styrke, mens for 
en komponist kan det være utfordren-
de å forholde seg til en slik mangel på 
kontroll. 

Augmented instruments fokuserer 
mindre på høyttalerteknologi, men mer 
på hvordan man ved hjelp av datatek-
nologi kan manipulere- og endre klang-
fargen på et instruments akustiske lyd. 

HASGS3 og Electrumpet er eksempler 
på Augmented instruments. Electrum-
pet, utviklet av Hans Leeuw, utvider 
en vanlig trompet med ulike knapper 
og sensorer som kan kontrollere pro-
gramvare og dermed manipulere den 
akustiske klangen. HASGS, utviklet av 
Henrique Portovedo, er en lignende in-
stallasjon der saxofon brukes som ut-
gangspunkt. Begge disse bruker vanlig 
mikrofon og PA-anlegg for forsterk-
ning og diffusjon av lyd, og forutsetter 
en lydproduksjon som vanligvis forbin-
des med rytmiske konserter. Jeg mener 
at Augmented instruments med inte-
grerte høyttalere vil egne seg bedre i 
akustiske settinger og i samspill med 
rene akustiske instrumenter.

Stifjellofon eller Hyper-SRI?: Felles for 
både SRI og Augmented instruments 
er at lydsignalet beveger seg tilnærmet 
likt: 
[mikrofon]->[forforsterker]->  
[datamaskin] eller [effektloop]-> 
[effektforsterker]->[høyttaler] 

Forskningsmodell for «Loudspeakers - 
Prosthetic or enhancement?».

- fortsatt det store spørsmålet etter ett år som stipendiat?
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Jeg mener det bør være mulig å kom-
binere disse prinsippene. Selv om de 
fleste SRI’ene er integrerte løsninger, 
har jeg i første omgang valgt å skille 
de ulike komponentene fra hverandre, 
slik at jeg lettere kan 
dokumentere forskjel-
ler ved å endre på-, el-
ler bytte ut disse. Det-
te kan minne om hvor-
dan en el-gitarist ko-
bler sammen ulike gi-
tarer med forskjellige 
forsterkere og effektpe-
daler. I 2009 lagde jeg, 
etter Þráinn Hjálmars-
sons spesifikasjoner, min egen Thra-
nophone, som da var en integrert løs-
ning. Tidligere i høst gjorde jeg den-
ne om til en fleksibel, modulbasert løs-
ning, med mål om å lage en SRI som 
er lettere å kontrollere for utøveren, 
og dermed også kan gi komponisten 
et mer forutsigbart resultat. I dag be-
står SRI’en av følgende moduler som 
er testet: 
1.	3d-printet munnstykke i bron-

ze compositt HTPLA med 
piezomikrofon

2.	KEMO #M040N forforsterker for 
dynamisk-/piezomikrofon eller kits-
rus K98 forforsterker for electret 
mikrofon

3.	One Control True Bypass Looper el-
ler One Control Black Loop - A+B 
Switch for effektloop

4.	XH-M190 2x50W forsterker, eller 
KEMO #M033N 18W forsterker

5.	GAS PSM8 PRO SPL 8’’ basshøyt-
taler (passer euphonium)

 
Munnstykket (1) med piezomikrofo-
nen festet på utsiden gir utøveren bed-
re kontroll over feedback-loopen uten 
at muligheten for å påvirke overtone-
spektret forsvinner. Munnstykket frem-
hever noen lyse frekvenser, og selv om 
noen av disse forsvinner ved å velge 
en basshøyttaler (5) med lavt frekvens-
område, kommer jeg til å prøve og set-
te inn et filter (equalizer) for å kunne 
kontrollere det lyse frekvensregistret 
enda bedre. Filtret kan enten kobles til 
før effektloopen eller tidlig i denne, al-
ternativt kan forforsterkeren (2) byttes 
ut med en som har innebygd equali-

zer. Effektloopen (3) kan brukes til å 
manipulere lydkilden, enten med ulike 
frittstående effekter eller med dedikert 
programvare på en datamaskin. Nå og 
fremover utforsker jeg mulighetene ved 

å implementere data-
teknologi i effektloo-
pen. Ableton Live er en 
Digital Audio Worksta-
tion-programvare 
(DAW) som bl.a. har 
innebygd effekter og 
dekker de fleste behov, 
mens Max/MSP og 
Pure Data er visuelle 
programmeringsspråk 

for musikk og multimedia som kan til-
passes ytterligere. Alle programvarene 
kan kontrolleres via MIDI-kontrollere 
for enklere betjening. Våren 2022 fo-
kuserte jeg mest på Max/MSP, og pro-
grammerte ulike moduler som kan inn-
gå i digitale effektlooper. Arduino er en 
programmerbar mikrokontroller som 
blant annet gjør det mulig å lage egne 
spesialtilpassede MIDI-kontrollere for 
programvarene. Både Electrumpet og 
HASGS bruker Arduino eller tilsvaren-
de til dette formålet. Raspberry Pi er en 
mikrodatamaskin på størrelse med et 
kredittkort som er i stand til å utføre de 
fleste funksjoner en vanlig datamaskin 
gjør. Pure Data kan installeres på Ras-
pberry Pi, noe som åpner for samme 
tilsvarende for spesialtilpasning som 
Max/MSP gjør på en datamaskin. Ras-
pberry Pi kan også programmeres til å 
fungere uten skjerm, noe som vil foren-
kle instrumentoppsettet betraktelig. 

Med utgangspunkt i SRI og Augmen-
ted instruments har jeg sett nærmere på 
de enkelte bestanddelene, og jeg har la-
get en fleksibel, modulbasert løsning 
som kan kombinere begge teknologi-
ene, som ikke er avhengig av eksterne 
mikrofoner og PA-anlegg, og som vil 
fungere godt i en akustisk setting, slik 
som i ARcTic Sustain - Let Vibrate. 
Den fleksible løsningen lar seg tilpasse 
de fleste akustiske instrumenter. Det er 
en målsetting at alle instrumenter skal 
kunne være Augemnted instruments. 
Jeg har også utforsket hvilke mulighe-
ter Max/MSP og Arduino kan tilføre, 
og sett på andre mulige datateknologi-
løsninger. I det kommende året skal jeg 

til å komponere solo- og ensemblestyk-
ker for messinginstrumenter, basert på 
den fleksible, modulbaserte løsningen 
jeg har utviklet. Jeg skal også prøve ut 
ulike komponenter for å kunne tilpasse 
løsningen til akustisk piano, og forhå-
pentligvis komme frem til en løsning 
som er stabil nok til at jeg også kan 
prøve ut komposisjonsidéer for den-
ne. Jeg kommer til å fortsette å bruke 
Max/MSP som programvare på laptop, 
og jeg kommer også til å lage spesial-
tilpassede MIDI-kontrollere med Ardu-
ino. Senere håper å kunne lage mer in-
tegrerte maskinvareløsninger med mi-
nidatamaskiner som Raspberry Pi iste-
denfor laptop. 

Litteratur:
•	 Eldridge, A., Kiefer, C., Overholt, 

D., & Ulfarsson, H. (2021). Self-re-
sonating Vibrotactile Feedback In-
struments ||: Making, Playing, Con-
ceptualising :||. NIME.

•	 Leeuw, H. (2021). Virtuoso mapping 
for the Electrumpet, a hyperinstru-
ment strategy. NIME.

•	 Portovedo, H., Lopes, P. F., Mendes, 
R., & Gala, T. (2021). HASGS: Five 
Years of Reduced Augmented Evo-
lution. NIME.

•	 Úlfarsson, Halldór. (2018). The hall-
dorophone: The ongoing innovati-
on of a cello-like drone instrument. 
NIME.

•	 Úlfarsson, Halldór.(2019). Feedback 
Mayhem: Comositional affordances 
of the halldorophone discussed by 
its users. ICMC-NYCEMF.

•	 www.thrainnhjalmarsson.info
•	 www.halldorophone.info
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Erik Stifjell er doktorgradsstipendiat 
ved Musikkonservatoriet i Tromsø.
  

Modulbasert Thranophone med 3D-printet munnstykke i bronze compositt med piezomikrofon.

Thranophone integrert versjon bygd av Erik Stifjell etter Þráinn Hjálmarssons spesifikasjoner.

1. The International Conference on New In-
terfaces for Musical Expression.
2. International Computer Music 
Conference.
3. Hybrid Augmented Saxophone of Gestu-
ral Symbioses.

«Jeg har laget 
en fleksibel, 
modulbasert 

løsning som kan 
kombinere begge 

teknologiene» 
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 Ekaterina Isayevskaya

Helt fra jeg var liten, har 
jeg vært fascinert av mu-
sikken til J.S.Bach. Hans 
musikk har lenge vært 
«en mentor» for meg i 
mitt kunstneriske og utø-
vende liv. Dette er musik-
ken som stadig inspire-
rer meg og bidrar til min 
kontinuerlige vekst og 

modning, både som musiker og men-
neske. På min siste masterkonsert spil-
te jeg et utvalg av Bach-Busoni verk, 
med Bachs d-moll klaverkonsert på 
programmet. Ti år senere fikk jeg lyst 
til å gå et steg videre, og skape et pro-
sjekt hvor jeg kunne presentere Bachs 
mesterverker i en ny, moderne fortolk-
ning gjennom en kombinasjon av da-
gens populære komposisjonsverktøy, 
laptop, et akustisk instrument, klaver, 
og ulike visuelle effekter som anima-
sjon, scenografi, lys, grafisk og video-
design. Jeg ønsket å lage en konsert-
forestilling hvor Bachs musikk skulle 
være i tett interaksjon med andre kunst-
former som foto, video, litterært ma-
teriale og elektronisk musikk, og hvor 
alle elementene skulle utfylle og for-
sterke hverandre. 

