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Titel: Classical Music  

– Relevance and Value in Contemporary Society and Music Life 

Sammanfattning 
Den västerländska konstmusiken har historiskt sedan 1700-talet haft en högstatusställning i 

musik- och samhällslivet. Bilden av att konstmusiken har ett högre värde, musikaliskt såväl 

som socialt, har emellertid sedan 1900-talets första hälft problematiserats när den fått kraftfull 

konkurrens från populärmusiken om lyssnarskaran. Det ligger en svaghet i om hänvisning 

huvudsakligen görs till historisk status och betydelse när musikformens relevans och ställning 

i dag debatteras. Syftet med uppsatsen är att undersöka hur den klassiska musikens relevans 

förstås av verksamhetsarrangörer inom det konstmusikaliska fältet idag. Sju representanter 

från sex olika musikinstitutioner har intervjuats, fyra från etablerade, större 

musikinstitutioner, tre från alternativa mindre verksamheter som etablerats under senare år. 

Föreställningen att musikformens position är försvagad, marginaliserad, leder till olika 

åtgärder för att stärka den, där i första hand kontextfrågor fokuseras.  

Institutionerna utvecklar alternativa framförandemiljöer, parker, gator och torg, och 

alternativa framförandeformer som större eller mindre projektioner och konserter där musiken 

presenteras tillsammans med uttryck från andra konstformer som bild och poesi. I 

programuppläggning blandas traditionell, klassisk musik med samtida musik och man har 

konserter med världsmusik, jazz, film- och spelmusik, familjekonserter och en omfattande 

barn- och ungdomsverksamhet.  

Fokuseringen på kontextfrågor har gjort att diskussionen om den klassiska musiken som 

musikform kommit i skymundan. Respondenternas föreställning är att musikformen har ett 

stort estetiskt värde från några uttryckt som ett stort andligt värde, föreställningar som ligger 

nära det autonoma verksbegreppet men utan att förminska musikens funktionalitet. Det är 

utifrån detta estetiska och funktionella värde som man bedömer att musikformen har relevans 

och värde i dag. Men man är också starkt medveten om att musikformen och dess kontext är 

en ”liten skärva i samhället” som inte klarar sig utan stor skattefinansiering. 

 

Sökord: klassisk musik, marginalisering, relevans, värde, kulturarv 
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Inledning 

Denna magisteruppsats i musikvetenskap tar sin utgångspunkt i en undran över 

konstmusikens plats, relevans och värde i dagens svenska musik- och samhällsliv. Den kan 

ses som en fortsättning på den kandidatuppsats jag skrev våren 2017. Konstmusikens ställning 

och relevans kan idag te sig relativt motstridig och svårdefinierad. Forskning ger bilden av en 

musikform som är otidsenlig och irrelevant och inte attraheras av en yngre generation. Men 

parallellt noteras att den klassiska musiken förekommer i många olika sammanhang, filmer, 

dataspel, debatter på sociala medier, reklam på bussar och tunnelbana, och konserter i 

konserthusen är ofta utsålda evenemang. För att belysa och debattera den upplevda 

försvagningen och marginaliseringen av musikformens ställning samlades med början 2016 

en rad aktörer inom den svenska konstmusikaliska sfären till riksting med syfte att stärka den 

klassiska musikens position i samhället och musiklivet. Information om musikformens 

situation inom olika områden i Sverige som låg till grund för debatten under rikstingen hade 

insamlats och sammanställts i en rapport av Cecilia Nebel i maj 20161. Rikstingen följdes av 

en debatt i dagspress där konstmusiken å ena sida lyftes som ett immateriellt kulturarv, ett 

intellektuellt och emotionellt kapital som bidrar till såväl individuell och samhällelig 

utveckling som till musikskapande och därför bedömdes viktigt att bevara och nu stärka. Å 

andra sidan framkom en föreställning om att en orsak till den försvagade ställningen är 

konstmusikens föråldrade värdesystem, en musikform förknippad med högkultur, föråldrad 

och stelnad kanonbildning, elitism och regler för beteendepraxis. Vid den analys av 

dagspressens debattmaterial som genomfördes identifierades tre olika sätt att tala om den 

västerländska konstmusiken, tre diskurser – konstmusikens som bildningsresurs, 

konstmusiken som regelbok och norm samt konstmusikens mening och funktion. I såväl 

denna dagspressdebatt som forskning återkommer frågan om den klassiska musikens relevans 

i dagens samhälle och musikliv2. 

 

Den klassiska musikens plats i samhället ur ett historiskt perspektiv 

Musikformens betydelse, och funktion, har tett sig olika vid olika perioder i historien. Den 

fick i mitten av 1700-talet en högstatusställning när konstmusiken blev en del av en allsidig 

bildning som den nya borgerligheten eftersträvade. Den var för borgerligheten ett sätt att 

 
1 Nebel 2016 
2 Nordström 2018 
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markera mot adeln: ”Gentemot adelns krav på privilegier i kraft av sin börd, hävdar borgaren 

att han i kraft av sin bildning är jämställd (eller överlägsen) adelsmannen. Bildning är något 

som var och en kan prestera …”3.  En övergång från börd till bildning inleddes. Musiken 

framfördes oftast i form av salongsmusik där alla former var representerade – sonater, 

stråkkvartetter, operamelodier, folkvisor och solostycken för olika instrument4. Det handlade i 

detta fall om en personlighetsbildning. Konstmusikens höga värde som bildningskapital 

fördes senare in som viktig del i det bildningssträvanden som från mitten av 1890-talet kom 

att omfatta ”folket”, en folkbildning av ”massorna”. Denna bildning av folket sågs vara ett 

resultat av musikens förädlande, fostrande och stärkande inverkan. Konstmusiken kom att 

betraktas som ett eftertraktat bildningskapital, som kunde främja den enskilda individens 

”hälsa och moraliska kraft” och i förlängningen ”bidra till samhällets utveckling”5. Och det 

var det borgerliga kulturarvet som ”folket”, arbetarklassen, skulle tillägna sig. Men andra 

tvivlade på denna förädlande verkan, t.ex. den berömde dirigenten Armas Järnefeldt: ”Jag kan 

inte hjälpa att jag tror det är fras. Inte blir någon bättre genom att lyssna på en symfoni … 

men det vidgar människans horisont …”6. Men i såväl de liberala som socialistiska 

bildningssträvandena fanns också en ambition att genom folkkonserterna tillfredsställa ”den 

stora massans behov av estetisk njutning”7.  

Förutom musikformens karaktär av bildningskapital/bildningspotential hänvisas i debatten 

också till att konstmusik av olika ursprung utvecklat ett slags grammatisk grund som format 

musiken och dess institutioner under hundratals år8.  Det senare formuleras också på olika sätt 

i Lydia Goehrs bok ”The Imaginary Museum of Musical Works” (1992), där framför allt 

verksbegreppets följder fokuseras: ”… the work-concept emerged as the dominant concept by 

which all activities would be arranged …” 9, och hon exemplifierar med komponerande, 

framförande, lyssnarupplevelser, copyright-lagar, konsertlokaler. 

Under 1800-talet och början av 1900-talet blev det efter hand möjligt för allt fler att höra 

musik på biografer, restauranger, kaféer och i parker förutom den musik man tack vare 

grammofon och skivor kunde lyssna på hemma. Den musik som i dessa sammanhang kunde 

lyssnas till var förutom populärmusik en kategori av musik som Edström beskriver som 

 
3 Petterson 2004:90. 
4 Edström 2002:152. 
5 Öhrström 1997:37. 
6 Edström 2002: 219, not 303. 
7 Ibid., s 224. 
8 Nordström 2018: 16. 
9 Goehr 1992: xviii. 
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mellanmusik, musik som hade en underhållande roll, salongsmusik, solostycken, potpurrier, 

valser osv10.  Musiken hade en struktur och form som kan liknas vid ”förenklad klassisk-

romantisk musik”. Men vad som kunde räknas som mellanmusik 1910 var inte detsamma som 

1950. Ny musik uppstår. Gemensamt är att en stor del av mellanmusiken hade text och 

människor fortsatte att sjunga i hemmet, skolan och föreningssammanhang, och den musik 

som spelades in på grammofonskivor dominerades av populärmusik, mellanmusik och sång, 

dvs icke-instrumental musik. Edström sammanfattar: ”När ´gemene man´ från 

mellankrigstiden tänkte på musik tänkte han oftast på sång. Musikforskarnas tankar om 

instrumentalmusikens hegemoni borde därför ha tystnad under 1900-talets först hälft, men det 

har dröjt…11.  

 

Den klassiska musiken i dagens svenska musikliv 

Dagens musikliv präglas starkt av några företeelser såsom ständigt utvecklad produktions- 

och distributionsteknologi, populärkultur, masskultur, massproduktion, kommodifiering av 

musikprodukter, musikindustri.  Den teknologiska utvecklingen som kan sägas starta i slutet 

av 1800-talet med fonografen, bakelitskivan, mikrofonen och uppspelningsanordningar som 

grammofonen och radion på 1920-talet. För den klassiska musikens del kom den nya 

inspelningstekniken att påverka musiken på olika sätt. Katz (2010) t.ex. hävdar att 

violinisternas ökade användning av vibrato från början av 1900-talet är en ”fonograf-effekt”, 

som visade på den nära relationen mellan estetik och teknologi. Vibratot hjälpte violinisten att 

anpassa sig till den tidiga inspelningsutrustningens distinkta och ofta begränsade 

mottagningskapacitet men kunde också dölja bristfällig intonation12. Artisterna, såväl sångare 

som instrumentalister, lärde sig nödvändiga anpassningar för att kompensera för teknologins 

begränsningar. Instrument fick t.o.m. ersätta varandra såsom brassinstrument ibland fick 

ersatta stråkinstrument eftersom de kunde spela högre. Auto-Tune var en apparat som kunde 

korrigera för bristfällig intonation och felaktig tonart.  

Men redan tidigare, 1889, gjorde Edison en inspelning på tennbeklädd cylinder av Brahms 

Ungarische Tänze men efter några uppspelningar bleknade tonerna ut mer och mer till blekt 

tonklirr. Motsvarande försök gjordes 1902 när man med ambition att till kommande 

generationer bevara rösten från ”the last great castrati”, Alessandro Moreschi, på cylinder 

gjorde en inspelning i Sixtinska kapellet. När inspelning sedan kunde ske på skiva var opera 

 
10 Edström 2002:204. 
11 Ibid., s 207 
12 Katz 2010:102 
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den musikform som tidigast spelades in. 1904 spelades i Milano in en opera med Enrico 

Caruso som kom att säljas i en miljon kopior. Undan för undan flyttade inspelningarna in i 

studios med alltmer avancerad teknologi och det blev möjligt att vid inspelningarna 

manipulera musiken. Pianisten Glenn Gould gjorde ett antal inspelningar av Bachs Das 

Wohltemperierte Klavier och satte sedan samman del av version sex och del åtta till en 

slutgiltig version. 1946 gav Jascha Heifetz ut en inspelning av Bachs Concerto i D-moll för 

två violiner där man hör att han simultant spelar båda solopartierna. 

