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Sammanfattning 

Detta arbete undersöker hur teknisk utveckling kan skapa en större musikalisk 
frihet i violinspel. Genom att arbeta med tekniskt utmanande repertoar har jag 
utvecklat mina färdigheter inom skalspel, lägesväxlingar, strängväxlingar i höga 
lägen och ackordspel som bidragit till mitt violinspel. Studien utgår från 
instudering av verk som Beethovens violinkonsert i D-dur, Janáček sonat för 
violin och piano, Bachs Chaconne ur Partita nr 2 samt hälsingsk folkmusik. 
Processen avslutas med instudering av Poulencs violinsonat för att kunna se hur 
inlärningsprocessen förändrats efter instuderingen av de andra verken.  

Resultatet visar att ett medvetet arbete med tekniska utmaningar inte endast har 
stärkt säkerheten på violin utan även har effektiverat instuderingen av ny 
repertoar. När tekniken integreras i det konstnärliga uttrycket upphör den att vara 
ett hinder och blir i stället ett redskap för personlig tolkning och musikalisk 
gestaltning. 

 

Nyckelord: violinspel, violinteknik, musikalitet, Beethovens violinkonsert, 
Janáček sonat för violin och piano, Bach Chaconne ur Partita nr 2 i d-moll, 
interpretation, Poulenc violinsonat, folkmusik 
 

Abstract 

This study explores how technical development can enhance the musical freedom 
in violin performance. Through work on technically demanding repertoire and 
various advanced violin techniques were refined and integrated into artistic 
expression. The repertoire included was Beethoven´s violin concerto in D Major, 
Janáčeks violin sonata, Bachs Chaconne and Poulencs violin sonata as well as 
traditional folk music from Hälsingland.  

The result suggests that systematic engagement with technical challengers 
strengthens instrumental security and facilitates more efficient learning, allowing 
technique to function as a foundation for artistic freedom rather than a limitation.  

 
 
Keywords: Violin Playing, Violin Technique, Musicality, Beethovens Violin 
Concerto, Janáček Sonata for Violin and Piano, Bach Chaconne from Partita no. 
2 in d minor, Interpretation, Poulenc violin sonata, Folk Music 
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1 Inledning  

1.1 Introduktion 
 
Vid sex års ålder fick jag min egen första fiol. Ivrig som jag var packade jag 
upp min fiol och spelade min första ton. Efter ett enda stråk stannade jag upp, 
bekymrad och utbrast ”den är trasig”. Redan då hade jag en intuitiv 
musikalisk uppfattning om hur jag ville att min fiol skulle låta.  
 
Jag växte upp i en musikerfamilj där både min pappa och mamma var 
professionella musiker. Musiken var alltid närvarande så det fanns egentligen 
aldrig någon tvekan om att mina syskon och jag skulle spela ett instrument, 
”här har du en fiol” och sedan var det bara att spela. Mina systrar bytte så 
småningom till andra instrument, men jag stannade kvar vid fiolen. Jag ville 
vara som min pappa, och ville spela fiol precis som han. Under många år 
trodde jag att det enda man kunde jobba med var att spela ett instrument, jag 
visste inget annat.  
 
Jag började på kulturskolan när jag var sex år gammal. Till en början var 
spelandet mest en hobby. Jag spelade mest folkmusik, inte klassisk musik, 
och hade dessutom många andra intressen vid sidan av. Övningen var aldrig 
en prioritet. Det blev ofta ett diskussionsämne hemma med mycket tjat. 
 
Men något förändrades när jag gick i högstadiet. Min pappa visade mig några 
klassiska verk, Tzigane av Ravel och Stravinskys violinkonsert, och jag 
minns att jag tyckte de var otroligt coola. Från den dagen började jag öva flera 
timmar om dagen, helt på mitt eget initiativ. Min utveckling gick snabbt. Jag 
kom in på Södra Latins musikgymnasium där jag fick möjligheten att studera 
för Ulla Magnusson, en välkänd violinpedagog. Hon var förvånad över min 
nivå, med tanke på att jag inte spelat klassisk musik tidigare. Det första 
stycket jag fick i läxa var La Cinquantaine av Gabriel-Marie och redan i slutet 
på första året spelade jag Bach violinkonsert i E-dur. Under gymnasietiden 
fick jag starkt stöd och stora möjligheter från mina lärare. Jag fick vara solist 
med skolans symfoniorkester, framträda vid en stor prisutdelning, spela 
utmanande kammarmusik samt extra lektionstid. Allt för att hjälpa mig i min 
utveckling och ge mig chanser att visa min potential.  
 
När mina gymnasiestudier närmade sig sitt slut ville jag söka till 
musikhögskolan, men mina lärare avrådde mig då de menade att min teknik 
behövde vidareutvecklas och att jag ännu inte behärskade fiolen enligt de 
etablerade normerna. Min klang har alltid varit min styrka i mitt fiolspel och 
jag har alltid spelat utifrån hur jag vill att det ska låta, utan att riktigt veta hur 
man ska få till det. Envis som jag är, satsade jag ändå och kom in på Kungl. 
Musikhögskolan. Mina lärare var fortfarande inte övertygade på att jag borde 
börja, men jag litade på min utveckling och tog chansen att växa som musiker.  
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Jag började studera för Julia Kretz-Larsson och insåg snabbt att jag låg efter 
i min teknik. Jag introducerades till övningar jag aldrig tidigare arbetat med. 
Mina två första år på kandidatprogrammet var väldigt utmanade, men väldigt 
utvecklande. Julias undervisning fokuserade inte främst på teknik utan på den 
musikaliska tolkningen. För henne är uttrycket viktigare än perfektion. Det 
viktiga är vad man vill säga med musiken, även när tekniken inte helt är på 
plats.  
 
Förut var jag arg över att mina föräldrar inte pushade mig i mitt fiolspel. Att 
de inte tvingade mig att öva mer, att jag inte fick söka till Lilla Akademien 
osv. Men idag är jag glad att de inte gjorde det utan att de lät mig hitta min 
egen väg, glädjen och drivet själv även om jag fått mina tekniska verktyg 
senare än majoriteten.   
 
Idag ligger mina styrkor i musikalitet och klang, något som jag ofta fått höra 
utmärker mitt spel. Jag har lätt att förstå vad musiken vill uttrycka, men min 
teknik begränsar mig och gör att jag inte alltid kan förverkliga mina 
musikaliska idéer. Därför har jag valt att fokusera mitt mastersarbete på att 
utveckla min tekniska förmåga i mitt fiolspel, för att kunna spela friare och 
mer i linje med min konstnärliga vilja.  
 
