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Sammanfattning 
 
Övning är något som är aktuellt för alla musiker. Det har skrivits och 
forskats en hel del kring övningsmetodik, men det är oftast genom 
experimenterande som man hittar de för sig bästa övningsmetoderna. Med 
detta projekt fick jag chansen att djupdyka i övningsmetodik i ett försök att 
hitta nya, effektiva sätt att nå mina mål. Dessutom ville jag undersöka hur 
man genom det man gör utanför övningsrummet kan inverka positivt på 
övandet. Under detta projekt hade jag stort stöd av litteratur, kunskap från 
min instrumentallärare och egna tidigare erfarenheter.  
 
Under projektets gång kom jag fram till insikten att det inte finns en 
övningsmetod som passar alla musiker eller som kan appliceras på alla verk. 
Det gäller att skapa en så mångsidig och bred verktygslåda som möjligt, för 
att sen kunna välja ut de för situationen mest passande verktygen. Därtill är 
det fullt möjligt att ge sig själv bättre förutsättningar i övningsrummet 
genom det man gör utanför. Motion och vila tillhör grundstenarna. 
 
Min förhoppning är att detta projekt kan inspirera till ökat experimenterande 
i övningsrummet och väcka en nyfikenhet för nya metoder. Dessutom 
hoppas jag på en öppnare diskussion kring övningsmetodik, så att det blir 
lättare för oss att dela med oss av det vi kan och på så sätt lära oss av 
varann.  
 
 

 

Nyckelord: violin, Sibelius, sonatin, övningsmetodik  
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1 Inledning och bakgrund 
Övning utgör en stor del av det vi gör som musiker, konserterna är bara ett 
resultat av det vi åstadkommit i övningsrummet. Under mina år som 
violinist har min övning sett ut på väldigt många olika sätt. Jag har under 
åren utvecklat ett stort intresse för att hitta nya, effektiva övningsmetoder.  

Oftast är målet med övning att förbereda ett verk inför ett uppträdande. 
Musik är trots allt en konstform som bygger på relationen mellan artisten 
och åhöraren. Övning är en kreativ process i vilken man stärker sina 
musikaliska färdigheter och arbetar för att bemästra diverse verk. 
(Klickstein, 2009)  

Att spela för en publik är något av det bästa som finns, trots att jag oftast 
känner mig nervös. Det är givande att få dela med sig av det man har lagt 
ner mycket tid på. Jag blir extra fokuserad när publik är närvarande, något 
som ofta påverkar mitt spel positivt. För mig är det med andra ord bra att 
vara lagom nervös under en uppspelning. 

Mitt hopp är att jag genom mitt spel kan väcka känslor hos publiken och 
kunna spela på ett berättande sätt. Dessutom hoppas jag på att min konsert 
kan vara en plats där publiken kan uppleva tillhörighet och gemenskap med 
varann. Jag önskar att min konsert kan bli en plats för människomöten. Alla 
vi kommer från olika omständigheter men musik kan beröra oss och ha en 
helande kraft. Människor kommer samman för att få ta del av det på olika 
sätt.  

Verket som jag spelar, Sibelius sonatin i E-dur, Op. 80, är relativt lite spelat. 
Därmed får jag dessutom vara med och sprida musik som inte är så välkänd. 
På detta sätt hoppas jag även att jag kan berika musiklivet och kanske vara 
den som introducerar verket för någon.   

Jag vill kunna bjuda publiken på en övertygande och berättande tolkning av 
verket. Detta innebär bl.a. väl övervägd klangfärg, dynamik och tempo. Jag 
vill hitta ett effektivt sätt att fylla dessa kriterier. Att förbereda olika verk 
inför konserter är något musikerlivet till stor del går ut på, och att ha ett bra 
koncept för det är värdefullt och värt att lägga ner tid på. 
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Man hör ofta musiker som ser på övning som ”tvångsarbete”. Men vad 
beror det på? För att övning ska kännas inspirerande måste det vara både 
meningsfullt och skickligt utfört arbete. (Klickstein, 2009)  

Jag har upplevt att övning som samtalsämne är ganska känsligt. Alla har vi 
våra egna sätt som fungerar för just oss, men jag tycker att det ligger stort 
värde i att dela med sig. Vi kan alltid lära oss något nytt, kanske finns det 
något som vi inte visste passar oss och som kan ta oss till helt nya nivåer. 

Effektiv övning kan definieras som ett sätt att nå ett eftersträvat mål på så 
kort tid som möjligt, utan att på ett negativt sätt påverka andra långsiktiga 
mål. Övning är alltså en mångfacetterad process och kräver bl.a. goda 
kognitiva och tekniska färdigheter. Övning kan även definieras som 
självlärande. (Jørgensen, Hallam, 2016) 

Jag har under min tid på Kungl. Musikhögskolan fått ta del av oerhört 
betydelsefull visdom när det kommer till övning, speciellt från min 
instrumentallärare Sten-Johan Sunding. Det kan vara allt ifrån hur man kan 
planera sin övning till hur man kan öva på olika tekniska utmaningar. Det är 
klart att alla övningsstrategier inte passar alla, men enligt min erfarenhet är 
det alltid värt att prova på nya strategier. Öppenhet och nyfikenhet har varit 
i avgörande roll för mig.  