På 1980-talet togs de första stegen mot ”digital sampling” där ljud i en dator förvandlas till 1-

or och 0-or. Man lånar ljud från en låt och inkorporerar i en annan. Samplingstekniken har lett 

till en rad frågor av estetisk, etisk, teknisk och juridisk/ekonomisk art, t.ex. frågor om vad som 

är musik och vad en kompositör är. Katz13 hävdar att sampling har transformerat hela 

kompositionskonsten. Fildelning är ytterligare ett fenomen som under 1980-talet utvecklades, 

nedladdning och distribution av copyright-skyddade inspelningar, en nedladdning som ar 

olaglig även om själva teknologin inte var det. Frågan var bl.a. om fildelning kunde betraktas 

som stöld och om den var en förlustaffär för copyright-innehavaren. Katz hävdar att den lika 

gärna kunde leda till vinst. 

 

Denna snabba och starka medieteknologiska utveckling har bidragit till att musiklivet i dag 

präglas av en stark musikindustri, kommersialisering av musikprodukterna samt en 

masskultur och den musikform som i allra största utsträckning kunnat dra nytta av denna 

medieteknologiska utveckling är populärmusiken. Följderna av denna kommersialisering och 

masskultur har analyserats och beskrivits av Theodor W. Adorno14 när det gäller åren fram till 

1960-talet. Adorno har en mycket kritisk inställning till masskultur och populärmusik och i 

linje med hans dialektiska förhållningssätt som analysmetod ställer han de två musikformerna 

populärmusik (som enligt Adorno accepterar sin roll som handelsvara) och seriös musik (som 

enligt Adorno inte vill underkasta sig detta) mot varandra. Processen är dialektisk på så sätt 

att de två motsatta polerna på samma gång är intimt relaterade till varandra som två sidor av 

samma grundproblem15. Populärmusiken menar han bekräftar och reflekterar automatiskt de 

kollektiva tendenserna i samhället, bidrar inte till förändringar, och ”… the total exclusion of 

all that does not fit conveniently into that order”16. I samhället finns ett konstant behov av det 

 
13 Katz 2010:147 
14 Paddison 1996/2009. 
15 Ibid., s 84. 
16 Ibid., s 87. 
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bekanta och det som är lätt att känna igen, ett sätt att lyssna som understöds av 

musikindustrin.: ”Popular music … is  composed in such a way that the process of translation 

of the unique into the norm is already planned and, to certain extent, achieved within the 

composition itself. The composition hears for the listener”17. Men, påpekar Paddison, han 

glömmer att populärmusiken i högsta grad omfattar en kritiserad inställning till samhälleliga 

förhållanden.  

Adornos kritik mot den teknologiska utvecklingen inom musikområdet handlar bl.a. om vad 

som händer när inspelad seriös musik distribueras i olika medier. Den ´aura´, ´surrounding´-

kvaliteten, som omger ett live-lyssnat musikstycke försvinner. Motsvarande tankar återges av 

Michael Chanan när han med referens till Walter Benjamin talar om ”the final loss of aura” 

som han menar uppstår vid mekanisk reproduktion av en inspelning. Musiken har separerats 

från den fysiska performance-akten18.  

 

 

  

  

 

 

 

 

 

 

 

 

 
17 Adorno 1941:21 
18 Chanan 1995:119 
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Problemformulering, forskningsfråga, syfte och frågeställningar 
Även om ´gemene man´ historiskt inte i förstone har lyssnat på klassisk musik i form av 

stråkkvartetter, symfonier eller operor utan under olika tidsperioder valt musik som vid just 

den perioden varit populär, skillingtryck, visor, danser, schlager eller mellanmusik i form av 

”förenklad klassisk-romantisk musik” har den klassiska musiken, den västerländska 

konstmusiken, historiskt sedan 1700-talet haft en högstatusställning i musik- och 

samhällslivet. Bilden av att konstmusiken har ett högre värde, musikaliskt såväl som socialt, 

har emellertid sedan 1900-talets första hälft problematiserats.  

Det ligger ett problem, en svaghet, i om hänvisning huvudsakligen görs till historisk status 

och betydelse när musikformens relevans och ställning idag debatteras.  Den övergripande 

forskningsfrågan i föreliggande magisteruppsats är:  

Hur förmedlas den klassiska musikens relevans och värde i dagens svenska samhälle och 

musikliv? 

 

Syfte, frågeställningar och avgränsning 

Syftet med föreliggande magisteruppsats är att undersöka hur den klassiska musikens relevans 

förstås av verksamhetsarrangörer inom det konstmusikaliska fältet idag.  

 Beskrivningen av denna relevans och detta värde torde bli olika beroende på vem man frågar, 

företrädare för populärmusikområdet, företrädare för konstmusikområdet, musikförläggare. 

För denna uppsats har valts företrädare för konstmusikområdet. Då forskning visat att faktorer 

som framförandemiljö, framförandeupplägg och programupplägg har betydelse för attrahera 

publik som, kanske främst, lyssnat på annan musik som rock och pop, jazz eller folkmusik har 

verksamheter i dag skapats för att möta upp utifrån dessa forskningsresultat. Det är 

representanter i ledande ställning för några sådana verksamheter som valts ut för intervjuer, 

då dessa bedöms ha makt att påverka hur det konstmusikaliska fältet utformas och relevans 

förmedlas. I det följande benämns de respondenter.  

 

Frågeställningar 

Vilken föreställning om den klassiska musikens situation i dagens svenska musik- och 

samhällsliv har respondenterna? 

Hur beskriver respondenterna begreppen ´relevans´ och ´värde´? 

Vad betyder det att musiken är relevant/irrelevant? 

Hur ser respondenterna på klassiska musikens relevans, värde, mening, funktion? 
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Behöver det göras något för att göra klassisk musik relevant för olika publik, nästa generation 

lyssnare? Vad i så fall? 

Är frågan om lyssnarskaran mest en kontextfråga – om programupplagg, framförandemiljö. 

Vilken roll spelar själva musiken? 

 

Avgränsning 

Respondenterna representerar det konstmusikaliska området. Valet av representanter ur denna 

grupp har gjorts utifrån resultatet i den kandidatuppsats jag tidigare skrivit, där företrädare för 

detta område uttryckte vikten av att förstärka musikformens situation i ett läge där man 

uppfattar den försvagad. I en dagspressdebatt (huvudsakligen Svenska dagbladet, april – juni 

2016 och april 2017) framfördes idéer och förslag på insatser och åtgärder och det är denna 

debatt som följs upp i föreliggande uppsats. 

 

Forskarens förförståelse, intervjupersonernas förförståelse 

Under många år har jag varit amatörmusiker och spelat klassisk musik i 

amatörorkester/orkesterförening. Jag har också i min profession som barnpsykolog intresserat 

mig för musikterapi för barn och också bidragit till etablerandet av sådana insatser i min 

yrkesverksamhet.  

Intervjupersonerna är samtliga engagerade inom konstmusikområdet och har vid 

intervjutillfället ansvarsuppgifter administrativt eller i kombination administrativa uppgifter 

och konstnärliga.  

 

Förtydligande av några begrepp som används i uppsatsen 

Klassisk musik, konstmusik och västerländsk konstmusik 

Dessa tre begrepp används ofta synonymt. I denna uppsats kommer det att vara så. Men 

begreppen ´klassisk musik´ och ´konstmusik´ har delvis olika bakgrund och bakgrunden till 

begreppet ´klassisk musik´ kan ses som att ett urval av tonsättare under 1800-talet kom att få 

hjältestatus. Musikgenren var kopplad till europeisk konst och kultur. Det är musik som hade 

och har erkänt högt konstnärligt och kulturellt värde, en kvalitetsbeteckning.  En värdenorm 

hade från slutet av 1700-talet utvecklats och placerat den instrumentala klassiska musiken 

överst på värdestegen. Den var skapad utifrån ett starkt fokus på kompositionsteknik, struktur 

och form, en föreställning om musiken som autonom i förhållande till text och yttre 

funktioner samt ett erkännande av instrumentalmusikens konstnärliga egenvärde.  
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Begreppet ´konstmusik´ kan sägas också växa fram under 1700-talets estetiska debatt när 

musik började jämföras och värderas i förhållande till andra konstarter som måleri, dikt och 

arkitektur. Inom musikkritiken under 1800-talet blev ´konst´ en beteckning för kvalitet, som 

stod i motsatsställning till populärmusik som då medförde att ´populär´ blev en negativ 

egenskap från att tidigare ha varit något positivt.  

För konstmusik som skapats under 1900- och 2000-talet används oftast beteckningen ´samtida 

musik´ eller ´nutida musik´. För en bred allmänhet betecknar begreppet ´modern musik´ 

musik ända från 1900-talets början. 

Begreppet ´seriös´ musik är bredare än bara som allvarlig musik. Enligt Nationalencyklopedin 

betyder ordet ´seriös´ här ´allvarlig med tonvikt på konstnärliga anspråk, frånvaron av 

lättsamma inslag, publikt genomslag och dylikt´. Adorno använder också begreppet ´seriös´ 

musik i sitt resonemang om skillnaden mellan populärmusik och seriös musik19. 

Begreppet ´västerländsk konstmusik´ signalerar ett exkluderande av liknande musik utanför 

den västerländska kultursfären, folkmusik, populärmusik och musik med bas i den 

afroamerikanska traditionen. 

Begreppet relevans 

Musikens ´relevans´ är nära förbundet med andra begrepp som musikens mening och 

musikens funktion, filosofiska frågor som varit aktuella i musikhistorien sedan slutet av 1700-

talet. Fram till dess hade konstmusiken en funktion. Den var underhållning för hov och adel 

och underhållning och bildningsresurs för borgarklassen. Därefter startade en diskussion som 

fortfarande lever om huruvida musik har betydelse, mening, som ligger utanför själva 

musiken, utanför musikens eget innersta väsen eller om musiken är autonom i förhållande till 

utom-musikaliska omständigheter. Det är två olika diskurser där i den sistnämnda hävdas att 

musik är ”uttrykk för det ousiglige” medan det i den förstnämnda diskursen hävdas ”det 

mangetydige ved musikk, musikkens evne til å sette i spill mangeartade betydninger”20, dvs 

musiken kan betyda olika för olika människor, och i olika situationer. I detta senare fall kan 

sägas att musikens relevans blir ett resultat av samspel mellan musik, individ och situation. 

Men säger Fineberg: ”… I believe that taste and social construction are of decidedly 

 
19 Adorno 1941:17-48 
20 Ruud 2016:195. 
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secondary importance if there is such a thing as intrinsic value”21. Men han tillägger senare: 

”In this, as in all dialectical presentations, both sides, in fact, capture some of the truth”22.  

 

Begreppet kontext 

Kontext kommer enligt Nationalencyklopin från latinska ´contextus´ som betyder vävnad, 

sammanhang. I denna uppsats kommer ´sammanhang´ att beröra såväl fysiska som sociala 

sammanhang, miljöer och omständigheter. Förståelse och kunskap om kontexter är viktiga för 

att bl.a. kunna göra en så god tolkning som möjligt av en företeelse.  