Jag har valt repertoar som utmanar och utvecklar områden i mitt violinspel 
som jag upplever som särskilt krävande, med fokus på Beethovens 
violinkonsert, Janáčeks violinsonat och Bachs Chaconne ur d-mollpartitan. 
Beethovens violinkonsert utgör en teknisk grund för skalor, treklanger, 
dubbelgrepp. Öppningen börjar redan med brutna oktaver. Janáčeks 
violinsonat kräver flexibilitet i klang, höga lägen och avancerade 
lägesväxlingar. Bachs Chaconne ställer höga krav på intonation, kontroll över 
olika sätt att spela dubbelgrepp, ackord och arpeggion. Tillsammans ger dessa 
verk en bred teknisk utmaning som stöder min utveckling mot teknisk 
stabilitet i min musikaliska tolkning. Anledningen till att jag inte valt typiska 
virtuosa verk med repertoar där teknisk briljans och instrumental virtuositet 
ofta står i centrum är på grund av att jag vill spela musik där jag samtidigt kan 
uttrycka de olika känslorna i musiken och att det känns roligt att öva.  
 
 

1.2 Svårigheter idag 
 
Min teknik fungerar i nuläget slumpmässigt. Jag har inget bra underlag för 
hur jag spelar violin och vad jag egentligen gör. Jag har alltid bara spelat och 
det har blivit som det har blivit utan någon grund för hur man egentligen borde 
spela och utföra teknikerna. Detta har resulterat i att min hjärna har övat in 
mönster på många olika sätt och inget koncist. Min fiollärare Julia Kretz-
Larsson brukar säga att jag bara chansar på hur jag spelar vilket resulterar i 
att mina händer och fingrar blir osäkra och kommer inte ihåg vart eller vad de 
ska göra eller hamna. Jag övar in det fel.  
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Jag tycker nästan allt är svårt att spela på violin. Ett exempel är skalor. Jag 
hatar att spela skalor och har alltid varit dålig på det. Varje år har vi skalprov. 
Där påpekar även lärarna hur dålig jag är, men jag lyckas ändå bli godkänd 
varje gång. Kanske för att de ser att jag försöker och lägger ner så mycket tid 
på att öva på det? På ett av mina terminsprov sa violinpedagogen och 
violinisten Cecilia Zilliacus till mig: - ”Hur kan du spela skalor så dåligt om 
du kan spela den där Paganini Capricen utan svårigheter?” 
 
Ofta tror mina lärare att det egentligen är de psykologiska som skapar denna 
problematik, men när jag pratar med andra violinstudenter upplever jag att 
många av dem har en annan teknisk grund och förståelse för instrumentet än 
vad jag själv har. De beskriver ofta tekniska principer och övningsmetoder 
som har varit en självklar del av deras undervisning sedan tidig ålder, medan 
jag inte har fått med mig dessa verktyg på samma sätt genom min egen 
utbildning. Därför vill jag en gång för alla ta tag i detta för att kunna känna 
mig friare i mitt musicerande. 
 
 

2 Bakgrund 

För att nå fram till mitt mål att kunna musicera utan att min teknik kommer 
hämma mig i min musikaliska idé har jag valt ut repertoar som endast 
kommer utmana mig med mina svårigheter och hjälpa mig framåt i min 
utveckling. Områdena som jag valt att lägga extra fokus på är skalor, 
lägesväxlingar, klang, ackord, dubbelgrepp och koordination mellan 
vänsterhanden och stråkhanden.  
 
Jag har valt att spela Beethovens violinkonsert, Janáček sonat för violin och 
piano och Bachs Chaconne ur d-mollpartitan för att det är verk som jag tycker 
om och som innehåller alla dessa tekniska aspekter som jag vill utveckla för 
att nå dit jag vill. Samt svåra folkmusiklåtar. Sedan kommer jag lära in mig 
Poulenc sonat för violin och piano för att se hur saker har utvecklats med hjälp 
av det tidigare arbetet.   
 
 

2.1 Stråkarmen 

Stråkarmen är en central del för klang, dynamik, artikulation och frasering. 
Genom olika stråkarter: legato, spiccato och détaché kan musikens karaktär 
och uttryck formas. Klangbildningen påverkas i hög grad av samspelet mellan 
kontaktställe, tyngd och hastighet i stråken: förkortat KTH, som tillsammans 
skapar tonens uttryck och resonans. 
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Min egen klangliga utveckling har präglats av två delvis motsatta traditioner: 
en med fokus på tyngd nära stallet med långsam stråkhastighet, och en med 
mindre tyngd med mer hastighet en bit från stallet. Jag söker efter ett 
förhållningssätt där jag kan hitta en kombination för att hitta en större klanglig 
flexibilitet. 

Vidare undersöker jag stråkarmens funktion i detaljer såsom stråkindelning, 
stråkvändningar och balansen mellan tyngd och hastighet. Särskilt 
uppmärksammas armbågens roll för att skapa stabilitet och förankring i tonen. 

 

2.2 Vänsterhanden 

Vänsterhandens funktion omfattar bland annat fingersättning, 
fingerfärdighet, vibrato och lägesväxlingar. En genomtänkt fingersättning 
underlättar både teknisk stabilitet och musikalisk frasering, medan 
fingerfärdighet handlar om snabbhet och precision i samspel med stråkarmen. 

En viktig del är balansen mellan aktivitet och avspänning i handen, där 
fingrarnas naturliga tyngd hjälper till för en bättre intonation och flexibilitet i 
fingrarna. Vibrato betraktas som ett konstnärligt verktyg för klanglig 
variation och uttryck, med målet att kunna anpassa dess karaktär efter 
musikens behov. 

 

2.3 Koordination 

Koordinationen mellan vänsterhand och stråkarm är avgörande för ett 
lättsamt spel med intonation, rytm, artikulation och klang. Tekniska moment 
som lägesväxlingar, ackord, dubbelgrepp och snabba toner kräver en god 
samverkan mellan båda händer. 

Skalor och systematiskt teknikarbete utgör grunden för denna utveckling, då 
man tränar både handform, stråkföring och musikalitet. Målet är att bygga en 
ergonomisk och avslappnad teknik med färre spänningar i kroppen som 
möjliggör en större konstnärlig frihet. 

 

2.4 Beethovens violinkonsert i D-dur op. 61, sats 1 

Ludwig van Beethoven (1770–1827) var en tysk kompositör vars verk kom 
att förändra musikhistorien i grunden. Han inledde sin musikaliska utbildning 
redan som barn, först under ledning av sin stränge far och senare genom 
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studier i orgel, klaver, violin, viola och komposition. I tjugoårsåldern blev han 
elev till Joseph Haydn och studerade även en kortare period för Antonio 
Salieri. (Tonsättarporträtt, 2025) 

Beethoven är känd för sitt kraftfulla uttryck, sin formmässiga 
innovationsförmåga och sin förmåga att gestalta djupa mänskliga känslor i 
musiken. Hans produktion omfattar många centrala verk i den västerländska 
konstmusikens kanon, däribland de nio symfonierna, Für 
Elise, Månskenssonaten samt den berömda violinkonserten i D-dur. (Ibid.) 

