
CG1009 Examensarbete, kandidat, klassisk musik, 15 hp 
Vt-2014 
Konstnärlig kandidatexamen 
Institutionen för klassisk musik 

 

 
Handledare: David Thyrén 
Examinator: Peter Berlind Carlson 

 

 

 

 

 

 

Josefine Ansved 

Mozart och hans relation till flöjten 
En skriftlig reflektion över W. A. Mozarts flöjtkvartett i C-dur  

(K. 285b) 
 
 
 
 

Skriftlig reflektion inom självständigt, konstnärligt arbete 
 
 
 
 
 

Inspelning av det självständiga, konstnärliga arbetet finns 
dokumenterat i det tryckta exemplaret av denna text på KMH:s 

bibliotek. 
 
 

 
 

 



Ansved 2	  

Sammanfattning 
 
Wolfgang Amadeus Mozart, underbarnet från Salzburg, levde under andra halvan av 1700-

talet och anses av många som världens genom tiderna mest framstående kompositör. Under 

sina 35 levnadsår hann han tonsätta över 600 verk. Han skrev inte minst operor, symfonier, 

konserter, kör- och kammarmusik. Mozart komponerade fyra flöjtkvartetter för besättningen 

flöjt, violin, viola, och cello (K. 285, 285a, 285b, och 298). I den här uppsatsen har jag 

fördjupat mig i ett av dessa verk – Flöjtkvartett i C-dur K. 285b.  

 I arbetet har jag studerat flöjtens historia, Mozarts liv, med en närgående blick över den 

period då han komponerade flöjtkvartetterna, och till sist gjort en analys av kvartetten. I 

analysdelen har jag i styckets båda satser gått in på form, harmonik, och melodik i ett 

kronologiskt skeende.  

 Syftet med studien är att djupare förstå Mozarts komposition och uppbyggnad då jag 

själv ska spela kvartetten.  

 Ur analysen framgår det att Mozarts fabulösa kompositionsförmåga ger liv åt alla 

instrumenten i stycket. Melodierna och variationerna vittnar om en genial lätthet och 

formbarhet men lämnar samtidigt utrymme för utövarnas musikalitet. Det framgår också att 

flöjten har genomgått en stor utveckling sedan 1700-talet. Instrumentets dåvarande skick kan 

ha bidragit till eventuella dåliga anseenden och därmed att Mozart skrev så få verk för flöjt.  

 Jag har använt mig av diverse litteratur för att få en bättre förståelse av 

omständigheterna runt Mozarts verk. Jag har även använt mig av noter för att kunna analysera 

kvartetten. 

 

Nyckelord: Mozart, flöjt, traversflöjt, kammarmusik, flöjtkvartett i C-dur, K. 285b 
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1. Inledning 
Jag minns när jag för första gången spelade Mozarts flöjtkvartett i D-dur, den kanske mest 

kända av de fyra. Det är lite drygt tre år sedan men jag minns verkligen hur mycket jag 

förälskade mig i musiken. Den var inte bara glad och vacker utan musiken kändes djupare än 

så. Det fick mig att börja lyssna på de andra kvartetterna och sedan dess har de legat mig 

varmt om hjärtat. Av just de skälen har jag har valt att spela Wolfgang Amadeus Mozarts 

flöjtkvartett i C-dur på min examenskonsert och följaktligen skriva mitt examensarbete om 

detta verk. 

 

 

2. Bakgrund 

Mitt val av stycke är inte enbart av konstnärliga skäl utan även av strategiska. Jag har valt att 

se den här uppgiften som ett sätt att verkligen lära mig mer om Mozart och att försöka sätta 

mig in i hans musik – något som jag är säker bara kan ge positiva resultat. Tillsammans med 

årets utbytesstudier i Wien blir det extra intressant. Jag går runt i kvarter där han bodde och 

besöker kyrkor där han arbetade. Jag går på konserter och operor med hans musik i både 

traditionella och moderna tappningar. På något sätt tror jag att det blir lättare att sätta sig in i 

historien när man befinner sig på en av de platserna där han levde merparten av sitt liv. 

