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Gunnar	Bucht		
	
Den	himmelska	längden	-	underbart	är	kort.		
Om	kort	och	lång	musik.	
	
	
Musik	tar	tid.	Att	framföra	och	att	lyssna	till.	Tiden	är	av	två	slag,	kvantitativ	
och	kvalitativ.	Den	första	avser	endast	tidsutdräkten,	den	andra	däremot	
hur	denna	upplevs.	Hur	dessa	kan	tänkas	samverka	är	föremålet	för	denna	
essä.		
	
Först	något	om	ovanstående	titel	vilken	består	av	två	citat.	Det	första	är	
Robert	Schumanns	karakteristik	av	Franz	Schuberts	musik,	det	andra	en	
refräng	i	en	komposition	av	Povel	Ramel	från	1950-talet.	På	något	sätt	hör	
de	ihop	därigenom	att	ögonblicket	vill	förlängas	till	en	just	himmelsk	längd	
något	som	tydligt	framgår	av	Ramels	text	och	Schumanns	formulering	där	
längden	blir	”himmelsk”,	ett	enda	stort	ögonblick	som	man	vill	för	evigt	
behålla.	Eller	för	att	komma	med	ytterligare	ett	citat,	denna	gång	från	
Goethes	Faust:	Verweile	doch,	du	bist	so	schön,	ung.	Bliv	kvar,	du	är	så	skön.		
	
Dualismen	lång-kort	kan	också	avvinnas	andra	betydelser.	Sålunda	menade	
Per	Nörgård	att	improvisationsmusiken	är	symbol	för	det	kortsiktiga	i	
tillvaron,	hur	livets	essens	är	ett	antal	på	varandra	följande	ögonblick	av	
skiftande	intensitet	och	lyskraft.	Denna	musiks	motsats	skulle	då	vara	
kompositions-musiken,	symbol	för	det	långsiktiga	i	tillvaron,	livet	som	
struktur,	planläggning,	där	de	olika	momenten	belyser	och	hämtar	
inspiration	och	näring	från	varandra.			
	
Så	långt	Nörgård.		Det	ligger	nära	till	hands	att	tolka	hans	motsatspar	i	
termer	av	”klassisk”	musik	eller	”konstmusik”	kontra	”populärmusik”.	
Klassisk	musik	är	lång,	populärmusik	kort.	Detta	har	ingenting	med	kvalitet	
att	göra	utan	snarare	med	förväntan.	Av	den	korta	musiken	förväntar	vi	
omedelbar	utdelning,	här	och	nu,	av	den	långa	däremot	att	få	jobba	för	
födan,	att	beväpna	oss	med	tålamod	för	en	hägrande	belöning.	Dessa	skilda	
förväntningar	är	dock	inga	absoluta	motsatser:	under	en	lång	musikalisk	
utveckling	kan	moment	inträffa	som	man	hade	velat	dröja	vid,	i	det	gyllene	
ögonblicket	ligger	också	ett	löfte	om	fortsättning,	att	få	veta	hur	det	går.	Där	
finns	en	likhet	med	romanen	vilket	föranleder	oss	att	ett	ögonblick	dröja	
vid	denna	genre.	
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För	något	år	sedan	publicerade	Ingrid	Elam	en	monografi	över	romanens	
uppkomst	och	utveckling	från	mitten	av	1700-talet	till	våra	dagar	vars	
tankegångar	har	relevans	för	musiken.	I	samspel	med	samhällets	sociala	
förändring	skapade	romanen	berättelser	som	ingenting	hade	att	göra	med	
det	då	gängse	galleriet	av	gudar,	nymfer	och	andra	figurer	inom	antik	och	
kristen	mytologi.	I	stället	får	vi	flickor	som	håller	på	sig	tills	det	rätta	
ögonblicket	är	inne,	unga	män	som	av	olycklig	kärlek	frivilligt	lämnar	livet,	
något	som	utlöser	en	självmordsepidemi.	Detta	leder	vidare	till	breda	
samhällsskildringar,	djupdykningar	i	den	mänskliga	själen	och	panoramor	
över	en	familjs	utveckling.	Detta	får	konsekvenser	för	berättartekniken	och	
därmed	både	längd	och	ögonblickets	förtätning.		
	
