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SAMMANFATTNING  

Detta självständiga arbete undersöker tonkvalitet vid violinspel. Mer specifikt undersöker jag ämnet 

genom att söka svar på frågorna hur jag kan arbeta för att förbättra kvaliteten av toner samt vad som 

skiljer en ton med hög kvalitet från en utan sådan?  

Jag undersöker ämnet genom att arbeta med tre utvalda delar ur Sibelius violinkonsert. Jag applicerar 

olika övningsstrategier med målet att hitta effektiva sätt att förbättra tonkvalitet på dessa speltekniskt 

varierande ställen. Det mest centrala verktyget är det egna instrumentet och ett experimenterande i 

övningsrummet varvat med reflektion och övningsdagbok.  

Med hjälp av tidigare forskning undersöker jag definitionen av en högkvalitativ ton, vad det innebär 

samt vad små skillnader i kvalitet kan bero på konkret för att sedan kunna åtgärda eventuella brister. 
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1. INLEDNING 

Det som skiljer en bra violinist från en utmärkt är, enligt min mening, förmågan att kontinuerligt skapa 

toner av hög kvalitet. Vem kan då ge sig på konststycket att söka bli en sådan enastående violinist? 

Finns det hopp? ”Din klang vill inte riktigt bära”. ”Ditt spel låter lite pressat”. Det är meningar jag ofta 

får höra, både från min lärare, kollegor och juryn i skolans övningsprovspelningar. Jag kan även höra 

det själv i mitt spel. Men av någon orsak har jag svårt för att hitta den där högkvalitativa klangen som 

så många av oss violinister strävar efter. Det händer oförväntade saker när jag står och spelar och jag 

når inte en klanglig nivå som jag vet är möjlig. Det är något jag måste arbeta med för att ta mitt spel 

till nästa nivå.  

 

1.1 Bakgrund 

Att lära sig spela violin riktigt bra är en process som tar flera år. Enligt min erfarenhet är nycklarna till 

framgång hård, regelbunden övning och en bra lärare. När man väl nått en viss nivå inser man att 

violinspel går ut på så mycket mer än att bara spela rätt toner. Det som man brukar lägga mest fokus 

vid i början av violinspelet är att spela rent, utveckla sitt gehör och att lära sig notläsning. Dessutom 

jobbar man mycket med en korrekt fiol- och stråkhållning.  

Efter att man satt grunderna börjar den egentliga resan mot att bli en utmärkt violinist. Samma ton kan 

låta på så väldigt många olika sätt, och det är vad som enligt min mening skiljer en bra violinist från en 

utmärkt.  

Men; vad avses då med en högkvalitativ ton? Vidare; vad är det som gör att en ton inte kan beskrivas 

som sådan? I Violin Sound Quality Detection har J. Charles sammanfattat så kallade ”fel” i tonbildning 

i form av en lista: 
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Enligt Charles kan felen alltså vara: knarrande och slirande ljud, nervositet, intonation, stråkdarr, en 

extra ton, ett plötsligt slut på en ton, dålig ansats och ett dåligt slut på en ton. Vad är dålig ansats 

respektive slut på ton? Detta definieras aldrig i boken, undersökningen är baserad på en lyssnargrupps 

upplevelser av inspelningar. Alltså kan man anse att mätningen är baserad på subjektiva åsikter och 

beroende av lyssnargruppens tidigare erfarenheter och musikaliska bakgrund. Enligt Charles är två fel 

enklare att urskilja än andra, och de är nervositet samt en studsig stråke. De andra felen kan vara 

svårare att både identifiera och formulera.1  

Med hjälp av listan kan man arbeta med sin klang på ett mer medvetet sätt. Det är lättare att notera 

brister i sitt spel när man vet vad man ska lyssna efter samt vara uppmärksam på. Graden på de olika 

felen varierar förstås, och ibland kan fler än ett fel förekomma samtidigt. Jag märker också att mitt öra 

för detaljer utvecklas konstant, vilket i sin tur gör att jag ibland kan uppleva att jag börjar spela sämre. 

Detta är dock oftast bara ett tecken på att jag reagerar på sådant jag inte tidigare gjorde.  

Jag har varit med om stunder när jag fått uppleva utmärkta om inte rentav fantastiska violinister på 

nära håll. Sådana violinister som lyckas skapa toner av högsta kvalitet gång på gång på gång. En 

särskild stund som jag minns mycket väl var hösten 2021 när jag lyssnade till en mästarkurs med 

konsertviolinisten Janine Jansen. Hon spelade en lös g-sträng för att demonstrera något, och jag hade 

aldrig tidigare hört en lös sträng låta så vackert. Det var något med resonansen och strängens kraftfulla 

 
1 J.A. Charles, Sound Quality Detection, hämtad 25 februari 2024, https://ieeexplore-ieee-

org.ezproxy.ub.gu.se/stamp/stamp.jsp?tp=&arnumber=4780967 

 

 

  

https://ieeexplore-ieee-org.ezproxy.ub.gu.se/stamp/stamp.jsp?tp=&arnumber=4780967
https://ieeexplore-ieee-org.ezproxy.ub.gu.se/stamp/stamp.jsp?tp=&arnumber=4780967
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svängning, något jag än idag inte kan sätta ord på. ”Hur kan en lös sträng låta så fantastiskt?” tänkte 

jag där och då.  

Instrumentet och stråken har en inverkan på tonkvaliteten. Dessutom kan man även påverka klangen 

med val av strängar och tillbehör såsom axelstöd. En utmärkt violinist kan dock få de flesta violinerna 

att låta fantastiskt. Varje instrument är unikt och kräver olika hantering för att nå sin fulla potential. 

Till exempel kan man med olika kontaktställen, alltså stråkens position på strängarna, påverka klangen 

avsevärt. Tonkvalitet kunde mycket väl undersökas även ur detta perspektiv, men för att begränsa mig 

och inte göra detta till ett för storskaligt projekt väljer jag att hålla mig till min egen fiol och stråke. 

Alltså kommer jag inte att ta i beaktande hur byte av instrument kunde påverka tonkvaliteten.  

Vad är då en högkvalitativ ton egentligen? Hur vet man när man spelar en sådan? Jag tror det är något 

man måste träna örat till. Jag märker själv hur jag mina öron öppnas till mer och mer nyanser när det 

kommer till mitt spel. Något jag till exempel var nöjd med för ett år sedan låter inte längre alls så bra 

som jag tyckte då. Jag blir helt enkelt uppmärksammad på fler detaljer ju mer jag lär mig. Jag vet dock 

att jag fortfarande har en lång väg att gå. Det första steget är att börja lyssna. På riktigt. Min 

violinlärare Marja Inkinen Engström påminner mig ofta av vikten av ett aktivt och konstant lyssnande. 

Man ska inte nöja sig med 99% kvalitet. Man ska konstant ifrågasätta och tvivla kvaliteten på de toner 

man spelar. Det är då det kan börja ske en förändring mot det bättre. Det är fråga om en sorts 

interaktion. Det är du och ditt instrument i samverkan med rummet. Kanske är det en annan person i 

rummet, kanske fler. Det lär också ha en inverkan på ljudet, mätt i ljudvågor men även i atmosfär – det 

där som inte riktigt går att mäta. Tonskapandet är en kontinuerlig process där man först skapar en ton 

och sedan lyssnar till hur den låter i det specifika utrymmet.  

Örat är det viktigaste verktyget när man arbetar med tonkvalitet. Eftersom det ibland kan vara svårt att 

lyssna objektivt i stunden samtidigt som man spelar, är det värdefullt att göra inspelningar. Enligt min 

erfarenhet är det speciellt effektivt att spela in utan kamera om man verkligen vill jobba med klang, 

eftersom det man ser ibland kan påverka uppfattningen av det man hör. Något som ser bra ut kan lura 

en att tro att det låter bättre än det faktiskt gör.    

Under en lång tid hade jag den uppfattningen att violinklangen i huvudsak påverkas av höger arm, 

alltså stråkarmen. Tanken om att man med stråkhastighet, kontaktställe och vikt på strängarna 

påverkar klangfärg och tonkvalitet är inte fel. Men det finns så mycket mer som har en inverkan på 

klangen. Det är inte en hand som gör jobbet, inte två, utan hela kroppen. Vi är en helhet och violinen 

är en förlängning av vår kropp. Detta är ytterligare något som min violinlärare Marja fått mig att inse, 

och som fått mig att se på fiol- och stråkhållning på ett nytt sätt.    
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Denna mentalitet syns tydligt i Marjas spel, som är mycket organiskt. Hon är orkestermusiker sen flera 

år tillbaka, och orkesterspel är en ergonomiskt prövande praktik. Marja får det däremot att se så 

bekvämt och naturligt ut! Hon har verkligen hittat sätt att bearbeta den så ergonomiskt utmanande 

delen av sitt violinspel och format det till sitt helt personliga. Detta har i sin tur en direkt påverkan på 

klangen och friheten i spelet, och ger utrymme och verktyg för ett bredare musikaliskt uttryck.    