Förutom att se på vad vi gör i övningsrummet kan det också vara skäl att 
fundera på det vi gör utanför. Hur påverkar vår livsstil och det vi gör/inte 
gör på resultaten i övningsrummet? Kan vi ge oss själva bättre 
förutsättningar för inlärning och utveckling?  

 

1.1 Sibelius, Sonatin för violin och piano i E-dur, 
Op. 80 

Verket jag kommer att använda mig av för att utföra denna undersökning är 
Sibelius sonatin för violin och piano, Op. 80. Jag kommer att förbereda 
verket för att sedan spela det på min examenskonsert. 

Sibelius komponerade verket 1915 och det är ett av hans senare verk för 
violin. Han komponerade verket i klassicistisk stil inspirerat av sina 
barndomsminnen. (Sibelius, u.å.) Sonatinen är relativt kort, speltiden är ca 



 

15 minuter. Verket består av tre satser: Lento-Allegro, Andantino och Lento-
Allegretto-Vivace.  

Den första och sista satsen går i E-dur medan den andra i huvudsak går i H-
dur – dominanttonarten. Min upplevelse är att satserna bildar en 
sammanhängande helhet. T.ex. återkommer en del element från första satsen 
i de två senare satserna. Ett exempel på detta är motivet fjärdedel som följs 
av två åttondelar som går stegvis upp. Sibelius vänder och vrider på detta 
motiv genom verket. 
 

 

   

 

 

 
 
 

Sonatinen genomsyras av en sorts lätthet och spänstighet. Man kan säga att 
de barndomsminnena kompositören baserat stycket på har varit positiva. 
Emellanåt kan man ana ett visst allvar i tonspråket, kanske föreställer det 
små orosmoln som blåste in i barnet Sibelius liv. 

Figur 1: Sats I, takt 14. Här introduceras motivet i ett friskt 
tempo. 

 

Figur 2: Sats II, takt 10. I andra satsen förekommer motivet i 
långsamt tempo, men med omvända notvärden.  

 

Figur 3: Sats III, takt 13. I sista satsen förekommer motivet i 
sin ursprungliga form, men med halva notvärden.  
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Trots att sonatinen till stor del är lätt och lekfull till sin karaktär, behövs 
även ett mer robust spel på ett par ställen. Sibelius använder dubbelgrepp 
sparsamt, men när de väl förekommer tror jag att de har en viktig poäng och 
bör spelas med övertygelse. Jag upplever det som att just dessa ställen 
avbildar barndomsminnen av allvarligare karaktär. 

Första satsen är i stort sett energisk och lekfull till sin karaktär. Den börjar 
med ett långsamt tempo med terser turvis i violin- och pianostämman. Snart 
övergår dock musiken i ett friskt och bekymmerslöst allegro. Artikulationen 
varierar mellan spiccato, detaché och legato. Det gäller att på ett tydligt sätt 
få fram skillnaderna mellan dessa stråkarter. 

Ungefär halvvägs in i första satsen kommer det första stället jag upplever 
vara lite mer dramatiskt. Plötsliga terser med accenter i både violinen och 
pianot gör att intensiteten ökar. 
 

 

 

Andra satsen går i ett långsamt tempo och är lugn och rofylld till sin 
karaktär. Det gäller att kunna bilda långa fraser och att lyckas producera en 
mjuk men expressiv klang. Men även i denna sats finns ett lite mer 
dramatiskt ställe mitt i allt lugn. I andra satsen ger Sibelius violinisten rätt 
mycket frihet på ett par ställen. 
 

Figur 4: Sats I, takt 95. Det första stora stället i sonatinen. 

Figur 5: Sats II, takt 36. Det är upp till violinisten att bestämma 
tajmingen i löpningen. 



 

 

Tredje satsen börjar i ett lugnt tempo, precis som den första. Snart övergår 
även denna sats i ett friskare tempo med lättsinnig karaktär. Satsen består 
för det mesta av snabba sextondelar. Den är ännu mer energisk och lekfull 
till sin karaktär än den första satsen. I mitten av satsen kommer ett mer 
dramatiskt ställe som varar i några takter. Det är plötsliga ackord i 
violinstämman som bidrar till det dramatiska uttrycket. Ackorden gör 
dessutom att dynamiken automatiskt växer, eftersom det kräver mer vikt 
från stråken på strängarna. 

 

 

1.2 Syfte 

Syftet med detta konstnärliga examensarbete är att undersöka processen som 
tar mig som musiker och violinist från övningsrummet till konsertsalen med 
mina personliga mål i beaktande. Det implementeras genom en studie av 
Jean Sibelius Sonatin för violin och piano i E-dur, Op. 80. 
Frågeställningarna är följande: 

1. Hur ska jag öva för att kunna uppföra Sibelius sonatin på ett så 
känsloförmedlande sätt som möjligt?  

2. Hur kan det jag gör utanför övningsrummet inverka positivt på 
övandet? 

Figur 6: Sats III, takt 75. Den tidigare lekfulla karaktären blir allvarlig i 
några takter.  
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2 Metod 
En viktig källa för mig i genomförandet av denna undersökning är min egen 
övningsdagbok, alltså mina egna reflektioner. Dessutom har jag drivit ett 
övningskonto på instagram i flera år och kan använda det som referens när 
jag vill se tillbaka på min övning i form av videomaterial. 

