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Introduktion 

Sommaren 2020 jobbade jag på en musikalproduktion på Malmö Opera som assisterande 

dirigent. Musikalen var Funny Girl, en semi-biografisk historia om Broadway-stjärnan och 

skådespelerskan Fanny Brice, som levde i början av 1900-talet. Handlingen handlar om hennes 

tid på Ziegfeld Follies, en enormt populär varietéklubb, och det stormiga förhållandet med 

entreprenören och hasardspelaren Nick Arnstein. 

Det var första gången jag skulle assistera en produktion, så jag visste mycket lite om vad jobbet 

innebar. Denna uppsats förklarar hur en musikalproduktion går till, jag går in i detaljer i 

repetitionsprocessen och förklarar vad jobbet som assistent innebär. Den bygger på vad jag lärde 

mig under dessa månader. Kunskapen förvärvades genom mycket iakttagande men också 

diskussioner med framförallt dirigenten och en av repetitörerna. I denna uppsats skriver jag om 

vad jag lärde mig om arbetsrollen, vad som förväntades och krävdes. Jag förklarar hur en 

repetitionsperiod går till, vilka andra arbetsroller man arbetar vid sidan av, och hur jag såg till 

att göra ett bra jobb. Förhoppningen är att någon kan läsa denna uppsats och lära sig något innan 

de ska assistera för första gången.  

 

Jag vill dela med mig av min kunskap till någon som kommer att assistera för första gången. Jag 

kommer från en bakgrund där jag har hållit på med mest klassisk musik. Jag skriver om vad det 

finns för skillnader emellan genren klassisk musik och musikal. Är det bara stilen på musiken 

som är skillnad eller är det hur man förhåller sig till den? Arbetet hade en bra timing i min 

karriär, jag är fortfarande en ung dirigent sett till min erfarenhet, då jag nu avslutar mina studier 

på Kungl. Musikhögskolan, men det matchade mina kunskaper. Den svåraste utmaningen var 

när jag skulle ställa mig på podiet och utan att ha fått träffa orkestern innan, dirigera igenom 

hela föreställningen på ett genrep. Detta är en situation en assistent ofta får uppleva. Varför 

sätter man unga (i erfarenhet men också ofta i ålder) dirigenter i en sådan svår och otacksam 

situation? 

 

Då det är uppenbart att jag är dirigent själv, kommer jag för enkelhetens skull benämna huvud-

dirigenten på produktionen som ”dirigenten”. 
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Assistentrollen 
Namnet på jobbet säger ganska uppenbart vad jobbet innebär, assisterande dirigent. Man ska 

finnas där för att hjälpa huvuddirigenten med dennes uppgift, men utan att ha det slutgiltiga 

ansvaret eller inflytandet som denne har. Jag vill förklara vad jobbet innebär, ned till det 

tekniska, hur arbetsuppgifterna ser ut, hur dagarna ser ut. 

En assistent tar hand om grovjobbet, och finns där för att sitta med på timmarna artisterna 

behöver för att lära in allt det sceniska. Musik och manus är nedskrivet, så detta kan artisterna ta 

del av innan man möts och startar repetitionsarbetet, men koreografin ska sättas på plats. Detta 

är självklart enormt tidskrävande, därför tar en repetitionsperiod 6-8 veckor. Att sitta på dessa 

repetitioner kan bli tråkigt, men som jag kommer förklara närmare så är det viktigt att man finns 

på plats.  

Det var nya arbetsuppgifter för mig, så jag såg till att anteckna saker jag gjorde och tänkte i en 

bok. Jag skrev datum så jag visste när en viss ändring hade gjorts, det blev som en sorts dagbok 

över processen. Det kunde vara frågor jag fick på en repetition som jag behövde kontrollera med 

överordnade. Det var ändringar som jag behövde kommunicera vidare. Ibland fick jag gå med 

ett meddelande mellan olika avdelningar (tex från dirigenten till inspicient). Jag antecknade 

även intryck och lärdomar till mig själv, kanske något jag kan göra bättre till nästa gång, eller 

saker som jobbet kräver, som jag inte tänkt på. Till exempel, när kan jag ta plats och utöva 

auktoritet, borde jag ha gjort det mer i en viss situation? 

Auktoritet var något jag satt och tänkte mycket på, och även diskuterade med en av repetitörerna 

under några av de långa stunder av väntan vi hade på regi-rep. Som dirigent har man en position 

med auktoritet men som assistent så vet alla om att man inte är den som slutligen tar beslut. Jag 

visste att jag har nästan ingen erfarenhet inom musikal, vilket gjorde att man kunde se min 

kunskap underordnad de andras. Jag fick väldigt bra relation med en av repetitörerna, som hade 

mycket erfarenhet i genren och var gammal musikalsångare själv, så jag bad om råd och vi 

diskuterade genom hela perioden. I början av repetitionsperioden la jag över musikaliskt ansvar 

på honom. Jag förlitade mig på att han täckte upp mina misstag om jag missförstod en sångare. 

Detta var väldigt bekvämt och tryggt för mig, men när jag sen lärde mig bättre efter några 

veckor, så märkte jag att jag inte hade samma auktoritet som jag kanske bör. Vår relation hade 

grundats på att han kunde mer, vilket ju stämde. Det kom till en punkt då jag kände att han inte 

följde mig och mina uppmaningar. Vissa tempon passade enligt honom bättre för sångarna, men 

jag hade fått viss information från dirigenten varför det skulle vara ett visst tempo. Jag tog upp 

detta med repetitören och efter den enkla diskussionen fungerade saker bättre mellan oss. 
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Repetitionsförloppet 

Vecka 1 – musikaliska rep 
Repetitionsperioden började med att alla medverkade på scen repeterade det musikaliska. 

Ensemblen och sångsolister, förutom de största rollerna. Artisterna på scen bestod av två 

huvudroller, sex bi-roller och tretton i ensemblen (även kallade dansarna). De nummer där flest 

medverkade, körlåtarna, repeterades först. Dirigenten och en repetitör var närvarande. Alla hade 

fått förbereda materialet som fanns, men en del stämmor skulle arrangeras om och det skulle 

läggas till noter. Materialet ligger under sträng upphovsrätt, men man har tillstånd att arrangera 

vissa detaljer bara det inte skiljde sig för mycket från originalprodukten. Inga större 

förändringar skedde i musikens flöde, utan det var körstämmor som lades till. Stämindelningen 

var ofta samma stämmor men i olika oktaver, vilket blev upp till sex stämmor samtidigt. 

Ensemblen var blandat män och kvinnor så stämindelningen i kören var i grunden en vanlig 

SATB-indelning. De flesta av sångerna var unisona och hade inslag av stämmor, ibland i någon 

takt i en fras, men framförallt framåt slutet av sången för en maffig avslutning. Många av låtarna 

slutade med det klassiska sext-ackordet, ett dur-ackord med sexten tillagd, ett väldigt typiskt 

slutackord inom musikal. 