I mitt samarbeid med en erfaren og 
veletablert elektronika-komponist, Ra-
kel Nystabakk, ville jeg utfordre kom-
ponisten til å tilføre et nytt perspektiv 
til Bachs musikk, i tillegg til å skape 
nytt og kontrasterende materiale. Slik 
oppsto prosjektet «På vei mot Nordly-
set». Jeg følte sterkt eierskap til pro-
sjektet. Jeg hadde hovedansvar både 
for det musikalske, dramaturgiske, ad-
ministrative og økonomiske i pro-
sjektet, og jeg søkte å gå lengre i mitt 
kunstneriske utviklingsarbeid enn tidli-
gere. Ved bruk av min oppbygde kom-
petanse og erfaring innen musikkutø-
ving, ønsket jeg å skape et tverrkunst-
nerisk produkt som skulle syntetisere 
ulike sjangre og kunstuttrykk. 

Bachs musikk og fenomenet nordlys: 
En grunnstein i prosjektet ble et sitat av 
Fridtjof Nansen, som i sin tale til stu-
dentene ved St. Andrews Universitet i 
1926 sa følgende: «Vi alle er oppdagel-
sesreisende i livet, hvilken vei vi så enn 
følger». Prosjektet tok utgangspunkt 
i menneskets stadige trang til å beve-
ge seg fremover mot det ukjente og det 
unike i livet. Fenomenet nordlys bruk-
tes her som symbol på den indre kraf-
ten som finnes i hver enkelt av oss, og 
som driver oss på jakt etter det forun-
derlige i livet. 

Kombinasjonen av akustisk klaver 
og elektronika gjenspeiler dagens sam-
funn, der moderne teknologi ofte kom-
mer i kontakt med det tradisjonelle. 
Syntesen beriker og forsterker publi-
kums opplevelse. 

Gjennom tildelt støtte fra Kulturrå-
dets tilskuddsordning for bestillings-
verk og produksjonsstøtte for musikk 
har Rakel Nystabakk komponert mu-
sikk til prosjektet. Det nye verket skul-
le være et bærende element i konsert-
forestillingen «På vei mot Nordlyset» 
og ha varighet på 45 minutter. Av disse 
45 minuttene har Rakel komponert 25 
minutter musikk for klaver og elektro-
nika basert på musikk av J.S.Bach. De 
resterende 20 minuttene ble utdrag fra 
Bachs verker fremført på klaver solo. 
Jeg valgte utdrag fra følgende verk: 3. 
sats fra klaverkonsert i d-moll BWV 
1052, Fuge i ess-moll BWV 853 fra 
«Veltempererte klaver» bok 1, Bach-
Busoni koralpreludium i f-moll BWV 
639 og Bach-Busoni chaconne i d-moll 
BWV 1004. Disse utdragene var aktu-
elle å bruke på grunn av prosjektets ho-
vedidé og handling. Her ble det trukket 
paralleller mellom to fenomener: Bachs 
musikk og fenomenet nordlys. Felles 
for begge fenomenene er det unike, tid-
løsheten og omfanget.

På grunn av mitt ønske om at musik-
kens tema, uttrykk og intensitet skulle 
forsterkes med visuelle effekter, valg-
te jeg å samarbeide med lys- og video-

designer Tor S. Ditlevsen fra lysbyrået 
Superlys AS, som utviklet den sceniske 
og visuelle utformingen av prosjektet. 
Det visuelle designet skulle hente inspi-
rasjon i prosjektets motsetninger: akus-
tisk - elektronisk, klassisk - elektronika, 
tradisjonelt - moderne, historie - nåtid. 

Museumssamarbeid: Etter sammen-
slåingen av Musikkonservatoriet og 
Norges arktiske universitetsmuseum i 
2018, så jeg muligheten til å få museet 
til å være min samarbeidspartner i pro-
sjektet. Bilder av arktisk natur fra Sval-
bard og historiske bilder av ekspedisjo-
ner med Roald Amundsen og Fridtjof 
Nansen fra museets arkiv ble brukt som 
et fundament for det visuelle innholdet 
i prosjektet. Jeg brukte også sitater fra 
dagbøker skrevet av Amundsen, Nan-
sen og Johansen, som jeg hadde fått 
detaljert innsikt i takket være mitt sam-
arbeid med Polarmuseet, som er en del 
av Norges arktiske universitetsmuse-
um. Prosjektet, i form av en konsert-
forestilling, skulle urfremføres i no-
vember 2020 under åpningen av utstil-
lingen «Under lyset/under the lights», 
et arrangement initiert av universitets-
museet med hensikt å presentere den 
moderne nordlysforskningen ved UiT.

Avlyste konserter ble til musikkvideo: 
På grunn av koronapandemien ble den 
opprinnelige konserten avlyst, og kon-
sertforestillingen flyttet til Nordlysfes-
tivalen 2021. Av samme årsak, ble også 
denne avlyst. Det ble besluttet i ste-
det å lage en ti minutters musikkvideo 
hvor det ble brukt nykomponert mu-

I «På vei mot Nordlyset» syntetiseres det moderne og det tradisjo-
nelle, det auditive og det visuelle. Prosjektet resulterer i en multi-
modal konsertforestilling der ulike sanseinntrykk utfyller og kom-
pletterer hverandre.På vei mot 

Nordlyset
Ekaterina Isayevskaya: 
Klaver, idé og konseptutvikling 
Rakel Nystabakk: 
Laptop og komposisjon 
Tor S. Ditlevsen: 
Animasjon, lys og videodesign  
Ørjan Bertelsen: 
Nordlys timelapse 
UiT Norges arktiske universitetsmuseum: 
Historiske bilder av Roald Amundsen, Fridtjof 
Nansen og deres ekspedisjoner, bilder av 
arktisk natur fra Svalbard
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sikk fra bestillingsverket. Følgende ele-
menter ble satt sammen i musikkvide-
oen: en video av begge utøverne som 
spiller sammen, historisk fotomateriale 
av Amundsen og Nansen og bilder av 
arktisk natur fra Svalbard, time-lapse 
av nordlys, og sitater fra litterært ma-
teriale skrevet av Amundsen, Johansen 
og Nansen. Musikkvideoen ble laget av 
Ditlevsen og live kamera operatør Da-
niel Mikkelsen. Etter avtale med Nor-
ges arktiske universitetsmuseum ble 
det arrangert en utendørs musikkvideo-
visning. Konserten skal fremføres i sin 
helhet under Nordlysfestivalen 2023.

Inspirerende å kombinere sjangre: 
Selv om bare en del av prosjektet ble 
urfremført i 2021, og urfremføringen 
av hele konsertforestillingen ble utsatt 
til januar 2023, har prosjektet vært en 
viktig del av mitt kunstneriske utvi-
klingsarbeid. Fra 2019 og frem til i 
dag, har jeg vært gjennom en spennen-
de prosess, hvor jeg fjernet meg fra de 
mer vanlige arbeidsmåtene og ramme-
faktorene og fikk mulighet til å job-
be på tvers av sjangre og kunstform. 
I prosjektet ble det utforsket hvor-
dan forholdet mellom elektronikken 
og det akustiske instrumentet, musik-
ken og det visuelle innholdet, skulle 
framstå som symbiotisk. Hovedfoku-
set i det nyskrevne verket har vært å gi 
elektronikken en likeverdig rolle med 
det akustiske instrumentet og la begge 
komponentene smelte sammen. 

Det å sette forskjellige elementer som 
foto, video, litterært materiale, barokk- 
og elektronisk musikk sammen i en 
konsertforestilling ved hjelp av så man-
ge dyktige samarbeidspartnere, har vært 
en meget inspirerende prosess. Idéutvik-
ling, prosjektplanlegging og søknads-
skriving har også stått sentralt i proses-
sen, og har gitt meg enormt mye verdi-
full erfaring som jeg skal ta med meg 
videre. Jeg har ønske om å fortsette å 
arbeide innen et felt hvor jeg kan kom-
binere ulike kunstuttrykk. Jeg mener at 
denne typen sammensetning og samar-
beid har stort potensial for å skape unike 
og spennende konsertopplevelser. 

Ekaterina Isajevskaya er førsteama-
nuensis i akkompagnement ved Mu-
sikkonservatoriet i Tromsø. Musikkvideovisning ved Tromsø Museum 2021. Foto: Silje B. Tøllefsen

Øverst: Musikkvideovisning ved Tromsø Museum 2021. 
Midten: Isajevskaya, Nystabakk og Ditlevsen under innspillingen av musikkvideoen. 
Nederst: Isajevskaya og Nystabakk. Alle foto: Dmitriy Zhgilev
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No delay?
 Hilde Synnøve Blix 

Samtidighet i lyd, og lyd-
kvalitet, er kjerneelemen-
ter i undervisning på mu-
sikkinstrumenter, og uten 
disse elementene til stede, 
må det pedagogiske opp-
legget justeres så mye at 
selve kjernen i undervis-
ningen gjerne går tapt. 