 

1.2  Syfte, frågeställningar 

Syftet med detta projekt är att finna verktyg som hjälper mig att skapa toner av hög kvalitet, samt att 

förstå vilka faktorer som skapar sådana. Studien avgränsas genom följande forskningsfrågor:  

1. Hur kan jag jobba för att förbättra kvaliteten av toner?  

2. Vad skiljer en ton med hög kvalitet från en utan sådan?  

 

1.3 Teori 

Vad är en ton? Inför studiens reflektion kring tonkvalitet identifierar jag först behov av 

begreppspositionering. Man kan granska begreppet ”ton” ur olika perspektiv. I Quid est tonus? pekar 

Gunnar Bucht på musikteoretikern Jaques Handschin, som hävdar att det för att skapa musik i de flesta 

fall krävs fler än en ton. Trots detta anser han att den enskilda tonen ändå är musikens enklaste 

byggsten. Tonen är alltså ett föremål med tre egenskaper - tonhöjd, klangfärg och tonstyrka. Klangfärg 

och tonstyrka är egenskaper som kan ändras under en ton, medan tonhöjden består. Tonhöjd är tonens 

centrala egenskap, men tonkaraktären är den viktigaste när tonen framkommer i ett musikaliskt 

sammanhang. Alltså ses tonhöjd och tonkaraktär som de primära egenskaperna medan klangfärg, 

tonstyrka och tidsvärde är sekundära.   

Klangfärgen kan anses vara en del av tonen själv. Handschin menar att klangfärg inte kan mätas på 

toner som saknar övertoner. En ton utan övertoner har en ihålig klangfärg. Han redogör även för 

skillnaden mellan ordet färg som man använder i till exempel bildkonst och i sammanhanget 

klangfärg. I praktiken är dessa två helt olika saker. Men såsom man kan iaktta intensiteten, nyansen 

och graden av ljus och mörker av en färg, kan man även göra med en ton.2  

   

 
2 Bucht, Gunnar (2009): Quid est tonus? Gidlunds förlag. s. 63-65  
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Jag väljer att läsa ur Buchts bok eftersom han erbjuder ett mer teoretiskt perspektiv i en kontext som 

annars är ganska abstrakt. Det är, enligt min erfarenhet, svårt att sätta ord på vad en ton är, för att inte 

tala om en högkvalitativ sådan. Därför tycker jag det är intressant och värdefullt att sträva efter att 

förstå vad som begreppsmässigt definierar en ton.    

När det som violinist kommer till musikaliskt performativa aspekter kring ämnet tonkvalitet, har jag 

noterat att det inte finns så mycket referenslitteratur. Däremot är utbudet på teknikböcker stort.3 Man 

kan argumentera för att teknik och tonkvalitet går hand i hand, men parallellen kan ibland vara 

utmanande att dra och framför allt veta, vilka tekniska övningar som kan stärka den individuella 

violinistens svagheter kring tonkvalitet. Mitt självständiga arbete behandlar tonkvalitet specifikt i 

violinspel, och därför är källor skrivna ur ett violinistiskt perspektiv speciellt intressanta och 

värdefulla. En artikel i The Strad behandlar ämnet i formen av en lista på 10 punkter som kan hjälpa i 

strävan att maximera tonkvalitet.  

Bland annat lyfts vikten av att stå rakt och ha en fri bål så att andningen kan fungera optimalt, samt för 

att kunna röra sig så fritt som möjligt med instrument i handen för att i sin tur skapa en frihet i 

klangen. Dessutom bör man ha en tydlig idé om hur man vill låta, för att sen kunna skapa den typen av 

klang. Detta liknas vid en människas strävan att prata det språk med den accent eller dialekt man hör.  

Vidare beskrivs problematiken kring hur ljudet upplevs olika vid örat jämfört med om man sitter som 

åhörare några meter bort. Det som låter skarpt hos violinisten kan däremot rentav låta mjukt en bit 

bort. Det gäller alltså att spela på ett sätt som inte blir för svagt eller för starkt i åhörarens öron. 

För att nå en högkvalitativ klang även när man spelar i svag dynamik, alltså med väldigt lite vikt i 

stråken, är det desto viktigare att trycka ner fingrarna i vänster hand ordentligt. Utan tillräcklig vikt 

från vänsterhand är det utmanande att skapa högkvalitativa toner. 

När det kommer till stråkhantering kan man dela in det i tre kategorier, hastighet, vikt och längd. Ju 

närmare stallet man spelar, desto mer spänning har strängen och kräver därför mer vikt från stråken. 

 
3Se t.ex. Rodolphe Kreutzer 42 Études or Caprices for Solo Violin (International Music Company), Carl Flesch, 

The Art of Violin Playing: Book 1, övers. och red. av Eric Rosenblith (New York: Carl Fischer, 2000), Otakar 

Sevcik, Exercises for the Violin: Op. 2, red. (New York: International Music Company, n.d.). 
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Genom att experimentera med dessa olika faktorer kan man hitta olika klanfärger och när man väl lär 

sig kontrollera dessa har man skapat sig en rik palett. 

Volymen kontrolleras direkt av stråken, men har man ett varierat vibrato - alltså kunskapen att skapa 

snabbt, långsamt samt smalt och brett vibrato, har man direkt en mycket rikare färgpalett och fler 

möjligheter att variera klangen.4 

Jag menar därför att mitt självständiga arbete kan bidra med information som även andra kan ha nytta 

av. Kunskap som dels belyser problem kring tonkvalitet, dels kan ge inspiration till varje 

instrumentalist att utforska ämnet vidare med instrument i handen. 

1.4 Metod  

Detta är främst en konstnärlig undersökning, där jag inkluderar parametrar för att bedöma om en ton 

har kvalitet eller inte. Se table of faults. Jag undersöker ämnet utifrån egen reflektion vid mitt 

instrument, därtill i samråd med min lärare och handledare. Jag provar olika övningsmetoder och 

teorier, samt tar del av litteratur och inspelningar. Metoden gör givetvis inte anspråk på att vara 

komplett, utan avser snarare ta fram verktyg som kan hjälpa mig samt andra violinister i arbetet med 

klangkvalitet och frihet i spelet, något som i sin tur i bästa fall leder fram till ett förstärkt personligt 

musikaliskt uttryck och fördjupad spelglädje.  

Instrument  

Den viktigaste metoden är spelandet, experimenterandet och reflekterandet vid mitt eget instrument, 

violinen. Jag arbetar med tre specifika delar ur Sibelius violinkonsert (se s.12). De utvalda delarna 

kräver olika klangfärger och tekniker, som ger goda förutsättningar för att applicera nya lärdomar på 

olika spelsätt. Jag kommer att prova på övningsstrategier och teorier jag fått från mina lärare och 

källor såsom litteratur.  

Man kan fråga sig, vad olika instrument och stråkar har för betydelse när det kommer till skapandet av 

högkvalitativa toner. I denna undersökning kommer jag dock att använda mig av endast en stråke och 

en violin, alltså mina egna verktyg. Men det är klart att även val av instrument, stråke, axelstöd och 

 
4 10 tips on maximising tone quality and projection, The Strad, hämtad 20 februari 2025 

https://www.thestrad.com/playing-hub/10-tips-on-maximising-tone-quality-and-projection/22.article 

 

 

https://www.thestrad.com/playing-hub/10-tips-on-maximising-tone-quality-and-projection/22.article
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strängar är av betydelse. Men enligt min mening kan en duktig violinist få ut det bästa av även 

mediokra verktyg. Genom att använda samma instrument blir framsteg i tonbildning lättare att mäta 

och en rättvisare och mer exakt jämförelse av mina egna inspelningar blir möjlig.   

 

Notbild  

Det är viktigt att läsa notbilden noga och förstå all information den ger. Det finns olika typer av 

högkvalitativa toner, men vilken typ av ton önskar kompositören, och hur kan man få till en sådan ton? 

Det är viktigt att se på helheten, men även gå in på enstaka toner och se hur de förhåller sig till 

varandra. Man bör bland annat ta i beaktande karaktär, dynamik och tempo när man bestämmer på 

vilket sätt man spelar en ton. Det är dessutom av stor betydelse att förstå kontexten och tidsepoken 

under vilken ett stycke är komponerat, för att till exempel kunna göra skillnad mellan ett fortissimo i 

Mozarts och Sibelius musik.  

 

Övningsdagbok  

Min övningsdagbok utgör en betydande resurs i denna undersökning. Jag har fört övningsdagbok i 

flera år, där jag planerar min övning, sätter mål och reflekterar över sådant som kommit upp under 

övningspasset. Därtill har jag haft ett konto på instagram under flera års tid, där jag delar med mig av 

videoklipp från övningsrummet och konserter. Klippen är en bra tillgång när jag vill gå tillbaka och 

reflektera över mitt spel och speciellt tonkvaliteten.   

