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Inledning
Jag erkanner: jag ar en sangtekniknoérd. Jag har fascinerats av operarésten och alla
satt vi kan producera ett sangljud pa sedan jag boérjade studera till operasangerska.
Nagot som darfor intresserar mig valdigt mycket ar att lyssna pa inspelningar och
analysera och inspireras av andra sangare. Lika lange som jag har varit
sangteknikndrd har jag féredragit att lyssna pa gamla inspelningar. Jag minns att jag
redan som sextonaring alltid svarade Maria Callas och Birgit Nilsson pa fragan om
vem som ar min favoritsangare. Svaret skulle vara precis samma idag, med tillagg
Renata Scotto, Montserrat Caballé, Renata Tebaldi, Dame Joan Sutherland och
Mirella Freni, men listan kan géras mycket langre. Vad alla mina favoritsdngare dock
har gemensamt ar att de ar sangare av en annan generation. Jag valjer i tio fall av
tio att lyssna pa gamla inspelningar for att hitta inspiration och fa stilistiska rad nar
jag ska lara mig ny musik.

Jag har kommit fram till att detta fér min del framfor allt beror pa textbehandlingen
och musikaliteten. De gamla sangare jag tycker om sjunger alla pa ett satt som utgar
fran texten och vokalerna. Utifran det produceras da ett ljud som ar klart och
samtidigt naturligt morkt. De sjunger alla dessutom valdigt nottroget och med mycket
tidstypiska drillar och utsmyckningar.

Detta satt att sjunga pa framjar sammanfattningsvis en organisk sangrost,
forstaelig textning, ett egaliserat ljud med passaggio och en hdjd utan oregelbundet
vibrato med tydlig kdrna som bar igenom orkestern bade i pianissimo och forte.

Det ar dock sa, att den sangteknik som hérs pa stora scener idag mycket ofta ar
en annan. Jag vill undvika att prata om “battre” och “samre”, da jag tycker det ar ett
mycket destruktivt satt att se pa sang. Dagens sangare hors minst lika bra som den
aldre generationen, och detta dver stdrre orkestrar och i stérre operahus. Skillnaden
vi hor utat ar dock en annan typ av vibrato, vilket ibland kan vara “palagt” i efterhand
pa tonen, och ofta later olika i olika rostregister. Alternativet ar ett mycket snabbt
vibrato, som later imponerande och glittrar aven Over stora orkestrar, men pa ett helt
annat satt an vibratot Iat forr. Dessutom ser vi ett nytt satt att sjunga hojd pa, med
mycket mer brostrost och muskelkraft inblandad. Detta kan ge ett maktigt och brett
ljud och en mer full ton, men det ar en helt annan teknik inblandad an hur man hor

hdga toner sjungas pa aldre inspelningar. Det finns sjalvklart undantag, men vad



som ar tydligt ar att det ar bade en annan trend idag bland sangare och en annan
smak bland publiken vad som premieras och vad som ar vackert och berdérande.

En stor férandring kan ocksa ses i férhallandet mellan sangare och orkester.
Orkestrar idag spelar allt starkare, vilket i sin tur tvingar sangarna att sjunga allt
starkare.

Min stora drom, det jag jobbar varje dag for att bemastra, ar precis den typ av ljud
mina stora idoler jag namnde i bérjan kunde astadkomma. Jag vill att min rést likt
deras ar egaliserad Over hela registret och dessutom bar i alla nyanser. Jag vill
darfér undersdka vad som har férandrats och vad som egentligen utgor den
moderna teknik som lars ut av manga sanglarare idag. Vad ar det som gor att man
pratar sa mycket om “gammaldags” sangteknik kontra “modern”? Vad ar de storsta
skillnaderna? Hur arbetade tidigare generationers sangare med sina roster jamfort
med nu och vad kan jag som ung sangare under utveckling lara mig av detta? Kort
sagt - ar det majligt for mig som ung sangare att lara mig sjunga som man gjorde

forr?

Tillvagagangssatt och utforande

Till min hjalp for att understka dessa fragestallningar har jag dels inspelningar av
sangare forr och idag. For att konkretisera skillnader och kunna géra en tydlig
jamforelse kommer jag att fokusera pa “L'elisir d'amore” av Gaetano Donizetti, da
detta ar vad jag kommer sjunga i var slutproduktion.