 

Använd terminologi och layout 

Termerna ´respondent´ och ´intervjuperson´ används synonymt. Begreppen klassisk musik, 

seriös musik, konstmusik används synonymt.  

Citat från intervjupersonerna skrivs i eget stycke med indrag. Citat från forskare och författare 

återges direkt i texten inom citationstecken.  

 

 

 

 

 

 

 

 

 

 

 

 
21 Fineberg 2006:3. 
22 Ibid., s 95. 
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Tidigare forskning  
Forskning om konstmusikens historiska relevans 

Vid sekelskiftet 1800-1900 påbörjades i Sverige ett folkbildningsarbete med målet att ”folket” 

skulle lyftas till en högre kunskapsnivå och moralisk nivå. Konstmusiken hade där en viktig 

roll så den ansågs förädlande, fostrande och stärkande. Eva Öhrström skildrar detta 

folkbildningsarbete som bedrevs i form av föreläsningar i läs- och musiksällskap men inte 

minst i form av folkkonserter som vände sig till ”de arbetande klasserna” med syfte att 

”meddela en vetenskaplig, humanistisk och estetisk skolning”23. I slutet av 1800-talet 

övertogs och intensifierades läs- och musiksällskapens arbete av folkrörelsernas 

bildningsförbund. Materialet bygger på analys av bl.a. arkivmaterial från men också material 

från litteratur. Hon återger där folkkonserternas syfte och idéer såsom bl.a. konserternas 

frontperson Anton Nyström formulerade dem. Hon visar också hur det liberala 

bildningsprogrammet kunde stå i konflikt med mer radikala falanger inom arbetarrörelsen, 

som menade att den ´intellektuella´ frågan i bildningsprogrammet var mindre viktig än den 

´ekonomiska´ och programmets stora frontperson, Anton Nyström, var väl medveten om att 

han inte verkade för ekonomisk förbättring för den arbetande klassen24. Hon kunde också se 

att ”i stället för folkbildning för arbetarklassen gav de /folkbildarna/ folkbildning till den 

alltmer växande medelklassen25.  

I Ulrik Volgstens studie av dagspresskritiken i Stockholm i slutet av 1800-talet finns också en 

bildningsfunktion. En jämförelse görs vid fyra olika tidpunkter av den diskurs som musiken i 

recensionerna sätts in i. Diskurserna blir ett slags kunskapsobjekt som dagspresskritiken 

argumenterar för och vid olika tidpunkter blir till vad publiken lyssnar till.  

I studien visas att publiken 1835 lyssnar på ”the work as aesthetic activity” förutom att man 

lyssnar till den som estetiskt objekt. Man talar i kritiken om de musikaliska verken i termer av 

det sätt på vilket de framförs26. Framför allt är det opera och virtuosa soloframträdanden som 

återges. I mitten av århundradet (1855) uppvisar kritiken en annan sida, ett oreserverat 

upphöjande av döda mästares verk. Senare, 1885, kontextualiseras det musikaliska verket, blir 

del av ett ´social event´, ´a public spectacle´.  Publiken och artisten omnämns i kritiken men 

 
23 Öhrström 1997:37. 
24 Ibid., s 40, 58. 
25 Ibid., s 13. 
26 Volgsten 2015:8. 
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musiken i mycket liten utsträckning.  Volgsten sammanfattar sin studie: ”… in 1835 most 

likely conceived of the music heard as an activity executed by a performer … by 1905 music 

is heard much more as an aesthetic object ´as such ´ … ”27. 

 

Forskning om musik som kulturarv 

I den dagspressdebatt som analyserades i min kandidatuppsats28 återkom den västerländska 

konstmusiken som ett kulturarv som debattörerna bedömde viktigt att bevara och stärka. Med 

hänvisning till den upplevda marginaliseringen av konstmusiken i dagens samhälls- och 

musikliv uttrycks: ”en marginalisering som i sin förlängning hotar den västerländska 

konstmusiken som immateriellt kulturarv”29. Bernt Gustavsson analyserar i sin forskning 

begreppen bildning, tradition och kulturarv. Han definierar bildning som dels en fri, inifrån 

styrd process av kunskapssökande, dels bildning som mål. Det är i den senare definitionen 

som tonvikten läggs på kulturarv, ”släktets samlade erfarenheter och kulturskatter”30. Ett 

problem han lyfter är vem som avgör vad som är kulturarv. ”I den klassiska bildningstanken 

var det ´de lärde´”31, och säger Gustavsson, vad som anses värdefullt att bevara skiftar 

avsevärt under tidens gång och är en kontroversiell fråga. Gustavssons forskningsområde 

fokuserar bildningsbegreppet och frågan om kulturarv rör då oftast det humanistiska 

kulturarvet med utgångspunkt i det kulturarv som kontinuerligt utvecklats ur den grekiska 

antiken, en klassisk kultur som omfattats av den ”bildade klassen” långt fram i vår tid. Men 

kulturarvet kom i början av 1900-talet att omskapas, inte minst i Norden, till en angelägenhet 

för folkflertalet32. Gustavsson tar upp den moderna nutidsmänniskans förhållande till 

traditioner och kulturarv och säger: ”…  ett sätt att se problemet är att betrakta 

moderniseringen som en motsättning mellan ´förstörelsen av alla värden´ och de försök som 

görs att (åter-)ge mening och värde åt kulturen från en förfluten tid”33. 

Vikten av en utvecklad forskning kring musik som kulturarv lyfts av Stefan Bohman. Hans 

argument är musikens mycket stora samhällsbetydelse, alla lyssnar på musik. Kulturarvet är i 

Bohmans beskrivning ”produkten av skilda gruppers ideologier och värderingar, mer eller 

 
27 Volgsten 2015:16. 
28 Nordström 2018. 
29 Wessman, Holmgaard & Rydén 2016. 
30 Gustavsson 1996: 82. 
31 Ibid. s 83. 
32 Ibid., s 89. 
33 Ibid., s 91. 
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mindre medvetet34. Musikens betydelse exemplifierar han utifrån estetiska, funktionella och 

symboliska utgångspunkter. Som mest betydelsefull anger han den estetiska njutningen, 

därefter den praktiska rollen musik kan ha, musik som kommunikation och symbolbärare och 

identitetsmarkör. Musik kan studeras ur två huvudaspekter: musik i sig och musik som nyckel 

till kunskap om andra företeelser i samhället35, och han menar att båda är lika relevanta och 

dessutom hänger ihop. Musik i sig med rytm, harmoni och form är beroende av det 

omgivande samhället.  

Nära förknippat med kulturarvsbegreppet är kanonbegreppet som Bohman betraktar som både 

ett värderande begrepp och en rent musikteknisk term i den från grekiskan ursprungliga 

betydelsen ”måttstock, regel”. En återkommande diskussionsfråga blir vem som kan göra 

anspråk på att utnämna musik till kulturarv. Kulturarv och kanon blir en maktfråga och de 

grupperingar som gör anspråk i detta sammanhang är den politiska och officiella makten, 

professioner inom kulturarvsbranschen, allmänhet, ekonomiska intressenter och offentlig 

kultursektor. Kulturarvsskapandet omfattar också en institutionalisering (arkiv, museer, 

bibliotek och för musiken t.ex. konsert- och operahus) och en professionalisering inom dessa 

institutioner. Professionaliseringen omfattar i sin tur bl.a. ett vetenskapliggörande av 

verksamheterna och ger institutionerna legitimitet när de formas som universitetsdiscipliner 
36. Ämnet musikvetenskap var i sig ett vetenskapliggörande av den verksamhet som bl.a. hade 

sin grund i dåvarande Musikaliska Akademiens arkiv och bibliotek samt i Musikmuseet. 

Dag Lindström och Björn Horgby gör i en debattartikel i Historisk Tidskrift 2002 en kritisk 

analys av begreppet kulturarv utifrån uppfattningen av att begreppet används på ett oprecist 

sätt. I en vardaglig förståelse är begreppet värderande och ofta använt med ”uttalade och 

outtalade hänvisningar till fasta värden som bör upprätthållas och bevaras”. Men 

bevarandediskursen medförde att ”begreppet kulturarv fick en tillbakablickande karaktär”37. 

Författarnas ståndpunkt är att en vetenskaplig definition av begreppet måste frigöra sig från 

bevarandediskursen. De ser kulturarvsbegreppet som ett begrepp som konstrueras i samtiden, 

i en dialog mellan nutid och de förflutna, är inte något som finns i sig38.  I ett val mellan olika 

definitioner stannar de ändå för en definition som knyter an till bevarandediskursen: ”den del 

av ett traderat kulturstoff som skapar kulturell självförståelse, kontinuitet, identitet och 

 
34 Bohman 2008:125.  
35 Ibid., s 122. 
36 Ibid., s 134. 
37 Lindström & Horgby 2002:313. 
38 Ibid., s 120.  
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sammanhangsförståelse” utifrån tanken att ”det institutionella kulturarvet, 

bevarandediskursen, utgör källa till det kulturella kapitalet”39.  

 

Forskning om musikens värde och funktion 

Joshua Fineberg beskriver angående värdering av musik: ”Any system for evaluating works 

ultimately depends on either public reception or an attempted assessment of the works´ 

”intrinsic merits”40. I praktiken skulle detta innebära att det finns två möjligheter för den 

klassiska musiken att betraktas som något värdefullt: antingen att publiktillströmningen bidrar 

till en ekonomisk situation som i en marknadsekonomi är acceptabel, eller att med Finebergs 

ord ”convince even those who don´t love it that this kind of different, non-functional, non-

popular art makes the world richer”, att den har ett verkligt värde, i absoluta termer41 

Fineberg är kompositör av samtida ”klassisk musik” och diskuterar svårigheterna för den 

klassiska musiken, inte minst den samtida, att attrahera lyssnare. Men han menar att det finns 

ingen enskild orsak till denna situation. Det handlar vare sig om lyssnarskaran eller 

kompositörerna utan om förändringar i det västerländska samhället. Den konst och musik som 

kämpats för i hundratals år inte längre är anpassad till detta samhälle:  ”Changes in our 

society are having profound effects on the artistic ecosystem that has allowed non-functional, 

non-popular art to be valued and supported”42. Han menar att samhället nu står inför ett val – 

om icke-populär, icke-funktionell konst kan fortsätta vara en levande del av vår kultur eller bli 

en historisk relik som de lärde får titta tillbaka på som en sorts villfarelse, en hopplöst 

romantisk företeelse43. 

Julian Johnson diskuterar den klassiska musikens legitimitetskris i termer främst av ”the 

nature of contemporary culture … cultural practices, values, and attitudes.”44. Begreppet 

´värde´ är centralt i hans framställning och han polemiserar mot att allt värde i dagens 

moderna samhälle kan reduceras till en fråga om ekonomiskt värde och att det tenderar 

reduceras till en fråga om smak. Smak måste alltid definieras socialt. Ur sociologisk synvinkel 

är smak en social kategori, inte en estetisk, markerar vår sociala position. Men, säger han, 

”different musics lend themselves more or less well to different functions. Schönbergs serial 

 
39 Lindström & Horgby 2002: 318. 
40 Fineberg 2006:5. 
41 Ibid., s 10. 
42 Ibid., s xvi. 
43 Ibid., s 147. 
44 Johnson 2002:3. 
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music is not great background music , Palestrina is not great dance music, the Spice Girls do 

not reflect on human mortality or trascendent divinity”45. Han diskuterar låg kultur och hög 

kultur och klassisk musik som verktyg för klassåtskillnad. Han menar också att förkastandet 

av klassisk musik som elitistisk och irrelevant i dagens samhälle innebär ett förnekande av 

spänningen mellan ”omedelbar tillfredsställelse” och en potential för självutveckling, ”self 

development” som i Johnsons perspektiv den klassiska musiken strävar mot.  