Såkalt «low latency1»-
samspill over digitale nettverk har len-
ge vært mulig, forutsatt raske og ro-
buste nettverkslinjer. Men tilgang på 
høyhastighetsnettverk har vært begren-
set, og programvaren som har vært til-
gjengelig, er komplisert å installere og 
bruke. Ved UiT- Musikkonservatoriet 
har vi utviklet et konsept som i stor 
grad løser problemet, bestående av lett 
håndterbare «bokser» som den enkelte 
student/elev/lærer kan ta med seg hjem 
og koble på nett. Konseptet er utprøvd 
i samspill med studenter og kolleger si-
den april 2020. Studieåret 2021–2022 
gjennomførte vi et FoU-prosjekt i sam-
arbeid med messingstudenter ved Mu-
sikkonservatoriet for å teste ut det di-
daktiske potensialet i bruken av tek-
nologien. Prosjektet er støttet av fyr-
tårnsmidler fra UiT og Senter for frem-
ragende utdanning i musikkutøving 
(CEMPE) ved Norges musikkhøgskole. 

I det følgende kan du lese om våre 
erfaringer så langt i dette arbeidet, hvor 
målet er å undersøke spørsmålet «hvil-
ke muligheter og begrensninger ligger 
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Å undervise på 
avstand med 
minimal digital 
lydforsinkelse

En av de største ut-
fordringene fjernun-
dervisning av musikk 
byr på, er at lydfor-
sinkelser i de fleste 
tilfeller gjør det me-
ningsløst å spille 
sammen. «No delay»-
prosjektet har som 
mål å utforske og 
utvikle muligheter 
i forbindelse med 
nettbasert instru-
mentalundervisning.
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i nettbasert instrumentalundervisning 
ved bruk av low-latency-teknologi?». 

Nødvendig med riktig teknologi: På 
tross av at Low latency-teknologi har 
vært tilgjengelig noen år, er det lite ut-
bredt brukt blant musikere, trolig av 
flere grunner. Blant annet er tilgjenge-
lig programvare (for eksempel LoLa 
eller Ultragrid) dyrt, og krever tekni-
kere til stede for å gjennomføre kva-
litativt gode musikalske møter. Der-
med gjør pris, tilgjengelighet og beho-
vet for teknisk support at fjernunder-
visning fortsatt ikke er ideelt i musikk. 
For å kunne oppnå minimal lydforsin-
kelse, behøves oppsett og maskinva-
re som fungerer optimalt for formålet. 
Min kollega og medforsker Geir Da-
vidsen ved UiT- Musikkonservatoriet 
har utviklet et konsept som i stor grad 
imøtekommer problemet med bruker-
terskel for musikere som benytter slik 
teknologi2. Konseptet inneholder rime-
lig maskin- og programvare som gjør 
tilkobling svært enkelt, slik at studenter 
og lærere kan konsentrere seg om un-
dervisning og samspill.

Krevende, men gir muligheter: En rek-
ke tidligere studier har undersøkt blen-
ded learning og digitale verktøy i mu-
sikkundervisning, og noen av studiene 
har også sett på måter å undervise på 
ved bruk av low lantency-teknologi. I 
en artikkel fra 2009 forteller Richard 
Dammers at hans inspirasjon for å un-
dersøke internettbasert instrumental-
undervisning, var en uttalelse fra en av 
sine kolleger, som sa: «You can’t teach 
tuba on the Internet» (Dammers, 2009, 
s. 17). Dette ble utgangspunktet for en 
studie bestående av observasjoner og 
intervjuer i tilknytning til messingun-
dervisning over internett. Undervisnin-
gen innebar nokså store lydlige og vi-
suelle forsinkelser, med de musikalske 
og kommunikasjonsmessige begrens-
ningene det ga. Dammers fant at lære-
ren opplevde at timene måtte forbere-
des grundigere; mer detaljert og med 
klarere struktur. I likhet med Dam-
mers (2009), fant også Redman (2020) 
i sin studie av musikkundervisning 
med «low-latency»-teknologi at lærer-
ne opplevde den digitale undervisnin-

gen som mer krevende: All the teachers 
reported that the experience was more 
intense and more tiring for them, and 
they had to work harder (Redman, 
2020, s. 4) 

Rapporten «Ikke noe TikTok, digi-
tal didaktikk, takk» undersøker norske 
kulturskolers erfaringer med bruk av 
digitale medier under koronapandemi-
en, og er gjort på bestilling fra Norsk 
kulturskoleråd (2021). Den konklude-
rer med at selv om kulturskolens lære-
re og elever foretrekker å møtes, ligger 
det mulighetsrom i digital didaktikk. 
Eksempelvis er det lettere å oppretthol-
de kontinuitet i situasjoner der fysisk 
oppmøte ikke lar seg gjøre, det kan gi 
en bedre forståelse av elevens hjemme-
situasjon, og det kan gi en pedagogisk 
merverdi. 

I «No Delay»-prosjektet var vi opp-
tatt av å prøve ut forskjellige måter å 
bruke teknologien på som kunne tilfø-
re noe til samspillet og undervisningen. 
Det innebar endring av undervisningen 
og kommunikasjonen slik at teknolo-
gien kunne fungere som noe mer enn 
bare et supplement.  

Workshops og studentsamtaler: Ar-
beidet har foregått i form av to work
shops med studenter ved Musikkon-
servatoriet i Tromsø, og en tredje 
workshop hvor vi har prøvd ut tekno-
logi og undervisningsmetoder sammen 
med to studenter fra Norges Musikk-
høgskole i samarbeid med studenter 
og lærere på UiT- Musikkonservatori-
et. Vi har samarbeidet og samtalt med 
studentene om hvilke elementer i un-
dervisningen som fungerer godt digi-
talt, og hvilke som krever fysisk tilste-
deværelse. I tillegg har forskjellige di-
daktiske problemstillinger stått sentralt 
i diskusjonene. 

Som metode for arbeidsprosessene 
har vi benyttet en aksjonslæringsmo-
dell hvor målet er å endre praksis gjen-
nom sekvenser av planlegging, utø-
ving/gjennomføring, observasjon, re-
fleksjon, ny planlegging etc. (Hiim, 
2016). Datamaterialet til studien består 
derfor av observasjonsnotater, samtaler, 
videoopptak av undervisningsgjennom-
føring og intervjusamtaler, samt en av-
sluttende spørreundersøkelse. 

Workshopene besto av to økter, hvor 
den første inneholdt samspillsundervis-
ning på tuba over nett, med studenter 
og lærer på hver sine «low latency»-
oppsett. Den andre økten brukte vi til 
samtaler om hvordan det fungerte og 
hva slags potensial vi kunne se. Jeg var 
observatør i den første økten, hvor Geir 
Davidsen underviste, mens jeg ledet 
samtalen i den andre økten. Worksho-
pene ble filmet, og samtalene ble trans-
kribert for grundigere analyse. Neste 
workshop bygget på erfaringene og re-
fleksjonene fra den forrige, og vi la inn 
nye elementer i undervisningen for å 
teste andre innfallsvinkler. Det musi-
kalske innholdet i undervisningsøktene 
var styrt av studentenes behov og nivå, 
og undervisningen hadde målsettinger i 
tråd med studieforløpet til de deltaken-
de studentene, og hadde en åpen, dialo-
gisk karakter. I tillegg ble det brukt tid 
på å finjustere det tekniske utstyret, slik 
at de musikalske målsettingene kunne 
realiseres. 

Musikalsk og teknisk utfordrende: De 
største utfordringene vi opplevde med 
digital undervisning, var i tråd med tid-
ligere erfaringer og studier; savnet av 
kroppslig og visuelt nærvær er større i 
musikalsk samspill enn i vanlige nett-
møter. Fysisk nærvær er viktigere i 
samspill og undervisning enn man kan-
skje legger merke til i live-undervis-
ning. Dette var også det første studen-
tene nevnte i diskusjonen rundt for-
skjellene på live-undervisning og nett-
baserte spilletimer. 

En annen erfaring vi gjorde, var at det 
tekniske oppsettet tar tid, også etter at 
timene hadde startet, med justeringer av 
lyd og utstyr. Dette er mindre proble-
matisk dersom oppsettet står fast i lo-
kalene som brukes. En åpenbar ulempe 
med denne typen oppsett er at det ofte 
kreves en datakyndig person/tekniker 
til stede. Brukervennlighet står derfor 
helt sentralt i videreutviklingen av «No 
Delay»-prosjektet. Studentene kom på 
flere områder med forslag til videreut-
vikling av boksene og det tekniske.

Studentene møtte på utfordringer 
når det kom til det å vise musikalsk ut-
trykk. De sier eksempelvis at de føler 
at de begrenser seg dynamisk. De må 

ikke spille for sterkt eller for svakt for-
di at det kan gå ut over samspill-soun-
det. De sier også at det naturlig blir 
mindre jobbing med intonasjon og 
klang når man ikke er i samme rom. 

Den første økta var relativt lærer-
styrt, noe som stemmer med tidligere 
nevnte forskning på onlineundervis-
ning. I andre økt var vi mer oppmerk-
somme på dette, og studentene selv var 
mer aktive, i tillegg til at Geir stilte fle-
re spørsmål og overlot podiet til dem. 
Studentene sier at det er mer studentak-
tivitet på vanlige, «analoge» timer, men 
vi konkluderte med at dette sannsynlig-
vis vil endre seg når man blir mer vant 
til formatet. 

