
 

 

Gunnar Bucht: 

En svensk musikkanon? 

 

Som bekant har regeringen tillsatt en kommitte som bl.a har till uppgift 

att utreda möjligheten att på kulturområdet undersöka möjligheten att 

göra upp en lista på svenska verk inom olika  

konstområden som kan sägas vara normerande, ”kanoniska”. Detta har utlöst 

en debatt om kriterier för ett sådant urval inklusive ifrågasättande av 

själva tanken på en norm. Typiskt nog har  

musiken lyst med sin frånvaro. Föreliggande text är ett försök att ändra 

på detta samtidigt som den tar fasta på utredningsdirektivens inbjudan 

till allmänheten att inkomma med förslag och  

synpunkter. 

 

I ovannämnda direktiv har bl.a. sagts att ett dylikt urval skall ta sikte 

på den instrumentella aspekten, dvs. nyttan för sammanhållning och 

värdegemenskap inom samhället. Tanken att de valda  

verken skulle ha ett värde i sig som upplevelse, utvidgning av 

perspektivet, livsförändring tycks mindre vanlig. 

 

I  det följande kommer denna aspekt att få ett betydande utrymme. 

 

Först en distinktion. Vi talar här om kvalitet, icke om svenskhet. Dessa 

begrepp täcker icke varandra utan att fördenskull utesluta varandra.  

 

Svenskhet eller, som Per Nörgård formulerat det, ”Det nordiske sinds 

univers” kan vara en ram inom vilken kvalitet uppstår men behöver icke 

vara det. Nu kör vi! 

 

”Det hör ihop med paradiset. Paradiset består av silverskimrande löjor 

över grunt vatten. I paradiset rör sig själarna som silverskimrande 

fiskar över ett grunt vatten. För mig hör de ihop med  

Franz Berwalds Symphonie singulière, spelad över vita vatten en juninatt 

på sextionde breddgraden, Berwald spelad över ängar med ängsull, spelad 

över humusdoftande vatten".  

 

När jag konfronterades med denna passage, hämtad ur Lars Gustafssons 

Sigismund, försökte jag först klura ut vilket avsnitt ur musiken som 

diktaren kan ha tänkt på och hittade två tänkbara  

anknytningspunkter. Men vid närmare eftertanke insåg jag att det inte så 

mycket är fråga om verbaliserade citat ur musik som ett uttryck för en 

allmän känsla av vad musiken tycks vilja gestalta 

eller vilka associationer den väcker. Diktaren försöker att förmedla den 

nordiska sommarnatten genom att förankra den i musik och tycker sig höra 

ett tonfall som skall förstärka denna association.  

Där är han i gott och stort sällskap inte bara med diktarkolleger utan 

också med komponister som i toner vill markera sin nordiska tillhörighet. 

Man liksom hör det nordiska ljuset. 

 

Icke desto mindre är det frestande att förankra detta citat i den 

faktiskt klingande musiken, nämligen symfonins början. I kontrast till 

övriga Berwaldsymfonier börjar den mumlande, liksom i ett  

halvdunkel. Den ljusnar sakta, klättrar allt högre upp i registret och 

avslutas med en flöjtdrill. Ljuset återvänder och fåglarna börjar sjunga. 

Men symfonin innehåller mycket mer än naturskildring.  

Tag exempelvis den långsamma satsens långa uthållande ton i lågt register 

ovanför vilket en lång utspunnen melodi utvecklas, interfolierad av 

melodiska fragment och avslutad med ett dånande  



 

 

pukslag. Eller ta den oemotståndligt framrusande sista satsen som 

ingenting kan tyckas stoppa, inte ens en reminiscens från långsamma 

satsens nyss kommenterade avsnitt. En musik som är både  

stram och flödande, bister och leende.  

 

Alltså: Franz Berwalds Sinfonie singulière från 1845. 

 

Det börjar i stråkar med en enda ständigt upprepad ton till vilken så 

småningom sällar sig andra toner och en daktylisk rytm utkristalliseras, 

dam-dada. Är det en enstaka människa eller en  

procession? Samma ton återkommer,denna gång i hornen som ligger under 

åtskilliga takter. Runtomkring förändras hela tiden harmonierna, 

perspektiven växlar, den ensamma människan låter  

livet passerar revy, Eller är det ett liktågs sång? Eller - som 

dirigenten Antal Dorati föreslog - utvandrarna till Amerika som sitter 

kring brasan och samtalar om det land de lämnat? Musiken  

tornar upp sig, pågår dödskampen eller är vägen besvärlig och farofylld? 