För tillfället finns det endast några få inspelningar av verket på Spotify. 
Dessa kommer jag att använda mig av som inspiration och vägledning i 
övandet. Inspelningar som jag lyssnar speciellt mycket till är av Kaija 
Saarikettu och Teppo Koivisto samt Nils-Erik Sparf och Bengt Forsberg. 
Tyvärr är stycket i fråga relativt okänt och därför är källor i form av 
inspelningar och litteratur begränsade. 

Litteratur i form av böcker och artiklar kommer att utgöra viktiga källor när 
det kommer till övningsstrategier och information om Sibelius. Boken The 
Musician’s Way av G. Klickstein har visat sig vara till speciellt stor hjälp. 
Boken är nämligen väldigt omfattande och behandlar allt från 
övningsstrategier till mental träning och musikerhälsa. Jag har även fått ta 
del av intressant fakta från webbsidan sibelius.info. Jag hoppas att jag kan 
hitta nya sätt att öva samt lära mig mer om inlärningsprocessen. Därtill har 
min instrumentallärare Sten-Johan Sunding gett mig många tips genom åren 
och introducerat övningsstrategier som jag kommer att använda mig av. 
Dessutom använder jag mig av sonatinens partitur för analys och 
instudering av verket, en utgåva av W. Hansen.  

I slutändan är det dock mina egna upplevelser som kommer att avgöra 
resultatet av denna undersökning. Det är värt att komma ihåg att övning ser 
väldigt olika ut för oss alla, men kanske jag genom denna undersökning kan 
inspirera och hjälpa någon. 

 

2.1 Mål 
Mål kan definieras som det önskade resultatet av en verksamhet, ett syfte. 
(Svenska akademiens ordböcker, 2015). Att ha mål är viktigt för motivation 
och effektivt arbete. Mål kan vara olika stora och dessutom bestå av mindre 
delmål.  



 

Mål är bra för motivation. Vi kan dela in motivation i två olika kategorier, 
intern och extern. Intern motivation kan till exempel bestå av en vilja att 
uttrycka sig själv medan extern motivation kan vara en kommande konsert 
eller en provspelning. Vi behöver båda typerna av motivation, och ofta 
överlappar de varann. (Klickstein, 2009)   

För mig fungerar examenskonserten i sig som extern motivation, en sorts 
deadline. Viljan att kunna förmedla känslor till publiken är för mig däremot 
en typ av intern motivation. 

Målet med sonatinen är att ta den från övningsrummet till konsertsalen. Mer 
konkret vill jag kunna uppföra verket på ett så berättande och 
känsloförmedlande sätt som möjligt. Det gäller för mig att kunna vara 
närvarande i mitt spel och hitta sätt att förmedla styckets olika karaktärer till 
publiken. Jag vill kunna dela det som berör mig personligen med publiken. 

För att kunna göra detta måste jag arbeta med bland annat speltekniska 
aspekter och samspel, så att dessa inte utgör ett hinder för mitt berättande, 
utan snarare stöder mig i det. Därtill bör jag ha en tydlig bild av verket och 
en idé av vad jag vill säga med det. Hur kan jag nå mitt mål på ett så 
effektivt sätt som möjligt?  

För att nå mitt mål med verket har jag delat in arbetet i mindre, mer 
praktiska delar. Under övningsprocessens gång kanske jag kommer att tänka 
på ännu fler aspekter. Men här är några praktiska moment till att börja med: 

- Läsa om kompositören och verket  

- Lyssna till inspelningar  

- Studera partitur  

- Öva på intonation 

- Öva på tekniska utmaningar 

- Öva på att uppträda 

- Bestämma frasering, dynamik, artikulation, klangfärg 

- Mental övning  

- Vila, återhämtning 

- Väl planerad och fördelad tid i övningsrummet 
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2.2 Övningsstrategier  

2.2.1 Övningsdagbok och planering 

Musiker förväntas öva regelbundet. En del musiker övar samma tid varje 
dag, medan andra övar mer sporadiskt mellan sina dagliga aktiviteter utan 
en större plan. Övning blir som mest effektiv när den är organiserad och 
logiskt upplagd och planerad. (Jørgensen, Hallam, 2016) 

Planering sätter grunden för övandet och är ett viktigt steg innan man sätter 
foten i övningsrummet. Jag har under flera års tid fört övningsdagbok. Jag 
sätter alltid tre mål inför följande dagens övningspass. Vid slutet av 
övningen går jag igenom målen och funderar över om jag nådde dem eller 
inte. Därtill noterar jag hur länge jag övat på respektive verk. Om det finns 
något annat relevant att anteckna gör jag det också.  

Med uppmuntran från min fiollärare har jag under det senaste året även 
börjat planera mina övningspass en vecka åt gången. På detta sätt undviker 
jag att fastna på en grej allt för länge, detta är farligt speciellt om man har 
mycket repertoar att öva på en dag. Dessutom slipper man fundera över vad 
man ska göra när man väl är i övningsrummet. Det är bara att sätta igång! 
Som Leonard Bernstein sa: ”för att uppnå något stort behövs två saker: en 
plan och inte riktigt tillräckligt med tid.” (Klickstein, 2009) 
 

 

2.2.2 Intonation 

God intonation är en betydande del av att kunna göra ett gott musikaliskt 
intryck. Intonation ser olika ut beroende på med vem man spelar. Pianot är 
ett knepigt instrument att intonera till p.g.a. dess tempererade stämning. 
Spelar man ett stycke med piano är därför viktigt att repetera med pianist i 
god tid innan en konsert, annars blir det utmanande att hinna vänja sig vid 
hur man ska intonera. (Snell, 2015) 

I sonatinen som jag spelar är tonarten krävande för violin. Verket går i 
huvudsak i E-dur och är smått utmanande att intonera. Intonation kan övas 
på många olika sätt beroende på hur noterna ser ut.  