God lyd og lite forsinklser = muligheter: 
Studentene gjentar flere ganger at det 
lyttemessig kan være en bedre opple-
velse på nett enn live. De hører de an-
dre stemmene bedre i hodetelefonene, 
med «lyden rett i øret», enn i en vanlig 
samspillsituasjon. Dette forsterkes kan-
skje av at de ikke kan stole på visuelle 
tegn og forstyrrelser i rommet, og der-
med må lytte mer aktivt. 

Studentene vektlegger at den verba-
le dialogen er annerledes uten forsin-

kelse, og at dette er overraskende vik-
tig i undervisningen for at samtalen 
skal oppleves som naturlig og likever-
dig: «Samtalen flyter mye bedre enn på 
Zoom». 

Den åpenbare fordelen med mulig-
heten til god lyd og liten forsinkelse 
på nett, er at brukere kan øve sammen, 
uavhengig av hvor de befinner seg i 
verden. Det muliggjør også at vi kan 
hyre inn hvem som helst fra hele ver-
den for å undervise og for å få under
visning, uten at det påløper store 
reisekostnader.

Gjennom prosjektet kom det fram 
mange ideer til nye spørsmål og utprø-
ving, både når det gjaldt det tekniske 
og det didaktiske. Eksempelvis snak-
ket vi om akustikk: hvilken type rom 
kan det vært lurt å utforske i, og hva 
med å prøve i forskjellige konsertsaler 
etc.? Eller: hva med å bruke boksene 
når musikerne sitter i samme rom – for 
å få hverandre «rett i øret» der også? 
Det ble snakket mye om hvordan opp-
settet kan gjøres enda mer brukervenn-
lig. Et drømmescenarie vil være å kun-
ne ha spillelæreren på en app på telefo-
nen, med mulighet til god lyd og mini-
mal forsinkelse.  

Litteratur:
•	 Berge, O. K., Haugsevje, Å. D. & 

Eiksund, Ø. J. (2021): Ikke noe Tik-
Tok, digital didaktikk, takk. TF-rap-
port nr. 618, mars 2021

•	 Dammers, R. J. (2009). Utilizing In-
ternet-Based Videoconferencing for 
Instrumental Music Lessons. Upda-
te: Applications of Research in Mu-
sic Education, 28(1), 17–24. 

•	 Hiim, H. (2016). Educational acti-
on research and the development of 
professional teacher knowledge. I E. 
Gunnarsson, H. P. Hansen & B. Ste-
en Nielsen (Red.), Action research 
for democracy (s. 147–161). Lon-
don: Routledge.

•	 Redman, B. (2020). The potential of 
videoconferencing and low-latency 
(LoLa) technology for instrumental 
music teaching. Music & Practice 
Issue 6 

Hilde Synnøve Blix er professor i
hørelære og musikkdidaktikk ved Mu-
sikkonservatoriet i Tromsø. 

1. LIten forsinkelse
2. Mer om teknologien bak: https://
senterfortalentutvikling.no/
digitalt-samspill-uten-forsinkelse/ 

Øverst: Studentene Anne Marthe Galtestad og Lars Dreierstad ved UiT deltar i utprøvingen av ny teknologi. 
Nederst og til høyre: Geir Davidsen i digital fjernundervisning. Alle foto: Hilde Blix
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 Bjarne Isaksen og 
Anne Eriksen

Det er samlingsstund i Kvalkjeften bar-
nehage. Anne og Bjarne er urolige. De 
er lei av å sitte stille og gjøre som de 
får beskjed om. «Koffer må vi sitte stil- 
le og sønge ‘Gutter og jenter sitter og 
venter’?», spør Anne. «Vi vil ikke sitte 
stille og vente. Vi vil heller hoppe opp 
og ned og sønge ‘Givv datt vålf aba- 
bana’», sier Anne med høy, skingrende 
stemme. Bjarne er enig. Han vil ha ba-
nan på brødskiva i dag. «Kan vi leike 
Rødhette og ulven?» spør han. «Æ vil 
være bestemor for æ elske banan!»

 
Bokprosjektet «Kunsten å være urolig» 
springer ut av et ønske om å utvikle 
mer faglitteratur om uroens muligheter 
i arbeid med barn, i et kunstpedagogisk 
perspektiv. Målet med boka er å se på 
uro som grunnlag for læring og utvik-
ling, for store og for små i barnehage, 
skole og i høyere utdanning. Vi tror at 
kunstfagene har spennende muligheter 
i pedagogisk arbeid ved at de kan gi 
rom for urolige opplevelser og erfarin-
ger, for ulike kollektive og individuel-
le uttrykk.

 Uro kan ses på som et negativt la-
det begrep. Vi skal liksom unngå uro 
i klasserommet og i samlingsstunden. 
Mange kjenner til det pedagogiske 
munnhellet: «Barn skal ses, ikke hø-
res». Men er det slik vi vil ha det i dag? 
Vi møter i dag en rekke programmer i 
barnehage og skolen som skal temme 
det urolige barnet, som vil legge til ret-
te for at de som er urolige skal bli ro-
lige, men til hvilken pris? Men hvorfor 
er barnet urolig? Er det alltid barnets 
skyld? Hvis uro er et uttrykk for at man 

ikke er fornøyd med situasjonen, så må 
det være muligheter for å utnytte indi-
videts uro på en fruktbar måte.  

 I boka «Kunsten å være urolig» for-
står vi uro som en indre drivkraft, som 
ønsket eller behovet for å bli sett, for å 
uttrykke misnøye, forskjellsbehandling 
eller for å få uttrykke seg på måter pe-
dagogene ikke kjenner eller liker. Ut-
fordre seg selv, utfordre pedagogene, 
utfordre hverandre. Uroen er da vik-
tig fordi den peker ut over det eksiste-
rende, mot en situasjon eller tilværel-
se som er noe større, bedre eller rikere 
enn der vi er i dag.

 Vi som er redaksjon for boka, Bjar-
ne Isaksen og Anne Eriksen, ga ut boka 
«Kunsten å samles» på Universitetsfor-
laget i 2020. Det var en bok som rettet 
seg mot barnehagefeltet. Med denne 
nye boka ønsker vi å rette fokus dels 
mot barnehagen, men også mot de før-
ste årene i skolen. Forskning viser at 

barnehagen er viktig for barns identi-
tetsutvikling og at en god overgang til 
skolelivet er viktig. Men overgangen 
må ikke skje på bekostning av barns 
egenart, identitet og uttrykksbehov, 
noe vi er redd for at skjer. Det er derfor 
denne boka er viktig.

Boka består av ti kapitler skrevet av 
pedagogiske og kunstpedagogiske fag-
folk ved UiT – Norges Arktiske Univer-
sitet, Høgskolen på Innlandet, Universi-
tetet i Sørøst-Norge og fra praksisfeltet. 
Kombinasjonen av fag og tilhørigheter 
gjør at vi tror denne antologien blir les-
verdig for mange som er interessert i 
kreativitet, utforsking, lek og uro. 

Anne Eriksen er dosent i drama og te-
ater ved Musikkonservatoriet i Tromsø.

Bjarne Isaksen er førstelektor i 
pedagogikk ved Universitetet i 
Sørøst-Norge.

Når uro er målet
Pedagogiske og kunstpedagogiske fagfolk ved UiT og andre insti-
tusjoner har nylig gjennomført et spennende bokprosjekt der te-
maet er barns uro, og hvordan uroen kan være en drivkraft for læ-
ring og utvikling.

Anne Eriksen og Bjarne Isaksen ved UIT har vært redaktører for boken «Kunsten å være urolig». 
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Digitalt grunnkurs i 
musikkteori og gehør

gjerne lært å spille eller synge utenfor 
etablerte musikkopplæringsinstitusjo-
ner som kulturskole eller korps/kor/or-
kester/band, og uten å gå musikklin-
je på videregående skole. De kan være 
i besittelse av mye taus kunnskap om 
musikk, men mangler systematisk ge-
hør- og musikkteoriopplæring. Et mu-
siker- eller musikkpedagogstudium for-
utsetter god forkunnskap når det gjel-
der noter, musikkteori og fagtermino-
logi, samt solide gehørferdigheter; uten 

slik kunnskap er det svært vanskelig å 
henge med i emner som eksempelvis 
komponering/arrangering, gehør, mu-
sikkanalyse og ensembleledelse. Det 
å ha tilstrekkelige ferdigheter til å be-
stå opptaksprøven i teori og gehør kan 
derfor sies å være en helt avgjøren-
de forutsetning for å gjennomføre et 
musikerstudium.

Krever praktisk erfaring: Kommende 
søkere som henvender seg til Musik-

konservatoriet, etterspør gjerne kurs, 
nettressurser eller velegnet litteratur til 
selvstudium, slik at de kan lære seg det 
som skal til for å bestå opptaksprøven 
i teori og gehør. Det fins mye litteratur 
om notesystemet og om musikkteori, 
både i bokform og på nett. Opptaks-
prøven krever imidlertid både teoretisk 
kunnskap og ferdighetskunnskap. For 
å kunne tilegne seg sistnevnte, er prak-
tisk arbeid med de musikalske bygge-
steinene som berøres gjennom musikk-
teori nødvendig; å lese musikkteori er 
ikke tilstrekkelig. En kan lese om tun-
ge og lette slag i musikk, og om hvor-
dan grupperingen av tunge og lette slag 
danner ulike taktarter. Å gjenkjenne de 
tunge og lette slagene i et stykke mu-
sikk, og slik identifisere taktarten, kre-
ver derimot praktisk erfaring og øvel-
se. En kan lese om hvor mange halv-
tonetrinn det er mellom tonene i et 
kvint- eller sekstintervall, men å kunne 
gjenkjenne klangen av en kvint eller 
en sekst, krever praktisk arbeid med 
intervaller. 