 

Egna inspelningar  

Tack vare mitt konto på instagram har jag blivit mycket van vid att sätta på kameran eller 

ljudinspelaren på mobilen när jag övar. Detta kommer att vara viktigt även i fortsättningen och ett 

hjälpmedel i min övning och resan mot en bättre klang. Inspelningar fungerar även som ett extra par 

öron i övningsrummet och tvingar mig att möta verkligheten. Inspelaren ljuger inte.  

 

1.5 Material 

I denna projektstudie använder jag mig av Sibelius violinkonsert i d-moll som repertoarfokus. Jag 

spelar första satsen ur konserten själv och försöker förädla min klang och experimentera med olika 

verktyg i övningsrummet under min studietid. I denna studie väljer jag att fokusera på tre olika ställen 

på första sidan, alltså i expositionen (se nedan, gulmarkerade avsnitt). Min ursprungliga plan var att 
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fokusera på hela expositionen, men jag insåg snabbt att detta hade blivit allt för omfattande och inte 

egentligen gett undersökningen något mervärde. Genom att välja ett fåtal ställen har jag i stället 

möjligheten att närma mig ämnet på djupet och arbeta på ett mer detaljerat plan. 

Jag lyssnar dessutom till inspelningar av violinister som jag anser spela konserten med högkvalitativ 

klang för analys, inspiration och jämförelse. Samt använder mig av böcker och litteratur inom ämnet.   

De tre ställena jag valt har sina särskilda utmaningar och jag har valt ställen som belyser olika tekniska 

utmaningar för att det sedan ska resultera i ett mångsidigt arbete. De olika ställena kräver olika 

vibraton, stråkhastighet, snabbhet och helt enkelt varierande balans i både höger och vänster hand.  

Sibelius violinkonsert är en av de mest spelade och älskade bland violinrepertoaren. Konserten hade 

premiär i Helsingfors 1904 med violinisten Victor Nováček. Sibelius var dock inte helt nöjd med 

slutprodukten och gjorde en hel del ändringar och drog tillbaka den ursprungliga versionen. Den nya, 

förkortade versionen hade premiär år 1905. Sibelius hade helt enkelt tagit bort delar han ansåg inte 

fungerade. Kadensen i första satsen var sig lik. Liksom i sina andra verk inspirerades Sibelius starkt av 

naturen i kompositionsprocessen av hans enda violinkonsert. Den består av tre satser, Allegro 

moderato, Adagio di Molto och Allegro ma non tanto.5  

 
5  T. Ramnarine, Sibelius violin concerto, Oxford Academic, hämtad 25 februari 2024, 

https://academic.oup.com/book/32094 

 

 

https://en.wikipedia.org/w/index.php?title=Victor_Nov%C3%A1%C4%8Dek&action=edit&redlink=1
https://academic.oup.com/book/32094
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2. KONSTNÄRLIG PROCESS 

 

2.1 Inledning 

Avgränsning har varit ett nyckelord genom hela processen. Begreppet kan tillämpas i såväl 

övningsrummet som i skrivandet samt när det kommer till material- och metodval. Min erfarenhet 

säger att det ofta är lättare att ta bort än lägga till vid brist på material. Jag har alltså varit tvungen att 

avgränsa mig när det kommer till metoder. Min ursprungliga plan var att som en metod jämföra tre 

olika inspelningar av olika violinister. För att arbetet inte ska bli för omfattande tog jag, i samråd med 

min handledare, beslutet att inte inkludera detta i mitt självständiga arbete. 

En viktig informations- och inspirationskälla för mig är lärare och studiekompisar på skolan. Något jag 

speciellt tog med mig från en lektion med violaläraren Johanna Persson är verktyget att inspirera sig 

själv. Om du har en svår passage i ett stycke kan du förenkla den, till exempel genom att lämna bort 

vänster hand och endast göra stråkens rörelser. Då kan du inspirera dig själv till hur bra du kan få 

instrumentet att klinga utan extra distraktioner. Sen gäller det att göra exakt likadant med stråkarmen 

och lägga till vänster hand. Denna metod fungerar väldigt bra för mig. Jag får en uppfattning om hur 

jag kan låta som bäst och har något att sträva efter.    

Ytterligare ett sätt som Johanna lärde mig är att distrahera hjärnan, eftersom den ofta lägger sig i vårt 

spel i onödan och gör det svårare för oss. Därför kan det vara bra att distrahera hjärnan i 

övningsrummet genom att röra sig på olika sätt, att gå eller prata medan man spelar. Då har hjärnan 

annat för sig och musklerna får utrymme att göra sitt jobb.6 Våra muskler behöver inte hjärnan för att 

spela de flesta passager. Hjärnan ställer bara ofta till det genom att inte lita på muskelminnet och de 

otaliga repetitionerna man gjort i övningsrummet.7 

Avslappning är en betydande faktor när det kommer till tonbildning. Det är näst intill omöjligt att 

skapa en högkvalitativ klang om man är spänd i kroppen. Det gäller att kunna spela med så lite 

ansträngning som möjligt och hitta ett så naturligt sätt att hålla fiolen och stråken på som möjligt. Min 

lärare brukar likna användningen av stråken vid kalligrafi. Hon menar att man aldrig egentligen ska 

 
6  Jan Fagius: ”Hela musiken kräver hela hjärnan”. I Hemisfärernas musik : om musikhantering i hjärnan. 

Göteborg: Bo Ejeby förlag (2015), s. 132-148.  
7  Jan Fagius: ”Musikalisk träning förändrar hjärnan”. I Hemisfärernas musik : om musikhantering i hjärnan. 

Göteborg: Bo Ejeby förlag (2015), s. 269-278.  
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stanna upp, utan ha ett kontinuerligt flöde i sina rörelser för att kunna skapa avslappning i spelet, även 

under pauser.  

När det kommer till vänster handens roll i tonbildning är vibrato naturligtvis viktigt. Men att kunna 

skapa vackra toner utan vibrato är en kunskap och grund alla borde ha, och det är där man borde börja. 

Jag har först på senare tid börjat inse hur mycket fingrets spändhet/avslappning, vinkel och position på 

strängen inverkar på klangen. D.v.s. hur ett spänt finger skapar spända, snäva toner medan ett finger i 

balans ger förutsättningen att skapa öppna toner som klingar vackert.  

Vi kan inte tala om tonkvalitet utan att reflektera kring intonation. För en nybörjare på violin är det en 

stor utmaning att spela rent, medan en mer avancerad violinist kan börja arbeta med att intonera, alltså 

att färga intonationen utifrån till exempel den melodiska kontexten, genren och personliga preferenser. 

8 Orena toner klingar inte, eftersom de inte skapar övertoner. Man kan i några fall använda de lösa 

strängarna på fiolen som referens när man söker efter övertoner. Spelar du ett g på d-strängen rent, så 

ska den lösa g-strängen börja svänga. Man kan träna örat till att höra övertoner. När man är i processen 

att leta efter övertoner gäller det att spela utan vibrato och ta sin tid. Man kan likna det vid att 

experimentera i ett laboratorium i lugn och ro. Avslappnade händer är viktigt. Att hitta avslappning i 

vänster tumme, fingrar och egentligen hela handen. Samma sak gäller höger hand. Stråkhållningen 

borde vara så avspänd och naturlig som möjligt. Man kan tänka att man håller stråken så som man 

håller en hårborste eller en penna. Ett naturlig, intuitivt och avspänt grepp.  

Som sagt har vibrato även en inverkan på klang och dess kvalitet. En duktig violinist kan variera sitt 

vibrato och anpassa den utifrån vad tonen och den musikaliska kontexten behöver. En ton högt uppe 

på e-strängen kräver ofta ett smalt och snabbt vibrato. Vibratots hastighet och amplitud beror förstås 

också på vilket uttryck man är ute efter. Olika toner behöver olika vibraton för att låta optimala och 

klinga bra. Det gäller att experimentera och prova sig fram. Det är av fördel att utveckla ett så 

mångsidigt vibrato som möjligt och att bli bra på att variera det snabbt och reagera när en ton inte 

klingar på önskat sätt.  

Jag arbetar extra aktivt med att utveckla mitt vibrato med hjälp av specifika övningar. Min störta 

utmaning är att engagera min handled och fingrar i vibrator, eftersom motorn i mitt vibrato länge varit 

min arm. Min fiollärare Marja har varit till stor hjälp genom att ge mig råd och tips på övningar att 

implementera i den vardagliga övningsrutinen. Redan efter två månader började jag känna och märka 

av skillnad i mitt vibrato, plötsligt upplever jag hur min handled känns mycket friare och klangen får 

 
8 S. I. Weng (2025). String Intonation: Personal Expression and Pedagogical Challenges, Diss. Royal College 

of Music in Stockholm 
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en ny färg. Det funkar inte varje dag, men stunderna som jag lyckas skapa ett önskat vibrato blir mer 

frekventa.  