Ifall man arbetar med en löpning kan legatospel göra det lättare att höra 
förhållandet mellan tonerna och få till ett flöde. När man gör detta gäller det 



 

ofta att dela upp löpningen i kortare delar och arbeta med dem för sig, för att 
sedan sätta ihop dem. Alternativt kan man arbeta så att man bygger på 
löpningen genom att lägga till en ton i taget. 

Är ett parti noterat att spelas spiccato eller staccato kan det vara värt att 
hoppa över legatoövningen. Jag har många gånger gjort det misstaget att jag 
övat in fel typ av motorik och sedan fått problem när jag ska spela stycket 
som det är skrivet.  

 

2.2.3 Spelteknik 

Speltekniska övningar har som syfte är att stöda utövaren i sitt musikerskap 
och förbereda inför utmaningar i olika musikaliska sammanhang. För att 
undvika överansträngning eller obalans i övandet, gäller det att öva på 
spelteknik ofta men i korta stunder. (Snell, 2015) 

Jag insåg alldeles nyligen en teknisk detalj som påverkat mitt spel när det 
kommer till koordination. Det är faktumet att båda händerna borde göra 
samma sak för att koordinationen ska fungera optimalt. Nu känns det som 
en självklarhet, men under en lång tid var det något jag aldrig reflekterat 
över. Spelar man spiccato med stråken (höger hand) blir det lättare att 
koordinera om man även gör det i vänster hand.  

En övningsstrategi när den noterade artikulationen är spiccato är att t.ex. 
dubblera, tredubbla eller fyrdubbla tonerna. Då arbetar man hela tiden med 
den stråkart man kommer att använda sig av i slutändan, men man ger 
vänster hand mer tid att hitta rätt toner och en bättre chans för örat att lyssna 
till intonationen. 

En till teknisk utmaning kan vara snabba passager, och då fungerar t.ex. 
dubblering av toner väldigt bra. En till strategi är att lägga till pauser mellan 
slagen, och alltså stanna upp i ett slag eller två mellan varje slinga.  

Det är värt att hitta separata övningar som tacklar de tekniska svårigheterna 
i ett stycke. Min lärare har uppmanat mig att inte stå och öva en teknisk grej 
i själva stycket. Då kan det bli knepigt att gå från att bara ha övat spelteknik 
till att faktiskt göra musik. 
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2.2.4 Mental övning och visualisering 

En typ av mental övning kan vara att musikern tänker igenom utförandet av 
ett moment utan att spela. Enligt studier är mental övning i sig själv mindre 
effektiv än fysisk övning, men däremot är en kombination av dessa två 
kraftfull. Mental övning ger muskler tid att vila. Dessutom ger den även 
utrymme för träning av koncentrationsförmåga, utan att den motoriska 
aspekten av spelet kommer i vägen. (Jørgensen, Hallam, 2016) 

Tidigare sysslade jag knappt med mental övning överhuvudtaget. På senare 
tid har jag insett hur stor skillnad det faktiskt gör, och att man visst kan kalla 
mental övning ”riktig” övning.  

Min fiollärare uppmuntrar mig till att alltid höra tonen inom mig innan jag 
drar stråken över strängarna. Det som kommer ut ska inte bli en 
överraskning, utan jag bör ha en tydlig bild av vad jag vill med mitt 
musicerande.  

Ett till verktyg är visualisering. Har man ett viktigt uppträdande på 
kommande kan det vara värt att börja visualisera redan flera dagar om inte 
veckor i förväg. På detta sätt är man förberedd på mycket innan man står på 
scen på riktigt. Det kan alltid hända oväntade saker, men har man 
visualiserat är det redan mycket som man förberett sig på mentalt. 
Visualisering kan ske i form av att man föreställer sig hur man kommer att 
vara klädd, hur scenen kommer att se ut och vad man kommer att göra när 
man ställer sig på den.  

Mental träning har dessutom en fundamental roll i memorering. Tidigare 
litade jag endast på muskelminnet när jag spelade stycken utantill, detta har 
visat sig vara opålitligt. Numera brukar jag träna memorering genom att 
tänka igenom ett stycke från början till slut. Jag försöker komma ihåg vilken 
fingersättning, stråkföring, dynamik och artikulation jag gör i varje takt för 
sig. 

 



 

2.3 Utanför övningsrummet 

2.3.1 Vila  

Under min tid på Kungl. Musikhögskolan har jag börjat ta en ledig dag i 
veckan. Något som kan verka märkligt i en värld där framgång ofta anses 
komma från ett konstant arbetande. Att ha en vilodag i veckan förbättrar 
min övning de övriga sex dagarna och jag ser till att få ut det mesta av dem.  

Det är när man vilar som kroppen tar till sig det man tränat på. Dessutom 
fungerar vilodagen som utmärkt motivation under en tuff arbetsvecka. 
Ibland kan något komma i vägen för min vilodag, men då försöker jag vara 
uppmärksam på vad jag kan göra för att orka bättre. 