En annan kärna i Johnsons framställning är att olika musik gör olika saker mot oss, har olika 

effekt på oss, inte bara för att den används eller värderas på olika sätt utan för att den skapats 

på olika sätt och visar upp olika egenskaper. Han menar också att orsaken till att många 

människor exkluderats från mötet med något annat än den dominerande kommersiella 

kulturen främst är en biprodukt av makt och social klass. Det är inte konsten, musiken, som är 

exkluderande.  

Johnson är också mycket kritisk till hur musikundervisningen på olika nivåer fungerar och 

menar att undervisningssystemet reproducerar marknaden. Kritisk är han också till de 

program som skapas för att göra den klassiska musiken mer tillgänglig, ”outreached program” 

och menar att sådana program bara blir en droppe i havet all den stund samhället är kollektivt 

berövat delar av dess rika musikaliska kulturarv. Lagar och god offentlig finansiering är något 

kollektivt men möjligheterna för detta att bära frukt är beroende av individuella värderingar, 

individuella val och fortsätter med att det viktigaste individuella, kulturella valet som görs i 

dag är mellan ”distraction and contemplation”, mellan underhållning och eftertanke.  

 

 

 

 

 

 

 

 

 
45 Johnson 2002:115. 
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Teori och Metod 

Uppsatsens perspektiv präglas av ett socialkonstruktionistiskt angreppssätt med diskursanalys 

som metodologisk ansats. Till premisser som karaktäriserar detta angreppssätt hör för det 

första en kritisk inställning till självklar kunskap, att kunskap och våra världsbilder inte är 

spegelbilder av verkligheten ”därute” utan en produkt av vårt sätt att kategorisera världen. 

Bilden av verkligheten är en social konstruktion46, också bilden av musik och klassisk musik, 

en bild som måste tolkas ur såväl ett socialt som kulturellt perspektiv. Genom diskursanalysen 

ges en bild av respondenternas föreställningar om den klassiska musikens situation, värde, 

funktion och relevans i dagens samhälle och musikliv, föreställningar som konstruerats i 

interaktion med andra personer. Om bilden av den klassiska musiken är en social konstruktion 

innebär det också att den kan vara annorlunda och kan förändras. Det finns enligt Shephard en 

relation mellan sociala kategorier och föreställningar om musik47. Andra personer än 

uppsatsens respondenter kan ha annorlunda föreställningar om den klassiska musikens 

situation, relevans och värde.  

För det andra är vår syn på och kunskap om världen alltid kulturellt präglad48.  När det som 

här handlar om musik säger Shephard: ”The stage was set for a major paradigm shift in the 

academic study of music. Fundamental to this paradigm was the foundational premise that all 

music, including ”classical” music, was a social construct, and thus something that had to be 

understood both socially and culturally”49. Här kan refereras till de teoretiska perspektiv som 

Clarke, DeNora och Tomlinson representerar.  

Clarkes teori och forskning är en utveckling av Gibsons ekologiska angreppssätt när det gäller 

att förklara och beskriva visuell perception50. Gibson utvecklade den ekologiska teorin för att 

belysa interaktionen mellan människan och människans omgivning, och kärnan i teorin är att 

omgivningen erbjuder (affords) möjliga perceptioner och handlingar. Clarke har överfört 

Gibsons resonemang till den auditiva perceptionen och till musiken.  Hans forskning är 

koncentrerad kring hur individen lyssnar på musik, hur individen varseblir musikens mening. 

Nyckelprocessen i sammanhanget är ”the act of listening” och det ekologiska angreppssättets 

 
46 Berger & Luckmann 1966/2009. 
47 Shephard 2012:242 
48 Winther Jörgensen & Phillips 2000. 
49 Shephard 2012:242. 
50 Gibson 2014. 
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centrala princip är: ”… perception must be understood as a relationship between 

environmentally available information and the capacities, sensitivities and interests of the 

perceiver” 51. Man kan säga att det är tolkningsmöjligheter som lyssnaren erbjuds, där 

perception och handling är tätt sammanlänkade. 

Mening, konstaterar DeNora, är inte en i kulturmaterial inneboende egenskap. Men det är 

heller inte tomt på mening. Hon menar också att humanvetenskaperna måste ta sig i akt för att 

förklara musikaliska företeelser i antingen uteslutande tekniska termer eller sociala/kulturella. 

För henne skapas mening i en interaktion mellan ”people, things” och en situation52. Hon 

anammar också Gibsons begrepp ”affordance” och ser perception som ”culturally provided”. 

DeNoras studier är etnografiska där hon anser att den mest intressanta frågan när det gäller 

estetiskt materials sociala implikation är den interaktionella nivån där sammanlänkningen av 

individ och miljö sker. Musik ser hon som en arbetsmiljö, en resurs för ”doing, being and 

naming the aspects of social reality”53. Musik har sociala effekter.  

Kärnan i Tomlinsons teoretiska resonemang är att man måste förstå en kulturell företeelse i ett 

socialt och kulturellt sammanhang: ”… that in order to understand individual human actions 

/min kursivering/ we need to interpret the cultural context from which they arise”54. 

Tomlinson återger ett uttalande av Geertz som handlar om att en katedral ”is not just stone 

and glass, it is a cathedral, and not only a cathedral, but a particular cathedral built at a 

particular time of a certain members of a particular society”55. Tomlinson drar så en parallell 

till en Mozart-symfoni som han ser som mer än det musikaliska material den är byggd på. För 

att förstå den klassiska musikens relevans i dagens samhälle räcker det inte med att göra en 

musikanalys.  

Då jag är intresserad av hur verksamhetsarrangörerna talar om den klassiska musikens 

relevans, värde och funktion i dagens samhälls- och musikliv, deras föreställningar om 

musikformens ställning, hur de tänker och arbetar, bedömer jag att kvalitativ metod med 

halvstrukturerade intervjuer med arrangörerna är lämpligaste sättet att samla information. 

Genom att använda halvstrukturerade intervjuer med verksamhetsarrangörerna ges möjlighet 

att komma närmare en förståelse av det kulturella sammanhang som den klassiska musiken 

och arrangörernas verksamhet finns i. Kvalitativ analys av materialet görs sedan med tematisk 

 
51 Clarke 2005:91. 
52 DeNora 2000:38.  
53 Ibid., s 40. 
54 Tomlinson 1984:351. 
55 Ibid., s 351.  
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analys och diskursanalytisk ansats.  Det är en induktiv forskningsansats där man undviker att 

använda förutbestämda teoristyrda kategorier. Målet är att analysera texternas innehåll och 

mening.  

De musikaliska verksamheter som i föreliggande uppsats benämns ”alternativa” (alternativ till 

ordinarie, traditionell konsertverksamhet) skulle som en parallell kunna betraktas som ”human 

actions”, speciella verksamheter som skapats av speciella medlemmar i ett speciellt samhälle 

vid en speciell tid. Och för ”human actions” gäller enligt Geertz och Tomlinson att, för att 

förstå dem och meningen med dem, måste den kulturella kontext som aktiviteterna befinner 

sig i tolkas.  

Urval 

Det finns idag en rad väletablerade ´institutioner´ som breddat och på annat sätt förändrat 

repertoar, framförande och kontexter. Nya musikaliska ´institutioner´ i mindre format har 

utvecklats med syfte t.ex. att finna alternativa repertoarer och framförandemiljöer.  För 

uppsatsen görs ett urval av dessa och den urvalsform som valts är ett ”målstyrt urval”, där 

urvalet görs utifrån målen med forskningen, ”så att analysenheterna väljs ut på grundval av 

kriterier som gör det möjligt att besvara forskningsfrågorna”56. I föreliggande fall är det också 

ett icke-sekventiellt urval, dvs urvalet är fastställt i början av forskningsprocessen. Kriterierna 

för urvalet ändras inte under undersökningens gång.  

Beskrivningarna av den klassiska musikens relevans och värde som uttryck för dess ställning i 

dagens samhälls- och musikliv torde ge olika bild beroende på ur vems perspektiv 

beskrivningarna sker, företrädare för populärmusikområdet, företrädare för 

konstmusikområdet, musikförläggare. För denna uppsats har valts sju företrädare för 

konstmusikområdet, arrangörer av och/eller ansvariga för programupplagg och 

framförandeformer. Fyra är företrädare för de större verksamheterna, tre för de mindre, som 

till sin karaktär är alternativa verksamheter till de ordinarie större musikinstitutionernas 

verksamheter. (Dessa benämns i fortsättningen ´de alternativ verksamheterna´). Det finns med 

stor sannolikhet en bakgrund till att arrangörerna startat de alternativa program- och 

framförandeformerna. Den kan röra sig om en diskussion kring önskan att nå en större och 

bredare publik än den som vanligtvis besöker konserthus, operahus eller kyrkornas musikliv. 

Det kan vara frågor om repertoar framförandeformer och om musikens relevans och värde i 

 
56 Bryman 2018:498. 
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dagens samhälle, och frågor kring motiven till att ekonomisk och arbetsmässigt arrangera 

dessa alternativa verksamheter.  

Antalet verksamheter av det alternativa slaget är extremt få och inget aktivt urval har där 

gjorts. Ett urvalskriterium gällande fem av verksamheterna har handlat om att de befinner sig 

på ett för forskaren lämpligt resavstånd. För två av de alternativa verksamheterna har 

telefonintervjuer gjorts. Verksamheterna som är av olika storlek och olika ”historia” antas ha 

olika förutsättningar att arbeta med de utmaningar man bedömer den klassiska musiken står 

inför såsom förnyelse av programupplägg och framförandeformer, rekrytering av nya 

lyssnargrupper. Resultatet bedöms ge fylligare information när faktorer som storlek och 

”tidigare historia” kan vägas in i tolkningen av resultatet.  

Urvalet är litet men motiveras av att representantgruppen bedöms förhållandevis homogen 

(musiker inom konstmusiksfären), att teoretisk mättnad57 inte eftersträvas, att målet med 

studien begränsas till att ge ett bidrag till en bild av hur klassiska musikens samtida relevans 

beskrivs av personer som arbetar praktiskt med konsertframföranden samt för det fjärde av de 

begränsningar bl.a. tidsmässigt som är förknippade med en uppsats på magisternivå. 