Målet, en stor slutsång i klaraste dur stäms upp, förflyktigas, själen 

frigör sig från det jordiska höljet. Plötsligt den  

kraftfulla sammanfattningen: hela stråkstyrkan/manskören sjunger på 

begynnelserytmen ”så blev hans liv” och svaras av träblåsare/kvinnor ”så 

var hans liv”. 

 

Denna musik, den långsamma satsen ur Stenhammars g-mollsymfoni kom till 

mig för åtskilliga decennier sedan och har sedan dess varit en tystlåten 

livsledsagare.  Men verket innehåller så  

mycket mer, framför allt yttersatserna. Själva öppningen anslår tonen: en 

unison stråkmelodi av gånglåtskaraktär drar i gång skeendet samtidigt som 

tonfallet pekar bakåt, mot något förflutet.  

Melodin får oss att associera till den gamla folkvisan ”Ro, ro till 

fiskeskär”, vilket i sin tur skulle betyda ett slags svenskhet i musiken. 

Men saken är mer komplicerad. Musikvetenskapen har  

visat att denna folkmelodi ursprungligen tillkom i Frankrike på 1200-

talet och sedan invandrat till Sverige, tagits över av folket, blivit en 

del av dess musik. Melodin är inte svensk men den  

har blivit det. Den blir omformad till det ena fugatemat i symfonins 

finalsats. 

 

Denna finalsats ställer således teman mot varandra med var sin karaktär 

och med ett förlopp med stegringar, stilla partier och dramatik. Mot 

slutet förenas de i en samfälld manifestation där  

det andra temat utvecklas till en alltmer extatisk sång diskret 

understött av Ro, ro till fiskeskär-melodin. Kompositoriskt mästerskap 

ingår en förening med ett slags svensk karaktär, nuet och  

det förflutna räcker varandra handen.  

 

Alltså:Wilhelm Stenhammars Symfoni nr 2 i g-moll från 1915. 

 

Komplett mörker  råder i salong och på scen. Så hörs en djup, liggande 

ton mot vilken avtecknar sig morseliknande signaler. Mellan dessa 

klingande ytterligheter bestående av djupa stråkar och  

höga träblåsare hör vi sjungande röster. Vi befinner oss på rymdskeppet 

Aniara omslutna av världsrymden. Det permanenta tillstånd som 

manifesteras av att samma musik återkommer mot slutet.  

Som en jättestor klammer omger den det som utspelat sig på scenen. Det 

timliga som fluktuationer inom det eviga.  Men dessa fluktuationer liknar 

våra liv i all sin brokighet, något som sätter  



 

 

sin prägel på musiken. Låt oss som exempel ta två på varandra följande 

scener hämtade ur andra akten, den i Spegelsalen och den i Ljusårssalen.  

 

Den förstnämnda består av tre avsnitt som utan uppehåll övergår i 

varandra, först de lesbiska kvinnornas dans jämte Libodellavisan, därpå 

Ångermässan och slutligen Den blinda poetissans  

ordlösa utbrott. Vart och ett av dessa avsnitt har sin egen klangliga och 

dynamiska karaktär som går från sordinerat spinnande via ett mäktigt 

crescendo med ständigt upprepade fraser - ”stån  

upp till svars” - fram till den ensamma människoröstens uppfyllande av 

det sceniska och musikaliska rummet. Hela denna scen i Spegelsalen kan 

ses som en situationsbeskrivning gestaltad  

som ett valv eller en båge. I brutal kontrast såväl dynamiskt, klangligt 

som tempomässigt slår den omedelbart därpå följande scenen i Ljusårssalen 

där det grälla, larmande, det ihåliga i ett  

offentligt ceremoniel framvisas. Just denna kontrast är av mycket stor 

verkan inte minst på grund av sin placering i det större sammanhanget. 

