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ANGINE DE POITRINE

| dette veerk har vi undersegt nummeret “Fabienk” af bandet Angine de Poitrine
som et visuelt vaerk. Vi har valgt veerket, fordi det skiller sig ud og udfordrer
graenserne for musik, hvilket vi gerne ville forsege af formidle pa billedform.
Bandet har allerede et meget staerkt visuelt sprog, og derfor har vi valgt at
genbruge en del af deres elementer, sasom prikker og trekanter. For at afbilde
musikkens eksperimenterende form har vi tegnet uforudsigelige former. For at
illustrere, at musikken vokser og bygger oven pa sig selv, har vi skabt en figur,
der bliver storre og sterre. Vi har ogsa taget udgangspunkt i metrikken og
mikrotonaliteten og nedskrevet musikkens centrale rytmer. Derudover har vi
brugt farver til at formidle sangen. Farverne er valgt ud fra vores egen oplevelse
af stykket. Der sker et skift i nummeret omkring 2:57, hvilket vi har valgt at
markere i veerket ved hjeelp af farverne.

“Thanks for visiting our planet. Please stay as long as you like.”
(@mirkocaserta, youtube kommentar)

A

Lyt til musikken her
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AMY BEACH

Piano Quintet, Op. 67



Amy Beach

Hvilke former og farver ser du nar musikken bevaeger sig forbi eregangenes graenser og szetter
sig fast i din hjerne? Kan den forkerte farve fa tarerne til at presse sig pa? Kan penslen styres af
orene i stedet for handen?

Vi har arbejdet med den forste succesfulde kvindelige amerikanske komponist, Amy Beach.

Amy Beach havde selv synaestesi og det siges, at hun graed, nar farverne omkring hende ikke
passede til de farver, musikken plantede i hendes hoved. Vi er overbevist om, at dette ogsa
afspejler sig i hendes musik, som er steerkt praeget af folelser og karakter. Vi har, i vores

fortolkning af 3.sats af Beachs klaverkvintet (opus. 67), fokuseret pa, hvordan kontraster kan bruges
til at komplimentere hinanden. Dermed ogsa pa, hvordan Amy Beach skildrer dette i sin musik.

Lyt til musikken her
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DELIA DERBSHIRE
Pot Au Feu




Pot au Feu — Delia Derbyshire

Vores vaerk tager udgangspunkt i Delia Derbyshire’s elektroniske komposition, Pot au Feu. Delia
Derbyshire var elektronisk musiker og komponist i 60'erne og pioner inden for genren. Med hendes dybt
unikke, nytaeenkende og visuelle lydbilleder, er hun kendt som moderen bag elektronisk musik. Hun
arbejdede for BBC's radiophonic workshop, hvor hun blandt andet var med til at lave den elektriske
musik til temaet for Doctor Who serien. Netop det mystiske, fremmede og lidt spacy er noget, man kan
genkende i mange af hendes kompositioner - ogsa i “Pot au Feu”. Det er uvist hvilken specifik
sammenhang “Pot au Feu” blev skrevet i, men da vi lyttede til stykket, ledte det vores tanker hen pa
tanker om en slags alien-organisme eller noget fra an fremmed planet. Vi har provet at repraesenterer de
forskellige elementer i stykket med deres egne konkrete elementer i vores vaerk. Vi sa den merke rumlen i
veerket som en slags torden eller hav, som repraesenteres ved det bla bagerst. Den rede figur
repraesenterer de kraftige og voldsomme mere skingre og - for os - ildlignende dele af vaerket. De helt
skarpe toner repraesenteres ved de gule og lyserade gnister, som ogsa er en del af det her naesten
braeendende lydbillede. De sorte figurer er billede pa de korte morse-agtige toner, som visuelt ogsa
minder om morsekode.

“"What we are doing now is not important for itself but one day someone might be
interested enough to carry things forwards and create something wonderful on these
foundations.”

Lyt til musikken her
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JULIUS EASTMAN

Femenine



JULIUS EASTMAN - FEMENINE

Julius Eastman er en Amerikansk komponist og blandt de ferste komponister, der kombinerede

processerne i minimalistisk musik med andre metoder til at udvide og modificere sin musik, som
fx eksperimentel musik, og hanskabte dermed det, han kaldte for "organisk musik".

Julius Eastman levede fra 1940 til 1990. Han troede pé kensfluiditet, ogsa for det blev taget pa i
bredere politiske kontekster, og dette er ofte et tema i hans musik.

Som en stolt, homoseksuel, sort mand opferte han sommetider en af sine signaturkompositioner,
Femenine, ifert en kjole. Komponisten er blandt andet kendt for at sige: "What I'm trying to
achieve is to be what | am to the fullest”.