Att skapa enstaka toner av kvalitet är relativt enkelt. När man har tid att spela samma ton tills man är 

nöjd med hur den låter. Men att kunna spela en rad av högkvalitativa toner, till exempel en passage i 

ett stycke är svårare. Att dessutom kombinera olika typer av toner av hög kvalitet, av stark och svag 

dynamik utgör en till utmaning.   

 

2.2 Pilotstudie (vårterminen 2024)  

Under våren 2024 gjorde jag en pilotstudie i vilken jag undersöker del A ur Sibelius violinkonsert med 

hjälp av en övningsmetod min violinlärare Marja introducerade för mig, nämligen konceptet 

“radiostation”. Konceptet handlar i princip om övertoner, och hur man genom att spela en ton rent kan 

få den motsvarande lösa strängen att vibrera. Spelar du till exempel tonen g på d-stängen, är målet att 

få den lösa g-strängen att vibrera. Därav begreppet radiostation. Lyckas man hitta den så kallade 

radiostationen klingar tonen öppnare och får en rundare klang.  

Jag använder ofta vibrato när jag spelar, utan att egentligen lyssna på vad tonen har för kvalitet utan. 

Att kunna spela en högkvalitativ ton utan vibrato är grunden och där man borde börja. Vibratot är till 

för att öppna upp tonen ytterligare, och i en del sammanhang är det bättre med inget vibrato alls. När 

man till exempel spelar barock är det inte ovanligt att höra en instrumentalist spela helt utan, eller med 

väldigt lite vibrato.    

Min pilotstudie gick ut på att jobba med den första frasen av Sibelius violinkonsert och undersöka den 

utifrån radiostation- konceptet. Det är en process som tar tid och kräver tålamod. Man måste spela 

samma ton många gånger, och jobba för att hitta rätt position och balans för varje finger. Som med all 

övning krävs många repetitioner och det gör man genom att släppa ner vänster hand helt och jobba på 

att direkt hitta rätt på greppbrädan. Det innebär att samma ton måste upprepas många gånger.   

Ofta kan det vara fråga om väldigt små justeringar för att hitta det där magiska stället. Det kan ha att 

göra med fingrets balans, lutning och spändhet eller avslappning. Ett hjälpmedel här är vad min 

fiollärare kallar “känguru”. Att pressa ner fingret och sen släppa upp det lite, alltså att klämma och 

sedan slappna av för att hitta en skön position för fingret. Denna metod är även bra för att se till att 

fingret är flexibelt och inte spänt. Det jag insett är att ett spänt finger även ger spänt klingande toner.  
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När jag väl hittat en radiostation kan jag sedan lägga till lite vibrato för att öppna klangen mer om jag 

så önskar. Först är det dock viktigt att jag kan spela hela frasen utan vibrato med optimalt klingande 

toner. Detta handlar i princip om intonation, eftersom orena toner inte klingar eftersom de inte har 

övertoner.   

Detta har varit en process som jag fått upprepa dagligen. Ibland har det tagit länge att hitta den sköna 

känslan in fingret och få min fiol att klinga så som jag vill. Andra dagar har det gått betydligt fortare 

att komma dit. Jag tror att detta är en övningsmetod som man bör göra dagligen och den är både bra 

för att kalibrera känslan i handen men även örat. Jag tror inte att det räcker att man gjort det en gång 

och att det sedan sitter för alltid, utan att detta är en metod och process man bör återkomma till 

dagligen.   

Dagar jag inte övat på detta sätt har mitt spel känts mer instabilt. Det har inte varit självklart alls att 

hitta rätt och känslan i vänster hand har inte varit så skön som jag vet att den kan vara.  

 

2.3 Konstnärliga experiment i övningsrummet (höstterminen 2024)  
 

Under hösten 2024 valde jag att föra mer detaljerad övningsdagbok i en vecka, under vilken jag 

fokuserade på mina tre valda områden i Sibelius violinkonsert och arbetade mer koncentrerat med 

dem. För att ha möjligheten att gå djupare i arbetet, bestämde jag mig för att inte jobba med alla delar 

varje dag. Målet under veckan var att arbeta med tre specifika delar ur Sibelius violinkonsert med 

fokus på tonkvalitet:  

Del A: Tre toner i ett legato som flyter smidigt och sammanhängande. (takt 4–6)  
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Del B: Snabba löpningar med fokus på precision och att få alla små toner att klinga klart. (takt 41–43)   

 

  

Del C: Dubbelgrepp och ackord med fokus på klangens kvalitet – starkt, men klangligt och avslappnat, 

utan att pressa tonerna. (takt 49–51)  

 

  

  

Nedan följer utdrag ur min övningsdagbok:  

 

12.10.2024  

Del A: En ton åt gången. Första tonen är speciellt viktig. Hur ska den börja? Stycket har redan inletts 

ett par takter längre bak och det gäller att bara flyta med, inte börja en ny grej. Stråken borde komma 

från en rörelse, inte från ett stillastående. Jag väljer att börja utan vibrato och sedan lägga till. Målet är 

att få till ett ganska litet vibrato, koncentrerat, som på ett tydligt sätt kan leda vidare till följande ton.  

Åttondelen är kort men måste upplevas som en höjdpunkt. Skarven mellan g och a ska vara så 

omärkbar som möjligt, de bör höra ihop eftersom de är under samma legato båge. D:et som kommer 

efter tänker jag mig som en avspänning. Hur känns intervallet a till d?  

Del B: Det snabba spelade jag igenom först, för att kolla dagsformen. Sedan övade jag det lite i delar 

på ett slag typ. För att få lite tydlighet. Lade inte ner så hemskt mycket tid på den delen idag.  



18 (33) 

Del C: Dubbelgreppen jobbade jag med ett ackord i taget. Jag kollar intonation genom att spela två 

strängar åt gången. Jag jobbade med att sätta hela greppen på en gång och på att snabbt byta mellan 

två grepp. Sätta ner fingrarna först och sedan spela. Sedan jobbade jag med grepp 1+2, 2+3 och lade 

ihop allt. Jag inser att de två sista åttondelarna borde leda mycket mer fram till punkterade fjärdedelen 

i nästa takt. Detta kan göras med crescendo fram till den samt ett bra legato. Så att tonerna leder tydligt 

vidare till nästa.  

Sen måste jag vara väldigt tydlig med den punkterade noten och sextondelen. Så att rytmen är skarp 

och att det finns ett legato, trots att det är svårt att få till ett legato i vänster. Höger bör vara desto 

tydligare och jämnare. Det sista långa dubbelgreppet låter ganska kvävt. Det måste också ha en födsel, 

ett liv och en död. Jag måste ta och isolera den tonen och jobba med hur jag vill att den ska låta och 

sedan få den i kontexten. Nåt att jobba med framöver.  

13.10.2024  

Del B: Idag jobbade jag på den snabba biten genom att försöka få varje ton att sjunga. Och tänkte 

mycket på relationen toner emellan. Det funkade ganska bra. Försökte skapa ett sug (på finska ”imu”) 

i stråken, som hjälper legato och riktning musikaliskt.  

14.10.2024  

Del A: Jag arbetade med långsamma övningar för att fokusera på smidigt legato. Analyserade mina 

rörelser både i vänster och höger arm. Jag isolerade stråkvändningarna och upprepade dem många 

gånger. Fokus på att rörelsen aldrig stannar upp, inte ens precis vid vändningen. Jag inser att jag 

behöver fokusera mycket på att kontrollera stråkens rörelse vid stråkvändning, så att det inte blir ett 

stopp. Känns speciellt utmanande för mig. Det är vad som sker mellan två toner som är väsentligt, 

speciellt i legatospel.  

 

15.10.2024  

Del B: Idag övade jag på löpningarna i små delar. Långsamt och snabbt. Använde mig av en strategi 

där jag byggde på skalan bakifrån, genom att lägga till en ton i taget. Jag använde metronom för att 

hålla jämnhet och precision i speltempo.  

Jag arbetade med att få alla små toner att klinga klart och tydligt. Detta krävde att jag spelade mycket 

långsamt. Frågade mig själv konstant: är det här mitt vackraste ”d” (eller vilken ton jag spelade i den 

stunden). En utmaning att även få de lösa strängarna att klinga öppet och vackert, speciellt i ett snabbt 

tempo.   
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Jag märkte att jag behöver arbeta mer med avslappning i fingrar och hand för att förbättra precisionen 

och tänka i större helheter och inte varje ton för sig. Att hitta handställningar under vilka alla fingrar 

kan falla bekvämt är nyckeln. Detta hjälper även intonation.  

 

16.10.2024  

Del C: Jag arbetade med att skapa en stark men ändå klangligt full, god ton i dubbelgrepp och ackord. 