Vid sidan om vilodagen försöker jag se till att jag har tillräckligt med tid för 
återhämtning om kvällarna. Det kan bara vara någon timme, men jag 
behöver tid att få koppla av efter varje arbetsdag. Kanske läser jag en bok 
eller ser på tv. Sömn är också viktigt och inte värt att offra. För att kunna 
känna mig så pigg och energisk som möjligt om dagarna försöker jag sova 
ca åtta timmar varje natt. 

 

2.3.2 Rörelse 

Att ta hand om kroppen är viktigt. Genom att sköta sin kondition kan man 
förebygga skador, överansträngning och dessutom kan det fungera som ett 
sätt att få utlopp för sin eventuella frustration och andra känslor. (Klickstein, 
2009) Med andra ord ska rörelse främja återhämtning och ha en positiv 
inverkan på övandet. 

Jag yogar varje dag. Detta stöder både min fysik men också mitt psyke. När 
jag i perioder bara övat har min kropp sagt ifrån. En inflammation våren 
2021 gjorde det svårt att spela och klara av alla måsten. Nu inser jag hur 
mycket rörelse stöder mig i mitt spel och förebygger min hälsa i sin helhet. 

För mig fungerar även den dagliga cykelturen eller promenaden till skolan 
bra som vardagsmotion. Vid sidan om rörelsen får jag även chansen att 
ladda mentalt inför en ny arbetsdag, eller koppla av innan jag kommer hem. 
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3 Resultat 
För att börja arbeta mot mitt mål att kunna spela på ett berättande sätt, 
gällde det för mig att komma underfund med vad jag egentligen ville 
förmedla med verket. Här kan det vara skäl att förtydliga att jag med ett 
berättande spel syftar på att kunna förmedla styckets olika karaktärer, till 
skillnad från att tolka renodlad programmusik. Arbete med frasering har 
varit i en central roll i denna process. Jag ser frasering i musik lite som 
meningsuppbyggnaden i en berättelse. Man kan nästan likna det med 
konsten att få till rytm och flöde i en dikt samt en välövervägd placering av 
punkter, komman och utropstecken.  

Jag började jag med att bilda en helhetsuppfattning om sonatinen. Jag läste 
på om Sibelius och hans barndom, eftersom stycket inspirerats av Sibelius 
barndomsminnen. Med denna insikt blev det genast lättare att förstå stycket 
och dess övergripande karaktär, samt att se på det från ett nytt perspektiv.  
Efter det strävade jag efter att hitta en personlig infallsvinkel. Jag ville hitta 
svar på frågorna: hur kan jag relatera till stycket och vad betyder det för 
mig? 

Jag kan inte veta exakt hur Sibelius upplevde sin barndom, men däremot 
kan jag dra inspiration utifrån mina egna barndomsminnen. Dessutom har de 
flesta barn gemensamt en bekymmerslös och lekfull inställning till livet. För 
ytterligare inspiration och vägledning lyssnade jag till inspelningar av 
verket. Dessa stödde mig inte bara i tolkningsfrågor, utan även vid tekniska 
utmaningar. Jag kunde nämligen till viss grad höra mig för hur violinisterna 
utförde specifika moment som jag kämpade med. 

Generellt har jag ofta haft det lättare för att tolka och utforma allvarliga och 
djupa verk. Av någon orsak har jag det ofta svårt för att förstå och inspireras 
av verk med en glad karaktär. Därför blev det en utmaning att få fram den 
förhållandevis lyckliga karaktären i stycket på ett övertygande, personligt 
och berättande sätt. 

 



 

3.1 Sonatin för violin och piano i E-dur, Op. 80 

Jag arbetade med sonatinen för första gången hösten 2021. När jag plockade 
upp sonatinen på nytt i februari 2023 hade det gått över ett år sedan förra 
rundan med den. Under det dryga året som gått hade jag hunnit glömma bort 
en hel del, men mycket kom tillbaka när jag väl kom igång med övandet. 
För mig blev det i princip att instudera verket om från början, men det 
kändes skönt att få lägga om grunder och se på stycket från ett nytt 
perspektiv.  

Jag hade haft tid att mogna och utvecklas både tekniskt, musikteoretiskt och 
musikaliskt sen mitt förra uppförande. Detta gav mig en möjlighet att börja 
om, men även dra nytta av det jag redan visste och lärt mig från förra 
omgången med verket. Min förhoppning var att de med tiden samlade 
erfarenheterna skulle kunna synas i form av ett annorlunda och mognare 
uppförande av verket.  

 

3.1.1 Lento-Allegro (sats I) 

Jag började på från första satsen, som jag ganska ofta gör med flersatsiga 
verk. Jag byggde dock snabbt på med de övriga två satserna. Första satsen 
introducerar många av de motiv som förekommer senare i verket, och av 
denna anledning kändes det även logiskt att börja från början. 

Första satsen genomsyras av lätthet och handlar mycket om konsten att låta 
elegant och spänstig trots eventuella tekniska utmaningar. I denna sats har 
stråkarmen stort ansvar i karaktärskapandet. För mig har detta i praktiken 
betytt att jag fått arbeta lite mer med höger hand än jag är van vid. I denna 
sats måste stråkarmen vara aktiv och arbeta lite extra för att få till en elegant 
och avslappnad klang. Medvetenhet har varit i stor roll - att ha koll på vad 
stråkarmen gör varje sekund. 