Jag har ocksa haft aran att intervjua Stefan Johansson, som ar en av Sveriges
absolut mest kunniga inom operahistoria och pa gamla operainspelningar. Han var
chef pa Sveriges Radio Drama, som ar avdelningen for radioteater och ljuddrama pa
Sveriges Radio, mellan 1988-1995 och blev efter det chefsdramaturg pa Kungliga
Operan mellan 1997 och 2013, samt chefsdramaturg och regissér pa Malmé Opera
mellan 2010 och 2017.

Jag traffade Stefan i hans vaning pa Sveavagen i Stockholm, dar han har rum
fyllda fran golv till tak med CD-skivor och kassettband med operainspelningar. Stefan
visade mig ett stort antal inspelningar fran olika delar av 1900-talet, varav den forsta
var fran 1910-talet. Dessutom fick jag tillfalle att fraga honom om hans tankar kring

operarosten och hur den utvecklats.



Jag vill alltsa utifran min diskussion med Stefan Johansson samt utifran
inspelningar och egna évningar komma fram till - varfér sager sa manga att sangare
var battre forr? Var det verkligen s&? Jag har valt att dopa varje segment till citat vi
alla sangare da och da far héra och beméta. Ofta sdgs dessa av personer jag i
denna text kommer att kalla “bakatlangtare” - det ar manniskor som ar mycket
operaintresserade, ibland sangare sjalva men ofta engagerad publik, som alltid vill
jamfora allt som sker pa dagens operascen med sadant de hort forr och i den
jamfoérelsen alltid landar i att det var battre forr och att ingen kan sjunga pa riktigt
idag. Jag vill bemoéta dessa citat och se vad de kommer ifran. Kan vi lara oss nagot

av bakatlangtarna? Om inte, hur beméter vi da dessa citat och asikter?

Diskussion

“Alla dagens sangare vobblar”
Bakatlangtare pratar ofta om hur vibratot ar annorlunda idag an det var forr. Jag tog
upp detta med Stefan Johansson. Han berattade att om man fram till 1940-talet
fragade nagon pa gatan om den kunde “harma en operasangare” fick man hoéra ett
o-igt visselljud, en rak ton. Om vi idag fragar nagon samma sak skulle den helt
sakert gora ett stort och langsamt vibrato. Att vibratot forandrats beror mycket pa att
operakritiker och aven operapubliken forr hade en helt annan installning till att lyssna
pa opera. Man uppskattade sang som var exakt, ofta kallad “stadig ton”, med ett
mycket sparsamt vibrato som aldrig fick stora intonationen och tonernas exakthet
aven i mycket snabb koloratur. Det var dock inte alls lika viktigt med kansloyttringar.
Elakt kallade manga till exempel operan Lucia di Lammermoor for “Fjollan fran
Lammermoor” - den passade inte in i idealet for den exakta sangen med sin
galenskap och stora kansloutbrott. De stora divorna pa den gamla tiden beharskade
en felfri teknik, ur den tidens matt, men var férmodligen inte alls lika spannande
kanslomassigt att titta och lyssna pa som operasangare idag eftersom kraven pa
sangarna sag annorlunda ut.

Fram till ungefar bérjan 1940-talet betydde ordet sangteknik nagot helt annat an
vad det gor idag. “Teknik” refererade till italienskans “tecnica”, vilket ar skalor och
agilitet. Att bygga upp en stabil teknik betydde att lara sig rora rosten i
koloraturévningar dver skalor, samt att drilla pa alla réstens toner och mellan olika

intervall. Alla valutbildade sangare skulle kunna drilla alla intervall mellan liten