Jag experimenterade med stråkens tryck och snabbhet för att undvika en pressad eller ansträngd klang. 

Insåg att överdriven tyngd på stråken ofta ger en pressad klang och att ett generöst flöde i stråkarmen 

ger optimal klang. Dessutom måste jag jobba med balansen i ackorden så att den andra åttondelen blir 

mer (crescendo) än den första. Stråkindelningen bör alltså bli så att den första åttondelen får mindre 

stråk än den andra. Det är lätt att råka göra accenter på alla ettor, speciellt vid nedstråk. Detta bör jag 

motarbeta genom att överdriva betoning av den andra tonen.  

Tajmingen av lägeväxlingarna är kritisk. Jag måste göra den under det ”gamla stråket” och landa i det 

nya läget precis vid stråkbytet. Övade på detta i slowmotion. Vänster hand bör vara mycket 

avslappnad för detta. Jag märker att efter jag gjort detta långsamt blir det direkt mycket smidigare i 

tempo, och sannolikheten att träffa rätt i lägeväxlingarna blir större.  

 

17.10.2024  

Del A: Övade med olika snabbhet i stråken för att hitta den bästa dynamiska balansen i övergångarna 

mellan tonerna.  

Del B: Fokuserade på att kombinera båda händerna bättre och öva med minimal muskelspänning. 

Tvingade vänster hand att följa stråken för ett bättre flow. Fokus på frasering hjälpte även att komma 

ifrån småtänket.  

Gjorde framsteg med precision i skalorna. Märkte att tonens klarhet förbättras när stråken används 

effektivt och båda händerna arbetar samspelt. Stråken bör inte vänta på vänster hand, utan fungera som 

en dirigent.  

Del C: Jag arbetade med legato och att inte lyfta stråken från strängen för att undvika skarvar och få ett 

bättre flöde i frasen.   

 

18.10.2024  

Jag gjorde en sammanfattande övning med fokus på samverkan mellan alla tre områden:  
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1. Tre toner med legato. 

2. Snabba löpningar med klarhet i alla små toner.  

3. Dubbelgrepp och ackord med fokus på klangkvalitet.  

Jag arbetade med olika tempi för att testa färdigheterna i olika kontexter. Jag spelade igenom hela 

första sidan med dessa tre fokusområden för att sammanfoga tekniken med musikaliskt uttryck.  

Jag kände att jag har gjort bra framsteg i samtliga områden, särskilt i att skapa jämnhet och förbättrad 

klang i dubbelgrepp och legato.  

Det är överraskande svårt att få alla delar att sitta ihop. Jag är ganska nöjd med hur jag får en specifik 

del att låta, men att sedan snabbt kunna gå från en teknik till en annan har visat sig vara utmanande. 

Nästa steg är alltså att spela större helheter och få allt att bli mer sammanhängande samt få samtliga 

delar att lyckas på en gång.  

 

2.4 Konstnärliga experiment i övningsrummet 2.0 (vårterminen 2025) 
 

Eftersom jag upplevde veckan under hösten positiv (när jag förde väldigt specifik övningsdagbok 

kring Sibelius), bestämde jag i samråd med min handledare för att göra det igen. Målet var att under en 

veckas tid jobba med de tre olika delarna i Sibelius violinkonsert och reflektera specifikt kring dessa i 

min övningsdagbok, liksom jag gjorde under höstterminen.  

 

15.3.2025 

Del B: Jag fokuserade på att spela sista tonen innan varje stråkvändning lite längre, eftersom jag ofta 

har bråttom till det nya stråket och glömmer ta hand om tonen precis innan vändningen. Detta är något 

jag känner att jag får återkomma till dagligen för att ha det i fingrarna.  

Jag arbetade även med att analysera lägeväxlingarna. Jag spelade alla toner som kommer i samma läge 

med flöde, stannade upp vid den sista innan lägeväxlingen, böt läge och upprepade samma sak för 

varje lägeväxling. Jag arbetade såhär för att utöka kontrollen och medvetenheten i mitt spel och inte 

endast hoppas på det bästa och förlita mig på muskelminnet, utan faktiskt veta vad mina händer ska 

göra och när. 
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Del C: Denna del har strulat lite på senaste tiden. Jag kraschar ofta när jag kommer högst upp. Idag 

försökte jag lösa detta med stråkhastighet och jag tror det gör skillnad. Dessutom måste jag vara noga 

med att inte släppa kontakten med strängarna, då blir klangen kraschig helt enkelt. 

 

16.3.2025 

Del A: Jag jobbade med hur jag börjar den första tonen. Jag tänkte mig pianokompet i huvudet, 3 ½ 

takter förspel, och övade på hur jag vill andas för att kunna spela min första ton med en utandning. För 

mig kändes det naturligt med en rytm där jag andas in i en takt och ut i nästa. Då insåg jag att jag 

behöver börja med en indandning när kompet startar. Det är oerhört skönt att ha detta planerat vid ett 

tillfälle där jag är under press. Starten på tonen blir också mer kontrollerad när jag ser till att andas ut 

precis innan och dessutom andas lugnt. 

 

Del B: Idag kände jag behovet av att spela i ett långsamt tempo och höra så att varje ton klingade. Jag 

övade med fritt stråk först och spelade varenda ton tills jag var nöjd med klangen. Sedan ökade jag 

tempot till den grad att jag kunde spela löpningarna med rätt stråkföring men fortfarande hinna lyssna 

till kvaliteten hos varje ton. 

 

Del C: Jag jobbade mycket långsamt även med denna del. Jag gjorde lägeväxlingarna i slowmotion 

och arbetade på detta sätt med koordination. Detta är en arbetsmetod som är väldigt effektiv och ger 

konkreta resultat när jag sedan spelat i ett snabbt tempo. Lägeväxlingarna sitter på ett mycket säkrare 

sätt om jag har jobbat med det väldigt långsamt och fått in koordinationen mellan höger och vänster 

hand. Denna arbetsmetod kommer jag ofta tillbaka till, helst varje dag eftersom det är nyttigt att 

påminna händerna om vad de ska göra och när. 

 

17.3.2025  

Del A: Jag övade på att börja stycket flera gånger genom att spela första frasen och sedan göra om det. 

Det är utmanande för mig i en provspelningssituation att spela början riktigt bra, eftersom den är så 

naken och jag kan känna mig lite skakig. Första intrycket är otroligt viktigt, och därför är det en stor 

fördel att lägga lite extra fokus på början. Jag har börjat känna mig väldigt trygg i starten nu och hittar 

första tonerna utan större problem. 

 

Del B: Idag övade jag på att spela snabbt. Jag gillar att ha marginal och spelade därför löpningarna 

också lite snabbare än vad jag kommer att behöva göra sen. Plötsligt kan en knivig löpning börja 

kännas enkel när man tagit upp tempot lite i överkant och sedan kan spela långsammare. När jag 
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gjorde detta var det dock viktigt för mig att behålla en bra kvalitet i klangen för att inte öva in något 

negativt. 

 

Del C: Jag funderade en del på stråkdistribuering och hastighet. Jag experimenterade med att spela 

hela passagen med hela stråk och sen med att börja med lite mindre och utöka stråklängden i och med 

crescendot. Jag gillade klangen som den senare versionen skapade.  

 

18.3.2025 

Eftersom jag ska spela på mästarkurs imorgon valde jag att prova spela igenom konserten fram till 

kadensen. Jag spelade in och jobbade sedan med delar jag inte var nöjd med. De tre områdena som jag 

arbetat lite extra med lät relativt bra. Det är precis som min lärare Marja säger, man hör ganska direkt 

vilka områden jag jobbat med på ett medvetet och smart sätt och vilka jag inte gjort det. Det kan låta 

väldigt bra men stundvis även mindre bra.  

Jag jobbade igenom hela expositionen i ett långsamt tempo med stor fokus på avslappning i båda 

händer och klang. Detta är en strategi jag gillar att göra dagen innan eller samma dag som jag har en 

prestation framför mig, t.ex. en provspelning eller mästarkurs. 

 

19.3.2025 

Idag var lite annorlunda. Jag hade chansen att spela Sibelius på en mästarkurs för GSO:s 

konsertmästare Sara Trobäck.  

Del A: Vi arbetade med vibratot. Hon påpekade att vibratot ibland verkar vara lite utav en automatisk 

grej för mig, som går på autopilot. Vibratot är en del av det musikaliska utrycket och borde vara ett 

medvetet val. ”Här väljer jag att vibrera på följande sätt” eller ”här väljer jag att inte vibrera”. Alltså 

borde toner som inte får något vibrato låta som de gör på grund av att jag valt att spela dem så utifrån 

min tolkning.  