Beethovens violinkonsert i D-dur, op. 61, är en av de mest spelade och 
uppskattade violinkonserterna inom den klassiska repertoaren. Den 
uruppfördes i Wien år 1806 och blev Beethovens enda bidrag till genren. 
Konserten betraktas ofta som ett av hans mest lyriska och poetiskt formade 
verk. (Schwarm, 2014) 

Första satsen, Allegro ma non troppo, är skriven i klassisk sonatform. Den 
inleds med ett omfattande orkesterförspel innan soloviolinen träder fram med 
sina karakteristiska brutna oktaver. Mycket av satsens material bygger på 
skalor och skalrörelser i olika variationer, vilket skapar en både teknisk och 
musikaliskt genomarbetad struktur. (Ibid.) 

Jag valde att arbeta med denna violinkonsert eftersom den förenar teknisk 
disciplin med musikalisk uttryckskraft. Genom att konsertens uppbyggnad 
naturligt integrerar skalor och tekniska element får jag möjlighet att utveckla 
min teknik, samtidigt som de lyriska fraserna erbjuder stort utrymme för 
musikalisk gestaltning. 

 

2.5 Janáček sonat för violin och piano 

Leoš Janáček (1854–1928) var en tjeckisk kompositör och en av de mest 
betydelsefulla förnyarna inom 1900-talets musik. Han var en central 
förespråkare för musikalisk nationalism och utvecklade ett starkt personligt 
tonspråk präglat av rytmer, melodik och talmelodier hämtade från 
folkmusiken. Janáček ledde den tjeckiska filharmonin och undervisade i 
komposition vid konservatoriet i Prag, och hans stora intresse för folkmusik 
och folkliga uttryck genomsyrar stora delar av hans produktion. 
(Encyclopaedia Britannica, 2025) 

Han är mest känd för operan Jenůfa, som blev hans internationella 
genombrott liksom för sina sena kammarmusikverk och för Glagolitisk 
mässa. I mässan använder han sig av det liturgiska fornslaviska språket, inte 
som modersmål, men som en viktig del av hans konstnärliga vision att knyta 
musiken till slavisk kultur och identitet. (Ibid.) 
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Janáčeks sonat för violin och piano påbörjades år 1914, men slutfördes inte 
förrän år 1922. Det är hans enda bevarade verk i denna genre. Två tidigare 
violinsonater samt en tidigare pianosonat har gått förlorade. År 1922 skrev 
Janáček: “I wrote the Violin Sonata in 1914 at the beginning of the war when 
we were expecting the Russians in Moravia.” Den andra satsen, Ballada, var 
komponerad redan före krigets utbrott, men hela sonaten genomgick 
omfattande revideringar och ändrades åtminstone tre gånger före premiären. 
(Henken, J) 

Musiken i första satsen präglas av impressionistiska färgningar och 
orientaliska influenser som påminner mer om Debussy än om rysk tradition. 
Sonaten inleds med en fri kadensliknande gest i violinen, som sedan möter 
Janáčeks typiskt icke-traditionella förhållningssätt till tonal hierarki. Satsen 
följer i stort en klassisk sonatform, men dess motiviska lekfullhet och 
rytmiska oväntade vändningar ger den ett särpräglat uttryck. (Ibid.) 

Den andra satsen är den mest melodiskt fokuserade i verket. Här blir Janáčeks 
inspiration från folkmusiken tydligt hörbar genom fraser som stundtals 
påminner om en folkvisa med enkelhet i linjeföringen och en sångbar, nästan 
en berättande karaktär. Även om melodierna i verket kan uppfattas som enkla 
har Janáček valt att framföra dem i höga lägen med frekventa läges- och 
strängväxlingar över strängarna. Det är denna komplexitet i framställningen 
som motiverade mitt val att arbeta med sonaten. (Ibid.) 

 

2.6 Bach Chaconne ur Partita nr. 2 i d-moll 
 
Johann Sebastian Bach var en av barockens största organister, cembalister 
och kompositörer. Han levde i Tyskland mellan 1685 och 1750 och kom från 
en musikerfamilj. Bach är mest känd för sina Brandenburgkonserter, Das 
Wohltemperierte Klavier, h-moll mässan och en hel drös av kyrkomusik och 
instrumentala verk. Många anser att hans musik innehåller mycket 
bildsymbolik och nummersymbolik. Till exempel när en stigande skala 
förekommer kan det symbolisera uppståndelse från de döda eller hur många 
gånger en mening i ett verk sjungs. (Marshall, 2026)  

Bachs Chaconne är ett av de mest välkända och omtalade verken i 
violinrepertoaren. Stycket betraktas som ett tekniskt och musikaliskt 
mästerverk och har arrangerats om för ett stort antal instrument och 
ensembler. Det tycks finnas en allmän önskan bland musiker att få spela och 
uppleva verket på nära håll. Många musiker och forskare menar att verket 
rymmer mer än virtuos teknik. Det tolkas ofta som ett djupt personligt uttryck 
för sorg, möjligen skrivet efter att Bach återvänt hem från en resa och fått 
beskedet att hans första hustru hade avlidit. (Corilon, 2025) 
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Chaconnen utgör den avslutande satsen i Partita nr. 2 i d-moll för soloviolin. 
Det är ett polyfont uppbyggt verk och trots instrumentets begränsningar 
skapar Bach en tät polyfoni med en komplex harmonik. Genom Bachs djupa 
förståelse för violinens spelteknik lyckas han forma flera självständiga 
stämmor och harmoniska lager inom ramen för ett ensamt soloinstrument.	
Han åstadkommer detta genom harmoniska förlopp där flera toner klingar 
samtidigt och bildar organiska linjer som sträcker sig från bastonen upp mot 
melodin. Just detta samspel mellan komplexitet och uttryckskraft gjorde att 
jag valde verket, både för dess utmaningar och dess storhet. (Ibid.) 

 

2.7 Svåra folkmusiklåtar  

Jag har vuxit upp med en stark förankring i folkmusik, särskilt med 
repertoaren från Hälsingland. Hälsingelåtarna kännetecknas ofta av högt 
tempo, tonarter med många b-förtecken och tekniskt krävande passager. 
Dessa utmaningar gör att allt färre musiker spelar dem idag. Bland de spelmän 
vars musik står mig närmast och som utgör en central del av denna tradition 
finns Jon-Erik Öst, Eric Öst, Viktor Öst, Jon-Erik Hall och Emil Olsson. 

Många professionella klassiska musiker har en bakgrund i folkmusiken, och 
inom dessa kretsar betraktas hälsingelåtarna ofta som etyder: tekniskt 
avancerade stycken som stärker både spelteknik och musikalisk flexibilitet. 
Jag själv lärde mig denna repertoar innan jag började studera klassisk violin. 
Den spelglädje och det teknikbygge som låtarna gav mig blev en viktig grund 
i min fortsatta utbildning och gjorde att jag snabbt kunde utvecklas inom den 
klassiska genren, trots att jag inte hade en traditionell skolning i violinens 
teknik från början, utan i första hand hade ”spelat på gehör”. 