 

Artisterna i ensemblen kommer från olika bakgrunder, en del har mer erfarenhet av musik 

medan andra har en dansbakgrund. Detta gör att alla inte är så vana att läsa noter. Istället är de 

vana att ta ut melodier och harmonik på gehör. Vissa färgningar av ackord är riktigt vanliga i 

musikal, så dessa har de alltid i örat. Det hände att de sjöng i rätt tonart och rätt ackord, men fel 

stämma. Dirigenten sa då till dem ”ett steg upp”, ett steg upp i harmoniken och de hittade rätt. 

Detta tyder på att de är vana i harmoniken och hör vad de ska sjunga, och memorerar på gehör. 

Sångarna var snabba på att plocka upp nya stämmor eller korrigera de felsjungningar de gjorde. 

Detta gjorde att repetitionerna gick smidigt och man hann sjunga igenom låtarna ett flertal 

gånger rakt igenom. Det är viktigt att få ihop en helhet då de skulle ta med sig sångerna in på 

resten av repetitionerna. Koreografirepen startade första veckan, och att ha sångerna på plats 

hjälper koreografin, då de memorerar de två sakerna samtidigt. 

 

Klaverutdrag  
Under hela första halvan av produktionen jobbar man utifrån klaverutdraget. Det är inte någon 

idé att ha ett stort orkesterpartitur då orkestern inte kopplas in förrän många veckor senare. Ett 

klaverutdrag ger bättre översikt över musiken och man ser den väsentliga informationen för det 
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man repeterar i stunden. Dessutom så har man samma noter som repetitören och artisterna, 

vilket underlättar arbetet och kommunikationen. Rent praktiskt är det också lättare att bära runt 

på en liten pärm, i jämförelse, än ett stort orkesterpartitur. När jag sedan dirigerade 

föreställningen behövde jag två A3-pärmar, en för varje akt.  

 
Nedan, figur 1, ser vi ett utdrag på ur klaverutdraget, även kallat ”klutet” förkortat. Man får 

information om vad som händer på scen och vad som händer i musiken; om det är sång eller 

dialog eller båda. Uppe i vänstra hörnet under ”Scen 1” kommer en kort dialog mellan 

karaktärerna John, Emma och Fanny. Jag har ringat i Fannys replik det var cue för att spela 

musiken i takt ett. Precis ovanför linjen för sångarna, så ser man namn på karaktärer, de är de 

som sjunger just då. För att undvika att det blir för många linjer på ett system i ett klaverutdrag, 

så är allt komprimerat. Är det bara en eller två som sjunger samtidigt skrivs detta på samma rad 

och man indikerar, som man ser nedan, vem det är som sjunger. Nere i högra hörnet på figur 1 

ser vi en replik i mitten av notsystemet. Först står en information i kursiv stil, vilket betyder att 

det är en handling, sedan en replik. Denna handling tog några sekunder, ofta olika länge, och 

den talande repliken var cue:n att fortsätta. 

 

 

 

 

 

 

 

 

 

 

 

 

 

 

 

 

 

Figur 2 Figur 1 
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Här nedan i figur 2 och 3 kan man se hur det ser ut när kören sjunger. Här var de indelade i tre 

grupper, en med blandat män och kvinnor, en grupp med kvinnor och en med män. I figur 2 

sjunger en karaktär solo, kallad Heckie, och kören börjar sjunga sista takten i figur 2, och 

musiken fortsätter på nästa sida. 

     

 

 

 

 

Under första veckan spenderade jag mest tid att lyssna på de musikaliska repetitionerna. Jag 

hade fått materialet att studera in i förväg, men jag hade inte fått gå igenom det närmare med 

dirigenten. Under dessa repetitioner satt jag och försökte memorera och anteckna ner 

metronom-tal på låtarna (se figur 2 ovan), och lyssna efter musikaliska fraseringar och 

dragningar (se figur 1 på föregående sida), då jag strax efter, utan att ha fått gå igenom musiken 

med dirigenten något närmare, skulle ta hand om repetitioner själv.  

 

Redan i slutet av första veckan gjordes en genomläsning av hela musikalen. Hela 

föreställningen hade gåtts igenom musikaliskt så manuset lästes igenom och sångerna sjöngs. 

Det var givande att tidigt i processen få en överblick och känsla för hela föreställningen. Det 

Figur 2 Figur 3 
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gjordes också för att se hur lång föreställningen skulle bli. Efter läsningen märkte man att 

föreställningen blev alldeles för lång och man satte igång att korta ner manus i de delar med 

dialog utan musik. Arbetet med manuset skulle fortsätta genom hela repetitionsperioden, och 

ändringar skulle göras varje vecka. En till genomläsning gjordes i slutet av veckan därefter, som 

tog tio minuter kortare, men ytterligare material skulle behövas klippas bort. 

 

Under vecka två var repetitionerna på tre ställen, det var koreografiska, regi och musikaliska 

rep. Dirigenten behövde hålla i de musikaliska repen så fick jag försöka dela min tid mellan de 

andra. Då dirigenten har hand om de musikaliska repetitionerna sitter assistenten på koreografi- 

och regi-repetitionerna.  

  

I danssalen:  
Under koreografi-repen blev det till en början mycket väntan, då dansarna skulle lära sig all 

koreografi från början. Assistentens jobb är att hålla koll på det musikaliska, att man åtgärdar 

till exempel felsjungningar i text eller toner direkt. Annars är det risk att de övar in fel då det 

görs väldigt många repetitioner av samma sak gång på gång. När dansarna övar koreografin har 

de heller inte sina noter framför sig, de kan inte exakt vilken stämma de ska sjunga, detta 

förväntas de ha memorerat efter de musikaliska repetitionerna första veckan.  

 

Då dansarna inte jobbar utifrån noter var kommunikationen om vad man repar för något till en 

början svår. Dansare räknar ofta till 8, då detta är den absolut vanligaste formen på en fras. Det 

vill säga att även när det inte är 4-eller 2-takt, så kan de räkna till 8. Det var deras byggsten på 

samma sätt som vi musiker har våra taktstreck. Det gjorde att vi inte alltid talade samma språk. 