Tabell över respondenternas bakgrund  (samtliga är i grunden musiker) 

Större musikinstitutioner 

Anders orkestermusiker, festivalarrangör kammarmusik 

Bert konstnärlig chef, ansvarig programupplägg, konserter 

Carl planeringschef programupplägg 

Desiré ansvarig för barn- och ungdomsverksamhet 

Alternativa verksamheter 

Erik orkestermusiker, alternativ framförandemiljö, festivalsarrangör 

Fanny orkestermusiker, arrangör alternativ framförandemiljö 

Gisela orkestermusiker, arrangör alternativ framförandemiljö 

 

Tematisk analys och diskursanalys 

Utgångspunkten är en tematisk analys av materialet, där kategorier genereras som sedan kan 

betraktas som diskursteman, strukturerande verktyg för att innehållsligt analysera och 

beskriva utsagorna i intervjuerna. Efter genomläsning av intervjumaterialet har ur texten valts 

 
57 Bryman 2018:607 
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ut textavsnitt som är relevanta för att besvara uppsatsens frågeställningar. Textavsnitten utgör 

meningsenheter som analyseras med fokus på likheter och skillnader och kondenseras till 

kortare enheter men med centralt innehåll kvar. Meningsenheterna förses med koder som 

beskriver enhetens innehåll och samlas därefter till kategorier som konstrueras så att 

innehållet i en kategori är närbesläktat och skiljer sig (i görligaste mån) från innehållet i annan 

kategori58. För analysarbetet innebar den tematiska analysen att följande kategorier 

utkristalliserades: Den klassiska musiken som konst och kulturfenomen, Klassiska musiken 

väcker känslor och är en resurs för känsloreglering, Klassisk musik som kulturarv och rötter 

till den musik som produceras i dag, Klassiska musikens funktion, värde och relevans, 

”Kontexten är allt”, Att skapa relevans och mening och vidga lyssnargruppen. 

Vid diskursanalysen sätts intervjumaterialet in i olika diskurser, olika sätt att tala om och 

förstå den klassiska musiken. ”… diskurser innebär ett urval av flera tänkbara beskrivningar 

…”59. Tonvikten läggs på de versioner av verkligheten som uttrycks i intervjuerna, vilka 

mönster som finns. 

 

 

 

 

 

 

 

 

 

 

 

 
58 Lundman & Hällgren Graneheim 2017:225 
59 Bryman 2018:64. 
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Resultat 
De frågeställningar som berörts under intervjuerna har huvudsakligen handlat om de klassiska 

musikens relevans, värde och funktion i dagens svenska samhälls- och musikliv. Dessa tre 

begrepp ligger betydelsemässigt förhållandevis nära varandra, och respondenternas svar 

relaterar ofta till all tre begreppen. I den analys som genomförts identifierades sex olika sätt 

att tala om den klassiska musiken utifrån relevans, värde och funktion. 1. Den klassiska 

musiken ses som konst och ett kulturfenomen och bedöms därmed ha betydelse på samma sätt 

som konst och kultur allmänt har betydelse i ett samhälle. 2. Klassiska musiken väcker 

känslor och är en resurs för känsloreglering. 3. Klassisk musik som kulturarv och rötter till 

den musik som produceras i dag. 4. Klassiska musikens funktion, värde och relevans. 5. 

Kontexten är allt. 6. Att skapa mening och relevans och vidga lyssnargruppen.  

 

Den klassiska musiken som konst och kulturfenomen 

Den klassiska musiken har inte alltid betraktats som konst, som del i ´the fine arts´. Före slutet 

av 1700-talet betraktades musiken endast i ett ”performance”-perspektiv utan referens till att 

det skulle finnas någon ”work of art” bakom. Musiken präglades av dess huvudsakligen 

religiösa betydelse och var exkluderad från kategorin ”productive arts”. Men 

omständigheterna ändrades gradvis ”so that music came to be regarded as an art that resulted 

from the activity of composition not just in performance but also in works of art”60. Musik 

kom undan för undan att få ett estetiskt värde skilt från den funktionella användbarheten, 

eftersom en distinktion gjordes mellan ”art and craft”. Det utvecklades en föreställning om att 

musiken inte hade någon funktion som låg utanför själva musiken, inte hade någon 

utommusikalisk mening (autonom musik, musiken ”i sig själv”): ”… musical meaning lies 

exclusively within the context of the work itself”61. 

 Hantverksprodukter var värdefulla till följd av sin funktion i det dagliga livet men konst 

ansågs ” beautiful because, among other things, … it could transport us to higher, aesthetic 

realms”62. Denna föreställning om musikens mening kom emellertid under första hälften av 

1900-talet att undan för undan kritiseras. Forskare inom kritisk musikvetenskap menade att 

 
60 Goehr 2007:151. 
61 Meyer 1956:1. 
62 Ibid., s 152. 
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det var lyssnaren själv med sina kognitiva, emotionella och biografiska förutsättningar som 

skapade mening i musiken i den situation som för tillfället förelåg. 

Det estetiska värdet uttrycker några respondenter i termer av andlighet, andrum och 

koncentration: 

 Den klassiska musiken talar till det inre livet, till något mer djupt. 

 Populärmusiken kanske stärker humöret, men mer till det yttre (Gisela). 

Musiken uttrycker något av människans djupaste behov … att vara i

 kontakt med något mer än bara oss själv, något religiöst (Bert). 

Bland respondenterna uttrycks också att man ser musik som konst: 

 Musik som konst … ger en andlig dimension till livet. Tappar vi 

 det tror jag själva livet och samhället blir väldigt tunt (Anders).  

 Musik är ju en konstform bland många andra …Och konst är  

 viktigt för människan … ger möjlighet till reflektion … kan spegla 

 samhället (Desiré).  

När nu musiken fick konststatusvid sidan av bild- och litteraturkonsten artikulerades också ett 

behov av varaktiga produkter (i likhet med bild- och litteraturkonstens produkter), 

verksbegreppet uppstod och fick allt större tyngd i samband med romantiseringen av ”the fine 

arts” i början av 1800-talet – musikaliska produkter, ”a musical work of itself”63. Denna 

1700- och 1800-talsmusik har levt vidare med erkänt högtstående konstnärligt värde och blivit 

en del av ett kulturarv: ”Först måste man inse att musik är ett kulturarv”64. Musikaliska verk 

kan också i dag formuleras som storheter: 

 Beethovens violinkonsert vill jag påstå är ett monument som sin struktur 

 är väl så stor som en pyramid – men byggs varje gång den framförs och sedan 

 försvinner (Bert).  

Frågan om musik är ett kulturfenomen har analyserats av Volgsten som skisserar ”konturerna 

till ett argument för musikens inneboende potential som kulturellt fenomen”65. Han använder i 

detta syfte tre kulturteoretiska teman, identitet, autenticitet och kvalitet och konstaterar att 

musik kan fungera som meningsbärande identitetsmarkör (att lyssna på viss musik ger signal 

 
63 DeNora 2010:152. 
64 Bohman 2008:122. 
65 Volgsten 2013:55. 
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om att man tillhör en särskild grupp, kultur, subkultur); en viss musik, vissa 

musikåtergivningar, kan ses mer autentiska än andra; kvalitet berör värderingsfrågor, estetiska 

värden, kvaliteter som alltid är kulturellt betingade. Kulturer är framför allt 

värdegemenskaper. Volgsten talar också om ”utvidgad identitet” givet musikens reflexiva 

funktion som estetiskt kulturellt fenomen. ”Ett rikt och mångfaldigt musikutbud kan bli ett 

incitament för den lyssnande publiken att utvidga sin förmåga att förhålla sig till alternativa 

värdeskalor”66.  Men för att musik ska betraktas som kultur krävs upprätthållande av 

mångfald, institutionaliserad finkultur och icke-institutionaliserad gräsrotskultur. Båda 

behövs. Utan icke-institutionaliserad gräsrotskultur får inte den institutionaliserade 

finkulturen något tillflöde, utan institutionaliserad finkultur förlorar den icke-

institutionaliserade gräsrotskulturen riktning och funktion som icke-institutionell estetisk 

fristad67. 

 

Klassisk musik som kulturarv och rötter till den musik som produceras idag 

Respondenterna talar inte om klassisk musik i termer av kulturarv utan använder uttryck som 

är mer musikaliskt nära – harmoniskt arv, mänskligt arv, det arv vi /som orkester/ förvaltar. 

Den är rötterna till den musik som västerlandet producerar idag, bygger 

på ett harmoniskt arv. Den är oerhört relevant för den handlar om sådant som 

övergår sin tid (Bert). 

Vad som anses värdefullt att bevara skiftar avsevärt under tidens gång och är en kontroversiell 

fråga. Lindström & Horges är kritiska till hur kulturarvsbegreppet används på ett oprecist sätt. 

Begreppet är i vardagstal värderande med hänvisning till fast värde som bör upprätthållas och 

bevaras. Men författarna anser att detta synsätt ger begreppet en tillbakablickande karaktär. 

Viktigt är att se att kulturarvsbegreppet konstrueras i samtiden, konstrueras och omtolkas68. 

Den kontroversiella frågan om vad som är värt att bevara är beroende av social position, 

historiskt sammanhang och personliga preferenser. ”Pudelns kärna rör förhållandet mellan 

´det mänskliga och uppdelningen av mänskligheten i grupper´ … Representant för det sant 

mänskliga, mänsklighetens essens och spjutspets har varit den vite mannen av 

 
66 Volgsten 2013:69. 
67 Ibid., s 71.  
68 Lindström & Horges 2002:320. 
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medelklass”,”de västerländska lärde”69, ”De bildade männens Beethoven”70. Men successiva 

omtolkningar av det kulturella arvet handlar om hur tidigare utdefinierade delar av 

mänskligheten gör anspråk på att vara likvärdiga och delaktiga i den samlade mänskligheten. 

Omtolkningen sker stegvis i förhållande till vad som i dag kallas kulturella identitetskriser, 

klass, genus, etnicitet. Vad gäller klassperspektivet kan noteras att det som från början i 

bildningssammanhang var en angelägenhet för den borgerliga eliten i den svenska 

folkbildningstraditionen omvandlades till att omfatta också arbetarbefolkningen, folkflertalet. 

En historisk förändring i synen på kulturella arvet i fråga om klass drevs igenom. 

Genusperspektivet kan sägas representeras av att respondenterna anser att man vid repertoar- 

och programläggning i betydligt större omfattning än idag ska ta med ”bortglömda” kvinnliga 

tonsättare, både tidigare och samtida, samt låta fler kvinnliga dirigenter ta plats på pulten: 

 Vi vill verkligen visa att det är en skam att det inte lyfts tidigare (Anders). 

Det etniska perspektivet i kulturarvsfrågan kan representeras av respondenter som tar upp 

vikten av att den klassiska musikens företrädare deltar i den offentliga debatten 

Vi är skattefinansierade, med det följer ett ansvar, måste finnas till  

 för samhället.Vi ska vara en kraft i samhället. T.ex. kan vi med musik  

 bidra till integration och jämställdhet (Gisela). 

Vi gör världsmusik i en serie … som attraherar många i våra mångkulturella 

 grupper (Anders). 

Musik beskrivs ofta som signalerande identitet inte minst eftersom musiken har en starkt 

känslomässig inverkan på lyssnaren, en känslomässig inverkan som gör den effektiv som 

identitetsmarkör. Och ”frågan om kultur och identitet blir alltså synlig i och med att 

alternativa kulturer och identiteter blir alltmer tillgängliga”71. 