För vänsterhanden har god intonation varit den största utmaningen i första 
satsen. Det finns flera utsatta ställen och det gäller att hitta en skön 
handställning för alla snabba löpningar med tillfälliga förtecken, som lätt 
låter orena. Man kan gå i en fälla om man tänker ton for ton. Istället lönar 
det sig att tänka i större helheter och det är här en bra handställning kommer 
in. Jag har fått testa mig fram för att hitta handställningar under vilka ett 
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önskat antal toner kan falla under. Dessutom är tonarten i sig, E-dur, 
krävande för violin.  
 

 

 

 

3.1.2 Andantino (sats II) 

I andra satsen kommer vikten av en god och frisk klang fram på ett tydligt 
sätt. Satsen är långsam med långa fraser och mycket legatospel. Trots att 
satsen är väldigt lyrisk är det viktigt att vara extremt rytmisk med tanke på 
att pianot ofta har åttondelar som man bör matcha. Det gäller alltså att 
kunna vara expressiv men trogen rytmen. 
 

 

I denna sats har jag arbetat mycket med stråkkontroll, både när det kommer 
till början av toner, men även att hålla dem jämna och kunna göra mjuka 
stråkvändningar. Jag försummar alltför ofta vikten av tonslut, men det gäller 
att vara medveten från början till slut av varenda ton. Satsen är alltså 
utmärkt för att utveckla sitt legatospel. 

Figur 7: Sats I, takt 46. Dessa två takter har fyra olika handställningar,  
under vilka 2 - 8 toner faller under. En handställning för respektive sträng. 

Figur 8: Sats II, takt 30. Pianot har åttondelskomp, medan violinen i sin tur har 
den lyriska melodin. 



 

Trots att dynamiken ofta är piano, gäller det att ha en sjungande klang och 
inte vara ”anonym” i sin klang, som min fiollärare ofta säger. I denna sats 
gäller det även att våga experimentera med sitt vibrato, för att skapa olika 
klangfärger. Enligt min fiollärare kunde man sikta på ett vibrato med stelare 
fingrar men aktiv arm för att få till ett mer expressivt uttryck.  

 

3.1.3 Lento-Allegretto-Vivace (sats III) 

Den tredje och sista satsen har en början som innehåller mycket av den 
stråkteknik och de musikaliska idéer som finns i andra satsen. Den börjar 
nämligen med ett uttrycksfullt lento. Efter några takter övergår musiken 
sedan i ett allegretto, som i sin tur har en hel del gemensamt med karaktären 
i första satsen. 

I denna sats gäller det att hitta en sorts lekfullhet, likt den som genomsyrar 
första satsen. Sibelius leker med olika motiv som han vänder och vrider på. 
Ibland upprepas samma fras två gånger, nästan på ett lite skämtsamt och 
ironiskt sätt. Karaktären är oskyldigt nonchalant. Satsens slut är ett exempel 
på detta. Först tror man att verket kommer att sluta på ett rätt så typiskt sätt, 
pampigt och bestämt. Sibelius bygger nämligen upp intensiteten med en 
gradvis tempoökning och skalor uppochner i violin- och pianostämman, för 
att sedan avsluta stycket med en intetsägande flageolett och oktav i svag 
dynamik. Ett slut som kan få publiken och skratta till, och det är kanske just 
vad Sibelius var ute efter. Barn tar inte saker på så stort allvar. Jag upplever 
det som att slutet påminner oss om just detta.  
 

 

Figur 9: Sats III, takt 81. Dynamiken och intensiteten ökar och får åhöraren att vänta 
sig ett stort slut. 
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3.2 Utanför övningsrummet 

Under en period med extra intensivt arbete inför min examenskonsert har 
vikten av allt jag gör utanför övningsrummet varit stor. Jag har haft 
möjligheten att optimera min övning genom att se till att jag laddar om och 
återhämtar mig mellan övningspassen. 

 

3.2.1 Vila 

Efter långa övningsdagar har jag kunnat känna av styckets fysiskt 
utmanande ställen i kroppen. Jag har arbetat mycket med stråkteknik och 
detta har även känts i höger hand, arm och skuldra. Vissa dagar har jag lagt 
ner mycket tid på såna ställen som är tunga för stråkarmen och det har 
märkts i form av trötthet, spändhet och värk. Därför har det varit viktigt att 
hålla fast vid en vilodag i veckan, samt inte överskrida sex timmar av 
övning per dag. 

Ibland kan jag efter en lång övningsdag känna att jag borde ha gjort mer 
eftersom jag inte hunnit med allt jag hade önskat. I såna stunder har jag 
nästan gått i fällan att trycka in en timme övning till, men efter en stunds 
kontemplation insett att det endast skulle försämra följande dags 
övningskvalité. Det gäller att acceptera att man inte kan göra allt varje dag.  

Även mental vila har varit viktigt. Ibland kan jag känna att jag konstant 
måste göra något som tar mig närmare mina mål som violinist. Men vila är 
något som indirekt har denna funktion, även hjärnan behöver tid för 
återhämtning. Ibland har jag känt att jag borde lyssna på verket, studera 
partitur eller träna mentalt varje stund jag inte har fiolen i handen. En sådan 
vardagsrutin skulle nog inte vara hållbar i längden. Att ta avstånd från sitt 
arbete kan ge rum till mer inspiration och ny kraft. Andra dagar har vila 
känts enklare och mera självklart. Liksom med det mesta tror jag att när 
man väl skapat en hållbar rutin, där vila och arbete är i balans, måste man 
inte tänka så mycket på det. 