Ibland räknade de taktslag, ibland takter, eller halva takter. Är en fras enligt mig 6 takter lång, 

så kan den enligt dem fortsätta två takter till, för det blir lättare för dem att orientera sig. Det 

gällde att räkna ut hur de tänkte fras och uppdelningar, så jag kunde följa med i noterna var de 

var i musiken. Jag fick memorera delar av koreografin själv, vilket jag gjorde någorlunda lätt då 

jag spenderade många timmar med dem. När de skulle lära sig en ny koreografi från början 

började de med några steg, kanske en halv fras. Sedan hela frasen. När de upprepade detta så tog 

de ”från början”. När de sedan kunde fortsätta till nästa fras, så blev detta en ny början, då 

gällde det att hänga med vilken början det var. För att förtydliga, koreografen jobbade inte efter 

noter, och vi hade inget skriftligt som kunde visa på exakt var vi var i musiken. Han hade 

lyssnat på inspelningar och skapat koreografin. Då och då kunde jag få höra ett ”från början!” 

och hörde på rösten att det handlade om en ny början. Allt eftersom jag lärde mig koreografin 
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också så kunde de visa mig vilken del det gällde, eller så kunde de sjunga melodin, men det 

kunde finnas många upprepningar av samma fras i en och samma låt… 

 

I teatersalen:  
Under regi-repetitionerna var det ännu mer väntan, och så kom det att bli genom hela 

produktionen. Detta på grund av att det fanns delar med dialog men utan musik. Det fanns delar 

som hade musik under dialog, det kallas för underscore, men i början av repetitionsperioden 

ville regissören ofta gå igenom dessa dialoger utan musik för koncentrationens skull. 

 

Under vecka tre så fortsatte repetitionerna som veckan innan, på varsitt håll. Jag och dirigenten 

delade med oss av information varje dag om det som skulle behövas, det var en hel del 

ändringar i framför allt manus, men också takter i musiken som ströks eller behövde loopas, 

repriseras om, för att kunna tima något på scen. En sufflör satt med på alla regi-rep, och denna 

hade jag också kontakt med angående textändringar. Vissa gånger fick jag springa ifrån en 

repetition för att kolla upp en fråga som var brådskande.  

 

Det fanns flera tillfällen då jag kände mig överflödig under repetitionerna, detta var framför allt 

en bit in i produktionen. Jag var för fäst vid att jag var -dirigent-. När repetitörerna hade lärt sig 

hur sångerna skulle gå, och de tog rätt tempo, visste vilka bitar dansarna ville ta ifrån, så 

behövde jag inte längre dirigera repetitören. Dock behövde jag såklart vara på plats för att 

observera, se till att inga misstag övades in i det musikaliska. Det jag lyssnade efter kunde vara 

fel text, oftast ett enstaka ord, eller att delar av en mening bytte plats med varandra. Dragningar 

på höga toner eller att de la till ”wailningar”, extra toner, för att smycka ut melodin. Dirigenten 

ville hålla sig till tolkningen som gjordes på originalproduktionen 1964 så långt som det var 

möjligt, och ville inte ändra i Jules Stynes musik till någon mer modern version. 

 

På koreografi-repen så kunde dansarna vänja sig vid ett annat tempo, det kan vara att det 

försköts lite varje dag. Tempo är en otroligt viktig detalj för koreografin, så alla rörelser ska 

hinna genomföras. Koreografen hade en plan över hur koreografin skulle vara, men den 

skapades också i stunden under repetitionerna. Då föreställningen skulle uppföras med 

restriktioner mot corona-smittspridningen så behövdes det väldigt mycket plats mellan 

dansarna. Detta gjorde att eventuella förflyttningar som dansarna skulle behöva göra på scen 

blev väldigt svåra. De behövde ibland ändra i koreografin för att detta skulle fungera. Detta är 

ett typexempel på att tempot måste stämma.  
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En vecka i mitten av perioden bestod mitt jobb bara av att observera, då merparten av allt gick 

korrekt och smidigt till. Assistent-jobbet är att vara dirigent, men det är inte bara dirigerande 

som ingår i jobbet. Som nämndes ovanför ingår observationer och kommunikation. Jag fann 

mig mer i rollen när jag kom på detta och accepterade det. Det är lätt att hänga upp sig på en 

sak, för att ens roll har ett visst namn. Detta är ett exempel på något man kanske inte vet ingår i 

rollen innan man har jobbat med det. 

 

I vecka 4 fick regi-repetitionerna flytta in på stora scen. Repetitören och jag fick en plats med ett 

ståupp-piano i ena hörnet av scenen, precis vid publiken. Pianot hade en mikrofon och jag hade 

en kamera riktad mot mig, så jag syntes i alla monitorer. Här varvades repetitionerna mellan 

stora scen och danssalen. Om ensemblen/dansarna inte var med i en scen så övade de själva. 

 

Orkestern 
Malmö Opera framför sina musikaler med symfoniorkester. De flesta musikal-produktioner görs 

med en ensemble på 10-15 musiker och en del av ensemblen är band-instrument, så som 

keyboard, gitarr och elbas. Denna produktion hade några bandmedlemmar som en del av 

orkestern. De bestod av en trummis, en pianist (och synt), en gitarrist, en basist (akustisk och 

elektrisk). Dessa var alla inhyrda musiker, förutom trummisen som är fast slagverkare i 

orkestern, och väl vana med genren. Innan orkestern börjar repetera hölls en repetition med 

bandet. Detta är för att mycket av musiken styrs härifrån. Spelar trummisen så följer resten av 

musikerna med, även när det är en hel orkester. 

 

Orkestern repeterade i fyra dagar första veckan de var med. Orkestern går igenom allt material 

själv först, sen kommer solisterna med och får repetera deras sånger. Musikmaterialet till 

musikalen var inte skriven för en orkester, så det behövdes arrangeras upp för denna produktion. 

Det arrangemanget gjorde av Joakim Hallin, dirigenten av produktionen. Jag fick inte mycket 

tillfälle att sitta och lyssna på orkester-repetitionerna då jag behövdes på de andra repetitionerna. 

Detta var svårt dels för att man vill höra hur slutresultatet skulle bli, efter att ha lyssnat på ett 

piano i många veckor, men också för att studera hur Hallin dirigerade, för att kunna göra 

likadant själv när det skulle bli min tur. Jag ville observera vilka tempon det skulle bli i 

slutändan, och vilken taktart man skulle slå i. Det var många tempon som låg på gränsen att jag 

ville gå över och slå på två i takten, men dirigenten valde att slå i fyra. För att inte förvirra 

orkestern så ska assistenten göra likadant. 
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Samsjungning 
Vecka 6 bestod av repetitioner med orkester. Man repeterade alla delar som hade musik; 

ouvertyren, sångerna och underscores1 och en entr’acte2. Musiken i underscores är svag, ofta ett 

tema man känner igen, eller en variation på det. Det kan vara en längre bit utskriven musik om 

dialogen är lång, eller så kan det vara en vamp, några få takter som repriseras många gånger, 

tills det är dags att fortsätta. Det var två åtskilda dagar med orkesterrepetitioner, då en akt 

repeterades per dag. Orkestern var med på dagtid, men artistensemblen fortsatte att jobba på 

kvällstid. 