Omtolkningen av det kulturella arvet har fortgått från 1800-talets slut, under hela 1900-talet 

och pågår fortfarande. Det kulturella mönster vi är uppfostrade i präglar vår tolkning av både 

nutid och förfluten tid. Det betyder att tolkningen av en text, ett konstverk (inom 

musikvärlden ett musikaliskt verk) tolkas olika beroende på tidpunkt, samhällsskick och 

historiskt sammanhang. Kulturarvet blir inte något evigt och oföränderligt. Föränderlighet 

präglar kulturarvet. En fråga här blir nutidsmänniskans förhållande till traditioner. Ett sätt blir 

 
69 Gustavsson 1996:83 88. 
70 Pettersson, 2004. 
71 Volgsten 2013:69 
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att betrakta moderniteten som en ”motsättning mellan ´förstörelsen av alla värden´ och de 

försök som görs att (åter)ge mening och värden åt kulturen från en förfluten tid”72. 

Distinktionen mellan ”finkultur” och ”populärkultur” kan i dag svårligen upprätthållas: 

 Popmusiker …blir påverkade av den /klassiska musiken/ på samma sätt 

 som tonsättare inom klassisk musik blir påverkade av det som sker inom 

 populärmusiken… Alla popmusiker jag träffat har ett intresse av eller  

  kunskap om klassisk musik som överraskar (Bert).  

Filosofen Paul Ricoeur har uttryckt tankar om människans förhållande till tradition och 

kulturarv73. Olika tidsbegrepp är viktiga för honom och en tes är att berättelsen sammanlänkar 

människan med tiden, något som också en av respondent ger uttryck för: 

 Musikens första funktion är att förmedla en berättelse (Bert). 

Ricoeur använder begreppet ”traditionalitet” för att visa på kulturarvets betydelse i nutiden 

där ”traditionaliteten står för förmedlingen av kulturarvet genom ständiga tolkningar och 

omtolkningar … i spänningsfältet mellan den förflutna tiden och nutidens horisonter. Med det 

synsättet blir kulturarvet varken något dött, omöjligt att återvända till, eller något vi har direkt 

och omedelbar tillgång till”74. 

 Det klassiska kulturarvet måste förvärvas av varje generation. Görs inte

 det, faller det (Anders).  

Denna förmedling från generation till generation är inte, enligt Gustavsson, något konfliktfritt 

som harmoniskt smälter samman den ena horisonten med den andra utan en omvälvande 

process av ständiga brott och kullkastningar av tidigare tolkningar och strider om tolkningar. 

 

Klassiska musiken väcker känslor och är en resurs för känsloreglering 

 … hjälper oss komma i kontakt med känslor och upplevelser … och 

 dom där känslorna som kanske inte får plats i vardagen. 

 Funktionen är att ge upplevelser och ett andligt värde. 

 Vi blir drabbade (Desiré). 

 
72 Gustavsson 1996:91. 
73 Ibid., s 102.  
74 Ibid., s 103.  
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Att musik väcker känslor är ett väletablerat faktum som filosofer och andra forskare är 

överens om: ”… with few exceptions, affirmed their belief in the ability of music to evoke 

emotional responses in listeners”75. Och respondenterna i intervjuundersökningen återkommer 

till det. Det finns inom musikvetenskapen en diskussion när det gäller i vilken utsträckning 

känslomässiga reaktioner vid lyssnande av musik är situationsbundna, dvs bundna till minnet 

av en viss situation när man hört musiken, och i vilken utsträckning musiken har ett eget 

emotionellt innehåll. Musiksociologen Tia DeNora tillhör den förstnämnda gruppen: ”… look 

instead at the ways in which people, things and meanings come to be clustered within Igmed 

det sociala, och psykologiska, livet. För henne är musik inte bara ett objekt som skapas i 

sociala relationer utan också en förmedlande resurs i formandet av vår subjektivitet och 

identitet. Hon har anammat en bearbetad version av Gibsons affordance-begrepp och lyfter 

fram att ”music provides affordances … it offers specific materials to which actors may turn 

when they engage in work of organisational social life”76. Detta erbjudna material utgörs 

inom musiken inte minst av emotioner. ”Music as the expression or portrayal of emotions”77. 

I sin analys av olika musikaliska kompositioner visar Clarke på hur den musikaliska 

strukturen på olika sätt väcker olika emotioner. Viktigast är invarianterna ”the auditory 

invariants”, som är de fenomen som musiken kan erbjuda (afford) i relation till lyssnarens 

perceptionsförmåga: ”…the material objects …that constitute culture are just as directly 

specified i the auditory invariants of music …”78. Ett exempel spm Clarke presenterar är Jimi 

Hendrix´s ”The Star Spangled Banner” på Woodstock-festivalen 1969 vid tiden för USA´s 

krig i Vietnam. Såväl tonarter som rytm, instrumentering, distortion, instabilitet i musikaliska 

materialet eller soundet tolkas mot den amerikanska nationalhymnen. Clarke lyfter också 

”motion and gesture” i musiken som källor till emotioner  exempelvis i Alban Bergs Wozzeck 

(crescendon och attacker) och Mozarts stråkkvintett i C-dur: ”…draws a listener into 

engagement with musical material i a particular dynamic manner …, constitutes a vital part of 

musical meaning”79 

Vad gäller känslor och den klassiska musikens roll återkommer respondenterna till begreppet 

´välbefinnande´: 

 När man går från konserthuset ska man ha med sig något som ökat 

 
75 Meyer 1956:7. 
76 DeNora 2013:144. 
77 Clarke 2005:173.  
78 Ibid., s 47. 
79 Clarke 205: 89. 
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 lyssnarens välbefinnande. Live-konserter blir mer och mer viktiga. Det 

 unika tillfället slår den moderna människan vakt om. Konserthuset blir 

 en fristad (Carl).  

 Den levande musiken tror jag aldrig kommer att försvinna (Anders). 

 … att ha något att slukas upp i här och nu … släppa allt, gör att man mår 

 bra (Desiré).     

Att musik i live-konserter kan ha ett större värde än inspelad och uppspelad musik ansåg 

också Adorno och Chanan när de kritiserade vad som händer när inspelad musik distribueras i 

olika medier.  Den aura som omger ett live-lyssnat musikstycke försvinner. 

Detta resonemang kan sättas in i DeNoras tal om musik som ett ”Asylum”. Musiken kan vara 

ett frirum i vardagen: ”…a room of one´s own …understood to afford wellbeing”80. Hon 

beskriver hur musikalisk aktivitet beblandar sig med andra aspekter av ´social ecology´ på ett 

sätt som förändrar dessa förhållanden till något som bättre bidrar till välbefinnande. Musik 

kan strukturera upp perceptioner och medvetande81. 

Utifrån sin studie av ett antal kvinnors användande av musik i vardagen ser Tia DeNora att en 

av de första saker som musik gör att hjälpa aktörerna att förändra sinnesstämning och 

energinivå. De ser musiken som ett verktyg för att minska oönskade tillstånd som trötthet och 

stress och den är en resurs för att strukturera känslor, motivation, energi och beteende. Dessa 

bedömningar görs på basis av vad respondenterna uppfattar att musiken ”affords”, vilket i 

deras egna ord är ”det rätta”, det som hjälper82. DeNora var enligt Ruud (2016) bland de 

första att införa Gibsons begrepp i musikvetenskaplig forskning. Hon ville visa hur musik är 

en resurs, en utgångspunkt ”for fortolkende aktivitet gjennom å ”appropriere” noen av de 

muligheter som musiken tilbyr meningsdannelse”83. Clarke å sin sida säger: ”… the 

ecological approach emphasizes the structure of the environment itself and regards perception 

as the pick-up of that already structured perceptual information”84.  

På samma sätt som kvinnorna i DeNoras studie ser respondenterna i föreliggande 

undersökning att musik, i detta fall klassisk musik, hjälper oss ”komma i kontakt med känslor 

 
80 DeNora 2013:135. 
81 Ibid., s 136. 
82 DeNora 2000:53. 
83 Ruud 2016:71. 
84 Clarke 2005:17. 
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och upplevelser”. Musik berör och för dem inte bara väcker musiken känslor utan också 

uttrycker och kanaliserar känslor. För den enskilda individen menar man är musiken relevant 

om den är angelägen, väcker känslor av välbefinnande eller känslor av mer intellektuell och 

kognitiv karaktär, ger intellektuell stimulans. Men inom musikvetenskaplig forskning råder 

delade meningar om huruvida musiken kan uttrycka känslor. En återkommande metafor för 

att beteckna musik är att den är som ett ”känslornas språk” och för många är det viktigaste 

med musik just att den upplevs väcka känslor. Clarke visar på hur studier visat att människor 

lyssnar på musik på ett mycket pragmatiskt och instrumentellt sätt för att t.ex. nå eller 

förändra emotionella tillstånd85. 

  

Klassiska musikens funktion, värde och relevans 

Musikens första funktion är att förmedla en berättelse. Folksagorna …  

är ofta lagda till musik … Sång, minne och berättelse har alltid hängt  

ihop… (Bert). 

Berättelsen är väldigt viktig, att man vill säga något. Det är ganska 

förpliktigande att ställa något på scenen och berätta något (Carl). 

Hur mäter man värde? Det är individuellt. Det vi väljer att ställa på 

scenen ska vara av ett värde för lyssnaren (Carl).  

Klassisk musik har ett estetiskt värde, själva musiken (Anders). 

Relevans för individen, för samhället? Relevans är något som känns 

angeläget, att lyssnaren stannar upp, är på plats. Att vara relevant i sin samtid 

kan t.ex. handla om att kunna locka till sig lyssnare. Men man kan inte helt 

koppla relevans till publiksiffror. Även det svåra måste få plats (Carl). 

       

I respondenternas svar överlappar ofta begreppens funktion, värde och relevans varandra, 

varför jag valt att presentera delresultaten tillsammans. Att den klassiska musiken idag har en 

funktion är filosofer och forskare i dag överens om. Den kan då ha psykologiska, sociala eller 

estetiska funktioner. Samtliga finns representerade i intervjusvaren. Beträffande den 

psykologiska funktionen refereras till att den väcker och kanaliserar känslor, som kan ha en 

hälsobringande effekt, som dämpar tempot och bidrar till skydd mot stress. Funktionen 

 
85 Clarke 2005:144. 
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presenteras ytterligare under avsnitt ”Klassisk musik väcker känslor och är en resurs för 

känsloreglering”.  Den sociala funktionen representeras av möjligheten att använda musiken 

tillsammans, där i utövandet man måste ha samma tempo, samma pitch och samma 

uthållighet. Den sociala funktionen kan förstås i termer av det 

musiksociologiska/kulturteoretiska resonemang som Tia DeNora utvecklat: ”…look instead at 

the ways in which people, things and meanings come to be clustered within particular socially 

located scenes”86. Detta angreppssätt innebar ett fokus på ”what music does as a dynamic 

material of social existence” i stället för ”what music means”87. 

 Musikens estetiska funktion kopplas av respondenterna ofta till musiken ” i sig själv” som en 

andlig funktion/dimension. Den presenteras vidare under avsnitt ”Den klassiska musiken som 

konst och kulturfenomen”.  