Vores opgave bestod i at traeffe sestetiske valg for veerket som havde vi selv synaestesi, hvor en
sans udleser en oplevelse i en anden. Vi fokuserede pa, hvilke farver og former, vi associerede
med forskellige lyde, og kom hurtigt frem til, at Julius Eastman'’s forskellige, men taetkodede,
sekvenser i vaerket Femenine, mindede os om en solopgang over havet.

Vi har derfor anvendt lette og lyse farver som lysered, orange og gul, men samtidig leget med at
serge for, at farverne stiger i intensitet som en sol, der stiger op over havet. Ogsa blandingen af
komplementeer- og tvetydige farver skaber veerkets nuancer. Vi har som en del af vores vaerk
inkorporeret en form for nodelinjer, der illustrerer solens bane samt giver beskueren en simpel
mulighed for at laese vaerket som enkelte melodier og samtidig som en helhed.

Vores forste indtryk af sangen var den lette stemning, som opbygges roligt fra starten. Den
skrider gradvist fremad og bliver, mere intens men forholder sig stadig let. Derfor har vi forsagt
ikke at skabe nogle tunge linjer i vaerket, hvilket afspejles i veerkets subtile overfladestruktur.

Lyt til musikken her




GYORGY LIGETI

Musica Ricercata



Gyorgy Ligetis “"Musica Ricercata”

Vores veerk er et grafisk partitur til Gyorgy Ligetis “Musica Ricercata” og skal altsa illustrere forholdet mellem
lyd og visuelle former. Vi har valgt at primeert arbejde med bla farver, cirkler, linjer og prikker for at vise,
hvordan musik kan opleves visuelt.

Cirklerne og de gentagne former repraesenterer musikkens rytmer og gentagelser, mens de ujaevne linjer
viser beveegelse og variation i lyden. Vi har valgt at lade formerne overlappe hinanden, sa vaerket bade
virker struktureret og kaotisk. Derudover har vi valgt at fokusere pa sangens klaverbrug, da det iszer er det,
som ger sangen unik. Det har vi gjort ved at male tangent-lignende streger i midten.

Ligeti har selv udtalt: “I think of music as a kind of complex pattern of a sound.” Citatet viser, hvordan musik
kan forstas som menstre af lyd, der ogsa kan oversaettes til visuelle mgnstre. P& den made forseger vores
veerk at gare musikken synlig og give mulighed for at opleve forbindelsen mellem lyd og billede.

Lyt til musikken
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PER NORGAARD

Symphony no. 6, “Nar alt kommer til alt...”



Per Norgards 6. Symfoni:
“At the end of the day”: I. Moderato

Per Norgard sagde selv at hans livsmotto var “at forvirre flest muligt mest muligt”
Det synes vi bade passer godt til hele projektet idet, at det bgjer vores ide om hvad
musik er og hvordan det kan udtrykkes i form af kunst, hvilket godt kan vaere en lidt
forvirrende affeere.

De tre linjer pa kunstveerket tager udgangspunkt i tidsintervallerne:
00:00 - 01:00, 08:15 - 09:15 og 15:00 - 16:00

Vi har valgt at bruge en ensformig grundfarve i de bla og grenne nuancer, sa den magenta
farve star frem som kontrast til det generelle lydbillede i stykket. Farven symboliserer de lyde
der skiller sig ud, og forstyrrer atmosfaeren. Stemningen aendrer sig i lobet af stykket, der i
tegningen illustreres igennem overgangen til merkere nuancer.

[=],:

Lyt til musikken her
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DAPHNE ORAM
1966 Interrupted




Daphne Oram: Musik som visuel kunst

Daphne Oram (1925-2003) var en britisk musiker og en af de forste til at udvikle og arbejde med

elektronisk musik — den elektroniske musiks moder. | 1950’erne udviklede hun sin egen teknik kaldet

Oramics, hvor hun tegnede former, linjer og menstre direkte ind pa specielle filmstrimler, som derefter

blev scannet ind i en maskine for at skabe lyd. For Oram smeltede musik og billedkunst derfor sammen,

fordi hun bogstaveligt talt tegnede lydene. “You take a sound, any sound, record it and then change its
nature by a multiplicity of operations... you produce a vast and subtle symphony. It's a sort of modern magic.”

Citatet viser, hvordan Oram sa lyd som noget, der kunne forandres, formes og manipuleres kreativt ved
hjeelp af og i samarbejde med teknologien igennem datidens tidlige synthesizers. Hendes arbejde er
derfor seerligt interessant i forhold til synaestesi og grafiske partiturer, fordi det netop udforsker
forbindelsen mellem det, vi harer, og det vi ser.