 

I denna vecka hölls ett kostymgenomdrag, men med piano. Det är ett genomdrag på scen av hela 

musikalen, ofta en akt var för sig, med alla artister medverkande på scen och i stort sett all 

teknik. Förutom skådespelande, kostym och mask så är det en enorm mängd av scenteknik och 

dekor som hör till föreställningen. Det går jag inte in på i denna uppsats, då det inte ingår i mitt 

kunskapsområde. 

 

Inför att orkestern flyttar in på scen hålls en riskbedömning. Det går ut på att orkesterchefen, 

podieinspicienten och ett skyddsombud från orkestern ser till att inga mindre olyckor på 

arbetsplatsen kan hända. Denna produktion sitter orkestern på scen, men vanligtvis sitter den 

nere i diket. Alla sladdar på golvet ska vara korrekt dragna och inte ligga lösa. Det ska finnas 

plexiglas för ljuddämpning. Detta år var det också noga uppmätt att det fanns nog med avstånd 

mellan varje stol och notställ.  

Samsjungningen går ut på att alla musicerande samlas för att för första gången gå igenom hela 

föreställningen ihop. Inför detta har vissa artister repeterat med orkestern på sal, de artister som 

har sina egna sånger, även om de är tre sångare som sjunger ihop. Då samtliga medverkande i 

föreställningen kommer vara myggade och uppmickade så görs detta rep med mikrofoner. Alla 

sångare sitter på scen i en eller två rader riktade mot orkestern. Man kör igenom hela 

föreställningen från början till slut, men alla sitter på sin plats. Ingen koreografi eller sceniska 

byten. 

 

 

 
1 Musik som spelas under dialog 
2 Entre acte: franska för ”mellan akterna”, en ouvertyr för att öppna föreställningen efter paus 
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Näst sista veckan bestod av många genomdrag. Vecka sju började med ett huvudgenomdrag. 

Man kör föreställningen med kostym, mask och scenteknik, och med bandet som spelar, ej hela 

orkestern. Mycket som repeteras här är timing mellan olika byten, då det kan ske snabba 

kostymbyten, dekor som ska bytas, rekvisita som ska tas in eller ut från scen. Jag fick dirigera 

kostymgenomdraget, som görs med piano, men huvudgenomdraget slog dirigenten då 

kompbandet var med. Efter det hade vi en dag till med orkesterrepetition innan det var dags för 

ett orkestergenomdrag, vilket betyder att allt görs som det ska göras sedan på föreställning, med 

hela orkestern, scenteknik, kostym och mask. I slutet av veckan gjordes det första förberedande 

genrepet med publik, med sju dagar kvar till premiär. Vanligtvis brukar det sitta ett hundratal i 

publiken som får se genrepet gratis, ofta Operans vänförening och familj och vänner till 

medverkande, men på grund av årets restriktioner så tilläts bara 50 i publiken. 

Orkestern har bara genrep från denna stund, bara riktiga genomspelningar, medan teamet på 

scen fortsatte att repetera utöver genomdragen. Dansensemblen övade på de sista detaljerna i 

danssalen, de långa dialogerna putsades på stora scen. Efter varje genomdrag samlades alla 

artister och ansvariga för kommentarer, det kallas att ”få notes”, och vidare repetition. 

 

Ljudbåset 
När alla medverkande är samlade på plats och det inte pågår några parallella repetitioner, satt 

jag ute i foajén i ljudbåset och lyssnade. Ljudproducenterna har bäst koll på hur de kan förbättra 

ljudet i salen, men jag kunde partituret och kunde säga om det var saker som inte kom fram i 

ljudbilden. Det är svårt att jobba med balans på orkesterpodiet då samtliga medverkande är 

mickade och förstärkta, och mer än hälften av föreställningen har man ingen akustisk ljudbild då 

orkestern är vänd från publiken bakom en halv vägg. Mitt jobb blev att lyssna igenom hur det 

lät, komma med kommentarer på plats, eller gå ner i en paus till dirigenten och rådfråga vad han 

tyckte. De elektronik-förstärkta instrumenten och trummorna tar mycket plats i en ljudbild, så 

det blev ett jobb att matcha dem till de akustiska instrumenten från orkestern. Vissa instrument 

gick igenom mickarna bättre än andra, till exempel saxofonerna, trumpet och flöjt. När väl alla 

mickar var inställda så kunde det ändå låta olika beroende på vilken musiker som spelade. 

Bandet bestod av samma folk på alla föreställningar, men den fasta orkestern roterade musiker 

och de kunde spela olika starkt, sitta olika nära mikrofonerna, eller röra på sig mer eller mindre 

när de spelade. Detta gjorde att ljudet in i orkesterns mikrofoner blev olika på varje 

föreställning.  
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Understudy-repetitioner 
Efter premiären fortsätter några repetitioner men med andra personer i de roller som har 

repliker, de så kallade understudies. De är med i föreställningen redan på andra roller, men ska 

hoppa in och ersätta vid eventuellt fall av frånvaro. En av de mindre rollerna hoppar upp och tar 

en av huvudrollerna, och då måste den mindre rollen fyllas av en annan person, oftast då en från 

ensemblen. Understudies har repeterat sina nya roller någon gång under repetitionsperioden, 

men nu får de göra det mer koncentrerat. I denna produktion var det fyra dagars repetitioner på 

scen och i danssalen, ibland parallellt, med repetitör och assistentdirigenten. På tredje dagen på 

kvällen gjorde man ett genomtramp, ett genomdrag men utan kostym och mask, och med tid för 

vid behov ta om något direkt. Fjärde dagen var ett riktigt genomdrag med orkester, det enda 

riktiga rep och genrep som understudies fick göra av slutprodukten av föreställningen. 
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Musikaliskt repetitionsarbete 

I arbetet med musikalsångare så upplevde jag att de närmar sig musiken i den genren på ett 

annat sätt än vad jag är van vid när jag har jobbat med klassisk repertoar. I klassisk repertoar 

fokuserar man på frasering och klang. Viktigt är också att man ska framföra korrekta toner, ha 

god intonation och rätt text, detta är underförstått. Det hör till hantverket. I musikalbranschen 

upplever jag det som att texten tar en större plats. Klangidealet som har växt fram inom operan 

genom hundratals år, har bidragit till att texten inte kan uttalas lika tydligt, då det krävs att 

stämbanden jobbar på ett visst sätt för att få ut så hög volym som möjligt. En enda sångare ska 

kunna höras över en hel symfoniorkester,  när denne står bakom orkestern i rummet. 