I videregående skole, musikkfolke-
høgskole og i talentutviklingsprogram-
mer tilegner unge musikere seg denne 
typen ferdighetskunnskap blant annet 
gjennom gehøremnet, og ferdighetene 
sees gjerne på som gehørferdigheter. 
Mens det fins mye litteratur egnet for 
selvstudium i musikkteori, er utvalget 
av læringsressurser for tilegnelse av 
gehørferdigheter mindre. Det fins noen 
omfattende, digitale kurs som tar for 
seg både musikkteori og gehørtrening, 
som Ear Master1 og The Musical 
Ear2. Ulempen med disse er at de er 
forholdsvis dyre, og dessuten ikke 
norskspråklige. 

Musikkonservatoriet og Norsk Mu-
sikkråd har i mange år samarbeidet 
om å arrangere et grunnleggende kurs 
i notelære, gehør og musikkteori. Sli-
ke kurs har vist seg å være verdifulle 
for kommende søkere, men treffer kun 
den delen av målgruppen som er bosatt 
i Tromsø. 

Tilbud om digitalt kurs: For å kunne 
tilby opplæring i musikkteori og note-
lære til en større andel av mulige søke-
re til høyere musikkutdanning, beslut-
tet Musikkonservatoriet å lage et di-

gitalt kurs som fremtidige søkere kan 
ta, uavhengig av hvor de bor og hvil-
ke undervisningsressurser de har til-
gang på. Arbeidet med å utvikle kurset 
ble påbegynt i februar 2022, med mål 
om å ha kurset ferdig testet og klart til 
publisering ved semesterstart i august 
2022. Jeg har ledet prosessen med å ut-
vikle kurset, noe som har bestått i alt 
fra å bestemme kursets format, digitale 
plattform og layout til å planlegge og 
gjennomføre betatesting og undersø-
kelser relatert til testingen. Kursinnhol-
det er produsert delvis av meg, delvis 
av førsteamanuensis i el-bass, Andreas 
Fliflet. Kurset har fått navnet Digitalt 
grunnkurs i musikkteori og gehør. 

Praktiske øvelser og interaktivitet: Di-
gitalt grunnkurs i musikkteori og gehør 
er et asynkront, interaktivt kurs. Det 
innebærer at kursdeltakerne kan job-
be med det når de vil, hvor de vil og 
i hvilket tempo de ønsker. Kurset be-
står av korte undervisningsvideoer der 
Andreas eller jeg gjennomgår ulike te-
maer, med tilhørende oppgavemateri-
ale til hver video. Oppgavematerialet 
består av praktiske øvelser der bruke-
ren skal synge, spille, klappe og tram-
pe, noteskriveoppgaver, teorispørsmål, 
lytteoppgaver og annet. Det har vært 
vektlagt å produsere tilstrekkelig med 
oppgavemateriale, med nok variasjon i 
oppgavematerialet, til at brukerne kan 
få den mengdetreningen som skal til 
for å internalisere lærestoffet. Det har 
også vært viktig å gjøre mest mulig av 
oppgavematerialet interaktivt, slik at 
brukerne får rask tilbakemelding på om 
de gjør oppgavene riktig underveis i ar-
beidet. På grunn av programvarens be-
grensninger, har det ikke vært mulig å 
gjøre alle typer oppgaver interaktive, 
særlig ikke oppgavetyper der kursdel-
takerne selv skal synge eller spille. Her 
kan brukerne i stedet kontrollere det de 
synger eller spiller mot en fasit i form 
av en lydfil.

Kurset er laget i LMS3’et EdEx, en 
programvare utviklet med tanke på in-
teraktive, digitale kurs. Med på laget 
har vi hatt grafisk designer Mark Ste-
nersen ved Result4, som har bistått med 
filming og filmredigering, tekniske og 
grafiske løsninger og teknisk support.

Kursets innhold: Kurset innledes med 
en innføring i stamtonerekken, tone-
navnene og hvor tonene er plassert i 
g-nøkkel og f-nøkkelsystemet. Deret-
ter lærer deltakerne om musikalsk puls, 
tunge og lette slag og taktarter. Siden 
arbeider de seg gjennom kapitler som 
tar for seg grunnleggende noteverdier 
og rytmefigurer, både fra et auditivt 
og et visuelt perspektiv. Videre jobber 
kursdeltakerne seg gjennom kapitler 
om dur- og mollskala, parallelltonear-
ter, intervaller, treklanger og kvintsir-
kelen. Når kurset er gjennomført, mot-
tar deltakerne kursbevis.

Betatesting og publisering: I starten 
av juni 2022 var innholdet ferdigprodu-
sert, og kurset var klart til betatesting. 
For å rekruttere betatestere, la jeg ut en 
Facebook-post der jeg søkte etter folk 
som har erfaring med musikkutøving, 
men som ikke kan noter, eller som øn-
sker å styrke sine note-, musikkteori- 
og gehørferdigheter. Jeg fikk rundt tjue 
henvendelser fra folk som ønsket å del-
ta i testingen; korsangere som ønsket å 
lære noter, ungdom med banderfaring 
som ønsket å studere musikk i høyere 
utdanning, kulturskolelærere som ville 
undersøke om kurset kunne være re-
levant for egne elever, samt kolleger i 
høyere utdanning som ønsket å delta av 
nysgjerrighet, eller for å kunne gi meg 
tilbakemelding. Forut for testingen ble 
det sendt ut et samtykkeskjema og en 
innledende spørreskjemaundersøkelse5. 
Gjennom spørreskjemaet oppga delta-
kerne bakgrunnsinformasjon som kun-
ne være nyttig i analysen av betatestin-
gen og i det videre arbeidet med å ut-
vikle kurset, som hvilken grad av for-
kunnskap de hadde i gehør og musikk-
teori, hva de ønsket å oppnå med å ta 
kurset, samt hvor de hadde hørt om 
kurset. På tross av at jeg kun hadde pu-
blisert info om kurset og testingen på 
sosiale media, viste det seg at flere had-
de fått vite om kurset gjennom bekjente 
som tipset dem om kurset. Det resulter-
te i flere testere som ikke kjenner meg 
eller Andreas, noe som kan styrke vali-
diteten i tilbakemeldingene vi får i lø-
pet av testingen. 

Når denne artikkelen skrives, er be-
tatestingen fortsatt i gang, og testdelta-

 Maria Medby Tollefsen

Bakgrunn og innledning: 
Musikkonservatoriet i Trom-
sø får jevnlig henvendelser fra 
ungdom som ønsker å søke 
høyere musikkutdanning, 
men som ikke har tilstrekkeli-
ge ferdigheter i gehør og mu-
sikkteori til å bestå opptaks-
prøven i teori og gehør. Kan-
didatene det er snakk om, har 

Gjennom det interaktive 
kurset  «Digitalt grunn-
kurs i musikkteori og ge-
hør» ønsker Musikkon-
servatoriet å tilby po-
tensielle søkere opplæ-
ring i gehør, musikkteo-
ri og notelære, og på den 
måten øke ferdighetene 
og mulighetene til å be-
stå opptaksprøven i teori 
og gehør. Kurset kan tas 
uavhengig av hvor sø-
kerne bor og hvilke un-
dervisningsressurser de 
har tilgang på.



#15/2023 - 2726  -  Podium

skap til taktarter med tredelt grunnslag 
og grunnleggende rytmefigurer i slike 
taktarter. Kurset vil berøre forstørrede 
og forminskede intervaller, harmoniske 
funksjoner i form av hoved- og bitre-
klanger, de vanligste kadensene, med 
mer. Jeg ønsker at Musikkonservatoriet 
med dette kan tilby en kurspakke som 
dekker det pensumet som opptaksprø-
ven i teori og gehør bygger på, og som 
det forventes at en musikkstudent kan 
ved studiestart. 

Maria Medby Tollefsen er universi-
tetslektor i hørelære ved Musikkon-
servatoriet i Tromsø.

kerne jobber seg stegvis gjennom kur-
set. Når testerne er i mål, mottar de et 
nytt spørreskjema. I dette skjemaet får 
de spørsmål som dreier seg om tids-
bruk, om det har vært enkelt å forstå 
lærestoffet som har blitt gjennomgått 
i undervisningsvideoene, om det har 
vært tilstrekkelig med oppgavemate-
riale og godt nok variasjon i oppgave-
materialet, og om progresjonen i kurset 
har vært passelig. Jeg ønsker også å få 
rede på om de syntes at oppgavemate-
rialet og oppgaveformene var givende 
å jobbe med, og om de opplevde de 
tekniske løsningene som velegnede og 
effektive. 

Publisering og utvidet målgruppe: Be-
tatestingen er estimert å være ferdig i 
starten av august 2022. Ved semester-
start vil kurset publiseres på Musik-
konservatoriets nettsider, konsen.no. 
Kurset vil også publiseres i Result sin 
blogg, samt spres og tilgjengeliggjøres 
gjennom sosiale medier.