Allt	detta	har	klara	paralleller	inom	musiken.	Motsvarigheten	till	romanen	
blir	symfonin.	Med	detta	föds	verkbegreppet	och	tanken	på	musik	både	som	
”absolut”	och	som	berättelse	vilket	senare	i	sin	tur	alstrar	en	rad	
berättartekniska	grepp	som	regelmässig	rörelse,	crescendo/diminuendo,	
dramatiska	kontraster	i	tonstyrka,	tempo,	klangfärg	och	andra	
uttrycksmedel.	Symfonin	dominerar	musikskapandet	under	ca	tvåhundra	
år,	från	mitten	av	1700-talet	till	mitten	av	1900-talet	och	drar	som	
berättelse	med	sig	andra	genrer	som	konsert	och	stråkkvartett,	ja	t.o.m.	
opera.	
	
Efter	denna	bakgrundsteckning	återvänder	vi	till	utgångspunkten,	det	
underbara	i	ögonblicket	respektive	himmelska	i	längden.	Har	längd	och	
korthet	något	gemensamt?	Betingar	de	varandra?	För	att	belysa	detta	får	vi	
vända	oss	till	den	faktiskt	klingande	repertoaren	och	med	hjälp	av	ett	antal	
exempel	möjliggöra	ett	svar.	
	
Först	ut	är	de	två	inledningsackorden	i	Beethovens	Eroicasymfoni.	Hela	
orkestern	låter	oss	höra	två	på	en	gång	snärtiga	och	massiva	durackord	
omedelbart	följda	av	en	jämn	rörelse	i	stråkarna	ovanför	vilken	en	melodi	
utvecklar	sig.	Det	är	som	ett	kommandoord	hörs.	Det	ropar	”Lystring”	och	
vi	lyssnar	till	berättelsen	som	följer.	Ackorden	omfattar	två	takter	och	de	
anger	”tonen”	för	hela	det	en	timme	långa	verket.	Är	detta	underbart”?	Ja,	i	
sitt	sammanhang.	Det	elektrifierar.	Utan	detta	sammanhang?	Knappast.	
	
Vi	vänder	oss	nu	till	ett	annat	exempel,	nämligen	begynnelsen	av	Schuberts	
h-mollsymfoni,	den	s.k.	Ofullbordade.	Vi	hör	en	melodi	i	stråkbasarna,	i	
pianonyans	och	bortdöende.	Den	skapar	en	atmosfär	ur	vilken	lösgör	sig	en	
mumlande	rörelse	i	violinerna	kopplad	till	diskreta	inpass	i	violonceller	och	
kontrabasar.	I	detta	ögonblick	inträder	i	de	högre	registren	en	melodi	i	
oboe	och	klarinett	som	upplevs	som	det	egentliga	temat	mot	vilket	allt	



	 3	

föregående	siktar.	Men	–	och	detta	är	viktigt	att	fasthålla	–	just	det	
föregående	har	en	alldeles	egen	atmosfär	som	snuddar	vid	möjligheten	att	
dröja	kvar,	att	uppfylla	vår	dröm	om	evig	lycka	i	ett	ögonblick	utan	ände.		
	
Ögonblicket	kan	också	vara	dramatiskt.	Så	är	fallet	i	Gustav	Mahlers	fjärde	
symfoni,	slutet	av	tredje	satsen.	Tempot	är	långsamt,	musiken	tycks	gå	mot	
ett	slut.	Då	och	där:	en	plötslig	explosion	i	hela	orkestern	i	fortissimo.	
Utbrottet	är	helt	oförberett,	inget	har	förvarnat.	Däri	ligger	dess	essens,	det	
magnifika	i	händelsen	som	kan	få	oss	att	med	Faust	be	om	dess	eviga	liv,	en	
bön	som	dock	icke	kan	villfaras.	Det	magnifika	ebbar	ut	och	vi	leds	mjukt	
över	till	sista	satsens	lied.	
	
Hur	långt	kan	ett	ögonblick	bli?	Frågan	inställer	sig	när	vi	begrundar	
Chopins	A-durpreludium	ur	samlingen	op.	28.	Stycket	omfattar	totalt	16	
takter	i	grupper	om	2	och	varje	grupp	har	exakt	lika	rytmisk	struktur.	
Harmoniskt	pendlar	första	halvan	mellan	E-dur	och	A-dur.	I	resterande	
halva	fasthålls	till	en	början	detta	pendlande	för	att	under	de	sista	fyra	
takterna	göra	en	utvikning	till	h-moll	något	som	i	detta	sammanhang	måste	
karakteriseras	som	nästan	dramatiskt.		
	