 

I musikaler är det stort fokus på texten historiens förlopp, de innehåller ofta dialoger vilket 

knappt förekommer inom opera, så det gör att texten måste höras tydligare. Under 

repetitionsarbetet på Malmö Opera satt det alltid med en sufflör på repen där det förekom dialog 

eller sång. Den pekade ut vilka ord som var viktiga, även i sångerna. Så fraseringen var 

fokuserad på att få fram texten, vilket enstaka ord som det skulle läggas tyngd på. I opera är 

musiken mer i fokus och man lägger stor vikt vid vilken riktning en fras ska ta, alltså tonerna 

och musiken. Nu i efterhand inser jag att jag inte diskuterade fras med sångarna, iallafall inte på 

samma sätt som jag gör i klassisk musik. Istället var det fokus på att tonerna och texten skulle 

bli korrekt. Då de memorerar allt utantill så var det ofta små detaljer som föll bort, då fick man 

gå in och korrigera. När repetitionerna hade kommit så långt att allt började sättas ihop på den 

stora scenen, så upplevde jag ofta att musiken hade lägre prioritet. På ett sätt är det uppenbart, 

hela repetitionsprocessen börjar med att man studerar in det musikaliska så det sitter, sedan går 

man på regi och koreografi. Dessa repetitioner sker ju simultant, men musiken kommer på plats 

och blir ”klar” mycket tidigare än det andra.  

 

Dirigentteknik i musikal 
Som jag nämnde ovan är texten i större fokus i en musikal. Detta gör också en skillnad för hur 

man dirigerar. Jag märkte att min teknik anpassade sig och blev något förenklad, men detta var 

nödvändigtvis inte något dåligt. Det jag förmedlade blev klarare. Om man ska visa riktningar 

och fras så krävs det mycket kontakt mellan artist och dirigent. Man lägger in mycket finstilt i 

sin teknik som dirigent. Att dirigera en orkester eller en ensam pianist, en repetitör, är en stor 

skillnad. Jag återkommer till det. Jag upplevde att sångarna i musikalen inte behövde samma 

uppmuntran till att skapa musik och fraser, så som klassiska musiker är vana att ha och få. Då 
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klassiska musiker har mer fokus på själva musiken, så blir det också en närmare kontakt mellan 

dirigent, eventuellt musiker, och sångarna. Det utbytet sker i stunden och måste följas upp med 

konstant uppmärksamhet. Musikalartister har mer fokus på varandra på scen. Musiken har ofta 

ett tydligt groove och tempo, så den minutiösa kontakten som finnes i opera mellan dirigent och 

artist, behövs inte i samma utsträckning i musikal.  

  

När låtarna väl var igång vad det inte så mycket att dirigera med repetitören, och det kan låta 

som att man inte har något jobb att göra. Detta stämmer inte. Låtarna är korta och det är många 

ställen emellan låtarna som behöver styras. Ofta är det någon liten dialog mellan låtarna, då ska 

man tajma in nästa låtstart. Många av låtarna innehåller tempoändringar, det kommer 

långsammare bitar i en snabb låt med friare tempo. Eller så kan det ligga ett underscore som har 

en vamp i sig, så man vet inte exakt hur lång den kommer bli. Framåt slutet av repetitionerna 

har man en idé hur lång underscoret kommer vara, då artisterna har övat in sina repliker och 

säger de någorlunda likadant varje gång, eller hur lång tid det tar att göra en förflyttning på 

scen. Men allt kan hända, och det kan behövas några sekunder extra vid vissa tillfällen. I just 

denna föreställning så var det en artist som varje repetition och föreställning gjorde lite 

annorlunda varje gång. Artisten tog extra mycket tid här, hoppade över en replik där så en cue 

behövde komma snabbare en annan gång. 

 

Att dirigera ett piano skiljer sig väsentligt från att dirigera en orkester eller en ensemble med 

orkesterinstrument. För det första så är det bara en enda person som spelar. Då pianisten kan 

spela flera melodier, komp och mellanstämmor samtidigt, och helt själv, så kommer musiken 

alltid låta ihop. Instrumentet är i sin natur så att ljudet kommer direkt när man spelar, till 

skillnad från ett stråkinstrument då det är en insvängning på ljudet och utan en lika klar start av 

tonen som på ett piano. Detta gör att pianister ofta kan ligga lite före dirigentens slag. Eller vad 

vi uppfattar är före. Med en orkester så finns en naturlig försening efter dirigentens slag, jag 

återkommer till detta. Så under alla veckor man repeterar så ändrar man oundvikligen sin 

dirigentteknik något, för att passa till instrumentet man har framför sig. Slagen kan bli kantigare 

och klarare, innehålla mer teknisk information är musikalitet, då detta är vad som behövs. 

Ibland behöver man inte att dirigera en repetitör, om låten går på av sig självt.  
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På podiet 

I denna produktion befann sig orkestern på scen. Malmö Opera har en enorm del i mitten av 

scenen som kan snurra runt. De sätter orkester på denna del, detta tar upp halva utrymmet, och 

då kan de snurra fram orkester under föreställningen när orkestern spelar. Detta ger en väldigt 

häftig effekt, då det är en stor del av scenen som förändras på kort tid, och att det kommer fram 

ca 40 musiker på scen utöver artisterna. När orkestern är vänd från publiken har den en vägg 

mellan sig och scenen. Alla instrument är uppmickade, så när orkestern är på denna plats är det i 

stort sett inget akustiskt ljud som når salongen. Där bak har dirigenten ingen visuell kontakt 

med artisterna på scen, men de har kontakt med dirigenten genom monitorerna som finns på 

flera ställen runt scenen. Man får förlita sig på att artisterna kollar på skärmarna när det gäller 

att få ihop en tajming, och det är lättare sagt än gjort. Man hör en del ljud från scenen, men 

framför allt hör man genom de högtalare man har vid sig. Två högtalare vid sidan av notstället 

ger dirigenten hela ljudbilden. 

 

 

 

 

 

 

 

 

 

 

 

  

 

 

På bilden ser vi podiet. I vänstra översta hörnet ser vi högtalarna och mixerbordet. På mixern 

kunde man ställa in exakt vad man vill höra från scenen; hur mycket man ville höra bandet, 

varje orkesterinstrument, en viss sångare eller ensemblen. I vänstra nedersta hörnet ser man en 

del av en skärm som hade en live-feed från scenen. Bilden var från långt håll så det gick inte att 

se några detaljer, utan bara hur de på scen rörde sig. Det gick inte att se hur de sjöng eller att 

Dirigentpodium 1 



16 

kunna få några visuella cues på hur de kommer sjunga. Under mixerbordet ser vi en hink med 

en mikrofon och ett par hörlurar. Hörlurarna var till för de tillfällen då det skulle användas ett 

click-track. Dirigenten var den som startade clicktracken, då detta skulle startas mitt i en låt, och 

startknapparna för det ser vi ovanpå notstället, en röd och en grön knapp. Det ser ut att vara en 

på- och av-knapp, men de var programmerade så att de startade olika ljudfiler. När de startades, 

hörde också inspicienten och ljudproducenterna samma ljudfil i deras hörlurar. Dessa ljudfiler 

innehöll, förutom ett click-track, också en ljudinspelning från en inspelad steppdans, ljudet 

steppskorna gör. Detta var förinspelat, och artisterna på scen skulle dansa stepp, men utan att då 

byta till steppskor. Därav inspelningen. Steppinspelningen gick ut i högtalarna ut till publiken. 