Rätt musik vid rätt tidpunkt: det är något för  

Aniara typiskt. Ytterligare ett avsnitt bör här nämnas, nämligen musiken 

till den underbara maskinen, Miman, som ombesörjer människornas kontakt 

med den yttervärld som ännu finns kvar.  

Denna musik är ett stycke elektronisk sådan, vad man kallar konkret musik 

där klangerna förmedlas uteslutande genom band och där ljudkällorna kan 

vara allt möjligt och inte bara toner.  

Det är förbluffande hur fräscht denna musik trots alla tekniska 

ofullkomligheter fortfarande klingar, hur ”vardagsljuden” kan fås att 

gestalta en estetisk upplevelse bortom tonerna, hur musik  

och mänskligt liv kan fås att samverka till en oförglömlig konstnärlig 

upplevelse. 

 

Alltså: Karl- Birger Blomdahl: operan Aniara från 1956-1959. Text Harry 

Martinsson och Erik Lindegren. 

 

Den svenska psalmboken är en guldgruva, inte minst melodiskt. Melodierna 

stammar i många fall från medeltiden och gregoriansk sång, senare 

omformade till de olika folkspråken inte minst  

av den framstående komponisten Martin Luther. Från mina skolår minns jag 

morgonbönernas psalmsång där ”Bereden väg för Herran” inspirerade oss 

elever till en formlig explosion av  

sångarglädje där vi vrålade ut melodin medan officierande lärare skakade 

på huvudet och hyssjade åt oss. Melodins medryckande konstnärliga 

kvalitet smittade av sig på oss. Denna kvalitet  

återfinns i åtskilliga andra melodier, exempelvis ”Var hälsad sköna 

morgonstund”, ”Den blomstertid nu kommer” och framför allt ”Härlig är 

jorden”. Ett urval ur denna musikskatt försvarar  

väl sin plats inom en svensk musikkanon. 

 

Alltså: Ett urval av svenska psalmmelodier (och självklart texter). 

 

Ovanför ett gitarrliknande ackompanjemang i stråkar spelandes pizzicato 

avtecknar sig en ensam klarinett i en melodi full av spelglädje och 

virtuositet. Spelplatsen är Hugo Alfvens  

Midsommarvaka från första åren av 1900-talet, en rapsodi byggd på svenska 

folkmelodier. Men verket är mer än så. Bara titeln: midsommar och dess 

natt, det svenskaste vi har! Och musiken:  

inom ramen för en antydd fyrsatsighet enligt schemat snabb-långsam-snabb-

snabb utvecklas en flödande rikedom av melodier, klangfantasi, 

självförsjunkenhet och fantasifulla kombinationer  



 

 

av melodier. En musik, full av glädje. 

 

Alltså: Hugo Alfvens svenska rapsodi Midsommarvaka. 

 

Musik är inte bara en podiekonst utan numera även en högtalarkonst och 

därmed ett slags hemmusicerande. Verk kan koncipieras med utgångspunkt 

från mediet, närmare bestämt radion.  

Så har Lars-Erik Larsson gjort såväl i sin Pastoralsvit som i sin 

Förklädd Gud, där Hjalmar Gullbergs text varvas med Larssons vignetter 

som ger en atmosfärisk rymd åt de talade inslagen.  

Denna rymd vibrerar i sin tur av det sydsvenska (och danska) landskapet 

och över alltihopa vilar Carl Nielsens leende. En mycket attraktiv mix! 

 

Alltså: Förklädd gud av Lars-Erik Larsson från omkring 1940. 

 

Tidigare har talats om hemmusicerande vilket ligger snubblande nära en 

genre som kammarmusik. Jag ska här ge två exempel och först ut är Gunnar 

de Frumeries andra pianotrio, dvs. violin,  

violoncell och plano. Min första kontakt med verket var i samband med en 

grammofoninspelning där jag tjänstgjorde som bladvändare. Sådant ger 

möjlighet att närmare lära känna musiken  

och jag slogs av den innerlighet och den ömsinthet som utmärker det, 

något som bekräftats vid senare lyssningstillfällen. 

 

Alltså: Pianotrio nr 2 av Gunnar de Frumerie från ca 1950. 

 

En annan än mer etablerad kammarmusikalisk genre är stråkkvartetten med 

anor från slutet av 1700-talet. Bland de talrika verken fram till dags 

dato väljer jag Valborg Aulins första stråkkvartett.  