 

 

3.2.2 Rörelse 

När jag upplevt smärtor och spändhet p.g.a. mitt spel har daglig yoga gång 
på gång visat dess positiva effekt. De dagar jag känt mig trött i kroppen har 
jag kört pass med låg intensitet, medan jag andra dagar längtar efter träning 
av tuffare karaktär. Oavsett vilken intensitet jag väljer ser jag till att stretcha 
speciellt övre kroppen, eftersom den arbetar allra mest i fiolspel.  

När jag känner mig stressad har det varit speciellt skönt att kunna ta en 
promenad eller liknande för att få tankarna och kroppen att slappna av. Det 
påverkar mitt arbete positivt när både kropp och själ mår bra. Jag orkar helt 
enkelt mycket bättre. Dessutom får jag en chans att vakna ordentligt när jag 
cyklar eller går till skolan om morgonen, därtill är jag mer eller mindre 
uppvärmd när jag väl kommer till skolan. 

 

3.3 Planering 

Det är lite annorlunda att spela ett stycke som man redan uppfört. Det krävs 
inte samma tid för instudering, eftersom mycket redan är bekant från förr. 
Trots detta ville jag börja på i god tid, för att hinna experimentera och 
utveckla min tolkning och mina musikaliska idéer. Dessutom var det 
positivt att ha stycket igång under hela den tiden jag arbetade med 
examensarbetet.  

Mitt mål tidsmässigt var att ha stycket konsertredo minst två veckor innan 
min examenskonsert. Detta är en deadline jag ofta sätter, för att kunna ha 
lite spelrum. Dessutom har intensiv panikövning strax innan viktiga 
prestationer aldrig förbättrat mina förutsättningar för ett lyckat uppträdande.  

Jag hade planerat att sätta ca 1,5–2,5 timmar på stycket per dag. Ibland 
använde jag hela denna tid på en sats, men ju längre tiden gick hade jag 
möjlighet att disponera så att jag spelade lite på varje sats varje dag. Jag 
identifierade speciellt utmanande moment och tog sedan upp dessa dagligen 
i övningsrummet. Det är ju ingen idé att stå och spela det som fungerar varje 
dag, det gäller att optimera sin övning! 
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På våren började jag med något som kallas för pomodoroteknik. Detta är ett 
arbetssätt som innebär att man efter varje 25 minuter av arbete tar 5 minuter 
paus. Modellen upprepas så många gånger som krävs. Tidigare brukade jag 
öva i ca 55 minuter och vila i 5. Detta fungerade till vis del, men ofta 
tappade jag fokus mot slutet av dessa 55 minuterna. Med pomodorotekniken 
har min övning blivit mer fokuserad, effektiv och kvalitetsnivån har stigit. 

Rätt snart efter att jag plockat upp verket spelade jag den för min lärare. Jag 
ville få feedback och tips i ett så tidigt skede som möjligt, för att kunna 
inkludera det i mitt arbete framöver. Dessutom spelade jag upp satserna för 
mina studiekamrater ca två veckor efter arbete, främst för att kunna känna 
mig för och identifiera vilka moment som kom att bli extra krävande under 
press. När jag kände mig ännu säkrare blev det dags att ta nästa steg, och 
spela verket på en gemensam lektion, där pressen oftast är ännu större.  

 

3.4 Mental övning och visualisering 

Med sonatinen såg den mentala träningen lite annorlunda ut än vad jag var 
van vid, eftersom mental träning för mig ofta varit lika med memorering av 
stycken genom att tänka igenom dem.  

Vid vissa svåra ställen blev det mycket kraftfullt att helt enkelt skapa en 
väldigt stark mental bild om hur det skulle låta i förhand och sedan bara 
köra på. Ibland är mitt spel nämligen lite prövande och jag både spelar, 
lyssnar och bedömer samtidigt. Det är en viktig del av övandet, men det är 
också viktigt att kunna öva sig i att bara köra på oavsett vad som händer. 
Det är ett sådant spelsätt och den mentaliteten som krävs vid ett 
uppträdande. Min fiollärare har ofta sagt att det inte kan vara första gången 
man bara kör på när man står på scen, utan det är en färdighet som bör övas 
på innan. 

Mental träning har varit viktig i skapande av karaktär. Att ha en inre bild av 
vad stycket handlar om och dess karaktärer stöder i arbetet med tolkning. 
Dessutom har visualisering av uppspelningssituationer varit till hjälp. Även 
om man inte spelar utantill kan man tänka igenom sitt stycke och hur man 
utför olika moment. Dessutom skadar det inte att kunna sitt stycke utantill, 
även om man på konsert spelar från noter. Därtill är det viktigt att vara 
medveten om medmusikernas stämmor, i detta fall pianistens. 



 

Man bör inte underskatta vikten av en positiv inställning. Alltför ofta ställer 
jag mig framför min fiollärare, mina klasskompisar eller annan publik med 
en inställning att jag inte är bra nog. Med en sådan inställning ger jag mig 
själv dåliga förutsättningar för att kunna göra ett övertygande uppförande av 
ett stycke. Hur ska andra tro på en om man inte gör det själv? Med andra ord 
gäller det att tro på sin grej innan man kan förmedla något till publiken. 

