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Sammanfattning  

Den här uppsatsen handlar om processen att konstruera och framföra en 
liedkonsert med en berättelse. Arbetet syftar till att ta reda på om konsertens 
narrativ, det vill säga den ramberättelse som omger sångerna, påverkar 
repertoarval och den konstnärliga processen, och på vilket sätt 
ramberättelsen påverkar artistens interpretation.   

Uppsatsen handlar om liedkonserten ”Brev från min älskade”, som 
framfördes av två sångare och en pianist i Helsingfors och Stockholm under 
våren 2018. Konserten berättar om ett kärlekspar i krigstid och väver 
samman tolv stycken tyska lieder från 1800-talet.  

Arbetet genomfördes metodiskt genom att öppna upp och beskriva den 
konstnärliga processen och reflektera över om (och i så fall hur) 
ramberättelsen påverkade tolkningen av sångerna. En kort skriftlig intervju 
gjordes med den andra sångaren, barytonen Nils Löfgren, för att få flera 
synvinklar på processen.  

Slutresultatet visar att ramberättelsen kring konserten för sångarens 
interpretation mycket nära ett rollarbete: ramberättelsens karaktär ger 
sångaren en roll och sångerna tolkas genom den rollen. Ramberättelsen 
bildar även en dramatisk båge genom hela konserten och händelserna i 
berättelsen ger sångaren tydliga motiv som kan påverka interpretationen av 
sångerna.  
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Inledning  

Jag har alltid varit fascinerad av berättelser. Som barn var jag ofta på teatern 
på grund av mina föräldrars arbete. Jag såg hur det på teaterscenen skapades 
olika levande världar och hur historierna väcktes till liv när begåvade 
skådespelare tolkade dem.  

Under mina sångstudier arbetade jag mycket med både liedmusik och opera. 
Jag fick lära mig verktyg för att tolka operaarior och upplevde att tolkningen 
lätt växte fram utifrån librettot och operarollerna. Liedmusiken var återigen 
fyllda av fina nyanser och detaljer, och jag tyckte att det var mycket mer 
utmanande att framföra ett liedprogram. Som bäst kunde framförandet bli en 
mycket intim upplevelse mellan publiken och sångaren. Som värst kunde 
upplevelsen vara något helt annat; man kände sig skör och naken. Ofta 
funderade jag på hur en framförande skulle kunna kännas mer avslappnad 
och hur jag skulle kunna gå djupare i tolkningen. Jag funderade också på om 
en berättelse kring liederna, ungefär som i en opera, eller en roll åt mig själv 
kunde underlätta framförandet och interpretationen av liederna.  

Ur denna reflektion föddes idéen om att skapa en liedkonsert som skulle 
vara en intakt helhet, en berättelse, och som skulle ge mig en möjlighet att 
experimentera med ett nytt sätt att framföra liedmusik. Målet var att skapa 
en konsert som skulle vara begriplig för publiken och beröra både publiken 
och oss artister. Vårt andra mål var att göra konserten mer inkluderande: 
innehållet skulle vara förståeligt för oerfarna konsertbesökare, och 
programmet skulle kunna presenteras i olika konsertutrymmen. Dessa idéer 
ledde till skapandet av “Brev från min älskade", en konsert om en 
kärlekshistoria under krigstiden. 

 

 

 

 

4 



 

 

Frågeställning  

I den här uppsatsen beskriver jag den konstnärliga processen bakom 
liedkonserten "Brev från min älskade" utifrån repertoarvalens och 
interpretationens perspektiv. Jag strävar efter att besvara följande centrala 
frågor: 

●​ Hur styr ramberättelsen den konstnärliga processen och 
repertoarvalen? 

●​ Påverkar ramberättelsen interpretationen och de musikaliska valen 
och på vilket sätt? 

 

​
 

 

 

 

 

 

​
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Liedmusik, berättande och interpretation 

I det här kapitlet introducerar jag begrepp som är centrala för uppsatsen, till 
exempel liedmusik, ramberättelse och aspekter av interpretation och 
repertoarval. Jag hoppas att detta kommer att klargöra den teoretiska 
bakgrunden till arbetet för läsaren. 

 

Ramberättelse 

Inom litteraturvetenskapen anses ramberättelsen vara den berättelse som 
omger ett verk, med många självständiga berättelser inom sig. Ett exempel 
på detta är världslitteraturens klassiska verk Decamerone av Giovanni 
Boccaccio1. Inom kvalitativ forskning är begreppet ramberättelse återigen 
ett viktigt verktyg i den erfarenhetsbaserade metoden:​
 

Ramberättelsen leder till att man tar på sig en viss roll (vanligtvis rollen 
som en utomstående observatör eller tredje person) och berättar om en viss 
avgränsad fråga eller händelse. (Saaranen-Kauppinen & Puusniekka 2006)​
 

Det litteraturvetenskapliga synsättet på begreppet ramberättelse är att det 
finns fristående berättelser inbäddade i ramberättelsen. Både ramberättelsen 
och berättelserna inom den förenas av att de har fått en litterär form av 
samma konstform, litteraturen.  

I det här projektet är ramberättelsen helt enkelt en berättelse som omger 
sångerna som en ram. Berättelsen uttrycks i konserten både genom drama 
och musik och kommuniceras till publiken genom två olika rollkaraktärer. 
Vi tolkade musiken uttryckligen utifrån ramberättelsens roller och 
berättelsens händelser och karaktärernas känslor styrde interpretationen, 
precis som i en teaterpjäs.  

 

1 Ett verk av Giovanni Boccaccio, skrivet mellan 1348 och 1358, som innehåller hundra 
sagor som ska ha berättats på tio dagar av ett sällskap på tio unga människor som hade flytt 
från digerdöden (pesten) i Florens. Verket fick stort inflytande på senare författare som 
Chaucer och Shakespeare. (Oxford Dictionary of Phare and Fable, 2005). 
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I operamusik är det verkets libretto som utgör ramen för framförandet. 
Musiken ramas in av en berättelse som utspelar sig i en viss tid och på en 
viss plats. Sångaren får en karaktär att spela inom denna ram och det 
konstnärliga arbetet är ett samarbete mellan flera yrkesgrupper, bland annat 
regissören, dirigenten, koreografen, scenografen, sminkören, kostymören 
och ljusdesignern. Konstnärliga val kan till exempel placera Mozarts 
Trollflöjten, komponerad 1791, i 1930-talets Las Vegas. I det här fallet 
förändras sångarens tolkning av karaktären som en del av den konstnärliga 
processen. 