Några av de låtar som jag återkommer till i min praktik är: 

• Skansenpolskan av Jon-Erik Öst 
• Ranungspolska nr. 4 av Jon-Erik Öst 
• Hyboklack av Eric Öst 
• Järvsöklack av Eric Öst 
• Myrstacken av Eric Öst 
• Häxritten av Eric Öst 
• Strömgubben av Viktor Öst 
• Hälsingen av Emil Olsson 
• Laforsens brus av Jon-Erik Hall 
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2.8 Poulenc sonat för violin och piano 
 
Poulenc var en fransk kompositör verksam under 1900-talet och var en central 
gestalt i den franska musiken efter första världskriget. Hans verk räknas ofta 
bland de mest framstående kompositionerna under århundradet. Han tillhörde 
kompositörsgruppen Les Six, bestående av sex unga franska musiker som 
strävade efter att bryta med den drömmande impressionismen hos Debussy 
och Ravel, liksom den känslosamma senromantiken representerad av 
exempelvis Mahler och Strauss. Deras mål var att skapa en ny musikalisk 
riktning, fri från de rådande stilnormerna med fokus på klarhet, vitalitet och 
modernitet. (Britannica Editors, 2026) 

Poulencs sonat för violin och piano tillägnades den spanske poeten Federico 
García Lorca, som 1936 under det spanska inbördeskriget arresterades, 
fängslades utan rättegång och avrättades av Francos styrkor. Lorca var själv 
passionerat musikintresserad. Han hade studerat gitarr samt piano och 
musikteori för den kända kompositören Giuseppe Verdi. Poulenc kände starkt 
med Lorca och hans öde, vilket inspirerade honom till detta verk. (Judd, 2025) 

Trots att Poulenc var en erfaren kammarmusikkompositör, framför allt för 
blåsinstrument kämpade han länge med att skriva en violinsonat. Han 
förstörde flera skisser innan han till slut lyckades färdigställa verket som 
sedan uruppfördes 1943 av den franska violinisten Ginette Neveu med 
Poulenc själv vid pianot. (Poulenc, 2021) 

Första satsen, Allegro con fuoco, inleds med en abrupt, rytmisk intensitet i 
både violin och piano, vilket speglar satsens eldfängda karaktär. Den följs av 
ett melankoliskt sidotema och avslutas med ett skärande pizzicato som kan 
tolkas som en musikalisk gest mot våldet som drabbade Lorca. (Ibid.) 

Andra satsen, Intermezzo (tres lent et calme), är en ömsint elegi. Här citeras 
García Lorcas ord: ”The guitar makes dreams weep.” Pizzicatona i violinen 
återskapar gitarrens drömska och vemodiga karaktär. Efter satsens 
passionerade höjdpunkt glider musiken in i en mystisk och efterhängsen 
atmosfär. (Ibid.) 

Tredje och avslutande satsen, Presto tragico, inleds med ett brutalt och 
obevekligt rytmiskt motiv som gradvis övergår i en begravningsmarsch 
inspirerad av Olivier Messiaens harmonik. I de sista takterna avslutas satsen 
med ett nästan helvetiskt skrik i violinen följt av spöklika ekoeffekter, vilket 
lämnar lyssnaren i en stark och dramatisk efterklang. (Ibid.) 
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3 Syfte 

Mitt syfte är att undersöka om mitt förhållningsätt till svårare verk har 
förändrats genom att förbättra min teknik. Till min examenskonsert kommer 
jag välja en ny repertoar som fortfarande är tekniskt utmanande för mig, 
men med syftet att undersöka om mitt förhållningsätt till svårare verk har 
förändrats. Detta kommer jag göra med Poulencs violinsonat, som 
innehåller många av de områden som jag kommer arbeta med. 
 
 

4 Frågeställning 

På vilka sätt kan en utvecklad violinteknik bidra till ett mer uttrycksfullt 
musicerande och fördjupa min musikaliska interpretation? 
 
 

5 Metod 

Som del av min konstnärliga metod har jag genomfört omfattande 
lyssningsstudier av olika inspelningar samt analyserat videomaterial från 
Youtube. Genom att jämföra olika violinisters tekniska tillvägagångssätt har 
jag kunnat experimentera med diverse lösningar och succesivt identifiera vad 
som fungerar bäst för mig. Jag resonerade mig fram genom att studera hur 
andra musiker har tagit sig an verken, vilket har bidragit till att utveckla min 
medvetenhet och hjälpa mig att skapa en egen förståelse och tolkning av 
styckena samt prova mig fram vilken teknik som fungerar bäst för mig.  

Min övergripande metodologiska utgångspunkt har varit att arbeta med 
repertoar som innehåller de tekniska moment som jag vill utveckla. På så sätt 
har övningsprocessen kunnat upplevas som motiverande och lustfylld snarare 
än mekanisk. Den konstnärliga progressionen har därigenom integrerats i ett 
musikaliskt meningsfullt sammanhang.  

I samband med min masterutbildning valde jag att förlänga min studietid från 
två till tre år. Beslutet grundade sig i en önskan att skapa utrymme för en 
långsammare och mer fördjupad konstnärlig utvecklingsprocess. Jag 
påbörjade mitt arbete hösten 2024 och avslutade den hösten 2025. Detta blev 
en tidsperiod som möjliggjorde kontinuerlig bearbetning av repertoaren och 
en tydligare iakttagelse av min tekniska och musikaliska progression. 

Under två terminer arbetade jag intensivt med de verk som senare framfördes 
vid terminsuppspelet. Jag valde medvetet att avstå från 
dagboksdokumentation, då jag ville undvika att fastna i detaljerade dagliga 
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variationer. Jag eftersträvade i stället ett mer övergripande perspektiv på 
utvecklingsprocessen där fokus låg på huruvida repertoaren kunde fungera 
som en indikator för min tekniska utveckling.  

De metoder jag har valt att arbeta med bygger på tidigare erfarenheter från 
olika lärare och undervisningssammanhang som tillsammans har gett mig en 
bred uppsättning verktyg för mitt violinspel och skapat en palett av kunskap. 
Genom att testa och reflektera över olika arbetssätt har jag identifierat de 
metoder som fungerar bäst för mig, både tekniskt och musikaliskt. Jag har 
därför valt metoder som inte bara utvecklar specifika färdigheter, utan också 
bidrar till en större känsla av frihet och trygghet i mitt musicerande. 

 

5.1 Beethovens violinkonsert 

Arbetet med Beethovens violinkonsert koncentrerades främst kring skalor, 
intonation och koordination. Denna konsert ställde krav på en stabil 
grundteknik och övningen syftade till att uppnå en större precision och 
kontroll.  

Beethovens violinkonsert, inledning: 
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Början av Beethovens violinkonsert inleds med brutna oktaver, vilket utgör 
en betydande teknisk utmaning på violin. För att uppnå korrekt intonation 
måste fingrarna placeras exakt i förhållande till varandra samtidigt som hela 
handen förflyttas som en enhet vid varje bruten oktav. Detta kräver frekventa 
lägesväxlingar på kort tid utan något glissando mellan tonerna. Jag arbetade 
med denna passage genom att först spela varje ton långsamt, för att handen 
skulle internalisera känslan och för att höra intonationen korrekt. Därefter 
spelade jag båda tonerna tillsammans för att säkerställa intonationen i 
oktavintervallet och behärska lägesväxlingarna. 