 

 

3. Syfte 

I studien analyseras Wolfgang Amadeus Mozarts flöjtkvartett i C-dur (K. 285b). Syftet är att 

nå en djupare förståelse för detta verk. För att uppnå syftet undersöks verkets form och 

struktur men också de delar av Mozarts liv som har relevans i sammanhanget. Att undersöka 

Mozarts liv och de omständigheter under vilka han skrev sin musik ger en bättre insikt i 

Mozarts värld och följaktligen hans komponerande. Vidare behandlas tangerande ämnen som 

dåtidens flöjt, traversflöjten, och vad som skiljer den mot dagens moderna flöjt, 

Boehmflöjten. Genom mitt arbete hoppas jag att kunna spela detta stycke med bättre insikt 

och förståelse. Att jag ska kunna spela kvartetten på ett bättre sätt än om jag inte gjort denna 

studie. Jag hoppas att det kan bidra till ett bättre musicerande inom ensemblen så att det blir 

mer samspelt och enhetligt. 
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4. Metod 

Jag har till stor del använt mig av relevant litteratur. Litteraturen som jag valt ut fokuserar 

mest på Mozarts liv, hans kammarmusikverk och på traversflöjten. Förutom dessa har jag 

även använt mig av noter, för både närgående analyser över fraser och form samt för större 

översikt. Slutligen har jag lyssnat på olika inspelningar av verket samt gjort egna reflektioner 

under exkursioner till olika historiska platser i både Wien och Salzburg där Mozart växt upp 

och levt.  

 

5. Resultat 

5.1 Traversflöjten 
På Mozarts tid var flöjten annorlunda än den är idag. Den hade få, om ens några, klaffar över 

hålen och var gjord i trä. Den moderna flöjten som vi använder idag förekommer oftast i 

silver eller annan metall, även om träflöjter fortfarande finns och används. Den moderna 

flöjten har, förutom materialet, en annan relevant skillnad – nämligen den nya mekaniken 

med klaffar, fjädrar, skruvar och putor som konstruerades av Theobold Boehm 1847. Under 

Mozarts tid var flöjterna gjorda i trä och hade sex hål och mellan en till sex klaffar. Den var 

koniskt formad till skillnad mot dagens flöjt som är cylindrisk. Dessa flöjter är idag kända 

under namnet ”Traversflöjt”. Klaffarna ansågs som moderna då tidigare flöjter inte hade haft 

några klaffar alls. 

En enklaffad traversflöjt (http://www.earlyflute.com/earlyflutenew7/index.html) 

 

Den kanske mest vanliga under hela 1700-talet var den enklaffade flöjten. Mozarts 

flöjtkonserter i G-dur och D-dur skrevs med största sannolikhet för en enklaffad flöjt. 

Men förutom det visuella, vad är då skillnaderna på en traversflöjt och en modern flöjt? 

De största skillnaderna gäller tonen, stilen och sättet att spela.  
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Ton och klang 
Under klassicismen blev traversflöjtens klang ljusare och klarare i jämförelse med barockens 

flöjt. Den blev mer flexibel i och med klaffarna och den stämdes högre (vanligtvis runt 

A=425 till A=435 även om både lägre och högre förekom). Under barocken stämde man 

betydligt lägre, någonstans runt A=415 vilket skiljer ungefär en kvartston från den under 

klassicismen och en halvton från det ideal vi har idag (A=440-444). Det blev nu lättare för 

flöjtister att spela bättre i andra och tredje oktaven. John Solum hävdar att:  

 
Om man spelar Bach i en klassicistisk tonhöjd på A=430 eller högre, blir en viss 

värme och mörker av tonen förlorad. Likaså, om man spelar Haydn eller Mozart i en 

barocktonhöjd på A=415, blir delar av den karaktäristiska lättheten och klarheten 

förlorad.1  

 

Vi kommer aldrig riktigt att få reda på hur dåtidens traversflöjt lät då det inte finns 

några inspelningar och de få instrument som finns kvar från den tiden är inte i samma skick 

som för 300 år sedan. Däremot kan vi försöka föreställa oss klangen genom beskrivningar 

som gjorts. 1752 förklarade flöjtisten Johann Joachim Quantz att hans klangideal ”påminner 

om en kontraalt snarare än en sopran, eller som efterliknar en människas bröströst […] en 

klar, genomträngande, tjock, rund, maskulin, och därtill behaglig ton.” 2  Flöjtisten och 

flöjtbyggaren Johann George Tromlitz skrev 1791:  