Vi ville använda vissa sceniska element i konserten, men vi ville inte helt 
bryta den traditionella konsertsättningen. Därför hade vi några föremål som 
rekvisita, till exempel några brev och ett gammalt foto. Det fanns två stolar 
och ett litet bord på scenen som var lånade från konserthuset och 
representerade inte någon särskild historisk tidsepok. Vi ville ge kostymen 
vissa historiska referenser men undvika bilden av ett visst årtionde eller 
århundrade, så vi inkluderade bara en militärjacka och officershatt för 
barytonen, som vi lånade från en teaters kostymförråd.   

Vi bestämde oss för att kriget i berättelsen inte ska hänvisa till ett specifikt 
krig eller en specifik tidsepok. Detta var delvis ett stilistiskt val eftersom vi 
ville att berättelsen skulle vara tidlös. Å andra sidan reflekterade vi över att 
det finns så många olika begrepp och minnen som förknippas med krig, 
beroende på nation. Vår första spelplats var ett museum i Helsingfors, och 
genom det skulle kriget kopplas till Finlands historia. Å andra sidan skulle 
det genom sångerna ha kopplats till helt andra länder och krig: till exempel 
Robert Schumanns komposition till Nicolas Lenaus dikt Der Husahr, trara! 
hänvisar till husarerna, som var elitsoldater som ursprungligen kom från 
Ungern och har funnits sedan 1400-talet.   

​

Lied - litet men stort 

Begreppet lied är den tyska motsvarigheten till ordet sång och betyder en 
sång, ofta med pianoackompanjemang, komponerad till en text. Den 
engelska motsvarigheten till genren är art song och på svenska benämns den 
ofta som romans. 

Liedmusikens framväxt i slutet av 1700-talet föregicks av en blomstring av 
poesin samtidigt som intresset för folkliga dikter växte (Murtomäki 2020). I 
den romantiska poesin flydde man i diktens teman från vardagen till mystik  
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och fantasi och levde sig in i folksagornas och -sägnernas värld. Bland dessa 
teman var kärleken det mest populära och definitivt det mest återkommande 
temat i dikterna. Dikter av Johann Wolfgang von Goethe, Joseph von 
Eichendorff, Heinrich Heine och Eduard Mörike användes i sångerna.  

Franz Schuberts Gretchen am Spinnrade betraktas som en slags startpunkt 
för den romantiska sången i sig (Brown 2004, 12 och Murtomäki 2010). 
Fram till dess hade sångerna ofta varit folkvisor uppbyggda av verser. 
Gretchen am Spinnrade, tonsatt till Goethes Faustus, hade en ny form, och 
för första gången skapade samspelet mellan text och musik en hel scen för 
lyssnaren.  

Franz Schubert komponerade upp till 600 sånger och i hans kölvatten följde 
Robert Schumann, Johannes Brahms, Felix Mendelssohn och Carl Loewe 
bland de största tonsättarna av 1800-talets romantiska sånger. Vid sidan av 
dem fick även de kvinnliga tonsättarna Clara Schumann och Fanny Hensel 
fotfäste. Liedmusiken framfördes till en början i intima hemmakonserter 
innan den hittade vägen till konsertsalarna. De senaste kompositionerna av 
Franz Schubert framfördes också på kvällar bland en liten utvald grupp 
experter och dessa evenemang var kända som “Schubertiade” (Murtomäki, 
2010). ​
 

Texten i relation till musiken 

Liedmusik komponeras till poesi och är ett slags musikaliskt uttryck av 
dikten där texten tar en musikalisk form både i sångmelodin och 
pianostämman. Genom musiken tar tonsättaren ställning till diktens 
dramatik. Ibland kan pianostämman understryka det centrala budskapet i 
dikten, ibland illustrerar den ett separat element. I vissa fall kan diktens 
berättelse fortsätta i musiken även efter att sången eller texten är slut: på så 
sätt kan kompositören använda avslutningssatsen för att rikta lyssnarens 
uppmärksamhet mot något nytt eller för att presentera sin egen tolkning av 
berättelsens slut (Weaver 2014, 7). 

Liedmusiken är en möjlighet att lyfta fram de fina nyanserna i poesi och 
musik. En sång kan vara liten till formen men stor till innehållet: "...det kan 
bildas ögonblick vars berättelse och djuphet motsvarar en hel operascen.” 
(Särkiö-Pitkänen, 2023) Berättande kan därför ses som en funktion som är 
inbyggd i en lied. En berättelse formas ofta specifikt genom en dikt, men en 
sångcykel som helhet kan också representera en berättelse: 

​
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Many lieder, especially ballads, have texts that explicitly tell a story, and 
also that most scholars and listeners perceive narratives in many of the 
most beloved song cycles. (Weawer 2014, 375)​
 

Att skapa ett konsertprogram  

En sångarens repertoarplanering brukar påverkas av många faktorer, till 
exempel syftet med programmet; om det ska framföras i en tävling eller på 
en konsert. I en tävling kan arrangören ställa många krav för ett program: 
tiden kan vara begränsad och ibland måste programmet innehålla viss 
repertoar såsom en operaaria eller ett nyskrivet verk. Om det är fråga om ett 
fritt konsertprogram kan konsertlokalen och längden ha betydelse. Ofta 
innehåller repertoaren något redan framfört och bekant, eftersom det alltid 
är mer arbete för en musiker att framföra ett helt nytt program. Även 
instrumentet kan ha en inverkan på planeringen: det material som ska 
sjungas måste passa rösten väl och kunna framföras på ett kvalitativt sätt 
och på ett sådant sätt att staminan håller. 