sekund och oktav, samt ha agilitet nog att kunna rora rosten i snabba skalor dver
hela registret. Dessutom ansags det mycket viktigt att kunna goéra ett messa di voce
pa alla rostens toner, vilket 6vades i mycket noggranna évningar. Lili Lehmann, som
var en mycket framstaende bade sangare och sanglarare, skrev bocker om
sangteknik vilket mycket tekniskt beskrev olika évningar att géra for att dva upp alla
dessa férmagor. Jag sjalv har aldrig gjort denna typ av 6vningar pa detta konkreta
satt, och aven nar jag pratar med mina jamnariga och aven aldre sangarkollegor har
ingen gjort denna typ av dvningar. Jag gissar att detta kan bero pa samhallets vilja
inom alla omraden idag att allt ska ga snabbt, man vill se snabba och konkreta
resultat, och kanske inte pa samma satt lar ut att std och sjunga skalor och messa di
voce. Kanske tappade vi bort talamodet och utrymmet att ge résten tid att vaxa pa
ett stadigt satt nagonstans langs vagen? Kanske behdver den klassiska rosten mer
tid och lugn for att kunna utvecklas organiskt, och forst vid ett senare stadium kan vi
tillsatta de raa kanslorna och utspelen i vart utbvande?

For det ar utifran mitt lyssnande och jamférelser precis som bakatlangtarna sager
mycket vanligare idag med ett langsamt vibrato, ett “vobbel”, an det var forr. Hos
Stefan Johansson fick jag lyssna pa en mycket intressant inspelning fran 1910-talet
av L'Elisir d’Amore med sopranen Hermine Bosetti, med enormt imponerande
utsmyckningar (det later nastan som om Adinas aria “Prendi per me sei libero” ar
helt omskriven). Tonen ar i vissa lagen nastan helt rak men annars med ett mycket
sparsmakat vibrato. Jag lyssnade dar aven pa en inspelning av samma opera 1910
med Andreyeva von Skilondz (Elisabeth Soderstroms och Kerstin Meyers
sanglarare) med precis samma tendenser. Efter detta lyssnande hos Stefan vacktes
ett intresse hos mig for denna tidens inspelningar och jag lyssnade darfor vidare
sjalv pa sangare fran samma tid, vilket 6vertygade mig om att den pigga klarheten ar
nagot att aven nu lara oss nagot av och efterstrava. Jag funderar pa om jag kanske
kan forminska min rosts risk till vobbel i framtiden genom att tillampa fler dvningar for
att aktivt arbeta med messa di voce pa alla toner i mitt register. Min
huvudsanglarare, Anna Larsson, jobbar aktivt med mig med Lili Lehmanns évningar,
vilka jag efter diskussionerna med Stefan Johansson boérjat att géra annu mer flitigt
sjalv i dvningsrummet. En annan av mina sanglarare, Marek Rzepka, har givit mig ett
stort antal messa di voce-6vningar och aven évningar ur Nikola Vaccais bok

“Practical method of Italian singing”, vilka jag har inkorporerat i min dvningsrutin.



“Forr kunde alla sangare sjunga allt”
Nagot manga bakatlangtare sager ar att sangare forr kunde sjunga “allt fran Adina till
Isolde samma sasong”. En historia som jag fatt berattad for mig manga ganger ar
hur Birgit Nilsson kom in i logen efter att ha avslutat kvallens forestallning som
Brunhilde och som en rolig grej glatt sjong Trollfléjtens Nattens drottning i
orginaltonart. Jag vet inte om detta ar sant, men ett faktum ar att man talar om att
sangare forr hade tranat sina roster att sjunga vad som helst, medan roster idag ar
eller anses vara for tunga alternativt for latta for att sjunga olika repertoar.

Nagot som Stefan Johansson tog upp som anledning till detta ar hur musiken
utvecklades under senare delen av 1800-talet och tidigare delen av 1900-talet och
vilka krav det staller pa sangare da och nu. Under 1800-talet var det Rossini, Bellini
och Donizetti och Verdi som regerade pa kompositorsfronten i operakonsten. Deras
musik kraver av sangare att bade kunna sjunga langa linjer, stora intervaller och
snabba koloraturer. Darfor var det onskvart om inte obligatoriskt att den tidens
sangare beharskade allt detta, alltsa lite av varje. Det ar ocksa sangarnas musik - i
belcanto leder nastan alltid sangaren i dragningar och aven i volym, da det ofta ar ett
relativt glest orkesterspel i de partier dar sangarna sjunger (till exempel i Adinas
“Prendi per me sei libero” i Donizettis L'Elisir d'amore). Dirigenten ska agera i ett tatt
samspel med sangaren och det kravs att denne lyssnar mycket mer for att kunna
leda orkestern ratt. Dessutom var det i hogre utstrackning sa att musikerna i
orkestern lyssnade pa sangarna och foljde dem mer direkt. Stefan berattade att
dirigenterna under denna tid hade en annan status an idag - det var pa ett helt annat
satt sdngaren som ledde musiken. De behdvde darfor inte sjunga lika starkt som
idag, vilket annu mer framjade tekniken som da 6nskades, dar sangaren skulle klara
bade snabba koloraturer och langa linjer.