Komponisten levde 1860- 1938 (f.ö. äldre syster till den mer kände Tor 

Aulin) och verkade som musiklärare, under sina senare år i Örebro långt 

från Stockholms musikliv. Här aktuellt verk  

överraskade mig vid första åhörandet genom sin självständighet och 

”genomarbetadhet”. Speciellt fäste jag mig vid scherzots djärva växlingar 

mellan 2- och 3-takt,en avancerad kompositorisk  

prestation! 

 

Alltså: Stråkkvartett nr 1 av Valborg Aulin från ca 1890. 

 

Några decennier tidigare verkade August Söderman i Stockholm som 

teaterkapellmästare och komponist. Detta är bakgrunden till uvertyren 

till Schillers drama om Jeanne d’Arc med den svenska  

titeln Orleanska jungfrun. Under titeln Svenskt festspel var den under 

1960- och 70-talen ett repertoarverk som numera med stor orätt är 

försvunnet. Det är nämligen ett alldeles lysande  

orkesterverk, ett veritabelt fyrverkeri av idéer, tonfall man känner igen 

från hans teatermusik till ”Ett bondbröllop”med den kända 

bröllopsmarschen på Ulfåsa. Orkestral fantasi, överraskande  

harmoniska vändningar och smittande rytmisk vitalitet gör musiken till en 

fest som bär sin senare titel med all rätt. 

 

Alltså: Svenskt festspel av August Söderman från ca 1870(?). 

 

Ett markant inslag inom svensk musikkultur är det som kallas visdiktning, 

dvs. där samma person svarar för såväl text som musik, ofta även 

utförandemässigt. Någon gång kan det sistnämnda  



 

 

ta överhanden på så sätt att texten och dess utförande dominerar medan 

ton och rytm för en undanskymd tillvaro. I vårt sammanhang är dessa två 

kvaliteter synnerligen väsentliga. 

 

Fyra namn är centrala: Birger Sjöberg, Alice Tegnér, Evert Taube och Carl 

Michael Bellman. Allas visor är omsorgsfullt komponerade men sedan 

skiljer sig vägarna. De tre förstnämnda  

koncipierar ord och melodi till en enhet som ger oss en rad större eller 

mindre  klingande smycken: ”De första gång jag såg dig”, ”Bleka dödens 

minut”, ”När lillan kom till jorden”, ”Mors  

lilla Olle”, ”Sjösalavals”, ”Fritjof och Carmencita”. Till den sistnämnda 

har jag ett speciellt förhållande i det att min förtjusning i text och 

melodi resulterade i att jag kunde melodi och text  

utantill, något som fortfarande delvis är fallet. Till yttermera visso 

kan nämnas verkets formuppbyggnad: geografisk belägenhet ”liten by 

förutan gata, den ligger inte långt från Rio del la Plata”,  

spelplats: ”dragspel, fiol och mandolin hördes när i salen jag steg in”, 

dialog: ” Carmencita, lilla vän, håller du utav mig än?”, allt 

sammanhållet av och insvept i tangorytmen.  Bra komponerat! 

 

Hos Bellman däremot är relationen text-musik annorlunda. Som bekant 

skriver han ingen originalmusik utan lånar friskt ur samtidens repertoar. 

Det är en konst i sig att aptera text till redan  

existerande musik (som exempelvis Lars Forssell använder franska 

chansonmelodier i sina visor från 50- och 60-talet) och Bellman behärskar 

den till fullo. Vi får en klingande bild av ett annat  

Sverige som just därigenom blir vårt. 

 

Alltså: Ett stort knippe trubadurmusik från olika sekel bör ingå i en 

svensk musikkanon. 

 

I äldre tider var hovmusiken en viktig beståndsdel av musikkulturen. Ett 

sådant verk är Drottningholmsmusiken av ”Den svenska musikens fader”, 

hovkapellmästaren Johan Helmich Roman, 

för kronprinsparets bröllop 1744. Det rör sig här om en svit på 24 satser 

avsedda för olika moment i festligheterna och som sammantaget torde vara 

det första egentliga orkesterverket inom  

svensk musikhistoria. Barockens olika danstyper är utgångspunkt för 

skiftande karaktärer där det lågmälda samsas med det prunkande. En av 

satserna, en menuett, har f.ö. fått låna sin melodi  

till Bellmans ”Käraste bröder, systrar och vänner” (Fredmans epistel nr 

9) vilket visar att Drottningholmsmusiken ännu trettio år efter sin 

tillkomst var ihågkommnen, något som vid denna  

tidpunkt inte var helt vanligt. Även vi kommer ihåg den och gläds åt 

trumpeternas glans. 