När det gäller en romanskonsert görs planeringen av programmet vanligtvis 
i samarbete mellan de två medlemmarna, sångaren och pianisten. Ordningen 
på sångerna eller konsertens stomme, görs så att den bildar en musikaliskt 
sammanhängande helhet. Ofta är det meningen att programmet ska variera 
till exempel mellan olika tempon - en konsert med långsamma stycken kan 
bli tungt för lyssnaren. Å andra sidan kan musikerna vilja sammanföra olika 
helheter, till exempel framföra en hel sångcykel. I detta fall har 
kompositören redan tagit hand om den musikaliska bågen och dess 
progression. Det är typiskt för romanskonserter att arrangera sångerna 
tematiskt eller att gå kronologiskt från 1800-talets romantiska sånger till 
mer modern 1900-talsmusik (Neher 2011, 325). 

Om en helhet av enskilda verk presenteras tas hänsyn till följande aspekter: 
verkets författare och textens innehåll, genre, tempo och karaktärisering. 
Programmet kan till exempel innehålla en tolkning av samma dikt av två 
olika tonsättare. En viktig sak som ligger till grund för den musikaliska 
bågen är timing, hur man går från en sång till nästa och hur snabbt det görs. 
Ibland kan övergångarna vara snabba, så att stämningen i den föregående 
låten snabbt följs av nästa.  

​
The true goal of the art song vocal recital: the merger of poetry and music 
as manifested through the interpretation of an empathic performer. (Neher 
2011, 328) 

9 



 

Skapandet av konsertprogrammet gick i detta projekt till så att vi började 
med ett litet urval av olika tyska lieder, som vi hade arbetat med på 
sånglektionerna och som vi ville framföra. Den här kärnrepertoaren innehöll 
bland annat Liebst du um Schönheit av Clara Schumann, Suleika av Felix 
Mendelssohn och Von ewiger liebe av Johannes Brahms. Vi hade också en 
grundidé om berättelsen och började utveckla den. Samtidigt som 
berättelsen fick sin form lade vi till flera sånger i repertoaren när vi insåg 
hurdan musik som skulle behövas.  

Utvecklingsstadiet för sångtekniken var den faktor som begränsade valet av 
sångerna. De fick inte vara för tunga för rösten och innehålla för stora 
dramatiska fraser och inte heller ligga för högt.  

Interpretation 

Interpretation är utövarens eller musikers, individuella syn på verket. White 
(2011) beskriver interpretationen som en process där artisten ”översätter 
notationen till ett konstnärligt giltigt musikaliskt resultat”. Eftersom notation 
är ett ganska begränsat verktyg, och eftersom de flesta historiska 
musikaliska verken har varit ännu mer begränsade i sin notation, måste 
artisten fatta många beslut i processen att skapa en tolkning. Tempo, ton, 
dynamik och frasering måste alla granskas och musikerns förståelse möter 
hans egen tolkande personlighet. Tolkningen av en sång börjar ofta med en 
undersökning av musiken (Binder, 2014). För en sångare som framför en 
lied är det också centralt att utforska förståelsen av dikten och förhållandet 
mellan den och musiken. Genom dikten får sångaren en historia att berätta 
och tar på sig rollen som diktens berättare. 
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Tillvägagångssätt 

Denna uppsats grundar sig på mina anteckningar från konsertens 
begynnelse- och repetitionsprocess. Jag har gjort en analys och öppnat upp 
den konstnärliga processen och hur repertoarplaneringen gick till med hjälp 
av ramberättelsen. Jag beskriver den konstnärliga processen med hjälp av de 
begrepp som redogörs i kapitel “Liedmusik, ramberättelse och 
interpretation”. För att få fler synvinklar på processen gjordes en skriftlig 
intervju med barytonen Nils Löfgren som deltagit i projektet. Jag har använt 
dessa svar för att spegla dem mot mina tankar i delen “diskussion och 
slutsatser”.  

Jag har även bekantat mig med litteratur som behandlar begreppen drama, 
berättelse och narrativa element inom musiken. Narrativ och berättelser 
dyker ofta upp i litteraturen genom musikdramatiska verk som opera, vilket 
också framgår av Carl Dahlhaus och Mary Whittalls artikel “What is a 
Musical Drama?” (1989). Dahlhaus skriver om att musiken inte är en yttre 
faktor som kopplas till ett redan existerande drama, utan att musiken kan i 
sig själv skapa drama. Denna tanke är intressant även ur mitt eget arbetes 
perspektiv: liederna bygger på dikter som har sitt eget drama, det vill säga 
sin egen berättelse, men ändå skapar musiken i sig själv dramatik och är 
som kompositörens tolkning av texten. I detta projekt lade vi till ytterligare 
en dimension till draman genom att placera konsertens sånger i en 
ramberättelse.  

Även Andrew Weaver (2014) betonar, i likhet med Dahlhaus, att det finns 
många tolkningsnivåer i lied, vilket påverkar slutresultatet. Han lyfter fram i 
sin artikel ”Towards a narratological analysis of the Romantic Lied: events, 
voice, and focalization in nineteenth-century German poetry and music” att 
musiken i sig är berättande och förstärker därför dikternas berättelse även 
när det gäller dikter som i sig inte innehåller någon berättelse.  

Enligt Weaver får en dikt som komponerats i form av en lied en fysisk 
gestalt när den framförs med musikens hjälp. I detta fall blir sångaren en 
berättare, och därför kan framförandet av dikterna undersökas med hjälp av 
narratologiska analysmetoder för att underlätta den musikaliska tolkningen.  
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En narratologisk analys syftar till att undersöka till exempel hur berättelsen 
är uppbyggd, vem som är berättaren, hur tiden behandlas och i vilken miljö 
händelserna utspelar sig. Jag tycker att det är intressant att detta ligger 
mycket nära de frågor som jag själv använde som hjälp vid utformningen av 
ramberättelsen och som verktyg för interpretationen. 

Jag stötte även på en studie som skrevs i Finland 2017 om ”Narrativity in 
song music behind music and poetry” (Montonen 2017) och jag fann några 
samma element i den som i min egen uppsats. I studien analyseras 
berättelserna bakom den finländska kompositören Leevi Madetojas verk och 
deras betydelse för sångarens interpretation. I texten diskuteras också olika 
sätt att bygga ett konsertprogram och hur berättande kan integreras i det. I 
studiens slutreflektion lyftes följande medel för att stödja berättelsen fram, 
varav jag också använde några i min egen konsert: ljussättning, kostym och 
symboliken i den, illustration av programhäftet, scenografin. Av de 
musikaliska verktygen nämndes tempot och pauserna mellan de olika 
styckena, vars betydelse jag också har analyserat i detta arbete.  