 

Del C: Något intressant hon sa är att lätta på vikten när jag kommer till den högsta tonen. Jag har haft 

för mig att jag behöver pressa med stråken och vara väldigt nära stallet för optimal klang. Hon 

föreslog att jag skulle öka hastigheten och lätta på trycket. Det blev en direkt skillnad på klangen, 

tonen klingade så mycket mer öppet. Detta är något jag kan applicera i andra liknande sammanhang 

och ett helt nytt förhållningssätt för mig. 

 

20.3.2025 
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Del B: Jag valde att gå tillbaka till grundstenar och fundera på rymterna i löpningarna. Efter att ha 

spelat konserten under en lång tid har jag blivit alltmer fri, både på gott och ont. Sibelius skrev dock 

alla notvärden med en baktanke och därför lade jag på metronomen och övade på att vara mycket 

exakt i min rytm. När den egentliga rytmen sedan sitter kan man sedan ta sig lite frihet där det passar. 

 

21.3.2025 

Idag var det endast några dagar kvar till min mock audition. Jag arbetade mycket med de tips jag fick 

på samtliga delar från Sara Trobäck under mästarkursen. De flesta tipsen går att applicera i princip allt. 

Det har varit en tuff period när det kommer till inspiration och motivation, eftersom jag övat på 

konserten sedan oktober utan några pauser. Efter mocken får jag äntligen lägga den på paus under en 

tid. 

 

3. RESULTAT 

 

3.1 Inledning 

Jag identifierar studiens resultat genom att jämföra två inspelningar. Inom utbildningen master i 

symfoniskt orkesterspel ingår mock auditions, alltså övningsprovspelningar. En övningsprovspelning 

på skolan innebär att studenten ska förbereda en konsert eller ett antal orkesterutdrag för att sedan 

spela dem för en jury bestående av 2 eller fler lärare på skolan. Spelsituationen brukar vara ca 10 

minuter lång och följs sedan av feedback på ytterligare 10 minuter. Under vårterminen spelar alla 

studenter en romantisk konsert på ett av övningsprovspelningstillfällena. Den romantiska konserten 

jag arbetat med under mina år på masterutbildningen i Göteborg är Sibelius violinkonsert, och därför 

blev det en ypperlig möjlighet för mig att göra två inspelningar på stycket, med ett år emellan. 

Inspelningarna har alltså gjorts under liknande omständigheter och med samma typ av press för att 

kunna göra en så rättvis jämförelse som möjligt.  

Min första romantiska mock ägde rum 18.3.2024. Då var Sibelius violinkonsert relativt ny för mig. Jag 

hade arbetat med den aktivt under lite mindre än ett halvt år. När det kommer till ett så stort verk som 

denna, är ett halvt år väldigt kort tid. Stora violinkonserter kräver ofta en lång tid av instudering, paus 

och sedan möjligheten att kunna återkomma till verket efter att ha låtit det ”vila” en stund. 

Övningsprovspelningen kändes väldigt stor för mig, eftersom det var första gången jag spelade den 

under en lite större press. Även om det handlade om en simulering var jag nervös och lite stressad, 

vilket egentligen är hela poängen med övningsprovspelningarna. Tack vare noggrann förberedelse 
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kunde jag prestera på en nivå som representerade mitt spel under den perioden. Feedbacken jag fick 

från juryn var att jag hade kunnat gå vidare till runda 2 i en provspelning såsom jag spelade, men att 

expositionen kunde vara bättre med tanke på hur mycket bättre kadensen var enligt dem. Min analys 

av denna feedback var att jag satt in en större stöt i kadensen, eftersom den är mer teknisk och inte 

arbetat lika smart med det som kan upplevas som ”enkelt” men som egentligen är väldigt utmanande 

att spela på ett fint, högkvalitativt sätt. 

Jag har även tidigare fått höra att jag är väldigt effektiv när det kommer till teknik och kan lösa en del 

tekniska utmaningar. Jag är strukturerad och med teknik är det ganska självklart för mig hur jag ska 

öva för att göra det bättre och lösa problemet. Jag har dock inte varit alls lika strukturerad när det 

kommer till delar som till exempel är långsamma eller kräver en sångbarhet. Detta är något som jag 

aktivt måste tänka på att lägga ner tid på och verktygen som jag tagit fram under detta projekt kommer 

vara en tillgång. 

Den andra romantiska mocken ägde rum 24.3.2025. Inför denna övningsprovspelning hade jag en mer 

stabil grund att stå på, eftersom jag hade hunnit samla på mig mer erfarenhet med verket under året. 

Jag hade spelat violinkonserten på tre riktiga provspelningar och på en mästarkurs sedan den första 

övningsprovspelningen våren 2024, och detta förhöjde känslan av bekvämlighet och säkerhet i mig. 

Däremot kände jag mig väldigt utmattad och trött på stycket denna gång, och därför upplevde jag i den 

stunden att jag inte hade de bästa förutsättningarna. Liksom jag nämnde i övningsdagboken hade jag 

övat på Sibelius utan några egentliga pauser sedan oktober 2024 och upplevde att den lät som bäst 

kring skiftet februari-mars. För mig är det ofta en fördel om jag kan få låta stycken vila ett tag efter att 

ha arbetat med dem intensivt och sedan ta upp dem igen. Sådant som jag övat på sätter sig när jag ger 

det tid och som jag brukar säga ”låter det marinera” ett tag. Nu hade jag dock inte haft möjligheten till 

denna arbetsstrategi, främst med tanke på diverse provspelningar och sökningar som hade gjort att jag 

var tvungen att hålla i gång övningen av Sibelius i sträck längre än optimalt. Alltså när jag väl skulle 

spela den på mocken kände jag att jag var trött på stycket och att jag hade kört fast lite och inte visste 

hur jag kunde förbättra saker. Jag upplevde att utvecklingen hade stannat av, eller rentav börjat gå åt 

fel håll.  

Feedbacken jag fick var att en del tekniska ställen lät svåra och att jag behöver lägga ner mer fokus på 

dem, men att expositionen generellt var fin med ett flöde och genomsyrad av musikalitet. Jag kunde 

hålla med om feedbacken, och var inte själv jättenöjd med mitt spel den dagen, eftersom jag visste att 

jag hade spelat det bättre under andra tillfällen. Men eftersom jag hade lagt en så stabil grund hade jag 

även marginal, och även om det inte var mitt bästa så räckte det till. Det är inte heller alltid man har de 
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bästa förutsättningarna under till exempel provspelningar, och det är därför bra att ha sånna 

erfarenheter för att kunna utöka sitt självförtroende i och med att man inser att man är kapabel och kan 

hantera situationer som inte är optimala. Känslan av frihet och självsäkerhet var betydligt större på den 

senare övningsprovspelningen, speciellt i hela expositionen eftersom jag spelat den allra mest, även på 

de övriga provspelningarna jag hade gjort under året.  

Det intressanta var att feedbacken kring verket var nästan motsatt. 2024 upplevde juryn att kadensen 

var min styrka och 2025 i sin tur att expositionen var det. När jag lyssnar på hela inspelningarna hör 

jag att den generella nivån är högre i den senare, men att det som lät bäst på respektive inspelningarna 

var precis som juryn sa då.  

Den första romantiska mocken gjorde jag 18.3.2024 och den andra 24.3.2025, alltså är det ca ett år 

mellan tagningarna. För att avgränsa bestämde jag för att välja några fel ur listan och jämföra 

inspelningarna utifrån dem, med målet att välja sånna fel för varje del som jag upplever är speciellt 

relevanta och utmanande. 

 

3.2 Del A  

Vid undersökning av del A valde jag att fokusera på fel nr. 3 (nervositet). Detta på grund av att de 

första tre tonerna kräver ett väldigt lugn i både stråkhantering och vibrato. Starten är utmanande 

eftersom den är väldigt exponerad och känslig. 

Jag valde även att fokusera på fel nr. 4 (intonation) eftersom de tre första tonerna inte sitter särskilt 

bekvämt i vänster hand, och bara den första tonen kan vara svår att hitta eftersom den spelas i det 

fjärde läget (inte lika bekvämt som till exempel det tredje läget). Dessutom sker det en lägeväxling när 

man ska till den sista tonen. I mitt fall spelar jag hela första frasen i första läget och sträcker bara det 

tredje och fjärde fingret för att spela de två första tonerna. Vilken strategi man än väljer, är det litet av 

en utmaning när det kommer till intonation. 

Det tredje felet jag valde att undersöka är nr. 8 (dålig början på ton). Eftersom det är den första tonen 

på hela verket, ger det ett första intryck och bestämmer atmosfären för vad komma skall. Dessutom är 

det utmanande att börja en ton från ingenstans, till skillnad från att spela en rad toner i ett flöde. 

Förutom den första tonen lyssnar jag till de två andra tonerna och hur deras starter låter. 
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18.3.2024 – inspelning 1A 

3. Nervositet: Inget stråkdrarr hörs och på så sätt låter starten inte särskilt nervös. Det ojämna vibratot 

orsakar en lite instabil stämning. Vibratot slutar helt på tonen a och börjar igen på d:et. 