 

Alltså: Drottningholmsmusiken (eller delar därav) av Johan Helmich Roman. 

 

Någon gång får man uppleva musikhistoria. Så var fallet vintern 1982 då 

Sven David Sandströms Requiem till text av Tobias Berggren uruppfördes i 

Berwaldhallen. Framförandet hade föregåtts  

av skriverier om de ”fula ord” som förekommer i texten och vid ingången 

stod en skara demonstranter som avrådde oss från att åhöra ”snuskmässan”. 

Det var dock inte detta som var det historiska  

utan verket. Från första stund var man fångad, attackerad av en stormflod 

av musik som först så småningom ebbar ut för att ge plats åt det skira, 

massivt tunga, det grälla och slutligen orkesterns  



 

 

tystnad under de avslutande, nästan paradisiska körklangerna. Verket 

flyttade gränser och perspektiv litegrann som Aniara tjugo år tidigare. 

Ytterligare två klingande minnesbilder: tortyrscenen för  

sopran och några flöjter, allt i klaraste dur i vanvettig kontrast till 

det ohyggliga som beskrivs, en aria för altröst , regelbundet 

interfolierad av ett dånande pukslag. Allt i allt var vi denna kväll  

med om hur en snart fyrtioårig tonsättare framträder i helfigur, 

etablerar sig.  

 

Alltså: Requiem för dem ur alla minnen fallna, av Sven David Sandström 

från 1982. 

 

Blott Sverige svenska krusbär har. Så tyckte Carl Johan Love Almquist, en 

uppfattning som icke delades av dem som i mitten av 1800-talet i allt 

större skaror emigrerade till Amerika för att skaffa  

sig ett bättre liv - utan svenska krusbär, något som levandegjorts av 

Vilhelm Moberg i Utvandrarsviten. Detta inspirerade i sin tur Benny 

Andersson till musikalen Kristina från Duvemåla för soli,  

kör och orkester med text av Björn Ulveus. Min bekantskap med verket 

baseras uteslutande på en CD-inspelning men denna ger en god bild av 

detta. Från den inledande stämningsskapande  

hornsignalen via ”arior”, körpartier och rent orkestrala avsnitt - 

bl.a.överfartens havsmusik - landar musiken i ett slags apoteos. En 

musikalisk gestaltning av ett viktigt avsnitt i svensk historia  

som hela tiden håller uppmärksamheten vid liv och som förtjänar en plats 

i denna ”kanoniska” kavalkad. 

 

Alltså: Kristina från Duvemåla, av Benny Andersson från år 1995. 

 

Handlade närmast föregående verk om människor som drar kommer vi nu till  

dom som som stannar, därutöver det sista verket i denna idéskiss. Jag 

avser Stenhammars ”Sverige” för kör a cappella  

som i sin tur ingår i ett större sammanhang, nämligen kantaten ”Folket” 

med text av Verner von Heidenstam. Skriven ett år före unionsupplösningen 

1905 är denna körsats med sina vackra ord en  

perfekt symbol för en fosterlandskärlek som inkluderar även den som 

kommer utifrån. 

 

Alltså: ”Sverige” av Wilhelm Stenhammar från år 1904.  

 

Vi har nu kommit till slutet av denna redovisning av verk som enligt min 

mening borde ingå i en svensk musikkanon. Kanske är det mer som fattas än 

som finns. Sålunda saknas den svenska lieden  

och svensk jazz samt ytterligare kanske något. Orsaken är att jag icke 

mäktat. Men kanske kan denna brist stimulera andra att tänka vidare. 

Detta leder fram till frågan om hur många verk som bör  

ingå i en kanon, något som jag icke tar ställning till. Sist och 

slutligen vill jag uttrycka förhoppningen att den statliga utredningen 

inkluderar musiken bland de områden där en kanon bör upprättas. 
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