 
Om en klang är klar, resonant och behaglig, kommer den utan tvekan behaga 

majoriteten, men  det kommer säkert finnas någon som har kritik om det här och 

där. Det visar att klang är en smaksak […] Jag menar, den enda modellen som en 

instrumentalist borde forma sin ton efter är en vacker människoröst; vad mig 

beträffar är en vacker människoröst klar, fyllig och klangfull, med maskulin styrka, 

men inte gäll; mjuk, men inte dov; kortfattat är en vacker röst enligt mig full av 

klang, rundad, sjungande, mjuk och flexibel.3 

 

Vibrato 
Den uttrycksfulla effekten av ett vibrato, även kallat för espressivo, är alltid ett känsligt och 

vida omstritt område i musiken. Vibratot är något väldigt individuellt och personligt, och det 

är genom det man kan förmedla känsla och briljans i musiken. I dagens flöjtspel anses vibrato 

	  	  	  	  	  	  	  	  	  	  	  	  	  	  	  	  	  	  	  	  	  	  	  	  	  	  	  	  	  	  	  	  	  	  	  	  	  	  	  	  	  	  	  	  	  	  	  	  	  	  	  	  	  	  	  	  
1 John Solum, The Early Flute, (Oxford: Oxford University Press, 1992), 133.	  
2 Solumn, The Early Flute, 131.	  
3 Solumn, The Early Flute, 132.	  



Ansved 7	  

som en nödvändighet och använder man det inte alls kan klangen upplevas som livlös och 

tråkig. Vibratot används också idag för att förtydliga dynamisk variation i olika register. Till 

exempel i det lägre registret, där det är svårt att spela starkt, kan man intensifiera genom att 

lägga till vibrato. 

Det finns många olika idéer och ideologier angående vibratots utförande, hastighet, 

teknik och längd. Idag finns två olika sätt att producera ett flöjtvibrato varav båda bygger på 

att man pulserar luften och trycket så att det skapas vågor i klangen. Man kan skapa den här 

effekten via (1) diafragman och magmuskulaturen eller (2) halsmuskulaturen. I de flesta fall 

används någon slags kombination av dessa två tekniker. Det vibrato som används i dagens 

moderna flöjtteknik har en signifikant skillnad från det som användes under barocken eller 

klassicismen. Då skapade man espressivo, eller flattement som det kallades, genom att röra 

fingret upp och ner, likt en drill, vid kanten av ett öppet hål i traversflöjten. Ibland täckte man 

till och med hela hålet. Det användes mer som ett ornament snarare än att intensifiera eller 

bredda känslan i klangen. Först 1760 skrev den franska flöjtisten och kompositören Charles 

De Lusse att man genom att blåsa i stavelsen hou, hou, hou kunde skapa pulsering av tonen. 

Ändå slog det inte igenom förrän efter sent 1800-tal då den franska flöjtskolan skapades av 

Paul Taffanel, lärare vid Konservatoriet i Paris. 

Vissa nutida flöjtister, framförallt traversflöjtister, anser att man därför inte ska spela 

t.ex. Bach och Vivaldi och andra barocktonsättare med för mycket vibrato. Däremot är 

användningen av vibrato när man spelar Mozart mer accepterat då vårt nutida vibrato började 

utvecklas då. 

Hur det än förhåller sig så handlar det slutligen om utövarens personliga smak och spel. 

Vad man själv tycker sig vara det bästa sättet att framföra musiken och vad man vill förmedla, 

avgör vilket och hur mycket vibrato man än väljer. 