Selv om kursets primære målgruppe 
er ungdom som planlegger å søke høy-
ere musikkutdanning, vil det også kun-
ne være til nytte for andre brukergrup-
per, som korsangere og amatørmusike-
re som ønsker note- og gehøropplæring 
og/eller musikkteoriundervisning. Kur-
set vil derfor gjøres tilgjengelig for alle 
som måtte finne nytte i det, uansett om 
ambisjonen er å studere musikk i høy-
ere utdanning, å bli en notekyndig kor-
sanger, eller å få større innsikt i musik-
ken en selv møter på i korpset, orkes-
teret eller bandet. Kurset er gratis, og 
krever ikke annet enn en pc, telefon el-
ler nettbrett samt en dose egeninnsats.

Kurspakke skal dekke pensum: I pro-
duksjonen av et kurs som dette gjøres 
det hele tiden valg når det gjelder hva 
som skal være med og hva som skal 
utelates. Flere av temaene som er ute-
latt i del 1 utgjør viktig lærestoff for en 
blivende musikkstudent, og er dessu-
ten nødvendig kunnskap for å kunne 
bestå opptaksprøven i teori og gehør. 
Jeg planlegger derfor å lage en del 2 av 
kurset kommende skoleår. Her vil del-
takerne lære om rytmefenomener som 
punkteringer, overbindinger, opptak-
ter og synkoper. De vil også få kjenn-

Eksempler på oppgaver som kursdeltakerne må løse underveis i kurset.

1. https://www.earmaster.com
2. https://www.themusicalear.com
3. Learning management system
4. Ressurssenter for undervisning, læ-
ring og teknologi, UiT Norges arktiske 
universitet.
5. Undersøkelsen er godkjent av Norsk 
senter for forskningsdata (NSD).

Kurset inneholder mange korte undervisningsvideoer.
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Det brenn nokre 
små, men viktige 
ljos på Konsen når 
det gjeld å utdan-
ne studentar til å 
bli endringsagentar. 
Denne artikkelen 
presenterer ulike 
prosjekt kor studen
tar og lærarar saman 
arbeider for ei meir 
jamstilt verd, også i 
musikkfeltet. 

28  -  Podium

 Kate Maxwell

Studentane er dei viktigaste 
ressursane eit musikkonser-
vatorium har. Dei er engasjer-
te, aktive, initiativtakande og 
villige til å lære. Studentane 
reflekterer Konsen og Trom-
sø på fleire måtar: dei utgjer 
ein møteplass for ulike syns-
punkt, kulturar, innfallsvin-
klar, og skapar òg ein møte-

plass for samarbeid imellom studen-
tane og mellom skulen og samfunnet. 
Dei representerer ikkje utelukkande seg 
sjølve, men kan òg vere representantar 
for eit annleis syn på  korleis samfun-
net er eller bør vere. 

Konsen og studentane der står i ein 
maktposisjon i Tromsø (Benneworth, 
Maxwell og Charles, 2022), og det er 
difor ein vesentleg faktor ein må ha 
medvit når det gjeld utgangspunktet 
deira: Dei er ei privilegert gruppe som 
alltid har hatt økonomisk tryggleik, 
som følgje av å vakse opp i eit særs 
velståande land. Dei har difor fått høve 
til å studere musikk til dømes både på 
kulturskulen og i høgare utdanning, og 
til å nytte musikkrelaterte kurs og fri-
tidsaktivitetar gjennom oppveksten. 

Arbeidet som blir presentert i denne 
artikkelen er basert på tre forskingsarti-
klar, to som er inspirerte av studentane 
sine studiar og ein som er skriven sa-
man med ein student. Arbeidet har sa-

Studentar som 
endringsagentar
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manheng med VoW-prosjektet (sjå eiga 
artikkel, red.anm.), men er ikkje direk-
te knytt til det. Denne artikkelen viser 
korleis studentar og tilsette ikkje ber-
re er opne for eit slikt prosjekt, men dei 
treng det for å underbygge, støtte og 
forsterke det dei allereie gjer. Ansvaret 
for å kjempe for rettferd ligg ikkje ber-
re hos dei som opplever seg som mino-
ritetar. Alle er velkomne til å bidra. Når 
det gjeld å utdanne studentar til å bli 
endringsagentar, brenn det nokre små, 
men viktige ljos på Konsen.

Musikkhistorie i endring: Musikkhisto-
rie er eit fagfelt som har vore i endring 
i lengre tid, og særleg sidan 1990-ta-
let. Til dømes har det etter den tid vore 
publisert fleire studiar om kvinnelege 
komponistar. Vidare har det òg vorte 
løfta fram eit fokus på andre enn kom-
ponisten, til dømes kvinnelege læra-
rar slik som Nadia Boulanger, redaktø-
rar som Thea King, 
amatørmusikarar 
som Elise Hall, pa-
troner som Isabel-
la d’Este, og ik-
kje minst musikkut-
øving i meir priva-
te samanhengar, som 
Nannerl Mozart er 
eit døme på. Den 
nye kunnskapen 
har ikkje endra må-
ten musikkhistorie-
faget vert undervist 
på i så stor grad som 
ein skulle tru. Det-
te kan ha med å gje-
re at det er enklare 
å undervise slik ein 
alltid har undervist, og at det kan vere 
vanskeleg å bryte laus frå tradisjonar 
og vanar. Å avgjere kva for kunnskap 
som er meir vesentleg enn anna kunn-
skap er ikkje lett, og sidan folk har uli-
ke interesser og prioriteringar vil nok 
ikkje alle vere samde om kva som står 
øvst på prioriteringslista. Me meiner at 
det er viktig at musikkhistorieundervis-
ninga inkluderer komponistar frå ulike 
etnisitetar og kjønn. På denne måten vil 
musikkhistoria spegle eit breiare lag av 
befolkninga i verda og ikkje berre eit 
lite, privilegert utval.    

Skuleåret 2021-2022  reviderte Kon-
sen BA-emna i musikkhistorie og ana-
lyse. Ei arbeidsgruppe samansett av 
studieprogramleiar, faglærar, obser-
vatør, instituttleiar og, viktigast av alt, 
studentar arbeidde fram nye emnepla-
nar. Planane vart tatt i bruk frå haus-
ten 2022. Etter fleire år med ein prak-
sis der semesterplanar og musikklister 
i emnet har representert eit stort mang-
fald, vart det med nye emneplanar eit 
nytt fokus på kvinnelege og ikkje-kvi-
te musikarar og komponistar, også frå 
eit administrativt nivå. Denne endrin-
ga er i tråd både med synet på- og inn-
haldet i det nye Musikk i perspektiv-fa-
get på VGS, og med internasjonale ten-
densar i musikkhistorie, der Skandina-
via har lege etter samanlikna med land 
me liker å samanlikne oss med. Det-
te var bakgrunnen for eit temanummer 
av tidsskriftet Danish Musicology On-
line: European Music Analysis and the 

Politics of Identity, 
som vart publisert 
våren 2022. I dette 
nummeret har stu-
denten Sabina Fos-
se Hansen og pro-
fessor Kate Max-
well skrive om re-
fleksjonane sine 
rundt musikkhisto-
rie-emna på Konsen, 
og korleis forvent-
ningane til studen-
tane kan bli oppfat-
ta gjennom eit større 
samfunnsperspektiv 
og omgrepet «kvit 
uskuld» (Wekker, 
2016; Maxwell og 

Fosse Hansen, 2022). Elles etter å ha 
undersøkt namna på publikasjonslista, 
oppdaga dei at dei var dei einaste kvin-
nelege forfattarane i nummeret. Ein 
slik ubalanse er med på å understreke 
at mangfaldsproblemet i faget er meir 
omfattande enn sjølve kanonen. 

Nynorsk og avkolonisering: Omgre-
pet avkolonisering har vorte tatt i bruk 
meir og meir dei seinare åra, og det å 
kjempe for minoritetar har fått eit sær-
leg fokus. Kanskje har delar av verda 
nådd eit punkt kor det har oppstått tid 

og høve til å reflektere over dei uretta-
ne som har gått under radaren gjennom 
historia. Dette ser vi i Noreg til dømes 
med den samiske befolkninga og hjå 
dei som nyttar nynorsk. 

Minoritetar kan ende opp med å bli 
tråkka på i prosessen med, og som en 
konsekvens av, å løfte majoriteten opp. 
Ofte må dei som vert tråkka på kjem-
pe for rettane sine åleine. Sidan det er 
minoritetar det ofte går ut over, blir ik-
kje problema deira alltid høyrt. Som 
Sara Ahmed skriv, «we become a pro-
blem when we describe a problem» 
(Ahmed, 2017, s. 84). Eit fleirtal som 
er nøgd kan sjå på ei alternativ endring 
som noko som kan skape ulemper og 
problem. Nynorsk er likestilt med bok-
mål, men nynorskbrukarar kan oppleve 
å bli mobba på skulen, nekta tilgjenge-
legheit til språket sitt og retten til å nyt-
te språket sitt på skulen, i kvardagen og 
i arbeidslivet. Dette gjeld også den sa-
miske befolkninga i Noreg, der dei sa-
miske språka og den samiske kulturen 
generelt i lang tid vart systematisk mot-
arbeida. Kampanjar med grov og vul-
gær språkbruk vert ofte retta mot mino-
ritetar av ymse slag. Det er få som bryr 
seg om rettane deira, og det blir ofte 
opp til individa å stå opp for seg sjølve. 
Språk er ein viktig del av identiteten til 
eit individ og det er viktig for dei og 
for oss at alle skal få nytta språket sitt. 
Dette burde vere openbert og sjølvsagt.