Mikrofonen var till för att att tala till orkestern eller hela salongen under repetitioner. Under 

notstället vid foten av hinken ser man två knappar, en går till högtalare i orkestern, och en ut i 

salongen. Det kunde vara användbart om man behövde tala till ljudbåset under en repetition.  

 

Dirigera orkestern 
Att dirigera en orkester kräver en annan teknik än att dirigera en pianist. Som nämnt spelar en 

pianist alltid tillsammans med sig själv, men i en orkester är det många musiker som ska 

samspela. Orkestrar har alltid en liten fördröjning i reaktionen på ett slag från dirigenten. Den 

beror på att alla måste hinna reagera på informationen som de får från dirigenten, och de ska 

också hinna reagera på stämledare eller konsertmästare så alla faktiskt börjar spela exakt 

samtidigt. Sen har många instrument en långsammare insvängning till ljudet som kommer ut i 

salongen, än vad till exempel ett piano har. Detta gör att man måste vara mer inkluderande i sin 

slagteknik, och inte bara använda sig av hårda ”klick”, som en metronom. Små skarpa punkter 

gör att alla musiker kan läsa av slagen helt olika. Ett mjukare slag gör att orkestern kan finna 

varandra gör samspelet lättare. En orkester måste man förbereda på att de ska spela. Fokus ska 

samlas, instrument ska plockas upp och man ska hitta i noterna vad man ska hitta. Orkestern har 

inte manus i sina noter, så de har ingen aning om när de ska spela efter en lång dialog. Att 

förvarna en orkester tar 4-5 sekunder om de har suttit och väntat länge. Man kan anteckna i 

noterna när det är dags att förvarna orkestern så inte musikstarten blir för sen. 

 

Att ha ett band som en del av orkestern gör att mycket av samspelet löser sig självt. Alla har 

någon sorts medhörning nära sig. Dirigenten och trummisen behöver mycket kontakt så inget 

tvivel om tempon skapas. Är det mycket groove eller ett tydligt tempo behöver man inte göra så 

mycket under låtarna, utan det handlar om start och stopp och tempoförändringar. Några gånger 

under föreställningen var det underscores som bara spelades av kompgruppen. Dessa behövdes 

efter start inte dirigeras alls, då de alla har medhörningen in i hörlurar till skillnad från resten av 
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orkestern. Att dirigera dem stör mer än vad det hjälper. Det beror på att musikerna tittar på en 

dirigent om den slår. I detta fall, om det inte behövs, så kan dirigenten slå med ”för att”, då kan 

slagen lätt bli för lata och inte hålla samma tempo och energi som musiken. Detta stör 

musikerna, särskilt trummisen och kan få denne att undra om den ska följa dirigenten eller 

fortsätta musiken som man ska. 

Orkestermusiker är upplärda att följa en dirigent, och det gör att den allmänna filosofin är att 

man gör det, om det står någon där. Som dirigent är det viktigt att tänka på det när det kommer 

till situationer där musiken går på av sig själv. Visar man något som går emot en uppenbar 

uppfattning av musiken så börjar orkestern undra, menar dirigenten verkligen det här?  

 

Som orkestermusiker så tolkar man alltid det man ser hos dirigenten till det man faktiskt hör 

från orkestern. Vi, jag säger vi då jag själv har flera år av erfarenhet som orkestermusiker, har 

alla efter lång utbildning och erfarenhet en uppfattning hur saker och ting någorlunda ska gå till. 

Till exempel att om man spela i ett tempo så är förväntningen att man behåller samma tempo 

(tills eller om det är noterat att det ska ändras, givetvis). Skulle en dirigent helt plötsligt göra 

något som går emot logiken så finns det en risk att orkestern inte följer efter. Orkestermusiker 

håller ihop, i slutänden är det de som spelar musiken. En dirigent leder var och hur de ska spela, 

men ljuden kommer från de spelande musikerna. Därför kan det störa något enormt om en 

dirigent ligger lite utanför korrekt tempo, kanske att slagen kommer lite sent om det är ett högt 

tempo eller med hög energi. 

 

”A basic respect for the role the musicians - artists in their own right - play in the 

creation of the sounds that are ultimately transmitted to the audience”3 

 

Varför behövs då en dirigent? Skulle inte en trummis kunna styra musiken? Det är mycket mer 

än att bara styra musiken. För det första så har en trummis nog med att veta allt hon eller han 

ska spela. En dirigent har ansvar för kontakt med inspicienten vid start av föreställningen, följa 

manus och tima musikstart och stopp. Detta kan vara svårt att höra om man spelar själv. Står 

man och lyssnar utifrån som en dirigent gör, så får man lättare en översikt. Alla har sina roller, 

som alla underlättar att få till en sådan bra produktion som möjligt. 

 

 

 

 

 
3 Schuller, The Compleat Conductor 
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”The requisite talents and skills needed to be a fine conductor are: /…/ a lively 

musical, aural imagination that can translate the abstract musical notations of a 

score into an inspired, vibrant performance; and on a more practical level, /…/ 

expressive baton technique; an efficient rehearsal technique; a precise and 

thorough knowledge of the specific technical limitations and capacities of 

orchestral instruments.”4 

 

Efter flera föreställningar kommer alla inblandade att kunna sitt, musiken och dialogerna 

kommer sitta på plats. Men dirigenten behövs genom alla föreställningar. Det kan uppstå 

situationer där någon tappar koncentrationen, efter många föreställningar kan även de mest 

erfarna musiker råka tänka på något annat vid ett dåligt tillfälle, då måste någon ha översikt och 

hjälpa till rätta. En roll eller en enstaka musiker kan få hoppa in och göra en föreställning utan 

att få ha repeterat den på månader, då behöver dessa extra hjälp för att känna trygghet. Att köra 

35-50 föreställningar gör att man börjar ta saker för givet och är säker på att allt ska funka, 

vilket det gör i de flesta fallen. Men är olyckan framme så ska det finnas personer som kan ta 

tag i situationen och täcka över eller eventuellt reparera misstag. 

 

Utförandet spelar en fundamental del då dirigenten ska: starta och stoppa musiken, sätta rätt 

tempon, se till att alla spelar ihop, se att alla sjunger eller spelar när de ska, styra över 

tempoändringar. 