För min egen uppsats fann jag också användbara texter som kritiskt granskar 
uppförandepraxis av liedmusik, såsom “Studying the Lied: Hermeneutic 
Traditions and the Challenge of Performance” av Jennifer Ronyak och “The 
Art Song Recital in Review” av Erik Neher. För alla sångstuderande och 
utövare av liedmusik vill jag rekommendera att bekanta sig med Thomas 
Hemsleys “Singing and Imagination”, som ger många insikter i 
interpretationen av liedmusik.  

Jag har varken bland litteraturen eller tidigare masteruppsatser kunnat hitta 
texter som skulle koppla samman begreppet “ramberättelse” med musiken. 
Mig veterligen är denna avhandling den första som handlar om en 
liedkonsert med en ramberättelse. 
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Analys och beskrivning av den konstnärliga​
processen​
 

Ramberättelsen styr repertoarval 

Planeringen av konserten utgick från en grundidé: två sångare, en pianist 
och en helhet med en berättelse som kunde framföras i olika utrymmen.  

Följande målsättningar styrde våra tankar när vi valde repertoar till 
konserten:  

1)​ Vi ville skapa en helhet där de separata styckena skulle vävas 
samman till en sammanhängande helhet, både i musik och text. Det 
skulle inte vara några applåder mellan styckena, utan konserten 
skulle vara ett komplett sceniskt verk. 

2)​ Sångerna och deras texter och melodier skulle vara tilltalande för oss 
sångare och lämpliga för våra röster i detta skede. 

3)​ Sångerna ska bidra till att skapa dramatik. 

Båda sångarna, jag och barytonen Nils Löfgren, tog med repertoar som vi 
älskade och ville sjunga. När denna kärnrepertoar speglades mot 
ramberättelsen uppstod idéer om vilken typ av sånger som behövdes för att 
komplettera helheten.​
 

Konserten tar form 

Vår ramberättelse kring sångerna var en historia om två älskande under ett 
krig. Krigstemat gav berättelsen en mörkare ton och en konflikt: kriget 
skulle skilja de älskande åt, och de brev som skickades under kriget skulle 
rytmisera handlingen på scenen och konkret fungera som rekvisita och stöd 
för vårt sceniska uttryck.  

I början av konserten presenteras rollkaraktärerna med två solosånger, som 
också illustrerar deras intensiva känslor av förälskelse och kärlek. Seit ich  
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ihn gesehen är öppningssången i Schumanns sångcykel Frauenliebe und 
-leben, som handlar om en kvinnas liv och känslor. Texten i sången 
beskriver kärlek genom förundran och känslan som växer sig starkare 
inombords. Musiken stöder textens stillastående stämning och är avskalad 
och enkel. 

I kontrast till öppningssången står den fartfyllda Widmung, vars inledande 
melodi redan rusar fram som ett glittrande vattenfall. Sången är hisnande 
och både text och musik skildrar kärlekskänslorna med en aktiv och 
utåtriktad energi. Widmung och resten av sångcykeln Myrthen var Robert 
Schumanns bröllopsgåva till sin hustru Clara Schumann, och den 
passionerade sångens sista sats hänvisar till en av Schuberts egna 
kompositioner som stod Clara Schumann nära; Ave Maria. 

Efter introduktionen av karaktärerna och deras kärlekskänslor är konsertens 
tredje sång en riktig kärlekens höjdpunkt: Clara Schumanns tonsättning av 
Friedrich Rückerts dikt Liebst du um Schönheit? Ur berättelsens synvinkel 
tillför sången egentligen inget nytt, men vi ville ha med en tredje 
kärlekssång för att lyfta stämningen och möjliggöra kontakt mellan de 
älskande på scenen. Inledningen av konserten kan jämföras med en scen ur 
Puccinis opera La Bohème, där huvudpersonerna Rodolfo (arian Che gelida 
manina) och Mimì (arian Si, mi chiamano Mimì) presenteras och sedan 
sjunger de älskande tillsammans duetten O soave fanciulla. 

Dikten i Liebst du um Schönheit kulminerar i ett kärlekslöfte: 

Älskar du för kärlek? ​
​ Åh ja, älska mig!  ​
​ Älska mig för alltid; ​
​ jag kommer att älska dig för evigt! ​
 

Men de älskandes lycka avbryts av ett brev: barytonen blir inkallad till 
kriget och berättelsen får sina första mörka toner. Ett sätt att understryka 
berättelsens konflikt är att kontrastera humor med mörka toner och att 
understryka lycka och positiva känslor strax före de dramatiska händelserna.  

Lätthet fördes in i ramberättelsen genom två lättare och mer lekfulla sånger, 
Die Soldatenbraut och Der Husahr, trara! Sopranen börjar Die 
Soldatenbraut för att muntra upp sin älskade, för att leka med känslor av 
patriotism och stolthet över fäderneslandet.  

​
​  
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Ah, om bara kungen också visste, hur tapper min älskling är!​
​ För kungen skulle han ge sitt blod, men likaså för mig. 

Slutligen hänvisar texten till det kommande bröllopet och löftet om evig 
kärlek: 

Tre stjärnor lyser så klara, över Mariakyrkan där.​
​ Där ska ett rosrött band förena oss, och vi har snart ett kors hemma.​
 

Der Husahr, trara! är återigen nästan operettliknande till sin stil. 
Pianoackompanjemanget är en lätt vals, och i texten skrattar husaren åt 
farorna, som för honom är mer vin och kärlek än krig och dess öden. 