När tekniken kändes säker kunde jag börja forma frasen och utveckla 
musiken. Genom att inleda i en pianonyans mitt på stråken kunde jag sedan 
öka stråklängden, stråkhastigheten och tyngden i stråkarmen för att bygga ett 
crescendo fram till takt 3, där ett sf är markerat. Takt 3–4 är identiska, medan 
takt 5 övergår i ett subito piano, vilket leder in i en nedåtgående fras som 
sträcker sig över fyra takter och sedan byggs upp igen med brutna terser i 
sekvenser fram till takt 13. 

Vid bokstav D i takt 13 påbörjas en ny fras i dolce, baserad på samma 
sekvensmotiv. Takt 19 uppvisar en variation av motivet från takt 14, där 
ett sf kräver extra planering av stråken för att ge tonen önskad tyngd. I takt 23 
förekommer brutna treklanger i forte, vilket kräver en mycket aktiv stråkarm, 
med korrekt tyngd och hastighet, för att föra frasen framåt. 

Från takt 27 krävs ytterligare planering av stråkindelningen, då jag tenderar 
att hamna för högt upp på stråken och frasen riskerar att tappa energi. 
Lösningen blev att testa olika stråk för att komma närmare froschen och 
kunna påbörja sextondelspassagen mer bekvämt. Den mest effektiva metoden 
visade sig vara att spela varje ton med separata stråk och aktivt arbeta mig 
nedåt på stråken, vilket gav bättre kontroll och ett mer sammanhängande 
frasflöde. 

 

5.2 Janáčeks sonat för violin och piano 

I Janáčeks verk låg fokus på lägesväxlingar, spel i höga positioner på samtliga 
strängar samt klangbildning. Stycket krävde en flexibilitet och säkerhet i 
vänsterhandstekniken, vilket gjorde det särskilt relevant för min konstnärliga 
utveckling. 

Janáčeks sonat för violin och piano, inledning: 
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Början av första satsen inleder i tonarten G#-moll, vilket är en utmanande 
tonart för violinspel, eftersom man inte kan utnyttja de öppna strängarna och 
många toner ligger utanför de vanliga bekväma positionerna. De första tre 
takterna kan ses som en minikadens för violinen (ad lib.). Musiken inleds med 
ett sf och ett växande crescendo där prickar och accenter på tonerna bidrar till 
ett uttrycksfullt och eldig karaktär. För att åstadkomma detta i mitt eget spel 
börjar jag med att spela skarpt på sf på nedre halvan av stråken, samtidigt som 
jag med pekfingret trycker till med en snabb hastighet för att få fram tonens 
skärpa. Därefter går jag snabbt över till en svagare dynamik och bygger 
gradvis upp crescendot genom att använda längre stråkdrag och lägga mer 
vikt på pekfingret och stråkarmen för att få till accenterna. 

I takt 4–16 börjar violinen melodin sul A, vilket innebär att alla toner ska 
spelas på A-strängen. Detta är extra krävande, eftersom intervallen sträcker 
sig upp till en nona, vilket inte går att spela i samma läge på en och samma 
sträng. Det kräver därför lägesväxlingar och noggrann tonprecision för att 
frasen ska flyta naturligt. För att bemästra detta arbetar jag med en 
trestegsmetod: 1) identifiera intervallet, 2) använda en stödnot som referens, 
3) visualisera förflyttningen på greppbrädan. Denna metod ger mig större 
säkerhet i handen och hjälper mig att placera fingrarna korrekt, vilket i sin tur 
möjliggör ett mer flytande och precist spel. 

 

5.3 Bach Chaconne 

Arbetet med Chaconne fokuserade på ackordspel, stråkteknisk kontroll och 
klang. Detta verk erbjöd möjlighet att fördjupa mig i frågor om 
klangproduktion och stråkens artikulation, aspekter som haft stor betydelse 
för min identitet som violinist.  

Chaconne, inledning: 
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Början av Chaconne innehåller många ackord och dubbelgrepp, vilket kräver 
noggrant genomtänkt stråkindelning, artikulation och intonation. Det finns 
flera sätt att tolka dessa passager. Jag testade de första åtta takterna på två 
olika sätt: 1) med tydlig baston med brutet arpeggio upp till topptonen i 
ackorden, för att sedan spela nästa ton ensam utan att repetera hela ackordet. 
Detta gav en klar och definierad klang, uppnådd genom tyngd i stråkarmen 
och fingrarna. 2) genom att bryta ackorden med två toner åt gången och sedan 
återupprepa hela ackordet på sista tonen i takterna, vilket gav större fyllighet 
och krävde en mer aktiv stråkarm med en mer flexibel armbåge. 

I takt 9–16 finns det ytterligare alternativa sätt att spela passagen. Min lärare, 
Julia Kretz-Larsson, föreslog att jag skulle testa att spela det första ackordet i 
varje takt genom att landa på toppnoten och spela ut den, för att sedan lyfta 
stråken och snabbt återgå till froschen och fortsätta med melodilinjen. Jag 
strävade efter att efterlikna Janine Jansens inspelning, där ackordet spelas från 
botten och upp tillbaka till basnoten i ett enda arpeggio. Detta var ett svårare 
alternativ som krävde mycket övning och flera lektioner. Lösningen låg i den 
sista sextondelen före varje ackord, vilket gjorde att jag kunde landa på 
strängen på stråkens nedre halva utan att lyfta stråken innan ackordet. Detta 
ökade kontrollen och gjorde frasen mer sammanhängande. 

Från takt 12–24 uppstod stora utmaningar med artikulationen. Det krävde en 
noggrann planering av stråkindelning, bestämning av vilka toner som skulle 
spelas kortare respektive längre, samt var stråken skulle lyftas från strängen 
eller stanna kvar för att bibehålla frasens flöde. Jag fann att det fungerade bäst 
att spela svagt vid spetsen av stråken, för att skapa kontrast mot de stora 
ackorden som föregick. Vid första slaget i varje takt var det naturligt att lyfta 
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stråken för att ge frasen lite luft medan den sista noten i takten spelades mer 
på strängen med ett tätare legato, vilket förde frasen vidare till nästa takt. 

 

6 Resultat 

6.1 Resultatpresentation 

Det centrala i mitt arbete har varit att fördjupa mig i ett antal verk som på 
olika sätt utmanar och utvecklar min teknik: Beethovens violinkonsert, 
Janáčeks violinsonat och Bachs Chaconne. Dessa verk utgjorde grunden för 
min tekniska utveckling under året. Därefter valde jag att arbeta med Poulencs 
violinsonat som ett slags test: jag ville undersöka hur mitt förhållningssätt till 
ett komplext och krävande verk skulle förändras efter att min teknik 
förbättrats genom det tidigare arbetet. Nedan följer en sammanhållen 
redogörelse för min process och de centrala tekniska utmaningar jag mött. 