Respondenternas tankar kring den klassiska musikens värde är parallella till föreställningarna 

om musikformens funktion, att kunna ge upplevelser och ge möjligheter att använda den i 

social gemenskap som lyssnare eller utövare. Tankarna kring värdeperspektivet ligger ofta 

närmare tankarna kring ”musiken i sig”, att i den strukturella formen med klanger och rytmer 

finns musikens mening, ett estetiskt värde att omfamna.  Denna uppdelning i två olika sätt att 

se på den klassiska musikens funktion och värde har av olika forskare kritiserats då man 

menar att det är möjligt att förena de motsatta perspektiven: ”… it seems obvious that 

absolute meanings and referential meanings are not mutally exclusive”. Meyer (1956) kallar 

företrädare för det förstnämnda perspektivet för ”absolutister”, de andra för ”referentialister”. 

Perspektiven kan samexistera i ett musikstycke precis som i poesi och bildkonst. Det finns 

ingen logisk motsättning mellan de två typerna av mening. Absolutisterna hävdar att 

referentiell mening är något inlärt, Meyer hävdar att det är så också för absolut mening88. 

Att den klassiska musikens värde har svårt att finna plats i dagens samhälle uttrycks av 

respondenterna: 

I dagens samhälle måste allt gå så fort  -  och det gör inte den klassiska  

musiken. Den tar tid, långsamheten har ett värde (Fanny).  

Den moderna människan är van vid så spektakulära saker presenterade i mobiler 

och datorer, ljussättningar och projiceringar (Desiré).   

 
86 Clarke 2005: 38. 
87 DeNora 2000:49. 
88 Meyer 1956:1, 2 
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I dagens samhälle handlar det om snabba influenser (Anders).  

Även den yngre generationen tycker klassisk musik är bra, intressant, har ett 

värde. Problemet är den sociala miljön, frackarna, vad som bjuds i entrén, 

bemötande, repertoaren (Erik). 

Klassiska musikens värde kan inte kopplas enbart till publiksiffror (Gisela, 

Carl).    

För Julian Johnson är begreppet ´värde´ centralt och han polemiserar mot att allt värde i 

dagens moderna samhälle kan reduceras till en fråga om ekonomiskt värde och att det 

tenderar att reduceras till en fråga om smak, som i sin tur alltid måste definieras socialt.  Det 

är en social kategori, inte en estetisk. Han ser den klassiska musikens legitimitetskris som ett 

utslag av ”the nature of contemporary culture … cultural practices, values, and attitudes”89. 

Joshua Fineberg refererar också till förändringar i samhällsstrukturen, till en situation där 

icke-funktionell och icke-populär musik värderas lågt90. 

Respondenternas reflektioner övre relevansbegreppet ligger mycket nära värdebegreppet.  

Definitionsmässigt blir det något som är angeläget och betydelsefullt och att relevans för 

individen kan vara något annat än relevans för samhället. I likhet med värdebegreppet vill 

man bl.a. se det som något individuellt. Respondenterna frågar sig:  Relevant för vem?,  

Relevant i vilket avseende? Relevansen för individen sätter man lättare ord på och knyter till 

upplevelse.  Musiken är relevant om den antingen ger emotionellt välbefinnande eller väcker 

känslor av mer intellektuell, kognitiv karaktär. Relevansen för samhället handlar mer om att 

kunna bidra till hanterandet av problem eller utmaningar som finns i samhället och det som 

nämns är bl.a. samhällets integrationsutmaningar, integration av individer med annan kulturell 

bakgrund. Man tänker sig att musiken i detta fall är ett medel att främja integration, motverka 

segregation. Men även andra samhällsrelevanta företeelser att utmana genom musik nämns 

såsom det allmänt höga tempot: 

Vi gör världsmusik … som attraherar många i våra mångkulturella 

grupper. Och vi har en stor varierad verksamhet för barn  

och ungdomar från många kulturer (Anders). 

 
89 Johnson 2002:3. 
90 Fineberg 2006:147. 
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Vi har en vision att genom att jobba så /El Sistema/ med musik. Så jobbar vi mot 

segregation. Vi ska vara med och kommentera och delta i debatten genom 

vår konst. Då blir musiken relevant (Desiré). . 

Vi ska vara förebilder för studenterna på musik- och scenhögskolor (Carl). 

Klassiska musiken ÄR ! relevant i dagens samhälle.  Men relevansbegreppet 

är flummigt. Sociala miljön problemet! Jag vänder mig mot idén att klassiska 

musiken konstant är i kris (Erik). 

Relevant? Ja, absolut! I detta moderna samhälle! Långsamheten är värdefull. 

En symfoni är inget man stressar igenom (Fanny).  

   

Resonemangen ovan kring såväl funktion som värde och relevans kan sättas in Clarkes 

”översättning” till musikområdet av Gibsons affordance-begrepp, vad omgivningen erbjuder 

lyssnaren. Ur respondenternas svar kan hämtas att den klassiska musiken förmedlar en 

berättelse, erbjuder estetiskt värde, en andlig dimension i livet, en möjlighet att stanna upp, 

hjälp att komma i kontakt med känslor, upplevelser, välbefinnande, låta musiken ta tid. 

Gibson, amerikansk perceptionspsykolog, utvecklade under 1960-talet en ekologisk teori om 

perception för att belysa interaktionen mellan människan och människans omgivning. Kärnan 

i teorin är att omgivningen erbjuder (affords) några möjliga perceptioner och handlingar, 

affordances, som aktiveras i interaktion med andra människor eller genom konventioner. I sitt 

teoribygge utgår Gibson från visuell perception. Clarke har ”översatt” materialet till musikens 

område, och definierat den mening som kan tas fram i ett musikaliskt framförande: ”… 

perception must be understood as a relationship between environmentally available 

information and the capacities, sensitivities, and interests of a perceiver”91. Han betonar också 

att det är lyssnarakten som är nyckeln till hans teori om musikalisk mening.  

 

”Kontexten är allt”.  

Problemet är vare sig musiken eller lyssnargruppen. Problemet är 

den sociala miljön. Om allt förblir som nu kommer inte yngre  

 
91 Clarke 2005:91. 
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publiken (Erik). 

Kontexten är allt (Bert). 

Det är ett par av utsagorna kring hur respondenterna ser på den klassiska musikens situation. 

De tänker kring kontextfrågor brett. Bland de frågor som lyfts för att bidra till att göra 

musikformen attraherande, och relevant, för en utökad publik lyfts förändringar i 

programsättning/repertoar, fysisk och social framförandemiljö, bemötandefrågor, 

framförandeformer som hur själva musiken kan sättas i ny kontext, t.ex. framföras 

tillsammans med andra konstnärliga uttryck som poesi, dans, ljussättning och projektioner.  

En huvudkontext för lyssnande av klassisk musik är konserthuset, och det tenderar bland 

respondenterna finnas en kluvenhet kring hur man ska förhålla sig till den. Den är byggd för 

att lyssna till musik i, krävs för att göra musiken rättvisa – men 

… den signalerar exklusion. Man tror man måste ha vissa kläder på sig 

och bete sig på speciellt sätt (Desiré). 

Fracken! En företeelse man upprätthåller sedan slutet av 1800-talet när 

när konserthusen kom till.  Publiken kom först i frack men slutade snabbt (Erik).  

Man poängterar nödvändigheten av att konserthusmiljön är välkomnande redan i entréhallen. 

Dessa tankar kring samspel mellan musik, situation/miljö och lyssnare ligger i linje med hur 

forskare inom kritisk teori och kulturteori definierar mening i musik. För Tia DeNora skapas 

mening och relevans i en interaktion mellan ”people, things” och en situation92. Clarke talar 

om en ekologisk kontext som påverkar hur lyssnaren tolkar det hen hör. För honom är 

perception och mening nära relaterade: ”… the experience of musical meaning is 

fundamentally … a perceptual experience”93. Att ett kulturfenomen som klassisk musik blir 

relevant och meningsfullt är beroende av något utöver det rent musikaliska. Det är också en 

funktion av den kulturella situationen.  

Respondenterna resonerar till och från i termer av vad ”man erbjuder”, såväl kontextuellt som 

musikaliskt, estetiskt.  Man vill erbjuda något som individerna upplever meningsfullt. En 

programläggare frågar sig retoriskt:  

Vad väljer vi att ställa på scenen, utsätta publiken för?  Och hur?  (Carl). 

 
92 DeNora 2000:38.  
93 Clarke 2005:8. 
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För respondenten är berättelsen viktig, att man vill säga något  -   i Gibsons och Clarkes 

terminologi, erbjuda värdefulla perceptioner. Respondenterna återkommer till att begrepp som 

mening, relevans, värde är något individuellt. Det viktigaste, säger Clarke, är det sätt på vilket 

relationen mellan lyssnaren och musiken definierar ett estetiskt värde94. Översatt till den 

musikaliska världen skulle man som en respondent gör kunna säga: 

 Bach och Schumann är svårare för en ung generation att ta till sig än  

 Philip Glass (Erik).  

Att skapa mening och relevans och vidga lyssnargruppen 

Tidigare studier med anknytning till klassiska musikens upplevda marginalisering har visat att 

det i första hand inte är själva musiken som den yngre generationens avvaktande hållning 

beror på: ”The fault does not lie in the art form”   utan mer på att kontexten som omger den 

blir exkluderande. Den förknippas med aristokrati och utövare som tagit rollen som 

”guardians of the past” och ”curators of a museum of historical performing art”95. I 

respondentgruppen finns motsvarande beskrivningar:  

 Det är vare sig musiken eller lyssnarskaran som är problemet utan den 

 sociala miljön, bemötandet av ”de nya” (Erik).  

Frågorna kring skapandet av relevans och vidgandet av lyssnargruppen blir då frågor kring 

förändringar i kontext, i första hand repertoar, framförandemiljö, framförandeformer. De 

institutionella orkestrarna kopplar samman standardrepertoarens verk med t.ex. kvinnliga 

tonsättare musik eller nyskriven musik, väljer ut teman såsom vår planets överlevnad eller 

månlandningsprojekt och arbetar med detta i bild, musik, tal, projektioner och utforskar 

klassisk musik som finns i andra kulturer. Man spelar i alternativa miljöer som muséer, i 

gröngräset, i folkvimlet ”på sta´n”. Hit hör konserter med världsmusik och film- och 

spelmusik, jazzmusik, populärmusik, arbeten med större eller mindre projektioner och mycket 

omfattande barn- och ungdomsverksamheter: 

Vi gör film- och spelmusik som i mycket stor utsträckning är skriven 

för symfoniorkester … Vi gör tonsättarporträtt och konsertintroduktioner 

(Anders). 

 

 
94 Clarke 2005:91. 
95 Botstein 2013:2 
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Det finns i respondentgruppen olika uppfattningar om hur stor problematiken för klassiska 

musiken är. Ingen vill tala om en kris, som det i andra sammanhang till och från talas om. Den 

yttersta målsättningen för att anta utmaningarna beskrivs vara att attrahera ny publik dels för 

att de ska få möjlighet att upptäcka den musik man bedömer värdefull, dels för att försvara 

och stärka musikformens plats i samhälls- och musiklivet.: 

Det är ju utmaningen! Det kommer alltid att finnas människor som är 

intresserade men vår utmaning är att nå människor som inte är det i  

utgångsläget (Bert).  