Efter ett fartfyllt solonummer är det dags för de älskande att skiljas åt. För 
detta ögonblick ville vi ha en sång som fångade smärtan och sorgen över 
separationen på ett enkelt och okonstlat sätt. Kommen und Scheiden är 
tonsatt till en dikt av Nicolas Lenau och är den tredje i cykeln Sechs 
Gedichte und Requiem. Dikten beskriver på ett enkelt sätt hur kärleken 
påverkar den djupaste delen av själen och hur det förändrar något för alltid 
att ge upp den:​
 

Varje gång han kom, uppenbarade sig för mig hans gestalt,​
lika vacker som skogens första grönska.​
Och det han sa trängde rakt in i mitt hjärta​
lika ljuvligt som vårens första sång.​
Och när han till avsked vinkade med sin hand,​
var det som om den sista ungdomsdrömmen bleknade bort. 

​
Det geniala med Schumanns komposition är dock hur pianostämman 
kompletterar dikten. Det är som om pianot spelar allt det som inte sägs i 
dikten. Stycket är bara en sida långt, men när sångarens sista fras är över 
fortsätter pianot med en sista sats som väver samman de tankar som har 
lämnats i luften. 
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Bild 1: Kommen und Scheiden 

När sången är slut ändras platsen och tiden i berättelsen: nu är de älskande 
separerade och under resten av konserten är de åtskilda. De uttrycker sina 
tankar och längtan i brev som markerar de återstående styckena. Vi valde att 
läsa två brev högt; det första lästes av barytonen på svenska och det andra 
av sopranen på finska i Helsingfors men på svenska i Stockholm. Vi gjorde 
ett medvetet val att läsa breven på det språk som var vårt modersmål och 
känslospråk och använda finska och svenska även om alla sångerna sjöngs 
på tyska. Brevens funktion i konserten var att skapa ett tempobyte med 
några lugnare stunder mitt i musiken, förstärka dramatiken och även att 
utmana oss sångare till att arbeta med text utan musik.  

Efter att ha dragit ut i kriget sjunger barytonen om sin längtan och den 
förlorade lyckan i Clara Schumanns Ich stand in dunklen Träumen. Denna 
sång med vackra melodi som är full av sorgsen längtan, hade vi valt med i 
repertoaren redan innan berättelsen utvecklades.  

Som en motsats till denna längtan sjunger sopranen Felix Mendelssohns 
Suleika (Suleika an der Westwind). Texten till Suleika skrevs av Marianne 
von Willmer, som hade en passionerad kärleksaffär med Goethe. Goethes 
verk Suleika (Suleikas bok) handlar om kärleksaffären mellan Goethe och 
Wilmer, inlindad i temat orientalism. I den orientaliska kulturtraditionen 
symboliserar västanvinden oro och ångest medan östanvinden symboliserar 
glädje. Suleikas text gestaltar hennes längtan och oro, hon hoppas på att få 
träffa sin älskade igen men vill inte visa sin sorg. 

Vid den här punkten börjar berättelsen närma sig sin klimax och stämningen 
tätnar. Suleikas pianoackompanjemang är fullt av en älskandes rastlöshet,  
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och även om stycket slutar i en fridfull och hoppfull ton börjar dramat att 
intensifieras. Ur denna förtätning växer konsertens mörkaste verk fram: 
Schuberts Kriegers Ahnung. Redan de allvarliga mollackorden i ouvertyren 
förebådar dramatiken. 

Kriegers Ahnung är, som många av Schuberts lieder, expansiv och 
dramatisk och både pianoarrangemanget och vokallinjen förändras i takt 
med texten. Sången beskriver en soldat som ligger omgiven av sina 
vapenbröder natten före ett krig. Han saknar sin älskade och oroar sig för 
sitt framtida öde och för att hans mod är otillräckligt. Soldatens öde lämnas 
öppet, men texten avslutas med frasen: ”Min älskade, god natt!”. 

När vi planerade programmet behandlade vi ofta konsertens sånger som par 
och ville spegla och jämföra de älskandes känslor och tankar. Kriegers 
Ahnung, parades ihop med ett annat starkt och även dramatiskt stycke, 
Brahms Von ewiger Liebe. Sångtexten passar utmärkt för att beskriva en 
orubblig och evig kärlek. Det är som ett desperat rop från en älskande i 
längtans kval: vår kärlek kommer att uthärda allt! 

Under denna deklaration har den unge mannens historia vid fronten tagit sin 
egen väg; han har dött i kampen. Ständchen är en avskedsserenad till den 
älskade, som tålmodigt och med full tillit väntar på nästa brev från sin 
älskade, lyckligt ovetande om vad som har hänt.  

Till slut kommer det sista brevet och informationen når den väntande 
sopranen hemma. Hör ich das Liedchen klingen är, som Kommen und 
Scheiden som hördes tidigare i programmet, en liten miniatyr. Sången har 
bara ett par fraser, men den är ändå mycket stor i sin litenhet och atmosfär. 
På Schumanns karakteristiska sätt kopplar pianot återigen samman idéerna 
om sorg och längtan. 

Vi hade många diskussioner med arbetsgruppen om konsertens början och 
slut. Konserten skulle bestå av två föreställningar, varav den första skulle 
göras i samarbete med Helsingfors stadsmuseum och en lokal 
teaterförening, DOT r.f. Platsen var Helsingfors stadsmuseums Villa 
Hagasund, ett museiutrymme, som är byggd 1840. I mars 2018 pågick på 
museet utställningen “Vredens vår” om det finska kriget 1918. 

Vi valde att göra konsertens början annorlunda i Helsingfors och där började 
konserten med ett stycke för solopiano: andra satsen ur Italienisches konzert 
(italienska konsertot) av Johann Sebastian Bach. Detta gjorde vi för att ge 
publiken en möjlighet att landa i stämningen och för att hinna observera 
museiutrymmets detaljer. Konsertsalens högra vägg hade klätts med en stor  
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svartvit bild av ruinerna av en utbränd stad. Denna bild, i kombination med 
den historiska konsertlokalen, skapade en verklighetstrogen stämning och 
underbar miljö för konserten. 

Efteråt tänker jag att idén med ett musikaliskt intro eller förspel var fin men 
stycket för solopiano kunde ha valts ut bättre; kanske kunde vi ha hittat ett 
stycke från samma tidsepok eller ett stycke med en anknytning till 
berättelsen.    