Arbetet med Beethovens violinkonsert lade en stabil grund för min 
spelteknik. Instuderingen av detta stycke tvingade mig att systematiskt arbeta 
med skalor, treklanger och dubbelgrepp. De är moment som ofta upplevs som 
mekaniska, men som visade sig vara avgörande för att stärka min basteknik. 
Genom den långsiktiga och metodiska träningen fann jag en större trygghet i 
vänsterhandens stabilitet och högerhandens kontroll vilket i sin tur gav mig 
bättre förutsättningar i mer avancerade repertoaravsnitt.  

I Janáčeks violinsonat utvecklade jag en tydlig metod för att hantera 
lägesväxlingar och större språng. Detta har varit moment som tidigare gett 
mig stor osäkerhet. Jag började arbeta med en trestegsprincip: först identifiera 
intervallet, därefter bestämma en stödnot och vilket finger som skulle landa 
där, och slutligen visualisera förflyttningen på greppbrädan – en känsla som 
min huvudinstrumentlärare en gång beskrev som att ”glida som en 
vattenskoter” mot nästa position. Denna metod gav mig både förutsägbarhet 
och precision i rörelserna, vilket minskade stress och oförutsedda missar i 
snabba passager. 

Arbetet med Bachs Chaconne fördjupade min förståelse för ackordspel och 
hanteringen av stråken. Jag började utveckla en tydligare strategi för hur jag 
närmar mig ackorden: ska jag spela dem med en tydlig baston först? Bryta 
tonerna i ett arpeggio eller dela upp de två och två? Hur ska stråken 
förberedas? Ligga direkt på strängen eller ha ett kort luftavstånd innan 
anslaget? Genom att systematisera dessa val kunde jag både stabilisera 
tekniken och öppna upp för ett mer medvetet musikaliskt uttryck, särskilt i 
avsnitt med täta harmoniska strukturer. 
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Parallellt med de tekniska framstegen blev det tydligt att min största 
blockering inte längre låg i själva tekniken, utan i mitt mentala 
förhållningssätt. Jag brottades fortfarande med tvivel på min egen förmåga, 
trots att resultaten visade motsatsen. I samtal med mina lärare konstaterade vi 
att ofta när jag väl är inne i musiken fungerar allt utmärkt, men så fort jag 
börjar tvivla faller jag tillbaka i min osäkerhet. Intressant nog är skillnaden 
mellan skolmiljö och frilanssammanhang stor. I skolan känner jag ofta press 
och prestationsångest, medan konserter och frilansjobb ofta går mycket 
bättre. Det är positivt att mönstret ser ut så, även om det synliggör hur miljön 
påverkar min koncentration och självbild. 

Genom denna process från Beethoven, Janáček och Bach till Poulenc har jag 
fått en tydligare förståelse för hur min tekniska utveckling och de mentala 
aspekterna påverkar min konstnärliga prestation. Det har gjort mig bättre 
rustad att ta mig an svårare repertoar med större trygghet, nyfikenhet och 
självständighet. 

Ett återkommande och centralt inslag i min arbetsprocess har varit 
användningen av rytmiseringar som metod för teknisk fördjupning. I passager 
som innehåller många snabba toner har jag systematiskt brutit ned materialet 
genom att variera rytmiska mönster. Exempelvis kan en sextondelsfigur först 
spelas med förlängd första ton och resterande toner i snabb följd för att 
därefter förskjuta den förlängda tonen till figurens andra ton, och så vidare 
genom hela frasen. Denna rytmiska omstrukturering har successivt stärkt 
koordinationen mellan händerna och lett till en mer stabil och avspänd teknik, 
vilket i sin tur har underlättat ett mer musikaliskt och kontrollerat 
framförande. 

En annan arbetsmetod som fått allt större betydelse under projektets gång är 
att inte enbart lyssna på olika inspelningar, utan även att aktivt spela 
tillsammans med dem. Genom att använda hörlurar och följa inspelningen 
redan från de första övningstillfällena får jag en tydligare förståelse för det 
tänkta sluttempot och det musikaliska flödet, även om min tekniska förmåga 
ännu inte helt motsvarar det tempo som verket kräver. Detta arbetssätt har 
också fungerat som ett motmedel mot min tendens att fastna i detaljer, något 
min instuderingslärare ofta påpekat. När jag spelar med en inspelning måste 
jag fortsätta framåt oavsett mindre missar, vilket har hjälpt mig att behålla 
fokus på helheten snarare än att stanna vid små fragment. 

Jag upplever att denna metod gör att jag snabbare når ett musikaliskt 
helhetsgrepp om verket. Eftersom jag alltid lärt mig mest effektivt genom 
gehör snarare än strikt notläsning fungerar kombinationen av att lyssna och 
samtidigt läsa notbilden som ett sätt att integrera dessa två perceptionssätt. 
Detta har stärkt min musikaliska intuition och bidragit till en mer organisk 
instudering.  

När jag fastnade i den återkommande, teknikorienterade övningsprocessen 
insåg jag att jag behövde ta ett steg bort från det perfektionistiska idealet i 
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mitt spel. Ett sätt att göra detta var att återvända till folkmusiken. Genom att 
spela allt från långsammare, mer melodiskt drivna låtar till tekniskt 
avancerade polskor kunde jag fortsätta utveckla min teknik – men utan att 
förhålla mig lika strikt till varje enskild takt. 

I denna praktik låg fokus inte på att kontrollera alla detaljer, utan på att låta 
spelet flöda. Jag tillät mig att kämpa mig igenom svårigheterna tills musikens 
form och rörelse började falla på plats av sig själv. Folkmusiken fungerade 
därmed som ett sätt att återknyta till spelglädje och kroppsligt minne, 
samtidigt som den indirekt stärkte min tekniska förmåga. 

En insikt som växt fram i dialog med min huvudinstrumentlärare är att mycket 
av den tekniska motståndskänsla jag upplevt i mitt spel haft sin grund i min 
hållning av mitt instrument. Vi observerade att jag i mer krävande 
musikaliska passager omedvetet sänker fiolens snäcka nedåt mot golvet. 
Denna rörelse skapar en fysisk ”uppförsbacke” i lägesväxlingarna och gör 
spelet onödigt tungt. Det blir svårare med tekniken och gör att jag saknar den 
smidighet som krävs för att passagerna ska kunna utföras med lätthet. 

För att arbeta bort detta har jag experimenterat med nya positioner och 
förhållningssätt till instrumentet. En bild som visade sig särskilt användbar 
var att föreställa mig David Oistrach som var en välkänd violinist vars 
hållning präglades av stadga, balans och en naturlig upprätthet. Genom att 
imitera denna kroppsliga attityd började jag successivt hitta ett mer 
funktionellt sätt att hålla fiolen. 

Jag upptäckte också att när jag aktivt höll upp instrumentet och samtidigt 
vinklade det något inåt mot kroppen skapades det en mer harmonisk relation 
mellan kropp och instrument. Denna justering gav en känsla av stabilitet i 
hela spelapparaten och tekniskt krävande passager upplevdes inte längre lika 
tunga. Hållningsarbetet har därför blivit en integrerad del av min konstnärliga 
process, då det inte bara påverkar det tekniska utförandet utan också hela mitt 
musikaliska uttrycksregister. 

