
 
 
Inspirationshelg i Mölndal 22-23 mars 2014 – Finn Rosengren 
 
 

NÅGOT OM REPETITIONSMETODIK: 
 
Det finns naturligtvis inte en patentmetod, utan ordet repetitionsmetodik får mer ses som 
ett 
förråd av medel för att hjälpa orkestern till ett bra resultat. 
 
Dirigentens förutsättningar: kunskaper, erfarenhet, förberedelse, kommunikationsförmåga. 
 
Jag vill gärna slå ett slag för förberedelsens betydelse, för ju klarare bild dirigenten har i sitt 
öra av hur musiken skall låta desto mer direkt går han på målet, och ju mer han har stycket 
även intellektuellt i sin hand, med desto precisare medel leder han repetitionsarbetet. Allt 
kan givetvis inte förberedas, men gör så gott ni kan. Stort kapitel, som man kan ägna timmar 
åt att utreda. 
 
Vilka medel har dirigenten att arbeta med för att nå ett gott resultat: 
1) slagteknik i begränsad mening (alltså tydlighet) 
2) kroppsspråk, ögonkontakt 
3) verbala medel: konkreta instruktioner (för högt, för fort, spela bredare fjärdedelar, med 
sordin etc), beskrivningar av karaktär i stort och smått (både bilder och precisare 
anvisningar), musikalisk analys (gå igenom fuga, genomföring, gavott etc när det blir 
aktuellt), korta tillrop under spelet kan vara effektivt (crescendo!), men inga långa 
utläggningar då förstås. 
4) sjunga före/med 
5) räkna högt medan ork spelar 
6) uppläggning av arbetet i stort/smått (spela några - alla, isolera och reda ut problem 
systematiskt etc) Bedömning av vad som är lämpligt att repetera varje enskild rep. Bryta 
för fel som är väsentliga just i dag etc. 
7) Förberedande arbete med stämmorna: rättelse av fel, förändringar i instrumentationen, 
komplettering av bågar och nyansbeteckningar, andningstecken, stråksättning. 
8) Skapa en koncentrerad och helst också behaglig arbetsatmosfär. Visst får vi bli sura och 
irriterade ibland - som alla andra - men undvik att ha vreden som arbetsmetod. 
 
 
UPPLÄGGNING AV REPETITIONSARBETET I STORT 
 
Jag avser nu främst arbetet i ungdoms/amatörork på hyfsat hög nivå, alltså så som jag skulle  
vilja rubricera mitt arbete i Göteborgs Ungdomssymfoniker och när jag gästar 
orkesterföreningar runt om i landet. Nybörjarorkestrar har sina egna problem, främst med 



notläsningen. Proffsorkestrarna å andra sidan arbetar ju oerhört snabbt, och 
arbetsprocessen blir mer koncentrerad än vad jag nu går igenom. 
 
Är stycket känt eller okänt för ork?  
Är det lätt- eller svårläst? 
 
Om stycket är okänt och ej alltför svårt för orkestern att läsa gör jag gärna så här: 
 
1-a rep: Spela igenom, helst i tempo, om det går, det får gärna gå litet över stock och sten, 
bara folk lyckas hänga med i stora drag. Sätt sedan basala saker på plats, t.ex. rytm, karaktär, 
frasering. 
Beror givetvis på hur långt stycket är. Ett lätt, kort stycke kanske går att göra så gott som 
färdigt direkt. Rör det sig om lång och/eller svår musik får vi nog nöja oss med att skissa 
litet. Det kan dock vara klokt att reda ut något avsnitt noga för att s.a.s. göra en inbrytning i 
musiken. 
 
2-a rep: Upprepa proceduren, hoppas allt går litet fortare nu. Säkert var det en hel drös av  
våra medlemmar som inte var med första gången. Alternativt ta från början och var riktigt 
noggrann. Passar bra på t.ex. kurser, när det är kort tid mellan repetitionarna och när alla är 
där hela tiden. 
 
3-e rep: Peta. Kanske bara en del/sats av musiken. 
 
Så går repetitionerna på, och vi kan kräva allt mer av orkestern. Efterhand infinner sig också 
behovet av summering. Man kan då ägna en del av en repetition åt petande och resten åt 
genomspelning.   
 
Somliga dirigenter börjar peta direkt. På proffsnivå och med känd musik är det mycket van- 
ligt. Hörde t.ex. ett rep med Brahms 4-e symf med GSO (spelas i stort sett varje år). 
Musiken  
satt i stort sett redan från början, men dirigenten var noggrann. Efter en dryg timme, när jag 
måste gå, hade de hunnit igenom halva första satsen. Och jag försäkrar att det var inget 
repeterande för repeterandets skull. Allt blev oerhört mycket bättre. Men de gånger jag 
försökt jobba så i amatörsammanhang har det inte blivit så lyckat. Musikerna är oftast inte 
mogna att fördjupa arbetet direkt. De vill ha en chans att titta på de svåra sakerna först. 
Stämningen kan bli litet spänd. 
 
Sista repen före konsert: Viktigt spela igenom satsvis och så småningom hela verket utan av- 
brott. 
 
Första repet på svårläst/extremt svårspelat stycke: spela långsamt, bryt när det behövs, gör 
ev. första genomspelningen på ett stämrep. 
  
När ork väl fått hum om stycket kan ett rep börja i princip var som helst i stycket. Ju bättre 
musikerna kan det, på desto mer udda ställen kan man börja. 
 
Peta helst i början av rep eller strax efter början, folk är nog mest mottagliga då. Om något 
lämnades o- eller halvgjort förra repet, kan man t.ex. börja med det. 



 
Om stycket har många satser: börja gärna repen med olika satser. Ger nytt fokus varje gång. 
Och finalen blir inte orepeterad för att den kom sist och tiden tog slut varje repetition. 
 