Vi ville skapa en konstnärligt sammanhängande båge och atmosfär och 
därför ville vi även ha med ett slags efterspel. Det kändes naturligt att 
publiken, efter att Hör ich das Liedchen hade spelats, fortfarande skulle 
kunna lyssna till ett stycke för solopiano. Pianisten Ludvig Nilsson föreslog 
Schuberts Litanei, som verkade vara en passande final. Litanei (Litanei auf 
das Fest Allerseelen) framfördes i detta projekt i en version för solopiano, 
men dess text är en bön till de döda själarna och deras minnen. 

 

Vila i frid alla själar,​
Som fullbordade en ångestfylld plåga,​

Den ljuva drömmen fullbordad,​
Fulla av liv, knappt födda,​

Avgått från världen:​
Alla själar vila i frid 

Älskande flickors själar,​
Vars tårar inte kan räknas,​
Som en falsk vän lämnade,​

Och den blinda världen kastade ut:​
 Alla som gått bort,​

Alla själar vila i frid! 

Och som aldrig skrattade åt solen,​
Tittade under månen på törnen,​

Gud, i himlens rena ljus,​
En gång för att se honom ansikte mot ansikte:​

Alla som avgått från denna värld,​
Alla själar vila i frid! 
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Interpretation genom en rollkaraktär 

Parallellt med konsertens konstnärliga process pågick min egen 
övningsprocess, där jag tog till mig konsertens repertoar och arbetade med 
tolkningen av sångerna. Förarbetet var mycket likt det inför vilken konsert 
som helst: det handlade om att studera musiken och noterna, förfina teknik 
och klang, översätta texten och memorera styckena. Mycket snabbt började 
dock denna process påverkas av sångernas placering i berättelsen och den 
karaktär som berättelsen skulle skapa för mig. 

Under konserten spelade jag rollen som en ung förälskad kvinna och 
framförde sångerna genom denna karaktär. Det fanns alltså inslag av 
rollarbete i processen, men den här gången var karaktären inte förutbestämd 
som i en operaproduktion, utan jag skapade karaktären själv. För att göra 
karaktären så relaterbar som möjligt tänkte jag att den skulle vara i ungefär 
min egen ålder. Jag använde några bakgrundsfrågor för att hjälpa mig att 
skapa karaktären:  

- Var bor karaktären? ​
- Hur ser det ut i hennes hem?​
- Hurdan familj har hon?​
- Vad drömmer hon om? ​
- Vad önskar hon?​
- Vad är hon rädd för? 

Detta bakgrundsarbete hjälpte till att göra karaktären tydligare för mig. Vi 
använde några föremål i föreställningen, till exempel ett fotografi, en keps 
och en soldatjacka, som fungerade som rollmärken (ett attribut som 
kännetecken för en viss karaktär). Jag bar en lång kjol och en vit spetsblus, 
som inte riktigt representerade en viss epoks kostym, men som tog bort det 
visuella intrycket från dagens och den typiska konsertklädseln. Jag kände att 
dessa små förändringar gav mig tillåtelse att kasta mig ännu modigare in i 
gestaltningen av min karaktär. 

En av de stora skillnaderna mellan det här projektet och en traditionell 
konsertsituation var föreställningens sceniska egenskaper. På scenen var 
flygeln flyttad åt sidan för att ge plats åt två sångare, två stolar och ett litet 
bord. Vanligtvis står sångaren framför flygeln för att underlätta kontakten 
med pianisten och för att lyfta fram duons båda parter för publiken. I den 
här konserten var det båda sångarna och kontakten mellan dem som var i 
fokus.  
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Det sceniska arbetet gjorde vi sångare tillsammans, att vi i mångt och 
mycket regisserade oss själva. Min mor, som har arbetat som regissör, 
hjälpte oss genom långa diskussioner om berättelsens sceniska egenskaper. 
Under övningsprocessen bad vi också in en kollega att ge oss feedback och 
titta på föreställningen. 

När den ena sångaren sjöng, kunde den andra titta utifrån och kommentera 
om gestaltningen var tydlig. De viktigaste verktygen som vi använde i det 
sceniska arbetet var att tydliggöra för oss själva vilka motiv våra karaktärer 
hade för varje sång och vilka känslor vi ville få ut. Vi skapade variation med 
riktningar och varierade mellan sittande och stående. Särskilt intressant var 
att hitta en lösning på hur platsen och tiden i berättelsen kunde ändras utan 
byte av scenografi, kostym eller ljus. Vi beslutade oss för att fysiskt stå 
längre från varandra, ändra riktningen mot publiken och bryta kontakten 
mellan oss så att våra två karaktärer resten av konserten var i sina egna 
(osynliga) bubblor.  
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Diskussion och slutsatser 

För att ge min analys bredd och djup bad jag konsertens andra sångare att 
skriftligen svara på två frågor:  

1.​ Tycker du att det var annorlunda att framföra en liedkonsert i form 
av en berättelse? Hur var det annorlunda jämfört med en traditionell 
uppsättning av en liedkonsert? ​
 

2.​ Hur påverkade berättelsen din musikaliska interpretation av 
sångerna?  

Detta avsnitt innehåller mina egna reflektioner som jag också speglar mot 
Nils Löfgrens svar. 

 

Berättelse - ett verktyg för konsertplaneringen 

Man kan säga att när ett konsertprogram placeras inom en berättelse är det 
en mycket stark drivkraft för repertoarplaneringen. Berättelsen ger en tydlig 
ram för programmet och sångerna har en dramatisk funktion, så som i ett 
musikdramatiskt verk. Berättelsen skapar också teman för konserten, så att 
programmet också blir en tematisk helhet. Teman skapar enhetlighet i 
programmet men kan också göra det smalt: risken är att programmet blir 
enformigt.  

I det här projektet ville vi specifikt skapa ett program med sånger av 
1800-talets stora kompositörer, med kärleken som tema. Den strikta 
begränsningen av programmet till den romantiska stilen och det tyska 
språket var därför tydlig redan från början och berodde på att vi båda 
sångare hade sånger från Franz Schubert, Robert och Clara Schumann, 
Johannes Brahms samt Felix Mendelssohn i repertoaren då.  