Repertoar og eksotisme: Musikkun-
dervisninga i Noreg har tradisjonelt 
hatt fokus på vestleg musikk. Dei sei-
nare åra har kunnskap om den musikal-
ske historikken i andre verdsdelar blitt 
tatt opp i feltet i små fragment, men har 
ikkje vorte grundig undersøkt. Dette er 
til hinder for ein vidare refleksjon og 
kunst- og kulturforståing, både hos un-
dervisarar og elevar. I tillegg til at det 
gir mindre rom for det ukjente, gjer det 
at det er vanskelegare for kunstnaris-
ke verk frå andre verdsdelar å overle-
ve. Som student på Musikkonservato-
riet i Tromsø er det mogleg å vise fram 
slike verk gjennom eige initiativ. Det 
er rom for å undersøke den musikal-
ske historia i verda i dei fleste emna, og 
spesielt i eiga utøving og gjennom val 
av eige repertoar. Studentane vert ofte 

«Me meiner at det er 
viktig at musikkhistorie-
undervisninga inkluderer 

komponistar frå ulike 
etnisitetar og kjønn. 
På denne måten vil 

musikkhistoria spegle 
eit breiare lag av 

befolkninga i verda 
og ikkje berre eit lite, 

privilegert utval. » 

oppfordra til å ta tak i det dei er inter-
esserte i, med støtte frå lærarane i uli-
ke emne, noko som 
kan gi motivasjon 
til å ta opp musikk 
og kunnskap frå dei 
små felta som det ik-
kje har blitt nok for-
ska på. 

Eit stort tal med 
komponistar som 
skreiv for saxofon 
blei honorert av vel-
gjerarar med øko-
nomiske midlar, slik 
høvet også var for Beethoven, Haydn 
og Mozart, i deira tid. Ein som har be-
stilt fleire verk til saxofon var Elise 
Hall (1853-1924): produsent, patron, 
orkesterleiar og solist. Ho tok initia-
tiv til og betala for omkring 30 verk for 
saxofon og orkester, alle skrive på byr-
jinga av 1900-talet. Med hennar hjelp 
fekk me narrative, dramatiske og im-
presjonistiske orkesterverk med ein so-
listisk blåsar inn i orkesteret. Dessverre 
vert desse sjeldan spelt i dag, med unn-
tak av Rapsodi for saxofon og orkester 
av Debussy. Eit viktig spørsmål me kan 
stille oss i dag er: hadde den klassiske 
saxofonens historie eksistert utan den-
ne kvinna, som sørga for at Debussy, 
Schmitt og D’Indy, med fleire, skreiv 
slike verk? Desse verka må framførast 
og forskast på, og dette er vi mange 
som er i gong med nett no!

Kvalitet og genius: Kunstnarleg utdan-
ning kan bidra til eit meir jamstilt og 
inkluderande samfunn. Utdanninga ut-
fordrar lærarar og studentar til å ten-
kje kreativt, å vurdere kritisk, og å fø-
restille seg ei ny verd (Mittner, Me-
ling og Maxwell, kommande). Likevel 
er nokre av hovudomgrepa i musikk-
terminologien problematiske og kan 
vere utfordrande for den musikkfagle-
ge utviklinga. Nokre av desse er kvali-
tet, genius og excellence. Omgrepa pei-
ker på maskuline ideal som ikkje re-
flekterer andre kjønns kreative praksis 
eller realitet1. Når det gjeld kvalitet er 
det enkelt å seie at ikkje alle musika-
rar er som Beethoven, men det er van-
skelegare å få dette akseptert av senso-
rar, publikum, musikarar og faglærarar. 

Beethoven-paradigmet (Goehr, 1992) 
tyder at idealet om «den store kompo-

nisten og hans verk» 
vert haldt ved lag. 
Idealet prega både 
rytmiske og klassis-
ke sjangrar. I rea-
liteten kan mykje 
meir enn sjølve ver-
ket inkluderast når 
ein framføring skal 
verdsetjast. Studen-
tar som endringsa-
gentar finn allereie 
måtar å framføre 

musikk på der dette kjem til uttrykk. 

Eit manifest for endringsagentar: In-
spirert av Sara Ahmed (2017, s. 501–
536) som avslutta boka si Living a Fe-
minist Life med eit manifest, ynskjer 
me også å avslutte med eit manifest for 
studentar som vil vere endringsagentar. 
•	 Prinsipp 1: Eg er villig til å delta i 

endringar, sjølv om eg treng å gå 
utanfor komfortsona mi.

•	 Prinsipp 2: Eg skal sørge for å inklu-
dere og bygge praksisar og eit sam-
funn som er jamt.

•	 Prinsipp 3: Eg skal seie ifrå, og støt-
te andre som seier ifrå, om eg føler 
at noko er urettferdig.

•	 Prinsipp 4: Eg skal oppsøke og 
framføre eit breitt repertoar.

•	 Prinsipp 5: Eg skal be biblioteket 
om å kjøpe inn nytt repertoar slik at 
studentar i framtida også kan få gle-
da av å framføre musikken.

•	 Prinsipp 6: Eg skal utfordre faglæra-
rar og andre til å tenkje nytt om kva-
litet og kva det tyder.

•	 Prinsipp 7: Eg skal lytte, respektere 
og ta vare på minoritetar så langt det 
lar seg gjere.

•	 Prinsipp 8: Eg skal reflektere over 
korleis eg kan bli ein sjølvstendig 
endringsagent, og lage mine eigne 
prinsipp som passar til meg og øn-
ska mine

Kjeldeliste: 
•	 Ahmed, S. (2017). Living a Feminist 

Life. Duke University Press.
•	 Benneworth, P., Maxwell, K. og 
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Chibici-Revneanu_2011.pdf 

•	 Goehr, L. (1992). The Imaginary 
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•	 Mittner, L., Meling, L. K. og Max-
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der Equal World. VIS: Nordic 
Journal for Artistic Research (i 
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•	 Nochlin, L. (2002 [1971]). Hvorfor 
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Kate Maxwell er professor i musikk-
historie, teori og analyse ved Musik-
konservatoriet i Tromsø.

«Eg er villig til å delta 
i endringar, sjølv om 
eg treng å gå utanfor 

komfortsona mi.
Eg skal sørge for å 
inkludere og bygge 

praksisar og eit samfunn 
som er jamt.» 

1. Sjå til dømes Nochlin, 2002 [1971] for 
visuell kunst, Chibici-Revneanu, 2011, 
for skjønnlitteratur og Nilsen, 2022 for 
filosofi).
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 Lilli Mittner og Anne-Lise 
Sollied
 

Voices of Women er et in-
ternasjonalt prosjekt som 
nylig ble tildelt prosjekt-
midler av Direktoratet for 
høyere utdanning. Pro-
sjektet er et Erasmus + 
Cooperation Partners-
hip in Higher Education-
prosjekt, og er et samar-
beid mellom Universite-
tet i Stavanger, UiT Nor-
ges arktiske universitet, 
musikkuniversitetet Franz 
Liszt Weimar og Univer-
sitetet i Groningen. Pro-
sjektet ledes av professor 
Bettina Smith (UiS). UiT 
bidrar med en arbeidspak-
ke om feministisk teori 
som ledes av Lilli Mitt-

ner, forsker ved Senter- for kvinne og 
kjønnsforsker.

VOW er et tverrfaglig prosjekt i 
skjæringspunktet mellom disipliner, 
språk og kunstformer. Gjennom det 
multinasjonale samarbeidet har pro-

sjektet som mål å etablere et interna-
sjonalt VOW-nettverk av endrings-
agenter innen kunst, forskning og 
kultursektoren. 

På den empiriske siden er prosjektets 
sentrale fokus å gi musikk komponert 
av kvinner den anerkjennelse og opp-
merksomhet den rettmessig fortjener. 
Dette gjøres gjennom å vektlegge ar-
beid med tolkning, analyse og fremfø-
ring av ukjent musikk. På den teoretis-
ke siden sammenkobler prosjektet ulike 
estetiske og feministiske perspektiver.

Arbeidspakken bygger på Lilli Mitt-
ners doktorgradsavhandling ’Space 
of Possibilities for women composers 
in 19. Century Norway’ og prosjektet 
’Gender Balance in Arts Education’, 
ledet av professor Hilde Blix. Prosjek-
tet er også forankret i det kunstneris-
ke utviklingsarbeidet til professor An-
ne-Lise Sollied, som for tiden utvikler 
et kompendium med hittil ukjent mu-
sikk komponert av 50 kvinnelige kom-
ponister. Kompendiet slippes til høsten 
i Norsk Musikkforlag. 

Rescape: RESCAPE-metoden vil stå 
sentralt i prosjektet, som et verktøy 
for å skape og formidle ny kunnskap. 
RESCAPE står for ‘Research, Educa-
tion, Sources, Creativity, Arts, Perfor-
mances, Engagement’, som er hoved-
ingredisener i RESCAPE- manifestet.. 