 

”There is some truth in saying that after a certain point, a long-running 

musical can virtually run itself, and the conductor’s impact on the proceedings 

may lessen over time. But that does not negate the need for a conductor, nor 

does it justify the sort  of substandard conducting that rankles orchestral 

musicians everywhere.” 5 

 

Även om de flesta musiker älskar sitt jobb och är passionerade för konsten, så kan en dag på 

jobbet kännas tråkigt. En dirigent måste alltid tillföra bra energi för att inspirera musikerna att 

spela med känsla. I slutändan handlar det om att vi har en betalande publik som kommer för att 

se en föreställning som förhoppningsvis ska inge starka känslor och en underbar upplevelse, då 

spelar det ingen roll om man har en dålig dag eller inte. 

 
4 Schuller, The Compleat Conductor 
5 Church, Music Direction for the Stage: A View from the podium 
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Reflektion 

Att hoppa upp och göra en föreställning är att verkligen ställa sig utanför allt man är van vid. 

Förutom att kanske för första gången behöva koncentrera sig en så lång stund (det kan vara 

1h30 min plus 1h), så är det mycket annat man ska ha koll på. Saker som man heller inte har 

stött på innan, så som avsaknaden av visuell kontakt och att ha koll på teknik. När man är i 

ovana situationer ter sig misstag som så mycket värre än vad de är. Man hakar upp sig på 

detaljer som blev fel men som inte gör något i det stora hela. Man fokuserar på sin prestation 

och kan fastna i att man råkade titta åt fel musiker. Stress och adrenalin kan göra att man 

uppfattar tempon på ett annat sätt. När jag gjorde mitt första genomdrag så var jag uppgiven 

efter första halvan. Jag hade gett en för tidig insats till trummisen under en dialog, och jag hade 

varit för sen att väcka orkestern efter en lång dialog, så det blev en 3 sekunder längre paus än 

vad det skulle. För mig i stunden var dessa misstag enorma, men när jag talade med dirigenten 

efteråt så var det inte så farligt som jag hade inbillat mig. Det var inget som störde flowet i 

föreställningen eller stoppade upp den. Vid sådana tillfällen får man bara gå vidare, om man 

hakar upp sig på misstag i stunden så kan det leda till att man gör fler misstag. Den stressen kan 

göra att man fokuserar på sig själv mer än det man har framför sig, och också det kan leda till att 

man tappar kontakt med orkestern, vilket i sig kan leda till att saker händer. Efter 

föreställningen får man gå igenom vad som hände, antingen själv eller med någon som förstod 

vad som hände, i mitt fall var det dirigenten och repetitören. Bästa sättet att lära sig är att få 

direkt feedback och diskutera igenom vad man åstadkommit. 
 

”Purposeful practice involves feedback /…/ Generally speaking, no matter what you’re 

trying to do you need feedback to identify exactly where and how you are falling short. 

Without feedback - either from yourself or from outside observers - you cannot figure 

out what you need to improve on or how close you are to achieving your goals.”6 

 

Jag har jobbat i en operaorkester, som också framför musikaler, men orkestern kopplas på när 

en produktion har varit igång i flera veckor. Som orkestermusiker har man inte heller samma 

inblick och överblick av vad som pågår på scen och bakom kulisserna eftersom de inte är en del 

av det omfattande förarbetet. Det är enormt många saker som ska passa ihop och fungera i en 

föreställning. Att assistera en produktion är ett ypperligt tillfälle att lära sig hur en produktion 

funkar inifrån huset. Man är mitt i den enorma mekaniken som ett litet kugghjul, och alla 

 
6 Ericsson och Pool, Peak – How to achieve extraordinaty things 
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kugghjul behövs. Man är en kommunikation och koppling mellan de olika lägren, som till slut 

ska skapa föreställningen tillsammans. 

 

Att ha unga som assistenter 
Att ha jobbat på denna produktion var enormt lärorikt, det mesta visste jag inte hur det gick till 

så jag fick lära mig på vägen. Vad förväntades och vad är en assistents jobb? Man satt med 

många timmar under många veckor. Stundtals var det bara att sitta av tid och vänta, då musiken 

inte behövdes. Det kunde vara att regissören jobbar på en längre dialog, men man kommer gå 

vidare till nästa scen där det finns en musik. Det kunde vara att man satt i en timme och väntade. 

Det kändes stundtals löjligt att dirigera en ensam pianist, särskilt när det var en repetitör som väl 

kände till verket vid det laget, men helt plötsligt kunde komma ett tillfälle då man som assistent 

behövdes. 

  

När väl orkestern kopplades in i produktionen tog dirigenten hand om alla repetitioner med 

orkestern. Som assistent får du inte alltid ett tillfälle att slå igenom föreställningen med 

orkestern. Detta skiljer sig såklart från produktion till produktion, och beror på vilken dirigent 

som dirigerar föreställningen. Vissa vill jobba med allting själv, för att kunna styra resultatet, 

medan andra är mer öppna och låter assistenten ta något om de har kommit överens om en bild 

av resultatet. Tillit mellan dirigenterna väger också in, har man jobbat med varandra förut kan 

det göra en skillnad. Ibland är det planerat i förväg att assistenten ska ta någon av 

föreställningarna om inte dirigenten är tillgänglig, och då får man chansen till iallafall ett 

genomdrag. Oftast ett av de förberedande genrepen eller det första genrepet. Det sista genrepet, 

(det faktiska andra genrepet), görs alltid med samma lag, samma personer på alla platser, som 

på premiären. 

 

Jag fick lyckligtvis tillfälle att dirigera igenom musikalen. Dirigenten planerade att ta alla 

föreställningar men på grund av restriktionerna och försiktigheten runt corona fanns risken att 

han skulle behöva ställa in med kort varsel. Jag skulle då få hoppa in och ta en föreställning. Jag 

fick repetera ett genomdrag, och sedan ett till med alla understudies, veckan efter premiären.  

 Det är en otacksam situation, då man inte får chans att repetera med orkestern utan bara köra ett 

helt genomdrag direkt. Förutom själva musiken så är det långt mycket mer man måste hålla koll 

på. På denna produktion så var orkestern längst bak på scen, helt avskärmad från vad som 

händer längre fram. Man har högtalare för medhörning och man har en skärm där man smått ser 

vad som händer på scen. Artisterna har monitorer där de ser mig klart och tydligt, men jag har 

inget sätt att veta om de har kontakt med mig. Vanligtvis kan man ha ögonkontakt med de 



21 

musiker man musicerar med, så då kan man snabbt reagera om någonting håller på att hända i 

stunden. När man är avskärmad från det är det bara att lita på att saker ska funka.  

 

Mycket står på spel när man på ett sätt oförberedd ska hoppa in och dirigera en föreställning 

utan att ha fått göra det innan. Varje chans att visa upp sig som ung dirigent är guld värd, men 

det händer ofta att man hamnar i situationer som är väldigt svåra. Denna press man utsätts för är 

obalanserad till skillnad från vad unga har för kunskaper och erfarenhet. Ändå så är det så 

branschen ser ut. Å andra sidan, gör man ett bra jobb så har man verkligen visat att man klarar 

av svåra situationer, och inget är ju så utvecklande som när allt ställer sig på sin spets och 

oddsen är höga. 