Vores veerk: Vi har valgt 1966 interrupted, en genfortolkning af Daphne Orams musik, bragt til live af Lyt til musikken her
kunstnerne afromerm og Abi Asisa. | vores vaerk har vi forsggt at visualisere musikken gennem en i

dentifikationsproces, hvor vi har givet tre overordnede aspekter af det auditive univers hver deres

visuelle udtryk. Vi har arbejdet med rummet, stemmen og celloen samt forholdet imellem dem for at skabe en tredje helhed, der forhabentligt
yder veerket fyldest.

Arbejdsprocessen startede med, at vi lyttede til stykket og delte vores tanker om farver, former og idéer med hensyn til, hvad vi herte og sa
med det indre gje i overensstemmelse med tanker og ideer vedrarende synaestesi som sansende tilgang til musikken og musikopfattelsen helt
generelt. Derefter lavede vi hver vores individuelle visualisering, som vi efterfalgende kombinerede til ét samlet vaerk. Undervejs fandt vi en
arbejdsfordeling, hvor Laurids arbejdede med selve soundscapet, Solvej med celloen og Zoé med stemmen.

Til sidst valgte vi at redigere veerket digitalt, hvilket ogsa understotter forbindelsen til Daphne Orams arbejde med at omdanne lyd igennem
teknologien yderligere — teknologien inspirerer kunsten og kunsten inspirerer teknologien. Vi haber, at vores fortolkning kan inspirere til at
opleve og taenke musik pa en ny made i hverdagen, hvor lyd ikke kun hares, men ogsa ses.



ELSE MARIE PADE

Valborgsnat

til Bloksbjerg og

Rejsen



Else Marie Pade - Rejsen til Bloksbjerg og Valborgsnat

Else Marie Pade (1924-2016) var en af verdens forste elektroniske kunstnere. Hun udgav i sit liv en lang
reekke veerker, heriblandt sin elektroniske suite kaldet Faust, som er baseret pa Goethes klassiske myte om
Faust, hvor sangen “Rejsen til Bloksbjerg og Valborgsnat” blandt andet er med. Hun formar at skabe et
symbolsk og ambient lydunivers, hvor hun blandt andet bruger hvid stgj til at symbolisere hvirvlende vinde
pa et bjerg. Sangen blev aldrig skrevet ned pa noder af Else Marie Pade, da hun brugte grafiske partiturer i

stedet.

Else Marie Pade var desuden aktiv i modstandsbevaegelsen under 2. verdenskrig, hvor hun blev faengslet.
Det var her, hun blev enig med sig selv om, at hun ville leve af musik, hvis hun slap levende derfra. Hun blev
dog ikke anerkendt i Danmark for elektronisk musik blev mere mainstream i 00’erne.

Dette veerk er lavet ved at tage udgangspunkt i et spektrogram, da dette veerktej kan visualisere lyden af en
sang, hvor den viser frekvenser frem for toner.

“Jeg herte lydene som billeder, og jeg séa billederne som lyde.”
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HERMOTO PASCOAL

Musica de Lagoa




HERMETO PASCOAL

Vi valgte Hermeto Pascoal fordi vi taenkte, at det kunne veere interessant
at arbejde med en kunstner som ikke passer ind i musikkens normer. Man
kan sige meget om Pascoal, han er multi instrumentalist og helt sin egen,
men normal er han ikke. At lytte til hans musik er en oplevelse, der gar ud
over alle sanser, hvor man bliver overrasket hver gang.

Vi har arbejdet med stykket "Musica da lagoa", som er faengende,
overraskende og anderledes. Det var sveert i starten at fa en idé om
hvordan vi skulle fa det ned pa papir, men efter noget tid fik vi en skitse
pa plads. Vi valgte mange bla og merke farver da de afspejler musikkens
sanselige elementer og de mange former beskriver rytmen og melodien i
stykket. Vores feerdige produkt viser at billeder ikke nedvendigvis skal
passe inden for normerne, ligesom Pascoal.

Lyt til musikken her

“When you really learn music, you learn all music. Music is like the air and
the water. It flows from here to there, changes its aspects, but its essence
is timeless. It holds the world together”



ini,

Rhapsody on a Theme of Pagan

XIX variation 18. Andante Cantabile

Op. 43



Sergei Rachmaninoffs Rhapsody on a Theme of Paganini

Vi har valgt at tage udgangspunkt i Sergei Rachmaninoffs Rhapsody on a Theme of Paganini, g‘- § :E
variation 18, fordi nar man lytter til musikken, far man en fornemmelse af at stykket handler om Bommal B
kaerlighed og der er en ro over stykket, vi harer ogsa dremmende toner gennem hele stykket. .. 1 I
Derfor har vi brugt de runde former (vores fire cirkler) for at vise det blede i musikken, dem har » oma® w
vi farvet med gule farver, som ogsa giver en fornemmelse af den blede musik. Vi ville gerne have, _‘:::::':E
at man kan here musikken nar man kigger pa stykket, det er her hvor farverne skal hjeelpe med B omd wn's
at f& musikken frem til jerm, der kigger pé vaerket. u ,"-:gi
“He told me that my sound had the wrong colour... that sound is not something neutral: each E'""g :f'
note must have a colour, an intention, a living quality.” Rl