Vad	kan	vi	lära	oss	av	denna	beskrivning?	Musiken	tycks	befinna	sig	på	
gränsen	mellan	kort	och	långt,	vara	för	lång	för	ett	ögonblick,	för	kort	för	
det	himmelska.	Skulle	det	kunna	vara	så	att	vi	här	står	inför	en	musik	som	
täcker	alla	aspekter	av	vad	musik	kan	vara?	Den	säger	allt	som	behöver	
sägas,	där	finns	inget	att	tillägga.	En	nollpunkt.		
	
Men	–	hur	kort	kan	ett	ögonblick	bli?	Man	frestas	att	citera	en	spelanvisning	
ur	Schönbergs	pianostycke	op.	19:6	där	man	över	slutklangen	läser	”wie	ein	
Hauch“	–	“som	en	fläkt”.	Kortare	kan	det	inte	bli,	musik	som	en	viskning	där	
nästa	steg	blir	musikens	utslocknande.	Också	Anton	Weberns	samtidiga	
produktion	–	vi	talar	här	om	åren	före	det	första	världskriget	–	tangerar	
gränsen	för	det	kortast	möjliga	där	en	fras	endast	förekommer	en	gång	och	
där	resten	är	tystnad.	Steget	över	till	just	detta	tas	av	John	Cage	i	
pianoverket	4’33’’	där	musikern	gör	allt	som	förväntas	utom	ett:	att	
frambringa	toner.		
	
Men	hur	är	det	nu	med	den	himmelska	längden?	Den	visar	sig	vid	närmare	
betraktning	basera	sig	på	kortare	eller	längre	upprepningar	vilket	inte	bör	
förvåna	oss.	Brutalt	uttryckt:	musik	är	upprepningens	konst	och	det	gäller	
allt	från	den	enstaka	tonen	till	långa	avsnitt	–	tänk	på	de	föreskrivna	
repriserna!	Detta	leder	oss	osökt	till	Franz	Schubert	och	den	tid	det	tar	att	
framföra	kans	kompositioner.	Som	exempel	väljer	jag	första	satsen	ur		
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G-durkvartetten	resp.	stråkkvintetten	i	C-dur	och	deras	genomföringsdelar.	
Bägge	visar	sig	bestå	av	två	stora	block	där	det	senare	upprepar	det	förra	
men	från	en	annan	tonhöjd,	alltså	en	transposition.	I	G-durkvartettens	fall	
har	vi	att	göra	med	en	serie	häftiga	modulationer	i	tremolo,	som	snabbt	för	
oss	långt	bort	från	utgångspunkten	till	ett	avlägset	land	där	vi	får	inrätta	oss	
så	gott	det	går.	En	svindlande	färd	som	förstärks	av	dess	nästan	orkestrala	
karaktär.	För	stråkkvintettens	vidkommande	är	harmoniken	stabil,	och	
avsnittet	utmynnar	i	ett	slags	bekräftelse	i	form	av	en	uttrycksfull	cantilena.		
	
Bägge	avsnitt	är	så	pass	långa	att	man	vid	första	åhörandet	missar	
identiteten.	Eller	är	det	kanske	just	detta	som	är	finessen,	att	icke	känna	
igen	det	identiska.	Under	alla	omständigheter	låter	vi	oss	svepas	med,	ja	
berusas	av	upprepningen	och	gärna	ha	mer.	Himlen	är	här	och	nu,	dess	
längd	är	oändlig.	Det	korta	underbara	och	den	himmelska	längden	tycks	
konvergera,	kanske	sammanfalla.	Tänk	om	ögonblick	och	evighet	är	
identiska!	
	