 

Om man är med i produktionen som assistent så är man på ett sätt inte oförberedd. Man sitter 

många timmar i många veckor och går igenom materialet flera gånger om, på så sätt kan man 

materialet. Att sedan stå på det riktiga podiet med orkestern och den teknik man har framför sig, 

är något helt annat. I just denna föreställning blev det ännu svårare av att man inte hade en 

visuell kontakt med scen förutom en liten skärm, det var bara en envägs-kontakt. Förutom 

musiken och noterna, så är det en del teknik att hålla reda på.  

 

När föreställningen börjar får man tecken från inspicienten med hjälp av en ljussignal. Detta ska 

man svara på att man har sett, och då får man ett till tecken som betyder att man kan starta 

showen. Man kan ha högtalare som medhörning och ett litet mixerbord. För mig hände det att 

jag inte fick in ensemblen i mina högtalare under första genomdraget, då fick jag försöka ta 

hand om det samtidigt som jag skulle dirigera. Jag lyckades hitta kanalen ensemblen var inlagda 

på och dra upp den volymen. 

 

Under föreställningen skulle dirigenten sätta på ett click-track. Förutom en metronom som 

dirigenten skulle följa, så hörde det till ett ljudspår som skulle ut i högtalarna. Det fanns inga 

rum för misstag då man inte kan starta om väl ljudfilen är igång. I den andra ljudfilen så skulle 

det tajmas en stor kanon-smäll, som skulle kontrolleras från ljudbåset, och att en ridå skulle gå 

upp, som inspicienten gav order om. Det var en händelsekedja som skulle gå i lås, och som var 

igång när väl klicket kom igång. 

 

Varför tar man då nästan alltid unga och oerfarna dirigenter som assistenter? Det är en väldigt 

utsatt position att utan några som helst repetitioner ställa sig på podiet och köra en hel 

föreställning med ansvar för orkester, några tekniska moment och artisterna på scen. Det har att 
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göra med repetitionsarbetet. När man ser på hur lång rep-perioden är, är det självklart att man 

inte tar någon känd framstående dirigent. En assistent ska finnas på plats under lång tid. Det 

handlar ofta om fem dagar i veckan i sex till åtta veckor. Jobbet är ett assistentjobb, man hjälper 

till att vara på flera ställen samtidigt, samlar in information mellan de olika lägren, såsom regi 

och koreografi, och förmedlar det till dirigenten. Det är många timmar man sitter och väntar. 

Man gör inga av de stora repetitionerna med hela besättningen när det börjar närma sig premiär.  
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Tillägg 
Guide till arbetsroller 

Här nedan är en liten guide över vilka personer som ingår i en produktion. Jag tar upp de som 

jag mötte personligen, sedan finns det många, många till. Ett operahus är ett stort spindelnät 

med 100-tals personer som jobbar på samma föreställning. Utöver de jag nämner är det många 

fler som jobbade på denna produktion, och under varje jobbtitel så kan det finnas flera personer 

som jobbar med samma sak. 

 
Artister på scen: 

Huvudroller - (ibland kallade A-artister) 

Biroller - (ibland kallade B-artister) - har mindre del i danskoreografin 

Ensemblen - dansare och (kör-)sångare samtidigt, bakgrundsroller där vissa har en enstaka 

replik 

 
Daglig kontakt: 

Regissör - plus en assistent - styr regi-repen och genomdragen 

Koreograf - plus assistent - styr koreografirepen 

Inspicient - Den som ser till att alla medverkade, artister som tekniker, är på rätt plats vid rätt       

tidpunkt. Denne följer partituret och ropar ut kallningar i högtalare bakom scen. En teknisk 

dirigent som styr allt. 

Dirigent - plus assistent - är det en mindre musikensemble kan denne kallas kapellmästare 

Producent - Producerar hela produktionen och organisationen 

Ljudproducent - De som styr auditiva slutresultatet då föreställningar alltid är uppmickade 

Sufflör - En person som läser manus och mimar eller viskar första ordet i repliker. 

Repetitör - en pianist som spelar musiken under större delen av produktionen 

 
Ej direkt kontakt: 

Podieinspicient - Teknisk chef över scenen 

Podietekniker - de som jobbar på scen, ofta med dekor och roddning 

Scentekniker - liknande ovan, men som också jobbar med teknisk utrustning 

Kostymör - syr kostymerna. Ofta gör operahus alla kostymer själva 

Maskör - Smink, peruker och mask 

Textmaskin - Styr textmaskinen som publiken läser live 

Ljuskoordinator - Sätter ljuset i salen 
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Att arbeta under pandemin 2020 

Under musikrepen i början av produktionen så repeterade vi alla i orkestersalen, en stor replokal 

att rymma en symfoniorkester. Trots att vi var få i rummet till skillnad från vanligt, när 

orkestern repeterar där, så tog vi upp hela salen. Alla hade varsitt notställ och behöll sin plats 

under perioden repetitionerna i den salen pågick. Vi påmindes hela tiden om vikten av att hålla 

avstånd, tvätta händerna och sprita dem varje gång vi bytte lokal. En del av koreografin skulle 

ha varit att de stod i små täta grupper, eller att de skulle hålla i varandras armar, göra lyft, till 

exempel, men detta fick givetvis ändras. Effekten blev ganska häftig när dansensemblen sedan 

täckte upp nästan hela scenen med en rad. Regin var variationsrik då den i vissa scener scenen 

var otrolig avskalad, med knappt någon rekvisita, medan en annan scen hade en enorm båt med 

stora trappor och två kanoner som sköt konfetti rakt ut i publiken. De enda personerna som fick 

ha fysisk kontakt under produktionen var de två huvudpersonerna. De spelade ett par, och det 

gjordes bedömningen att det skulle vara svårt att framföra en trovärdig passionerad 

kärlekshistoria utan någon som helst fysisk kontakt. Trots att de var tillåtna, så hölls kontakten 

på minimum, det var inte många scener de faktiskt var så nära varandra. 

 

Orkesterns podium fick byggas ut och bli större än vanligt då avstånd mellan musikerna var ett 

krav. Det skapade problem för framför allt för viola och cello som hamnade långt åt sidan, 

dessutom med plexiglas mellan sig och dirigenten. Detta berodde dels på att slagverket stod 

bredvid dem, men också för att förhindra eventuell smittspridning. En annan aspekt var att varje 

sektion hade plexiglas mellan sig på grund av ljudbilden. Varje musiker hade sin individuella 

mikrofon, och för att ljudet inte skulle blanda ihop sig för mycket, särskilt från de ljudstarkare 

instrumenten som bleckblås och slagverk, skärmade man av varje sektion för sig. 
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