4. Intonation: Det första g:et var inte helt rent, utan jag korrigerade det fort. A:et och d:et var däremot 

rena, och det kan man höra tydligt tack vare övertoner. 

8. Dålig början på ton:  Ansatsen på tonen är ganska hård och låter inte som att violinen smyger in 

efter att pianot spelat första takterna själv, vilket var målet. Början på den andra tonen borde vara mjuk 

eftersom den är bunden till den första, alltså ett legato. Detta lyckades inte helt, på grund av stopp i 

vibrato. Den sista tonen är upplösningen. Jag råkar ändra stråkhastighet plötsligt under tonen, och 

detta orsakar en liten betoning ungefär i mitten av tonen. Bortser man ifrån detta så var starten av 

tonen bra. 

 

24.3.2025 – inspelning 2A 

3. Nervositet: Inget stråkdarr på denna inspelning heller. Jag hör inget vibrato på tonen a, även om 

detta var planen. Legatot låter dock bättre och skapar ett lugn i sig. Jag spelar även ut tonen a mer här 

innan stråkvändningen. 

4. Intonation: Början är ren och hittar första tonen direkt. Tack vare att jag sätter den första tonen blir 

det även mycket enklare för mig att sätta resten, eftersom handställningen är korrekt och avslappnad. 

8. Dålig början på ton: Jag tycker att jag lyckades med början av tonen på ett helt annat sätt. 

Andningen gjorde stor skillnad och hjälpte i att hitta en avslappning och ett flöde i stråkarmen. Tonen 

a saknade vibrato även i denna inspelning och starten blev därför inte så sammanhängande med det 

som kom innan. Tonen d lyckades jag dock med bättre och gjorde ingen betoning såsom jag gjorde 

under den första inspelningen. 

 

3.3 Del B) 

Vid undersökning av del B valde jag att fokusera på fel nr. 9 (dåligt slut på en ton). Detta på grund av 

att det i ett snabbt tempo är utmanande att spela ut sista tonerna innan en stråkvändning, eftersom det 

som kommer näst behöver förberedas. Frasslutet är även en höjdpunkt och slutet bör vårdas även om 

musiken snabbt leder vidare till nästa grej. Fel 9 och 7 (plötsligt slut på en ton) går nästan hand i hand, 

så därför inkluderar jag båda två. 
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Jag undersökte även fel nr. 4 (intonation) eftersom det är en grundsten i tonkvalitet och en utmaning i 

de flesta fall, både i snabbt och långsamt spel. 

Som tredje fel valde jag att lyssna efter nr. 2 (slira). Eftersom passagen är snabb i vänster hand, kan 

det vara en utmaning att vara lugn och jämn i höger (stråkarmen). Jag undersöker alltså om jag lyckas 

behålla en jämnhet i klangen. 

 

18.3.2024 – inspelning 1B 

9. Dåligt slut på en ton och 7. Plötsligt slut på en ton: Jag upplever att jag spelar ut alla toner innan 

stråkvändningar. Den sista höga tonen hade kunnat leda vidare till det som kommer senare på ett 

naturligare sätt. Det lät lite uppstyckat. Jag spelade i ett generellt ganska långsamt tempo, detta gav 

mig i sin tur mer tid att faktiskt spela ut alla toner, däremot blev det musikaliska flödet lite lidande 

eftersom det gick så pass långsamt. 

4. Intonation: I inspelningens originaltempo låter delen relativt ren, jag tog dock ner hastigheten till 

x0.5 och då hör jag att alla toner inte är helt rena. Jag missar enstaka toner och hamnar lite fel i slutet 

av frasen.  

2. Slira: Jag lyckas behålla en relativt jämn kontakt med strängen, dock upplever jag inte att stråken är 

helt klistrad, speciellt i stråkvändningarna och slutet av frasen. Det kan hända att den är det, men delen 

hade mått bra av ett tydligt crescendo med utökning av vikt och intensitet i stråken. 

 

24.3.2025 – inspelning 2B 

9. Dåligt slut på en ton och 7. Plötsligt slut på en ton: Även i denna inspelning hade den sista tonen 

kunnat spelas mycket längre för att ledare vidare till nästa ton mer naturligt. Å andra sidan står det ett 

diminuendo i notbilden, men det jag störde mig på mest var nog att det inte blev så tydligt med tonens 

livsresa; födelse, liv och död. Diminuendot hade jag behövt göra på ett mycket mer övertygande, 

smakfullt sätt i så fall. Jag upplever dock att flödet här är bättre och alla toner hörs tydligt, även de 

sista tonerna innan stråkvändningar. 

4. Intonation: Jag lyssnade på inspelningen i en hastighet på x0.5 och hör att skalorna inte är helt rena. 

De första löpningarna är rena men slutet är smått falskt. Min analys av detta är att jag helt enkelt 

spänner mig lite och lyckas inte hitta en avslappnad handställning och bra balans i fingarna. 
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2. Slira: Under denna inspelning lyckas jag bättre med att faktiskt vara i strängen. Crescendot som jag 

talade om innan får jag inte heller riktigt till här, men volymen och därmed upplevelsen av att stråken 

slirar är mer konsekvent. 

 

3.4 Del C) 

I denna del valde jag att fokusera på fel nr. 4 (intonation) än en gång, eftersom det är en grundsten i 

tonkvalitet. Dubbelgrepp är dessutom en speciell utmaning när det kommer till intonation, och i detta 

fall en rad av dubbelgrepp och snabba lägeväxlingar (se ovan). 

Dessutom valde jag att fokusera på fel nr. 1 (knarr) och nr. 5 (stråkdarr/studs) som kan ses som ett par. 

Den ena kan utlösa den andra. Delen är utmanande för stråkarmen, eftersom vänsterhand ska vara lös 

och göra snabba lägeväxlingar (se ovan) medan höger hand inte ska reagera på detta, utan hålla en 

jämn kontakt med strängen igenom hela denna del. Upphävs kontakten med strängen, kan detta väldigt 

lätt orsaka knarr eller en kraschig klang. Detta sker eftersom stråken åker i luften och sedan ner på 

strängen igen utan kontroll. Stråkdarr eller studs är också ett direkt resultat av att stråken tappar 

kontakten med strängen, eller att hastigheten/vikten/kontaktstället inte är i harmoni.  

 

18.3.2024 – inspelning 1C 

4. Intonation: Jag lyckas inte med intonationen så bra. Dubbelgreppen är relativt rena, men inte helt 

stabila och jag når inte upp till den högsta tonen direkt, utan korrigerar lite vilket leder till en 

instabilitet. Det hörs att jag inte hade övat på lägeväxlingarna på ett smart sätt. 

1. Knarr: Delen låter lite knarrig, eftersom jag släpper stråkens vikt från strängen och detta orsakar 

knarr, eller ett ”kraschigt sound” som man också kan uttrycka det. 

5. Stråkdarr/studs: Eftersom jag inte håller stråken fastklistrad i strängen studsar den lite mellan en del 

av stråkvändningarna under passagen med dubbelgrepp. 

 

24.3.2025 – inspelning 2C 

4. Intonation: Jag lyckas nå till den sista tonen och dubbelgreppen låter rena. Den långsamma 

övningen av lägeväxlingarna hörs genom stabiliteten i denna del. 
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1. Knarr: Jag lyckas behålla kontakten med strängen på ett annat sätt i denna inspelning, även i 

samband med topptonen. Detta resulterar i en frisk klang utan knarr. 

5. Stråkdarr/studs: Tack vare att jag lyckas behålla kontakten med strängen så blir det ingen studsighet 

i denna del. Hastigheten och vikten är balanserad, däremot hade jag kunnat få till crescendot bättre, 

men kvaliteten generellt är bra.  

 

4. DISKUSSION 

 

Under konstnärliga processen upptäckte jag att musiken kan skalas ner till sina minsta beståndsdelar. 

Samtidigt som den kan upplevas som en större helhet, kan den även ses på en nästan mikroskopisk 

nivå. Arbetet med tonkvalitet kräver emellanåt ett mikroskopiskt tänk. Till exempel när jag i 

övningsrummet arbetar med en enda ton och frågar mig själv hur ansatsen, tonens mitt samt slut är. 

Helhetstänket är dock också en viktig del av processen. Hur tonerna hänger ihop är en betydande del 

när det kommer till att jobba med tonkvalitet. Jag har gång på gång fått återkomma till frågan, vad det 

är som händer mellan två toner. 

 

Ibland har jag som vana att förlora mig endast i detaljer när jag övar, och jag har kommit till insikten 

att jag mer aktivt borde införa helhetstänk i min övning. På så sätt kan jag nå resultat snabbare och 

känna mig mer komplett som violinist. Det är relativt enkelt att få en enstaka ton att låta som man vill, 

men att sedan lyckas skapa ett flöde av dem är när det börjar kännas utmanande på riktigt. I 

fortsättningen bör jag alltså sträva efter att införa både detalj- och helhetstänk i min övning, varje dag.  