 

4 Diskussion 
Mitt arbete med Sibelius sonatin har varit intressant och mångfacetterat. Det 
har varit uppfriskande och lärorikt att utgå från rollen som berättare, inte 
endast som teknisk utförare. Detta har i sin tur lett till att jag kunnat närma 
mig verket från ett nytt perspektiv, där verkets olika karaktärer varit i fokus. 
Jag har kommit in på spår som jag knappast annars hade gjort och blivit 
friare i mitt spel. 

Svaret på min första forskningsfråga, om hur jag kan öva för att kunna spela 
på ett så berättande sätt som möjligt, kan utvecklas i all oändlighet. Jag har 
under detta projekt provat på många olika övningsmetoder, men jag tror 
starkt på ett kontinuerligt experimenterande i övningsrummet och på detta 
sätt konstant ökad effektivitet och meningsfullhet.  

Jag har insett att ett meningsfullt övande kan se ut på väldigt många olika 
sätt, och att det inte finns en övningsmall som kan appliceras på alla verk. 
Det jag kommit underfund med är att meningsfull övning består av många 
delar av olika storlek, alltså att tiden som läggs ner på respektive moment 
varierar i längd. Dessutom vill jag poängtera att var och en bör hitta 
övningsmetoder som passar en själv, eftersom det är väldigt individuellt. I 
detta projekt har jag utgått helt och hållet från mina egna erfarenheter med 
det specifika verket. 

Ett återkommande tema i arbetet mot ett berättande spel har varit 
stråkteknik. Stråkarmens betydelse i skapandet av karaktärer bör inte 
underskattas. Jag har alltså lagt ner mycket fokus och eftertanke på min 
stråkarm när jag arbetat med verket. I praktiken har detta betytt att jag fått 
fundera på vad stråken ska göra för att få till en viss klangfärg, för att på 
detta sätt uppnå en eftersträvad karaktär.  
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Ofta har jag ett väldigt tekniskt förhållningsätt till de verk jag spelar, och 
detta leder till att jag ibland får höra att mitt spel är aningen för analytiskt, 
beräknat och tryggt. Till den grad där det inte längre finns plats för ett 
berättande i spelet. Något som känns som ett evigt dilemma är att hitta en 
balans mellan att vara trogen notbilden och att skapa ett musikaliskt flöde 
samt en känsla av improvisation. Jag har alltså fått arbeta med att skapa en 
tillvaro där det finns plats för såväl tekniska kommandon som ett 
musikaliskt flöde. Att först utgå ifrån vad jag vill förmedla med verket och 
sedan fundera på utförandet har hjälpt med att släppa taget om det 
analytiska lite grann. 

Jag har dessutom märkt att tekniska utmaningar ofta blir lättare att utföra 
när jag fokuserar på musiken och flödet. I en knepig passage kan det hjälpa 
att fokusera på ett crescendo och riktning, och låta fingrarna sköta sitt. För 
att detta ska lyckas ska man förstås även inkludera spelteknik i sina 
övningspass och arbeta med automatisering av diverse moment. 

Jag tror att det är viktigt att intressera sig för tolkning och karaktärer från 
första dagen med ett stycke. De gånger jag inte gjort det har det blivit 
utmanande att integrera det musikaliska med allt det tekniska i efterhand. 
Det gäller alltså att övningen innehåller flera moment från början. Framöver 
kommer jag definitivt att experimentera med att minska och öka tillbringad 
tid på olika moment och på detta sätt förhoppningsvis frigöra mitt spel 
ytterligare. 

Jag ser det som att det alltid finns rum för utveckling i övandet, därför är det 
viktigt att kunna reflektera och lära sig av sina misstag. Tidsdisponeringen 
kändes till stor del bra, och det var till fördel att jag tog upp stycket i relativt 
god tid. Senare under terminen dök nämligen oväntade måsten upp och 
gjorde att övningstiden med sonatinen blev begränsad. Då hade jag som tur 
redan en grund att stå på och arbetade främst med att upprätthålla de mest 
utmanande delarna.  

Under detta projekt funderade jag dessutom över hur jag kan förbättra mina 
förutsättningar i övningsrummet genom vad jag gör vid sidan om. Jag valde 
att hålla mig till såna motionsformer som jag redan kände till, och i 
efterhand inser jag att jag med fördel dessutom hade kunnat prova på något 
nytt för jämförelsens skull. Jag sysslade med yoga, promenader och cykling. 
Dessutom strävade jag efter åtta timmars sömn varje natt. Alla dessa 
utökade min energinivå, produktivitet och skärpa i övningsrummet. 

Med det sagt har det man gör utanför övningsrummet definitivt en inverkan 
på övningen. Jag har märkt att mina förutsättningar för att skapa 



 

meningsfulla övningspass är betydligt bättre när jag är utvilad och kroppen 
mår bra. 

Jag har definitivt hittat övningsmetoder som jag kommer att ha nytta av 
framöver. Dessutom har jag förstärkt fungerande övningsrutiner som jag 
haft med mig från tidigare. Som sagt är jag öppen för fortsatt 
experimenterande och anser att jag inte har ett entydigt svar på frågan hur 
man kan öva på ett meningsfullt sätt för att nå sina mål. Jag tror att olika 
mål kräver olika metoder, men ju fler metoder man känner till och är villig 
att prova, desto snabbare kommer man att kunna sätta ihop en effektiv och 
meningsfull plan för sitt övande. 
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