Kulturlandskapet har förändrats med en enorm konkurrens om betraktarens tid. 

Det är utmaningen! (Carl).  

Det som nu på olika håll nu utvecklas vid sidan om ordinarie program och framförandeformer 

är alternativa mindre verksamheter. Man framför klassisk musik på pubar, klubbar, 

restauranger, i kafémiljöer eller större öppen festivalsmiljö.  Gisela som tillsammans med 

kollegor bjuder in till kammarmusik på restaurang säger: 

Konserthuströskeln är hög. Sättet att vara på, lyssna, behöver ändras …  

hälften av dom som kommer är vana lyssnare, hälften icke-vana. Vill ha ett 

ställe som är mer öppet (Gisela).    

Fanny som sedan några år tillbaka arrangerar kammarmusikträffar i kombinerad kafé- och 

kyrkomiljö beskriver: 

 Det kommer hela tiden nyfikna … kaféet och träffar folk. Ökat på och spridit 

 sig, tar med vänner… Borde utvecklas (Fanny).  

Teknologiska framsteg utnyttjas och musik läggs ut på nätet. Vikten av att förnya repertoar 

uppmärksammas med samtida tonsättare, kvinnliga såväl som manliga, och också med 

”bortglömda” kvinnliga tonsättare från tidigare århundraden. Programuppläggen blir en 

balansgång mellan musik som av tradition attraherar konsertpublik och musik som är av nyare 

datum och i många fall ses om mer svårtillgänglig.  

För att bidra till förståelse av dessa alternativa verksamheter måste enligt Geertz och 

Tomlinson den kontext som verksamheterna befinner sig i tolkas. Verksamheterna kan i deras 

terminologi betraktas som ´human actions´ som är speciella verksamheter som skapats av 

speciella medlemmar i ett speciellt sammanhang vid en speciell tidpunkt - ett sammanhang 
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som måste tolkas96. En parallell kan i det här sammanhanget dras till de alternativa 

verksamheter som utvecklats för att stärka den klassiska musikens situation. 

Den kontext som insamlade data från respondenterna om de alternativa verksamheterna ska 

sättas in i handlar om dels den historiskt starka ställning och det värde som den klassiska 

musikens företrädare tillskriver musikformen i termer av t.ex. kulturarv och harmoniskt arv, 

dels en föreställning om att denna ställning och detta värde successivt försvagats i ett 

samhälle med starka medieteknologiska förändringar, masskultur, musikindustri och en ung 

lyssnarskara med ofta populärmusikaliska preferenser.  De alternativa verksamheterna mening 

uppstår som en funktion av denna kontext97.  

Förutom insatser på det kontextuella planet poängteras hur viktigt det är arbeta för att göra 

musikformen, musiker och institutioner synliga, inte minst där folk redan finns ute i 

samhället. Man kan inte marknadsföra på samma sätt som tidigare genom affischer och 

annonser. Nu måste man finnas på sociala medier:  

 Vi kan dela mer på Facebook (Fanny). 

Skolan musikundervisning är viktig. Man måste prata om  

musiken, också klassiska musiken. Man bygger ett intresse. 

Och hur ser hemsidorna ut? Det är ingen som kan gå in där och  

få ledtrådar till musiken. Det ges inget intryck av att man vill  

kommunicera med yngre generationen. En kommunikation med 

abonnemangspubliken. Skulle kunna se ut så här: ”Jag har aldrig varit 

på ett konserthus …” – och så följas av en rad tips (Erik). 

 

Att vara synlig innebär också att vara med i verksamheter där musik är i fokus, t.ex. skolans 

musikundervisning, där den generation finns som man menar är den grupp som kan föra 

”kulturarvet” vidare:  

”… /kulturarvet/ som måste erövras av varje ny generation, annars  

faller det” (Anders).   

Det är också orsaken till att de större musikinstitutionerna satsar så kraftfullt på barn- och 

ungdomsverksamheterna med olika innehåll för olika åldersgrupper, gärna mycket tidigt då 

 
96 Tomlinson 1984:351. 
97 Ibid., s 355. 



38 
 

man också har möjlighet att skapa kontakt med föräldrar. Det handlar t.ex. om skolkonserter 

där musik tillsammans med berättelser är utgångspunkten från förskoleåldern till högstadiet. 

På gymnasiet kan det bli mer samarbete mellan musiker och elever på olika sätt. Studiebesök 

med musik- och instrumentvisning, pedagogiska filmer för olika åldrar, musikläger, 

undervisning enligt El Sistema-modell. Det finns emellertid i respondentgruppen tankar om 

att verksamheterna inte satsar fullt ut på hög musikalisk kvalitet i ungdomskonserterna: 

 15-åringar lyssnar ganska likt vuxna. Man kan höra men kanske inte sätta 

 ord på nyanser (Erik).  

Denna kraftfulla satsning på barn- och ungdomsverksamhet, studiebesök, 

instrumentvisningar, tillsammans med tonsättarporträtt och konsertintroduktioner kan delvis 

betraktas som en utbildningssatsning. Det finns en tanke att kunskap om den klassiska 

musiken är till gagn för musikformen då man i ett ”ansträngt” läge arbetar för att stärka dess 

ställning och utöka lyssnargruppen: 

 Jag har en studiecirkel på fem gånger som handlar om musik från forntid 

 till Fröst … och också en föreläsning om orkestern. Folk blir glada för dom 

 vet inte. Hittills är det vuxna men jag siktar på gymnasiet. Lite  

 bakgrundskunskap kan hjälpa till (Fanny).  
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Diskussion 

Den övergripande fråga som föreliggande uppsats ska svara på är hur den klassiska musikens 

relevans och värde i dagens samhälle och musikliv förmedlas. De personer som intervjuats är 

företrädare för det konstmusikaliska fältet, och man kan säga att diskussionen förs utifrån en 

konstmusikalisk diskurs. Uppsatsen är en fortsättning på en tidigare genomförd analys av en 

dagspressdebatt om den klassiska musikens situation i Sverige i dag, där frågor formulerades 

kring musikformens relevans och värde idag. Det övergripande samfällda svaret från de sju 

respondenterna är att den klassiska musiken är relevant och har ett stort värde i dagens 

samhälle och musikliv. Ståndpunkten uttrycks med något olika kraft från att det är givet att 

den har det – det är omständigheterna runt omkring som måste förändras – till något 

försiktigare ståndpunkter, där man tänker att musikformens plats måste försvaras och 

motiveras på olika sätt.  

De föreställningar om den klassiska musikens värde och relevans som respondenterna 

förmedlar rör sig runt olika teman. Musikformens status som konst och kultur, och kulturarv, 

beskrivs som viktig utifrån en roll som förmedlare av berättelser, ”sådant som övergår sin 

tid”, av en andlig dimension i livet men också av allmänt välbefinnande, som en katalysator 

för individens känslor. Ur såväl ett individ- som samhällsperspektiv föreställs den ha en 

positiv inverkan som motvikt till tidens höga tempo  -  långsamheten man möter vid 

lyssnandet av en konsert under ett par timmar. 

Man pratar så mycket om det positiva med mindfulness.  

Vi bjuder på en perfekt mindfulness-upplevelse, att gå på en  

klassisk konsert där det inte händer någonting mer än att man sätter sig ner och 

tillsammans med andra bra lyssnar och upplever något (Bert). 

Det ekonomiska grundvalarna återkommer i diskussionerna. Det är en mycket kostsam 

konstform som förutsätter stora insatser från såväl samhälle som de enskilda individer som 

utbildar sig för att utöva musiken, från samhället för att skapa och vidmakthålla den 

”infrastruktur” som krävs för att möjliggöra musikformens plats i musiklivet. 

Publikunderlaget blir här en springande punkt, och gemensamt för respondenterna är att det 

behöver utökas både för att motivera kostnaderna och för att möjliggöra för fler att uppleva 

den klassiska musik som respondenterna bedömer vara av stort värde. Men de säger också att 

musikformens värde inte kan kopplas bara till publikunderlag. Man talar om ett inre estetiskt 

värde i musiken att förvalta.  
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Vetskapen är stark om att man inte klarar sig utan kraftfullt samhälleligt stöd med en 

konsekvens att man från fältets sida ser stora utmaningar att möta upp med insatser för utökad 

publiktillströmning. Att detta handlar om kontextfrågor som repertoarval, framförandeformer, 

framförandemiljöer, sociala miljöer är respondenterna överens om, men det framkommer 

olika tankar kring hur radikala förändringarna måste vara för att ge effekt. En åsikt är att det 

finns pengar, mycket pengar, och att det handlar om prioriteringar och val när det gäller vd 

pengarna ska spenderas på.  

Till det som görs för att ny publik ska hitta till den klassiska musiken hör bl.a. att starta 

alternativa mindre verksamheter av olika slag. Exempel är kammarmusik som framförs i olika 

miljöer, restauranger, pubar, klubbar, mindre kyrkor eller i något större sammanhang som 

festival där också symfonimusik är möjligt framföra. Musikupplevelsen kombineras med mat 

och dryck av olika slag och möjlighet ges att röra på sig under konsertens gång. Problemet för 

dessa verksamheter är att de drivs med mycket små osäkra medel från kommuner och 

landsting. De räcker ofta bara till produktioner men inga arvoden, varvid de också får svårt att 

överleva. Ett exempel är ”Första Parkett” i Stockholm som efter några år inte sett möjligheter 

att fortsätta verksamheten. Företrädare för dessa alternativa mindre verksamheter efterfrågar 

större stöd både finansiellt och engagemangsmässigt från de större institutionella 

verksamheterna.  

Man är överlag tveksam till att ställa olika musikformer mot varandra som t.ex. konstmusik 

versus populärmusik och menar musikformerna måste finnas sida vid sida. Människor är olika 

och har olika behov vid olika tidpunkter och vid olika faser i livet. Och det finns andra 

musikformer än klassisk musik och populärmusik som måste få plats på musikscenen – jazz, 

folkmusik, världsmusik. Man talar för en mångfald, med Volgstens termer en 

institutionaliserad finkultur och en icke-institutionaliserad gräsrotskultur: ”… utan icke-

institutionaliserad gräsrotskultur får inte den institutionaliserade finkulturen något tillflöde, 

utan institutionaliserad finkultur förlorar den icke-institutionaliserade gräsrotskulturen 

riktning och funktion som icke-institutionaliserad estetisk fristad”98. 

Respondenterna i uppsatsen har förmedlat sin bild av den klassiska musikens relevans och 

värde i dagens samhälle och musikliv. I många fall har man varit noga med att poängtera att 

relevans, mening och värde ses som något individuellt och frågor som ”Relevant för vem och 

 
98 Volgsten 2013:71. 
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i vilken situation?” formuleras, vilket kan ses som en reflektion av perspektivet att musikens 

mening skapas i ett samspel mellan musiken, individen och situationen.  
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