Under slutet av 1800-talet och borjan av 1900-talet kom istallet Wagner och
Puccini att dominera musiken som spelades pa operahusen, och annu lite senare
Richard Strauss. Deras musik staller helt andra krav pa sangarna. | Puccini finns
nast intill ingen koloratur, och sangare som sjéng hans musik och som idag sjunger
hans musik behdver inte ha samma rérlighet i résten. Det finns ocksa betydligt mer
av dessa kanslomassiga utbrott, som man som jag tidigare namnt man sett ned pa
tidigare. Dessa kraver mer dramatik och ibland mer inblandning av brdstrost, vilket
kan paverka agiliteten. Det ar ocksa betydligt tyngre orkestrerad musik, som kraver

en helt annan volym av sangarna. Att sjunga sa starkt och i den breda musiken kan



paverka sangarens mdjlighet att sedan kunna sjunga den hogsta héjden och
agiliteten. | och med att denna musik vaxte och blev mer popular blev ocksa
dirigentens position annorlunda. | hdgre utstrackning blev det dirigenten som fick
hdgst status och som bestamde éver volymen och orkestern. Sjalvklart paverkar det
0ss sangare att behdva ge mer for att hdras dver en allt stérre orkester, och sjalvklart
behdvdes det da att sangarna nischade sig mer och blev &nnu battre pa bara en sak.
Detta har bara fortsatt att utvecklas, och idag spelar orkestrar starkare an nagonsin
med stalstrangar i straket och speciella Wagner-instrument for extra volym. Alltsa blir
det svart med dagens krav pa sangare att "en dag sjunga Adina och nasta Isolde”.
Daremot - som slutsats i detta resonemang kring att sangare forr hade mer bredd
och sjong mer olika saker - har tror jag verkligen att vi i den unga generationen av
sangare kan ta efter och influeras, sa lange det bara ar majligt. Jag har som jag
namnt full forstaelse for att vi blir allt mer nischade med dagens krav pa volym och
ett visst sound i olika stilar, men jag menar att vi inte tar skada av att vanta sa lange
som mojligt med att bara sjunga en sak och fastna i ett fack. Andreyeva von Skilondz
och Hermine Bosetti vars inspelningar jag tidigare namnde hade bada langa
karriarer med mycket varierande repertoar, vilket var vanligt da - résten holl lange i
med att den fortsatte utmanas och utvecklas lange med olika repertoar. Jag tror vi
alla mar bra av att 6va pa och testa olika stilar, att utmana rosten, att géra sadant vi
kanske inte trodde vi skulle klara av, aven om vi kanske inte kommer fa jobb pa de
stora scenerna i all repertoar vi provar i 6vningsrummet. Nu i bérjan vill jag darfor
absolut sjunga variationen av belcanto och annan musik som utmanar min rost att
gora lite av allt. Jag var pa grund av detta valdigt bestamd i min 6nskan att sjunga
just Adina pa slutproduktionen pa Wermlandsoperan, en roll som utmanar min rost at
alla hall - bade att sjunga sa svagt som bara mojligt, och snabbt och flexibelt i
koloraturer, men aven att da och da fa bredda och ligga i mellanlage. Detta passar
mig dar jag ar i min utveckling just nu och dar jag vill utmanas och utvecklas sa
mycket som mojligt. Om jag sedan om femton ar upptacker att min rést vill mer at ett

visst hall kanske det ar da jag fokuserar mer at det hallet.