Att utforma ett program utifrån ett tema eller en berättelse kan göra 
programmet ännu mer mångsidigt om man inte begränsar programmet till 
exempel utifrån stil eller språk. Om vi hade velat sätta ihop en konsert som 
enbart handlade om kärlek hade vi kanske tagit med musik från renässansen 
till nutida musik. I så fall skulle helheten ha blivit stilistiskt mer varierad  
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och kanske också musikaliskt mer färggrann och rikare, men möjligen 
mindre enhetlig. 

Jag undrar om andra aspekter av repertoarutformningen förbises när 
utformningen betonar verkens funktion när det gäller dramatik och de 
sceniska elementen tar över. Sådana element kan till exempel vara 
förhållanden mellan tonarterna i sångerna, tempon och övergångar. Tempot i 
sångerna och övergångarna mellan dem är nära kopplade till den spänning 
som skapas i konserten. I det här fallet var dessa faktorer starkt kopplade till 
dramat, så vi uppmärksammade dem. Nyckelrelationerna mellan styckena 
gavs inte mycket uppmärksamhet, men jag tror att deras betydelse är ännu 
större när man går från ett stycke till ett annat utan att använda sceniska 
element som rörelse eller rekvisita.  

Planeringen av repertoar och den konstnärliga processen öppnade många 
nya perspektiv på skapandet av en konsert för mig. Jag tror inte att jag 
någonsin har lagt ner så mycket tid och tankekraft på att skapa en 
musikalisk helhet. Jag ägnade mycket tid åt att studera sångtexterna och 
ville ha en djup förståelse för poesin som musiken var komponerad till. När 
sångerna hittade sina platser i ramberättelsen, tyckte jag att det var 
intressant att skapa en undertext för varje stycke: vad känner och vill min 
karaktär med denna sång, vilken betydelse har den? 

Ett verktyg eller en teknik som jag fann användbar och som jag sedan dess 
har använt är att spegla och para ihop stycken: det är intressant att skapa 
broar mellan stycken inom ett konsertprogram genom att till exempel ta in 
två kompositioner av samma dikt. Det är också möjligt att hitta verk som 
bygger på en annan komposition eller som har liknande musikaliska 
kvaliteter.  

Ett konstnärligt val som jag har tänkt på mycket i efterhand är valet av 
språk. Man kunde ha gjort konserten konstnärligt enhetligare och mer 
begriplig för publiken genom att ha alla sånger och även de brev som vi 
läste högt enbart på ett språk. Vi ville dock använda just tyska romantiska 
lieder och därför var det naturligt att sångspråket var tyska. Det skulle vara 
intressant i framtiden att bygga upp ett likadant koncept kring svenska eller 
finska romanser.  

Jag tror att en musiker kan ha nytta av båda sätten; att utforma ett 
konsertprogram med eller utan ramar. I det senare fallet kanske det är själva 
styckena som är det viktigaste snarare än den helhet de bildar och då är det 
naturligt att man tänker mer på de musikaliska elementen.  
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Dramat tar över 

En tydlig skillnad mot den vanliga konsertsituationen framkom både i mina 
egna tankar och i Nils Löfgrens svar på mina intervjufrågor. Vi var båda 
överens om att genom berättelsen och det sceniska gestaltandet kom arbetet 
med interpretationen mycket nära rollarbetet. Löfgren beskrev sina tankar så 
här: 

…” arbetet med den dramatiska gestaltningen av liederna blev mycket mer 
lik arbetet för att ta sig an en operaroll. Precis som i en opera så fick 
karaktärerna en utveckling och ett större djup över alla sånger, i kontrast 
till att göra en liedkonsert utan en övergripande handling och en 
genomgående roll.” 

​
Som jag beskrev tidigare var rollarbetet en del av min övningsprocess och 
genom det utvecklade jag också en stark känslomässig koppling till de 
sånger jag framförde. Jämfört med en traditionell konsertuppsättning var det 
också givande att stanna kvar i samma roll och berättelse eftersom det 
gjorde det möjligt för mig att vara närvarande och lugn med mitt uttryck. 
Ofta när man framför ett konsertprogram är utmaningen för sångaren att 
snabbt byta sång och stämning, som ibland kan vara väldigt olika. 

Vi använde ett antal olika sceniska medel som rekvisita, kostymer, 
riktningar och rörelser för att stödja vårt uttryck. Ställningen varierade 
mellan sittande och stående och att vara aktiv eller passiv men det fanns 
hela tiden två sångare på scenen. Detta var avgörande för resultatet och hur 
vi upplevde föreställningen - vi sångare hade möjlighet att turas om men 
också att ta ett andetag och agera på det vi hörde och låta det påverka vårt 
uttryck.  

På så sätt, genom berättelsen, förtätades atmosfären och berättelsen började 
påverka även framförandet i stunden. Om jag till exempel hade framfört 
sången Von ewiger Liebe som en del av ett annat konsertprogram, skulle 
tolkningen förmodligen ha blivit mycket annorlunda. I den här konserten var 
stycket placerat mot slutet och påverkades av alla tidigare sånger och 
händelser i berättelsen.  
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En del av interpretationen skedde också genom att reagera i stunden och det 
fanns verkligen skillnader mellan våra två konserter. När man i stunden 
agerade lite annorlunda än på repetitionerna kunde det påverka även den 
följande sången. Nils Löfgren lyfte också fram detta i sina svar genom att på 
ett träffande sätt beskriva händelsen med begreppet kaskadeffekt:​
 

Skillnader i interpretationen av första lieden i berättelsen ger potentiellt 
kaskadeffekter på resten av interpretationerna, eftersom varje lieds 
känslomässiga ingångsvärde påverkas av den senaste lieden som sjöngs.  

​
På så sätt påverkade berättelsen tydligt vår tolkning, och handlingen på 
scenen skapade också impulser som förde tolkningen eller uttrycket i en viss 
riktning, till exempel genom att ge karaktären ett motiv för att börja en viss 
sång. Till exempel precis före Die Soldatenbraut kom beskedet om kallelsen 
till fronten. Min karaktärs motiv är att muntra upp sin fästman med en sång, 
så hon leker med den patriotiska sanningen i sången. Baritonen vill däremot 
ta den ett steg till och tar lekfullheten ännu längre. Der Husahr, trara! fick 
en ännu mer hejdlös tolkning i den här konserten, eftersom dess funktion var 
att tona ner krigshotet. Detta hade en konkret effekt på tempo, dynamik och 
frasering, som betonade staccato. 