Den	sistnämnda	reflexionen	för	oss	osökt	fram	till	ett	praktfullt	exempel	på	
just	sammansmältning	av	ögonblick	och	evighet.	Jag	syftar	på	slutet	av	
Sjostakovitjs	fjärde	symfoni	från	1936,	ett	verk	med	över	en	timmes	speltid.	
Denna	information	är	viktig	därför	att	den	talar	om	att	slutet	har	en	lång	
förhistoria.	Vi	möter	där	en	synnerligen	brokig	musik,	där	rena	
transportsträckor	med	”smutsig”	harmonik	alternerar	med	kolossala	
bruitistiska	utbrott	med	klangblock	som	krockar	och	fugaton	i	så	
svindlande	tempo	att	de	låter	som	en	väldig	insektssvärm,	till	yttermera	
visso	påhejad	av	ett	hamrande	slagverk.	Gäller	detta	första	satsen	så	är	
förhållandena	i	sista	satsen	något	annorlunda.	Den	inleds	av	en	långsam	del	
med	doft	av	Mahler	som	utmynnar	i	ett	ursinnigt	scherzo	där	den	rytmiska	
upprepningen	väcker	frågan	om	hur	mycket	upprepning	musik	egentligen	
tål.	Det	visar	sig	vara	ganska	mycket	men	nu	tar	skeendet	en	annan	
riktning.	Kortare	avsnitt	radas	upp	utan	egentligt	samband,	musiken	tycks	
tappa	tråden,	flippa	ut.	Då	och	där	händer	något.	Pukorna	tar	upp	en	rörelse	
i	stråkbasarna,	först	tveksamt,	sedan	alltmer	beslutsamt.	Vi	är	framme	vid	
Ögonblicken	som	skall	förklara	allt,	uppfylla	våra		drömmar	om	himmelsk	
längd.	
	
Inför	våra	förvånade	och	förtjusta	öron	reser	sig	en	katedral	av	ljud	krönt	
av	en	krona	av	trumpeter.	Allt	klingar	i	klaraste	dur	paradoxalt	nog	
genomlyst	av	grälla	dissonanser.	Mitt	i	detta	kontrollerade	kaos	uppträder	
motiv	och	vändningar	vi	tidigare	hört	vilket	förlänar	musiken	en	
konkluderande,	sammanfattande	karaktär.	Men	slutet	vill	icke	riktigt	
infinna	sig,	musiken	tar	ständigt	ny	sats	och	vi	börjar	undra	hur	mycket	
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upprepningar	den	egentligen	tål.	Svaret	kommer	omgående:	plötsligt	pyser	
luften	ur	den	väldiga	ballongen	av	ljud,	katedralen	bryter	s.a.s.	ljudlöst	
samman	och	lämnar	plats	för	något	helt	annat.			
	
Vi	befinner	oss	nu	i	ett	öde	land	över	vilket	skymningen	sakta	sänker	sig.	En	
lång,	liggande	stråkklang	i	lågt	register	och	pianonyans	till	vilka	sällar	sig	en	
svagt	bultande	puka	bildar	ramen	kring	blåsarinsatser	ungefär	som	blixtar	
vid	en	avlägsen	horisont.	Detta	klingande	landskap	omsluter	ekon	från	det	
förgångna,	motiv	som	tidigare	hörts	men	som	nu	får	en	funktion	av	avsked.	
Pukan	tystnar,	stillheten	breder	alltmer	ut	sig.	Där,	vid	utslocknandets	
gräns,	inträder	celestan	med	en	ständigt	upprepad	och	uppåtklättrande	
figur	som	stannar	upp	mitt	i	rörelsen.	Resten	är	tystnad.	
	
Vad	vi	har	upplevt	är	ett	dubbelt	slut	som	får	sin	motivering	genom	allt	det	
föregående,	i	själva	verket	dess	raison	d’être.	Vi	har	färdats	en	lång	väg	
kantad	av	dramatik	och	det	dubbla	slutet	är	vår	belöning.	Vi	hänförs	av	det,	
kan	aldrig	få	nog	och	när	det	första	upphör	är	vi	redan	beredda	för	det	
andra.	Det	korta	underbara	glider	över	till	himmelsk	längd.	Och	vad	mer	är:	
de	dröjer	kvar	i	den	följande	tystnaden.	
	
Hittills	har	vi	reflekterat	enbart	över	de	”stora”	ställena	oavsett	längd	
medan	partierna	dessemellan	behandlats	mer	styvmoderligt,	någon	gång	
med	tillmälet	”transportsträcka”.	Men	i	själva	verket	är	det	sådana	som	bär	
upp	musikens	längd	och	därmed	ger	den	långsiktighet	som	Nörgård	talar	
om.	Icke	desto	mindre	kan	de	problematiseras	och	omfunktioneras	något	
som	jag	försökt	mig	på	i	ett	orkesterverk	från	1983-84.	Verket	har	titeln	”En	
vår	gick	jag	ut	i	världen”	(Diktonius)med	underrubriken	”Roman	för	
orkester	i	16	kapitel”.	Den	samlade	speltiden	är	nästan	en	timme	men	
kapitlen	kan	också	framföras	var	för	sig,	separat.	Kapitelrubrikerna	antyder	
en	livsresa,	från	”Uppbrott”	till	”Livets	flykt”	och	speltiderna	växlar	mellan	
c:a	2	och	7	min.	enligt	mönstret	tre	korta	kapitel	följda	av	ett	fjärde	längre	
och	detta	fyra	gånger	om.	Låt	mig	med	hjälp	av	de	fyra	sista	kapitlen	ge	en	
föreställning	om	hur	jag	gått	till	väga.	
	