Bryt inte alltid, så fort någon gör ett fel, och inte alls för små tillfälliga bommar. 
 
Repetitioner, speciellt mot slutet av perioden kan börja med genomspelning, varefter man 
ägnar sig åt reparationer och förbättringar, så långt tiden räcker. 
 
Hur minnas alla fel, om långt stycke? Man kan lägga i lappar i partituret på de ställen där det 
är något man vill kommentera efter genomspelningen. 
 
Tror det är bra att ha litet olika taktik på olika rep. Dels för att det är olika saker som 
behöver göras olika gånger, dels för att vi dirigenter helst inte skall bli alltför förutsägbara. 
Bryter vi alltid vid bokstaven A, så väntar sig orkestern till slut att vi gör det på konserten 
också.  
 
 
DIRIGERA - PRATA 
 
Principiell fråga för alla dirigenter. Bra att visa mycket, men vi kan inte visa allt. Och spelar 
inte orkestern så som vi försöker visa, så måste vi ju prata. Undvik inflation i 
teckengivningen. Om vi måste överdriva våra tecken varje gång för att något skall hända i 
spelet, så kanske det är bättre att försöka få fram resultatet med andra medel. Vi måste 
kunna dirigera avspänt och med musikens rätta uttryck i vårt kroppsspråk. Någon gång 
däremot kan vi gott spela apa för att få det att hända något. (Helst under repetitionerna 
dock!) 
Litet förenklat kanske man kan säga, att grundligheten i arbetet till stor del genomförs med 
verbala medel, medan nerven och det dynamiska mer lockas fram av kroppsspråket. 
 
Försök få ork att få respekt för notbilden (i samarbete med stilkänslans filter). Försök 
uppmuntra till eget initiativ.  
I  händelserik musik (t.ex. starkt polyfon musik, musik med många insatser, musik med 
individuell dynamik) kan vi inte dirigera allt. Det blir bara stressigt (för både dir och ork) att 
försöka få med allt. Dirigera de stora dragen, låt musikerna sköta de små. Repetera in alla 
detaljer så de sitter. På rep kan man gärna koncentrera sin dirigering (vad man visar, vad 
man lyssnar på) på en linje i taget, fast alla spelar. 
 
Eget initiativ (energi) är ofta mindre hos amatörmusiker än hos professionella och är ofta 
ojämnt fördelad i ork. Somliga har för litet energi och somliga snarast för mycket (d.v.s. 
har inte energin förenad med den lyhördhet som också måste finnas i gott ensemblespel). 
Vi som dirigenter måste försöka väcka även denna lyhördhet. Tala om vad folk skall lyssna 
på och på vad sätt de måste anpassa sig. Var konkreta: Vänta på upptakten i flöjten, låt 
första 
klarinetten spela färdigt sina 8-delar innan du tar över, fortet i pukan får inte vara så starkt 
under oboesolot etc.  
Långsiktigt arbete att skola ork i denna lyhördhet. 
 



PETA - SPELA IGENOM.  
 
Båda delarna ytterst viktiga. Spelar man igenom för mycket blir fel troligen konserverade 
(ungdomar/amatörer upptäcker inte så lätt själva att de gör fel), och musiken blir lätt grå 
eftersom den nödvändiga energin att mejsla ut artkulation och nyanser saknas hos 
musikerna. 
Får man å andra sidan inte spela igenom tillräckligt mycket, så riskerar mycket av det gjorda 
detaljarbetet att gå förlorat, eftersom musikerna inte hinner komma ihåg instruktionerna till- 
räckligt snabbt när det väl kommer till genomspelning. Man ser inte skogen för bara träd. 
Man tränar heller inte sin kondition, pausräkning, koncentrationsförmåga under lång tid etc. 
Inte heller får musikerna uppleva styckets storform.  Ger osäkerhet och då vågar våra 
musiker inte göra det de instruerats till. 
Detta hör till det jag funderar mest på. Var går den ideala skärningspunkten? 
 
I sammanhanget kommer man in på stämrepets betydelse. I lugna former kan man ägna sig 
åt noggrant pet, utan att alla andra sitter och väntar. Det blir mindre pressande för dem som 
spelar och mindre väntan för övriga. Kräver dock hjälpreda/-redor i form av instruktör,  
instruerande stämledare etc. Ekonomisk fråga.  I ungdomsorkestern hade vi på min tid ca 2 
rep av 3 delat ork i str - blås i 1 tim 20 min.  Ovärderligt för oss. Tuttirepen blev då 
efterlängtade genomspelningar och rep av “tvärorkestrala” saker samt jobb med balans och 
interpretation . 
 
INTONATION. 
  
Viktig fråga. Måste erkänna att jag ofta prioriterar andra delar i ensemblespelet: rytm, 
gemensamt tempo och insatser i första hand, för dem förutan kan vi över huvud taget inte 
spela ihop. Dynamik och karaktär är också viktiga för att stycket skall bli det det är. Men 
givetvis skall det vara rent också. 
 
Intonation svår att jobba med. Tar tid. För att hinna höra och rätta till måste man oftast 
spela långsamt eller t.om frysa musiken i enstaka toner eller ackord. Intonationsarbetet kan 
ta tid och t.o.m. motverka (i alla fall temporärt) arbetet med de övriga parametrarna i 
musiken, såsom uttryck och dynamik. Musikerna kan bli trötta i läppar och öron av alla 
uthållna toner. 
 
Ibland löser sig intonationen av sig själv, när folk bekantar sig med stycket och får tid över 
att lyssna. Ibland måste vi gå in med kraft och arbeta med den. Och mycket av detta är ett 
arbete på lång sikt för oss och vår orkester. 
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