När berättelsen utvecklades fick vi också impulser av breven som användes 
som rekvisita men som också var ett av de centrala elementen i berättelsen. 
Till exempel får sopranen ett brev från fronten innan hon sjunger Suleika. 
Att läsa brevet och hålla det i handen hjälpte till att hitta en känsla av ångest 
och oro i sången. Å andra sidan gav denna händelse också impulsen att 
starta sången. Berättelsen hade alltså en tydlig inverkan på valet av tajming; 
när man skulle börja en ny sång, hur mycket tyst utrymme som skulle 
lämnas mellan sångerna och till och med tempot i tolkningen. 

​

Tillstånd till lek och uttryck 

Jag tycker att det är intressant att min upplevelse av den här konserten var 
att jag var mycket friare att uttrycka mig och röra mig, men ändå använde vi 
väldigt lite fysisk rörelse. Det var bara två sånger där det var tydligt mer 
rörelse och gester och det var också de mest glädjefyllda och rytmiska 
sångerna i programmet, Die Soldatenbraut och Der Husahr, trara! Jag tror 
att upplevelsen av uttrycks- och rörelsefriheten berodde på två saker: för det 
första att den traditionella konsertuppsättningen hade brutits och för det  
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andra att fokus genom karaktären och berättelsen hela tiden låg på att 
upprätthålla och skapa stämning. Detta ställde åt sidan sådana saker som en 
sångare ofta kan bära med på scenen men som också kan förhindra 
koncentrationen till exempel nervositet eller oro för sångtekniken eller 
överdriven medvetenhet.  

Efteråt tänker jag också att det också handlar om känslan av ägandeskap. 
När sångaren tar sig an en roll, utvecklas förhållandet till texten i rollarbetet. ​
Ju djupare man kommer i det musikaliska stycket och dess text, desto 
djupare blir interpretationen.  

 

  

 

 

​
​
​
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Reflektion kring processen och arbetet 

Skapandeprocessen och uppförandet av detta projekt gjorde ett starkt intryck 
på mig och jag märker att även efter alla dessa år är repertoaren för denna 
konsert särskilt kär för mig. Jag tror att jag till slutet lyckades forma ett 
mycket nära förhållande till musiken som jag framförde och nådde en hög 
nivå i uttrycksfriheten på scenen. Jag undrar om arbetssätt som rollarbete 
och att forma en berättelse kring musiken kunde hjälpa andra unga sångare 
att tolka liedmusik. Lek och rörelsefrihet gör en stor skillnad och under 
lärandeprocessen kan det vara bra att få undersöka med dessa innan man är 
redo att framföra ett liedprogram framför flygeln.  

Varifrån föds då en interpretation? I litteraturen som jag bekantade mig med 
lyfte både Weaver (2014) och Dahlhaus (1989) fram att liedmusiken har 
många tolkningsnivåer: poetens, kompositörens och musikerns. Berättelsen i 
detta projekt skapade en ytterligare nivå mellan kompositören och musikern, 
men var detta till nytta? Efteråt har jag funderat mycket på om berättelsen 
styrde tolkningen för mycket eller till och med begränsade den. Hur skulle 
jag ha framfört dessa sånger om jag bara hade dykt ner i texten och 
musiken? Skulle resultatet ha blivit något mer genuint eller intuitivt eller 
tvärtom? Utan berättelsen skulle jag säkert ha lagt mera fokus på notbilden 
och musikens element men skulle jag då ha haft lika stark koppling till 
texten? Min upplevelse är att konsertens berättelse fick mig att lyfta dikten i 
fokuset.  

Under den långa skrivprocessen av denna uppsats hade jag svårt att hitta en 
bra form för texten. Jag har innan mina studier på KMH gjort en pedagogisk 
masteruppsats på Sibelius-Akademin och den var en kvalitativ fallstudie. 
Med detta arbete kämpade jag verkligen med att fokusera på den 
konstnärliga processen och lämna det pedagogiska tänkandet åt sidan. Jag 
upplevde också att det var svårt att hitta en bra form för texten och arbetet 
skulle ha haft nytta av en tydligare metod. Jag kunde till exempel ha jämfört 
instuderingsprocessen mellan två olika lieder; den första utan och den andra 
med en berättelse.  

Jag skrev hur en narrativ analys liknar frågor som en sångare brukar 
använda vid inlärningsprocessen och för att forma en tolkning. Ett sätt 
kunde ha varit att konsekvent använda dessa samma analysfrågor för alla 
lieder i konserten. Det skulle också ha varit intressant att fördjupa sig ännu  
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mer i likheter och skillnader mellan tolkning av lied och musikdramatiska 
verk. Begreppet dramatisk kurva, (eller den så kallade Freytags pyramid), 
skulle också kunna ha varit användbart i detta arbete. Den dramatiska 
kurvan är en mall för hur berättelsen byggs upp och mallen skapade 
författaren Gustav Freytag på 1800-talet. Det hade varit möjligt att jämföra 
ramberättelsen med den eller att placera styckena på den dramatiska kurvan. 
Det kunde också ha varit intressant att ta reda på hur publiken upplevde 
konserten eftersom vi hade som målsättning att göra konserten förståelig 
och tillgänglig. Dessa idéer lämnas till någon annan att använda. 

Det skriftliga arbetet blev till slut klart sju år efter konserten. Det påverkar 
säkert slutresultatet på många sätt; det har gått så lång tid efter konserten att 
detaljer har glömts bort, trots bra anteckningar och en inspelning av 
konserten. Samtidigt har jag också utvecklats som person och musiker, 
vilket jag tror också har underlättat processen: jag har kunnat se på 
processen mer utifrån. Arbetserfarenheten har gett mig mycket mer insikt i 
saker och ting, och mina språkkunskaper har utvecklats eftersom jag 
fortsatte arbeta på svenska efter att ha flyttat tillbaka till Finland hösten 
2019. 

Jag vill tacka Kungliga Musikhögskolan för en värdefull studietid och för 
möjligheten att få lämna in detta arbete efter så här många år! 
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