Kapitel	13	har	titeln	”Det	lilla	folket”,	inspirerad	av	pygmésång	och	med	en	
möjlig	efterrationalisering	av	hoberna	i	Tolkiens	ringsaga.	Vi	hör	ett	i	
snabbt	tempo	ständigt	upprepat	kvintintervall	till	vilket	sällar	sig	
ytterligare	en	kvintrörelse	i	dubbla	notvärden	och	allt	i	två	ensamma	
instrument,	flöjt	och	klarinett.	Plötslig	scenförändring:	hela	orkestern	i	
pianonyans	suger	på	en	stor	sekund	i	olika	register	medan	en	ensam	flöjt	
pular	med	sitt.	Ånyo	en	plötslig	scenförändring,	kraftiga	accenter	som	
utlöser	en	triolrörelse	i	blecket	som	snabbt	tas	upp	av	pukorna	ovanför	
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vilka	vi	hör	den	inledande	rörelsen.	Det	hela	avslutas	abrupt	med	en	
triolknorr	i	trumpeten.	
	
Kanske	har	jag	givit	en	alltför	utförlig	beskrivning	av	hur	jag	tänkt	men	den	
ger	konkretion.	Musiken	kastar	sig	oförmedlat	från	det	ena	till	det	andra,	
ögonblicket	är	herre	och	långsiktighet	bannlyst.	Ögonblickets	korthet	är	
inte	”underbart”	i	Povel	Ramels	mening	utan	fladdrar	förbi	lätt	och	kanske	
ansvarslöst	men	på	sitt	sätt	attraktiv	–	hoppas	jag.	
	
På	liknande	sätt	förhåller	det	sig	med	de	två	följande	kapitlen	där	dock	
karaktärerna	är	mycket	annorlunda.	Men	det	längre	och	allra	sista	kapitlet	
anslår	en	annan	ton.	Titeln	är	”Livets	flykt”	och	från	första	början	hör	vi	ett	
skeende	som	pekar	ut	över	sig	självt.	Ett	ensamt	horn	i	pianonyans	blåser	
entonigt	en	oktav	där	inom	ramen	för	en	fyrtakt	åttondelarna	grupperar	sig	
enligt	mönstret	3+2+3.	Ovanför	denna	rörelse	hör	vi	blåsarackord	i	
träblåsarna	där	kvinten	spelar	en	framträdande	roll.	Något	som	liknar	
modulation	understryker	intrycket	av	framåtriktad	rörelse,	ett	skeende.	
Mycket	riktigt	uppstår	förvecklingar,	inträffar	utbrott	men	mot	slutet	
lugnar	det	hela	ner	sig	och	faller	till	ro	där	återknytning	sker	till	
begynnelsen	där	celestan	har	en	central	roll.	Flyktens	vingslag	blir	allt	
långsammare	för	att	till	slut	helt	upplösas	i	några	solostråkar	som	i	sin	tur	
dör	bort.		
	
Vad	kan	vi	lära	oss	av	detta?	Först	och	främst	att	musik	kan	komponeras	på	
oändligt	många	olika	sätt.	Allt	beror	på	avsikten	och	min	avsikt	var	att	
pröva	olika	möjligheter	där	just	den	”korta”	musiken	erbjuder	intressanta	
möjligheter	givet	min	bakgrund	som	symfoniker	med	i	huvudsak	det	långa	
perspektivet	i	fokus.	Kort	sagt	en	möjlighet	till	att	tänka	nytt.	Därutöver	
relativiseras	underbara	ögonblick	och	himmelska	längder	inte	bara	så	att	
de	kan	övergå	i	varandra,	byta	plats,	utan	också	så	att	de	mister	de	specifika	
egenskaper	som	tillskrivs	dem.	Kort	är	inte	alltid	underbart,	lika	lite	som	
underbart	alltid	är	kort.	
	
---	