Jag har även experimenterat med min stråkhållning som en del av det tekniska 
utvecklingsarbetet. I denna process har jag identifierat en tendens hos mig 
själv att vara alltför flexibel i stråkhanden och fingrarna. Även om rörlighet i 
stråkhanden i många sammanhang betraktas som en fördel har den i mitt fall 
inneburit en brist på stabilitet. Särskilt har jag noterat att mitt lillfinger ofta 
lämnar kontaktpunkten på stråken, vilket har påverkat balansen i hela 
stråkrörelsen. Genom att medvetet arbeta fram en något djupare och mer 
förankrad fingerställning samt en ökad kroppsmedvetenhet i stråkhanden, har 
jag successivt uppnått en större kontroll i min stråkteknik. Denna stabilitet 
har gjort att jag känner mig betydligt tryggare i att använda hela stråken, vilket 
i sin tur öppnat upp för ett friare och mer uttrycksfullt spel. 

För mig handlar musikalitet om hur musiken upplevs som en levande och 
föränderlig process i stunden snarare än att spela korrekt eller att behärska 
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instrumentets tekniska krav. Det är mötet mellan intonation, klang, frasering 
och riktning som gör att jag får en uppfattning om musikens mening. När jag 
spelar som mest närvarande upplever jag att tekniken inte längre står i 
förgrunden, utan fungerar som ett underliggande stöd som gör det möjligt att 
lyssna djupare in i varje fras och låta den utvecklas organiskt. Uttrycksfullhet 
för mig handlar om en form av lyhördhet snarare än kontroll. Det innebär att 
våga låta musiken påverka mig medan jag spelar och skapa ett uttryck genom 
varje ton och fras.  

 

6.2 Resultatanalys 

Min frågeställning var: på vilka sätt kan en utvecklad violinteknik bidra till 
ett mer uttrycksfullt musicerande och fördjupa min musikaliska 
interpretation, och efter genomförandet av detta arbete har jag kommit fram 
till att min frågeställning har besvarats: Min tekniska förmåga har utvecklats 
avsevärt, vilket har bidragit till ett mer uttrycksfullt musicerande och en 
fördjupad musikalisk interpretation. Detta har gett mig större kontroll och 
stabilitet i mitt spel: lägesväxlingar upplevs inte längre som lika osäkra, utan 
som mer metodiska rörelser, ackordspel känns tryggare och dubbelgrepp är 
inte längre något som upplevs som oöverkomligt. Denna ökade tekniska 
trygghet har i sin tur möjliggjort ett mer medvetet arbete med klang och 
frasering, vilket ytterligare har fördjupat mitt musikaliska uttryck. Samtidigt 
har den tekniska utvecklingen frigjort uppmärksamhet till de konstnärliga 
valen i musiken, snarare än att begränsas av tekniska svårigheter. 
Sammantaget upplever jag att mitt musicerande har nått en högre grad av 
stabilitet och naturlighet, där tekniken i större utsträckning fungerar som ett 
stöd för det musikaliska uttrycket. När den mentala blockad som tidigare 
begränsat mig började släppa, öppnade det upp för en större frihet i mitt spel. 
Jag märkte snabbt att jag kunde ta mig an ny repertoar på ett sätt som tidigare 
känts svårt eller nästintill omöjligt. I stället för att behöva lägga många 
timmar på grundläggande instudering av repertoar kunde jag ta mig igenom 
nytt material betydligt snabbare, vilket i sin tur gav mig möjlighet att börja 
öva från en högre grundnivå. Det resulterade i att jag kunde lägga mer tid på 
specifika passager och direkt fokusera på frasering och musikaliskt uttryck. 

Denna förändring märktes inte bara i min individuella övning utan också i 
andra sammanhang. Jag kunde lättare hoppa in på repetitioner eller 
frilansuppdrag med kort varsel, något som tidigare alltid förknippats med stor 
stress och ångest eftersom jag behövde mycket tid för att få repertoaren att 
sitta tryggt i kroppen. När jag började känna denna utveckling fick jag även 
bekräftelse utifrån: min instuderingslärare Erik Lanninger påpekade att mitt 
spel hade lyfts markant sedan före sommaren och frågade vad som hade hänt. 

Med denna nya känsla av utveckling ville jag utforska hur min 
inlärningsprocess skulle fungera i praktiken, och valde därför att påbörja 
arbetet med Poulencs violinsonat. Normalt tar inlärningen av ett nytt soloverk 
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lång tid för mig, ibland upp till ett år för att lära mig alla satser, och i början 
av terminen kände jag återigen tvivel inför dess svårighetsgrad. Men i mitten 
av terminen började jag känna mig hoppfull och insåg att jag troligen skulle 
kunna slutföra två av tre satser före jul. 

Mina instuderingslektioner under denna period varierade mellan framgång 
och motstånd. Det positiva var att jag hade övat in de olika delarna grundligt, 
även om vissa svårigheter naturligtvis kvarstod, vilket gjorde att vi kunde 
arbeta del för del och successivt sammanfoga dem. Samtidigt upplevde jag 
fortfarande brist på kontroll över min koordination; spelet kunde kännas 
flängigt med brister i klang och intonation. Tidigare hade jag fastnat i detta 
läge och fortsatt öva långsamt och extremt detaljerat, men min 
instuderingslärare uppmuntrade mig till att inte stanna kvar i dessa 
mikronivåer. Han menade att jag ofta fastnar i detaljer på bekostnad av 
helheten. 

I stället började jag förskjuta mitt fokus mot musiken: att inte avbryta mig 
själv vid varje fel, att spela mer horisontellt och flödande, att låta uttrycket ta 
plats. När jag gjorde detta märkte jag att många av de tekniska problemen 
antingen löste sig eller blev mindre framträdande. Även om mycket återstår 
att arbeta vidare med kan jag nu, i slutet av höstterminen, ta mig igenom både 
första och andra satsen. Jag har även påbörjat arbetet med tredje satsen med 
samma metodik. Jag känner mig trygg i att jag kommer att hinna nå en säker 
och uttrycksfull nivå i hela verket inför min examenskonsert i slutet av 
vårterminen. 

Under höstterminen har jag inte haft några individuella lektioner utan arbetat 
helt självständigt med instuderingen av materialet. Detta är första gången jag 
genomfört en sådan process, och jag upplever att det har varit värdefullt på 
flera sätt. Den självständiga arbetsformen har givit mig en större känsla av 
konstnärlig frihet och möjlighet att utveckla min egen musikaliska förståelse 
utan omedelbar yttre påverkan. Samtidigt har jag fått ta ett större ansvar för 
att själv identifiera och lösa tekniska utmaningar, vilket har stärkt både mitt 
självförtroende och min problemlösningsförmåga. Min förhoppning är att 
detta grundarbete ska göra att jag, under vårterminens lektioner, kan arbeta 
mer fördjupat och få ut maximalt av undervisningen, med en redan stabil och 
trygg bas i verket. 