uaNNNeE v

Ruth Slenczynska, student of Rachmaninoff. Lyt til musikken her



KARLHEINZ STOCKHAUSEN

Gesang der Jiinglinge



Gesang der Junglinge

Vi har i vores gruppe arbejdet med veerket Gesang der Junglinge af Karlheinz Stockhausen. Musikstykket er
praeget af elektroniske lyde og en drengesopran som skiftevis er tydelig og utydelig i lydbilledet. Musikalsk
havde Stockhausen en vision om at bygge bro mellem to konkurrerende retninger inden for den tids
musikalske lyd og udtryk, nemlig den tyske “Elektronische Musik”, og den franske “Musique Concréte”.
Elektronische Musik brugte kunstigt genererede elektroniske lyde, og Musique Concréte tog udgangspunkt
i optagede lyde fra den virkelige verden (i dette tilfeelde den menneskelige stemme, sopranen). Vi har taget
udgangspunkt i de elektroniske lyde, der flydende overlapper hinanden og skifter over i en ny elektronisk
lyd, og drengestemmen, sopranen der skifter mellem at vaere gennemtraengende og utydelig. Det kan ses i
den tydelige streg med sma menstre der er inspireret af radiosignaler, som overlapper den mere udviskede
cirkuleere form, inspireret af Ip’er. | dette musikstykke af Stockhausen er lydende tydelige med bratte skift i
karakter, tonehgjde og intensitet. Dette er med til at skabe en mystisk stemning og en folelse af
uforudsigelighed. Derfor er vaerket ogsa interessant at arbejde med i forbindelse med synaestesi (en
kunstnerisk fortolkning af lyde og felelser til visuelle former pa et lzerred). Vi har skullet leegge meerke til de
folelser der vaekkes nar vi herer musikstykket og prevet at arbejde ud fra dem. Dette udtrykkes bl.a. med
farven sort i den bolgede fede streg i veerket. Vi har bevidst lavet den tydelig og dominerende og har faet
cirkler og sma menstre til at vokse ud fra den. Generelt har vi taenkt i musiske og elektroniske baner, hvorfor
vi har valgt at lade os inspirere af radiosignaler, Ip‘er og cirkler.

Lyt til musikken her
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IANNIS XENAKIS

Metastaseis




IANNIS XENAKIS

Dette veerk er lavet af Defne, Vera, Louise og Katarina. Vi har valgt veerket Metastaseis —
lannis Xenakis, vi oversatte hvad vi harte i hans veerk, til farver og former, og pa den
made konstruerede vi et feelles sprog. lyttet til det og visualiserede det hver for sig, hvor
det sa blev samlet til ét veerk til sidst.

“Music is not a language. Any musical piece is akin to a boulder with complex forms,
with striations and engraved designs atop and within, which men can decipher in a thousand
different ways without ever finding the right answer or the best one...” — lannis Xenakis

lannis Xenakis er isaer spaendene at undersege nar det gaelder synaestesi, da han i
veerket Metastaseis sammenkoblede musik og matematik. Xenakis oversatte blandt
andet stryger-glissandi som rette linjer.

Lyt til musikken her
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Per Norgaard - terrains vagues

Vi har valgt at arbejde med 'Terrains Vagues' af Per Nergard. Per Norgaard har

veeret spaendende at arbejde med, fordi hans musik udvikler sig pa overraskende

mader og skaber nye perspektiver undervejs. Pa vores veerk, ses Norgards overraskende
udvikling i veerket gennem vores valgte figurer i prangende farver for at fange de udtryk,
stykket viser. Vi har valgt at bruge en sort baggrund for at fa de staerke farver til at treede
tydeligt frem. De hvide og gule linjer bevaeger sig gennem billedet som et musikalsk forlab,
mens de rede og bla former skaber kontraster og giver veerket energi. De snoede linjer og
skiftende former viser musikkens bevaegelser, rytmer og forskellige lydlag.

Som grafisk partitur ensker vi at vise hvordan musik i nogle tilfaelde kan blive sa abstrakt at

man ikke kan skrive det ned i et traditionelt partitur. Da Per Nergard blev komponist var

dette ogséa en del af hans overvejelser: “"Den musik, jeg gerne ville here, var der ikke”.

Citatet beskriver hvordan musikken kan opleves pa andre og mindre traditionelle mader, og

pa den made passer godt ind i overemnet "synaestesi” og alternative former for musikpartiturer.

Lyt til musikken her