Med utgangspunkt i dagbøker, journa-
ler, brev, postkort, notater, dikt, kom-
posisjoner, tegninger og andre kilder 
fra kvinnelige komponister, skapes det 
en såkalt dramatisk montasje, som har 
som mål å engasjere kolleger og stu-
denter i kunnskapsbygging på nye 
måter. 

Dramatisk montasje er både en 
kunstbasert forskningsmetode, et pe-
dagogisk verktøy og et formidlingse-
lement, og omfatter følgende tre steg: 

(1) å kombinere innholdet i dokumen-
ter og annet materiale om og av kom-
ponistene selv, med mål om å konstru-
ere en fiktiv dialog mellom to eller fle-
re personer ‘som om de hadde møt-
tes’. Vi spør: ‘Hva ville de har snak-
ket om, og hvordan? (2) å framføre den 
fiktive samtalen foran et publikum og 
(3) å invitere publikum til å sette ma-
terialet sammen på nye måter i en 
workshop. En hensikt med den drama-
tiske montasjen er å komme nærmere 
fortidens opplevelse av de historiske 
subjektenes virkelighet, og å åpne opp 
nye rom for kunnskap gjennom møtet. 
I RESCAPE utforsker vi hvordan me-
toden åpner opp for nye forståelser av 
komplekse sammenhenger. RESCAPE 
har tidligere samarbeidet med studen-
ter og ansatte ved musikkonservatori-
et i Tromsø og presentert en montasje 
der Agathe Baker Grøndal møtte Betzy 
Aksersloot-Berg ved Nordnorsk kunst-
museum (http://site.uit.no/rescape/). 

Utdanning av endringsagenter: For 
at kvinners stemmer skal høres, er det 
viktig at noen lytter. Derfor spiller pu-
blikum en avgjørende rolle. Dersom 
musikk komponert av kvinner skal bli 
en del av vårt kollektive minne, må 
musikken deres fremføres parallelt med 
en diskusjon om ‘hva vi lytter til, hvor-
dan vi lytter til det, hvor mye vi lyt-
ter til det og hva budskapene er’ (Hilde 
Blix i filmen ‘Music & Gender in Ba-
lance, 2018). Kritisk pedagogikk gir 
gode verktøy i møtet med friksjoner, 
uforutsigbarhet og komplekse normer, 
særlig når motstand, konfrontasjon og 
avlæring gjør seg gjeldende. VOW-
prosjektet legger til rette for transfor-
mativ læring. 

Gjennomføring og tidsplan: VOW or-
ganiseres som en serie med samlinger 

Voices of Women
Et kunstneriskprosjektfinansiert av EU i programmet ERASMUS+ 2022-2024

Sammen med uni-
versiteter i Norge, 
Nederland og Tysk-
land deltar UiT i det 
tverrfaglige samar-
beidsprosjektet Voi-
ces of Women (VOW). 
Målet er å gi musikk 
komponert av kvin-
ner den anerkjen-
nelse og oppmerk-
somhetsom den 
fortjener.
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der deltakerne i prosjektet møtes til 
ulike aktiviteter. De første samlinge-
ne fant sted i Stavanger 23.-24 juni 
2022 og Groningen 1-3 desember 
2022. Studenter og ansatte fra partner-
institusjonene jobbet aktivt med reper-
toar av kvinnelige komponister. Me-
sterklassene ble ledet av Prof. Bettina 
Smith (UiS) og Prof. Anne-Lise Sollied 
(UiT), samt førsteamanuensis i Frie-
derike Wildschütz (UiS). I tillegg ble 
det holdt forelesninger og workshops 
av Prof. Dr. Janke Klok, førsteamanu-
ensis Dr. Kristin McGee, Prof. Dr. Pe-
tra Broomans (Riksuniversitetet i Gro-
ningen, Nederland) og Dr. Lilli Mittner 
(UiT). Deltakende studenter fra Musik-
konservatoriet i Tromsø var Synne Ma-
riussen, Aurora Øyen, Sanne Suh Ber-
ger og Jonas Eskeland. De neste sam-
lingene finner sted i:

•	 Weimar: 21.-24. juni 2023
•	 Tromsø: 21.- 24. november 2023

Hvis du ønsker å bidra i prosjektet, ta 
kontakt med Lilli Mittner eller Anne-
Lise Sollied. 
 
Mer info finnes på prosjektets nettside: 
https://www.voicesofwomen.eu/ 

Litteratur:
•	 Mittner, L., Meling, L., Klok, J., & 

Smith, B. (2022). Knowledge base 
for the ERASMUS+ project Voi-
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org/10.7557/7.6569

•	 Mittner, L. (2018). “Students can 
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derstanding Curriculum Transforma-
tion Within the Framework of Ca-

non Critique and Critical Pedago-
gy. Journal for Research in Arts and 
Sports Education, 2(2). https://doi.
org/10.23865/jased.v2.928

•	 Mittner, L., & Bergli, T. (Direc-
tors). (2018). Music and Gender in 
Balance Film. Gender Balance in 
Art Education Project / RESULT at 
UiT The Arctic University of Nor-
way. https://www.youtube.com/
watch?v=fNBwkiAvOGc 

Anne- Lise Sollied er professor i sang 
ved Musikkonservatoriet i Tromsø.

Lilli Mittner er seniorforsker for sen-
ter for kvinne- og kjønnsforskning.
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Kick-off 2022

In this phase we will experiment with the historical,
performative, and educational materials prepared in
phase 1 and 2. Phase 3 will result in a theory-method
package that will combine performative and feminist
knowledge.

In this phase we will host a series of workshops and
masterclasses in Weimar. A RESCAPE workshop will result in
educational materials and recommendations on how to
approach and interact with voices of women.

Weimar 2023 & 2024

Groningen 2022
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4

Tromsø  2023

Final Conference 2024
Project participants will join forces at the VOW final
conference in Stavanger to present and perform major
outcomes of the project through scientific and artistic
formats. Evaluation material will be discussed, and the
VOW higher education course curriculum will be
presented.

30th Nov – 3rd Dec: The University of Groningen will host a
digital training activity and conference aimed at discussing
the "Voices of Women" question. Together with students we
will crystalize biographical sources and other educational
materials.

Stavanger 2022
Training activity: Masterclasses and lectures in
Stavanger 23-24th June 2022. Students & staff
experience and discuss the state of the art and the idea
of becoming agents of change in the VOW field.

VOW online kick-off meeting 4th March 2022. The team
refined the VOW theoretical, performative, educational, and
evaluation concepts, planned details about repertory and the
recruitment of students to VOW training activities.

Anne-Lise Sollied, Professor, UiT, Bettina Smith, Professor, UiS, Lilli Mittner, senior forsker, UiT. Fra første samling i Stavanger i juni 2022.

1. https://site.uit.no/rescape/manifesto/.



Avsender og returadresse:

UiT Norges arktiske universitet
Musikkonservatoriet

Pb 6050 Langnes, 9037 Tromsø

http://konsen.no

Et utvalg av Musikkonservato-
riets ferskeste publikasjoner:

Musikkutdanning i Norge består av mange forskjellig veier for unge, talent-
fulle musikere og musikkpedagoger. Noen starter sin utdanning enten ved 
en kulturskole, privat musikkskole, i et band, i kor og korps, eller gjennom 
undervisningsvideoer på internett. Til sammen utgjør dette et komplekst og 
mangeartet nettverk av arenaer for læring. 

Musikkpedagoger og musikkutøvere som skal virke innenfor et mangfoldig og 
teknologirikt musikk- og samfunnsliv har behov for å videreutvikle og fornye 
sin kompetanse for å kunne ta i bruk varierte metoder og ulike pedagogiske 
tankesett. Disse er sentrale aktører for videre utvikling av pedagogiske tilnær-
minger og metoder som benyttes også i øvrige skoleslag og det frie feltet. Dette 
danner bakteppet for prosjektet MUSEd - Studentaktiv læring i musikkutdan-
ning, som ble gjennomført ved Musikkonservatoriet, UiT – Norges arktiske 
universitet, i perioden 2019-2021. Målet med prosjektet har vært å bidra til 
å fremme undervisningskvalitet i høyere musikkpedagogisk utdanning, gjen-
nom utforsking av nyskapende og kunnskapsbaserte former for studentaktiv 
læring og læringsfremmende vurderingsformer. 

I denne publikasjonen forsøker vi å samle trådene og oppsummere prosjek-
tet, slik at erfaringene og kunnskapene som er ervervet gjennom prosjektet, 
blir tilgjengelige for andre enn prosjektdeltakerne. Tekstene er en blanding av 
fortellinger fra deltakerne i prosjektet, og har som formål å dokumentere, in-
formere, bevisstgjøre og inspirere til videre arbeid med studentaktive lærings-
former og læringsfremmende vurderingsformer innenfor musikkutdanning. 

Studentaktiv laering 
i musikkutdanning
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Maria Medby Tollefsen og Charlotte Thingelstad

MUSEd

ISBN: 978-82-691586-2-5

ISSN 1890-5005

Øverst: Bokomslag MUSed- studentaktiv læring i musikkutdanning, av 
Charlotte Thingelstad og Maria Tollefsen.
Nederst: Coverbildet på Audun Sandviks plateutgivelse Trace of lament.
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livsmestring. Foredrag på den digitale konferansen BRIDGES - 
Mind the gap.
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MUSed- studentaktiv læring i musikkutdanning. Tromsø: 
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