Jag har dessutom reflekterat över hur teknisk övning egentligen är en väg för att kunna uttrycka sig 

musikaliskt som man vill. Teknik och uttryck går hand i hand. Jag upplever med jämnare mellanrum 

hur jag kan uttrycka det jag vill tack vare att min teknik är bättre. Det ena utesluter inte det andra, och 

jag upplever en ännu starkare vilja att bli en komplett teknisk och musikalisk violinist.   

 

Teknik är viktigt för att ha verktyg att uttrycka det vi vill musikaliskt. Jag kan känna frustration om jag 

har en inre bild av en klang men inte lyckas skapa den på grund av tekniska brister. Därför går de hand 

i hand och utesluter absolut inte varandra. Poängen med teknik för mig är att kunna bli så fri som 

möjligt, och det här med klangkvalitet handlar både om teknik och musikaliskt uttryck.  
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Kroppen och violinen bildar en helhet, och därför är det av stor vikt att ta hand om sin kropp. Jag har 

under mina år upplevt att jag som violinist är väldigt duktig på att ta hand om min violin, torka av och 

putsa den efter varje övningspass samt byta strängar med jämna mellanrum. Något som andra musiker 

eventuellt kan känna igen sig i. Spänningar i kroppen har en direkt inverkan på klangen. Detta blev 

väldigt konkretiserat för mig under februari 2025. Jag hade under en lång tid varit under stor press och 

gick omedvetet och bar på spänning och stress i kroppen. Jag upplevde hur min violin lät nästan täppt, 

jag lyckades inte skapa den klang jag en gång kunnat.  

Då fick jag rekommendation av min lärare att gå till en massör, för att lösa upp spänningar i kroppen. 

Jag hade ingen aning om hur högt jag höll mina axlar, innan massören fick spänningarna att släppa, 

samt hur min andning aldrig riktigt gick ner i magen utan stannade uppe vid bröstkorgen.  

Dagen efter massagen hittade jag direkt ett helt annat djup i klangen, jag fick stråken att sjunka ner i 

strängarna på ett alldeles nytt sätt och känslan av frihet kröp in. Spänningen och stressen som jag hade 

burit på var både mental och fysisk, och båda har en inverkan på klang. Detta är en påminnelse för 

mig, men även för alla andra högpresterande musiker att komma ihåg sin mentala och fysiska hälsa, 

och att om man tar väl hand om den kommer det även belöna dig i ditt spel. Speciellt på lång sikt. 

Den konstnärliga studie jag här utfört säger mig att det inte finns absolut svar på frågan hur man kan 

arbeta för att skapa toner av hög kvalitet. Däremot finns det många tillvägagångssätt och olika 

infallsvinklar. Under den två år långa perioden som jag arbetat med detta projekt har jag testat på 

många nya övningsstrategier och även fortsatt använda mig av sådant som jag haft med mig från 

tidigare studier. Jag har insett att vissa övningssätt ger mer konkreta resultat än andra, men att varje 

problemområde i musiken bör granskas separat för att kunna applicera det för stället mest optimala 

övningssättet. Mina tre valda delar ur Sibelius violinkonsert visar konkret på hur man behöver arbeta 

på olika sätt eftersom delarna kräver olika typ av teknik och har olika problematik. 

Jag har tagit fram och dokumenterat olika metoder som kan förbättra tonkvaliteten. Jag kan dock inte 

ge en strategi som kan appliceras på allt i alla sammanhang. Men något som ligger i grunden och är 

gemensamt för alla toner av kvalitet är god intonation, balans i vänster hand och rätt vikt, hastighet 

och kontaktställe i stråken.  

Jag upplever att jag hittade effektiva sätt att förbättra tonkvaliteten på mina tre utvalda delar, eftersom 

skillnaden i tonkvalitet mellan mock 1 och mock 2 är emellanåt väldigt tydlig. Man kan 

problematisera att jag endast har två inspelningar att jämföra med, och att en enskild inspelning inte 

alltid behöver vara en representation av nivån i mitt violinspel i den stunden. Men förutom de tre 
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utvalda delarna har jag även lyssnat på hela expositionen och på så sätt fått en helhetsbild av 

tonkvaliteten i mitt spel. Efter att ha gjort det kan jag säga att jag i dagsläget lyckas spela fler toner 

med kvalitet än innan, men att jag fortfarande har en lång bit kvar att gå. Jag tror starkt på att detta är 

en evighetsresa, vilket är väldigt inspirerande. Som min lärare Marja sa, borde man inte bli uppgiven 

vid insikten av sina brister i spelet eller arbetet man har framför sig. Däremot borde man vara glad 

över en upplysning och ett kommande genombrott – man vet äntligen vad som bör göras för att ta sitt 

spel till nästa nivå. 

Vad skiljer då en ton med kvalitet från en utan sådan? Jag har märkt att det ibland kan vara subjektivt 

när det kommer till preferenser och åsikter om tonkvalitet, men till en viss grad går det faktiskt att 

mäta tonkvalitet. Det är när nivån blir väldigt hög och skillnaderna små som det blir utmanande att 

vara överens om kvalitetsskillnader. Charles’ lista med fel är en bra riktlinje när man undersöker om 

en ton har kvalitet, men örat behöver även tränas till att höra små nyansskillnader. Mitt lyssnande har 

utvecklats mycket under åren och jag har blivit bättre på att höra om tonerna jag spelar har kvalitet 

eller inte. För mig har nyckeln varit att faktiskt veta vad jag ska lyssna efter och dessutom hur det ska 

kännas i båda händer när jag spelar. Det egna örat är definitivt det viktigaste verktyget, i realtid när 

man spelar men även när man lyssnar tillbaka på inspelningar. Man bör våga möta verkligheten och 

lyssna väldigt kritiskt till sig själv. Jag brukar fråga mig själv ifall det låter så vackert som det kunde, 

eller om jag skulle kunna göra det bättre med mer kvalitet. Svaret är nästan alltid att jag kunde göra 

det bättre, och då gäller det att analysera och experimentera med olika parametrar. Alltså inte nöja sig 

med något mediokert. 

När det kommer till kritiskt lyssnande är det av värde att inte endast lyssna efter fel eller 

ofullkomlighet i spelet, utan även kunna identifiera moment när det faktiskt låter bra eller när det skett 

framsteg. Jag fokuserar ofta på det negativa när jag lyssnar kritiskt till mitt spel och bör i 

fortsättningen arbeta med att även lyssna efter det positiva. Om jag kan identifiera det som låter bra 

eller utvecklats kan jag använda det som vägledning i hur jag kan arbeta med de delar som låter 

mindre bra. Dessutom blir sådana delar ett kvitto på vilka metoder och strategier som ger resultat.  

Eftersom musik varierar i karaktär, dynamik och tempo finns det inte ett svar på vad som är en ton 

med hög kvalitet. Olika situationer kräver olika typer av spelsätt. Men en ton med kvalitet oavsett 

dynamik eller spelteknik är ren. Studien visar mig att god intonation är en grundsten i tonkvalitet. 

Kvaliteten bör alltså mätas utifrån sammanhanget. Står det legato i notbilden men det blir en lucka, 

kan man dra slutsatsen att kvalitet saknas. Ett till exempel är det när det kommer till ansatsen på toner. 

Står det en accent i notbilden anses det som god kvalitet om violinisten lyckas skapa en tydlig start på 
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tonen. Däremot sjunker kvaliteten om tonen ska ha en mjuk start och plötsligt får en stark accent. 

Varje ton eller fras bör alltså granskas för sig och för att kunna göra detta bör man förstå notbilden, 

vad kompositören vill samt vad traditionen säger.  

God intonation är en klar grundsten när det kommer till tonkvalitet, och något som är värt att lägga ner 

tid på. Nyckeln till sådan intonation är goda öron och en balans i vänster hand. Fingrarna bör vara 

mjuka och flexibla, för att sen, när man väl hittat tonen kunna lägga till vibrato vid behov.  

Gemensamt för alla toner är även en välbalanserad stråkanvändning, där vikt, hastighet och 

kontaktställe är i harmoni. Alla situationer kräver dock olika användning av stråken för att skapa den 

för musiken optimala klangfärgen. Ett kraschigt sound är en direkt förminskning av kvalitet hos toner. 

Detta arbete är endast ett skrap på ytan när det kommer till tonkvalitet. Dessutom är det en aspekt i 

mitt violinspel som jag kommer arbeta med genom hela livet, eftersom kvalitén alltid kan vara bättre. 

Nya frågor som väckts är bland andra hur stor inverkan instrument och stråke har på tonkvalitén. Ett 

eventuellt kommande forskningsprojekt ligger här framför mig.  
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