 

7 Diskussion 

Utgångspunkten för detta konstnärliga arbete har varit att kunna musicera 
utan att tekniska svårigheter hindrar min musikaliska idé. Fokus har legat på 
att bygga en teknik som inte begränsar mitt musikaliska uttryck utan ger mig 
utrymme för en musikalisk frihet och variation. 
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En viktig insikt i mitt arbete har varit om hur djupt sammankopplade teknik 
och uttryck faktiskt är. Tekniken består inte av isolerade moment, utan är 
sammanhängande tillsammans med musiken och fraserna, där små justeringar 
påverkar helheten. Detta har blivit särskilt tydligt i mitt arbete med klang, där 
små justeringar i kontaktställe, tyngd och hastighet har haft stora 
konsekvenser för både uttryck och känsla. 

Arbetet med stråkarmen blev en central del av denna process. Trots att 
violinpedagogik ofta betonar vänsterhandens roll i frågor om intonation och 
precision har detta projekt gjort mig mer medveten om hur avgörande 
högerarmen är för musikens liv, riktning och form. Genom att rikta 
uppmärksamheten på en specifik punkt i armbågen har jag fått en fördjupad 
förståelse för hur aktivering i kroppen kan skapa en stabil grundklang utan 
onödig ansträngning.  

Klangen har också kommit att ha en stor betydelse om identitet på violinen. 
De två olika klangtraditionerna som jag haft (mer nära och tät klang som 
präglats i min uppväxt till den mer lättare och luftigare klang som 
introducerades under högskolestudierna) skapade en känsla att jag inte kunde 
kontrollera det längre. Att förändra klangidealet innebar inte bara en teknisk 
omställning utan också ett ifrågasättande av mitt invanda musikaliska språk. 
Genom arbetets gång har jag kunnat möta båda spelsätt som har skapat en 
mer nyanserad och situationsbunden klangpalett där jag kan välja på vilket 
sätt jag vill forma klangen i stället för att tänka att det endast finns ett enda 
rätt sätt.  

Arbetet med vänsterhanden har tydliggjort hur viktigt avspänning och 
naturlig tyngd är. Balansen mellan stabilitet och rörlighet har visat sig vara 
avgörande för intonation, snabbhet och artikulation. Även vibratot ses mer 
som ett musikaliskt uttryck än en teknik, där möjligheten för variation blir ett 
konstnärligt val. 

Koordinationen mellan händerna har genomgående fungerat som ett mått på 
hur väl tekniken fungerar. Tekniska svårigheter har ofta visat sig ligga i 
samspelet mellan händerna snarare än i en enskild hand. När samspelet 
fungerar upplever jag att svåra passager mycket lättare. 

Repertoarvalet har varit avgörande för arbetes utveckling. Beethovens 
violinkonsert, Janáčeks sonat, Bachs Chaconne och den hälsingska 
folkmusikrepertoaren representerar olika tekniska världar, men delar 
gemensamma nämnare av svårare teknik och musikalitet. I Beethovens 
violinkonsert har skalor och grundteknik blivit bärare av melodi och form, i 
Janáček sonaten har samspelet mellan enkel melodik och krävande teknik 
varit i fokus och i Bach har polyfoni och ackordspel tvingat fram en större 
helhet där teknik och uttryck inte går att skilja åt. Folkmusiken har fungerat 
som både en teknisk motor och en konstnärlig referenspunkt, där gehör och 
spelglädje utmanat ett alltför kontrollerat akademiskt förhållningssätt. 
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När jag senare började öva på Poulencs violinsonat efter det omfattande 
tekniska och repertoarmässiga arbetet blev det tydligare att se hur de tekniska 
förändringarna faktiskt hade förbättrats. Styckets kontraster mellan tekniska 
partier och lyriska avsnitt har kvävt både flexibilitet och mental närvaro för 
att få allting på plats.  

Sammanfattningsvis har min syn på teknik förändrats. Tekniken har gått från 
att vara något som måste överkommas till att bli ett hjälpbart verktyg för att 
uttrycka musik. Målet har inte varit teknisk perfektion utan en tillräckligt 
stabil grund för att tillåta musikaliska idéer, variation med ett personligt 
uttryck. Arbetet har blivit som ett steg mot en mer integrerad konstnärlig 
praktik, där teknik och musik samverkar snarare än konkurrerar. 

Jag har under arbetets gång reflekterat över situationer där etablerad teknik 
inte alltid leder till det bästa musikaliska resultatet och där tekniken ibland 
snarare kan bli ett hinder. I en nyligen genomförd lektion med min lärare Julia 
arbetade vi med ett svårt parti med tersdubbelgrepp. Trots att jag försökt lösa 
passagen med en stabil vänsterhand och rundade fingrar ovanifrån 
greppbrädan blev intonationen ändå inte ren. Som alternativ föreslog hon en 
annan lösning där handen placerades närmare fiolhalsen och sargen och där 
vibratot skapades med en rörelse från fingertopparna i stället för mitt vanliga 
arm- och handledsvibrato. Även om detta kändes ovant och gick emot det jag 
tidigare lärt mig, visade det sig fungera bättre i just det här fallet. 

Erfarenheten har fått mig att fundera över hur tekniska principer inte alltid 
går att tillämpa på samma sätt i alla situationer, utan ibland behöver anpassas 
efter vad som faktiskt fungerar bäst musikaliskt. Det har också väckt frågor 
hos mig kring relationen mellan “korrekt” teknik och det som fungerar i 
praktiken, och hur de två ibland inte riktigt sammanfaller i mitt spel. 

Jag hoppas att detta arbete kan hjälpa andra att reflektera över sin egen 
utveckling: vad som är svårt eller lätt, och hur man kan lägga upp sin övning 
för inlärningen av ett verk.   
 
Om jag skulle göra om detta arbete igen skulle jag föra en mer kontinuerlig 
och strukturerad dagbok. Det hade gett mer konkreta anteckningar om min 
arbetsprocess och gjort det lättare att följa och analysera min utveckling över 
tid. 
 
I framtiden vill jag kunna känna att jag kan lita på både min teknik och min 
musikalitet. Jag vill kunna känna mig trygg i mitt spel och att fokus ligger på 
musiken i stället för oron över brister man har. Jag vill nå så långt att jag kan 
hitta en plats som musiker genom att kunna ta mig an olika typer av uppdrag. 
Jag har redan börjat utmana mig själv med att göra provspelningar för att 
bevisa för mig själv att jag är tillräckligt bra för att söka oavsett hur det 
kommer gå. Genom att jag har tvingat mig i dessa forum har jag nu fått en ny 
insikt om att jag faktiskt kan spela en svårare repertoar och att jag fortfarande 
utvecklas ju mer jag gör det. Genom att göra videosökningar tvingas jag att 
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lyssna på mig själv och fortsätta analysera mitt spel och min teknik, som jag 
sedan kan förbättra vidare på samma sätt som jag gjort i detta arbete. Jag vill 
inte fastna i min utveckling längre utan satsa och våga oavsett vart jag ligger 
på för nivå just nu.  
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