“Sangare hordes mycket battre forr”
Detta ar nagot jag tror vi alla hort nagon gang - historier om hur sangare forr fyllde
hela salongen utan minsta anstrangning. Jag vill i bemétandet av detta pastaende

forst lyfta det jag tidigare namnt, om dirigentens roll kontra sangaren och kontra



orkestern, vilket ju paverkat hur val sangaren hors, samt utvecklingen av orkestern
med stalstrangar och andra typer av instrument. Men - jag diskuterade aven detta
med Stefan Johansson, som lyfte en monumental férandring som skedde under
1920-talet och kom att férandra ljudbilden i varlden for alltid: mikrofonen uppfanns.
Pa grund av detta forandrades bade alla musikstilar, men aven sattet vi till vardags
anvander vara roster. Om vi vill héras nar vi pratar med en stérre grupp manniskor,
eller fran en langre distans, finns det sedan dess en snabb och enkel 16sning. Innan
mikrofonen kravdes istallet en fungerande rdstteknik for precis alla som 6nskade
gora detta, och inte bara skadespelare och operasangare. Stefan Johansson
framhdll hur man innan mikrofonen darfor talade pa ett annat satt, mer karnfullt och
naturligt med mer inblandning av resonansen i masken, alltsa i ben och halutrymmen
i ansiktet som till exempel i kinder och kring nasan. Sjalvklart paverkade detta aven
hur dessa manniskor sedan sjong - det ar betydligt narmare mellan tal och sang med
den typen av talteknik, an sattet manga kanske talar pa idag.

Detta ar ju dessvarre inte nagot vi unga sangare aktivt kan paverka, da ju
mikrofonen redan finns och dessutom anvands pa manga operahus till exempel i
talad dialog och pa vissa scener aven i sang (har namner Stefan Johansson Malmo
Opera som exempel, vilka under hans tid dar och aven fortsatt idag anvander sig av
ett akustiksystem med mikrofoner runt orkestern och scenen). Daremot tal det att
tanka pa hur vi kan fa vara talréster att narma sig sangen mer. Kanske kan vi lara
0ss nagot om vara roster genom att experimentera med detta? Jag har till exempel
pa inradan av min ena sanglarare Marek Rzepka borjat att experimentera med att
anvanda ett “gratljud” eller “stonljud” for att Iattare hitta till ett [agre struphuvud,
sarskilt upp i de hogre lagena av min sangrost. Jag sammanfor pa sa satt mina mer
naturliga ljud och tal med min sangrdst, och huruvida detta sedan bidrar till min résts

volym och fullhet i en stor salong aterstar att se.

Slutsats
Det ar alltid en kanslig fraga att jamfora forr och nu. Samtidigt ar det ett helt
nddvandigt ont inom alla omraden att titta bakat for att lara sig och kunna bygga och
utvecklas framat. Det finns sa manga enormt kompetenta manniskor genom

historien att héra och lara av, precis som det finns enormt manga av dessa som



annu lever. Det ar viktigt att vi Iar oss av bada dessa kallor av kunskap och att vi i
detta bildar var egen uppfattning.

Till bakatlangtarna jag omnamnt i denna text vill jag saga att jag forstar er. Det ar
valdigt latt att langta till nagot som redan varit - betydligt enklare an att tanka framat.
Jag har absolut en tendens till att tanka som dem och att alska den gamla tidens
sangare. Det ar inte fel, men - det ar viktigt att kombinera med en tro pa framtiden,
en vilja att skapa sitt eget.

For det enda vi inte ska gdra ar ju att komplett ta nagon annans asikter eller att
helt harma en annan sangare. Hur mycket jag an alskar Maria Callas och hur mycket
jag an har min kara Birgit Nilsson pa mitt mobilskal som jag bar med mig 6éverallt s&
varken kan jag eller vill jag bli exakt som dem. Jag ar jag, och jag haller pa att bygga
upp den sangare jag sjalv vill bli.

| arbetet med denna text har jag blivit annu mer 6dmjuk infér den konstart jag valt
att viga mitt liv till och infér alla de sangare som goér och har gjort det samma. Det ar
inte latt for nagon manniska att standigt bli bedémd och jamférd, och vi sangare
utsatter oss dagligen for detta i bade auditions, lektioner och konserter. Jag har detta
ar gjort auditions bade runtom i Europa och i USA och standigt utsatt mig fér denna
situation. Jag insag annu mer under skrivandet av denna text hur modigt och Iaskigt
det ar.

Nasta generations sangare - det ar okej att vara radd! Vi ar modiga! | framtiden ar

det oss bakatlangtarna langtar tillbaka till.
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