 

5.2 Mozarts liv 
Uppväxt och tidiga år 
Wolfgang Amadeus Mozart, döpt Joannes Chrysostomus Wolfgangus Theophilus Mozart, 

föddes 27 januari 1756 i Salzburg, Österrike. Hans var son till Anna Maria Pertl och 

hovkompositören och musikern Leopold Mozart. Familjen bodde i Salzburg och Wolfgangs 

drygt fyra år äldre syster Maria Anna Walburga Ignatia Mozart, kallad ”Nannerl”, var också 

musiker. Det var deras far Leopold som kom att bli deras lärare och mentor. 1759, vid åtta års 

ålder, fick Nannerl en bok med korta kompositioner av Leopold som hon använde sig av för 
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att börja lära sig spela klaverinstrument. Det dröjde inte länge innan Wolfgang också ville 

spela och vid en ålder av bara tre och ett halvt år lärde han sig spela på bara ett par månader. 

Leopold la märke till Wolfgangs talang och började undervisa dem båda i musik. Faktum är 

att Wolfgang använde sig av de blanka sidorna längst bak i boken för att skriva ner sina första 

kompositioner.4  

Tidigt år 1762, då Wolfgang var sex år och Nannerl tio, bestämde Leopold att hans barn 

hade kommit så pass långt att han tog med dem på deras första resa för att visa upp dem. De 

började med att åka tre veckor till München och i september samma år bar det av till den 

kungliga huvudstaden Wien. Nu började familjen ett nytt liv i ekonomisk osäkerhet. De reste 

genom Tyskland, vidare till Bryssel och senare Paris med flera uppehåll i andra städer under 

resans gång. Efter några månaders vistelse i Paris fortsatte de i april 1764 till London. 

Leopold fick fortfarande lön från sin position vid hovet i Salzburg men gav mer och mer upp 

sina egna ambitioner för att hjälpa Wolfgang med karriären. Slutligen var det Wolfgang som 

fick stå för familjens inkomst. Efter den långa resan till Paris och London med en hemresa på 

sexton månader, med anledning av flertalet sjukdomar, dröjde det inte länge förrän familjen 

splittrades. Leopold bestämde sig för att åka själv med Wolfgang de kommande resorna varav 

den första bar av till Italien.  

Varför kallades Wolfgang för wunderkind under sin barndom? Förutom kompositör så 

var han en utmärkt musiker. Han spelade violin, orgel, cembalo, klavikord och sjöng. Men det 

som fick honom att stå ut extra under hans resor och besök var hans förmåga att, med sin 

talang och sitt utmärkta musikerskap, kunna underhålla. Han spelade prima vista, 

improviserade och transponerade med en fascinerande kvickhet. Från sex års ålder kunde han 

improvisera ett ackompanjemang till en given melodi, även på ett kontrapunktiskt sätt, och 

tvärtom. Han hade ett otroligt gehör och musikminne. I ett brev från deras resa till London 

1764 beskriver Leopold: 

 
Kungen ställde fram verk av inte bara Wagenseil, utan också [Johann Christian] 

Bach, Abel och Händel, och han spelade allt prima vista. Han spelade så lysande på 

Kungens orgel att de alla beundrade hans orgelspel mer än hans klaverspel. Senare 

ackompanjerade han Drottningen i en aria som hon sjöng, och också en flöjtist som 

spelade ett solo. Slutligen tog han basstämman till  några airs av Händel (som råkade 

	  	  	  	  	  	  	  	  	  	  	  	  	  	  	  	  	  	  	  	  	  	  	  	  	  	  	  	  	  	  	  	  	  	  	  	  	  	  	  	  	  	  	  	  	  	  	  	  	  	  	  	  	  	  	  	  
4 Ruth Halliwell, The Mozart Family – Four Lives in a Social Context (Oxford: Clarendon Press, 1998), 31.	  
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ligga där) och spelade den mest vackra melodi på ett sådant vis att alla blev 

förbluffade.5 

 

Resan till Mannheim 

Som 21-åring 1777 begav sig Mozart och hans mamma ut på en resa västerut med sikte på 

Paris. Efter ett stopp i München stannade de tre månader i den tyska staden Mannheim. En 

välbemedlad stad med mycket kulturell status, framförallt inom musiken och deras orkester 

ansågs som dåtidens absolut främsta. Musikerna i Mannheim välkomnade Mozart varmt. Han 

blev mycket god vän med Konzertmeister Cannabich, Kapellmeister Holzbauer och flöjtisten 

Johann Baptist Wendling. Wendling hade varit orkesterns första flöjtist sedan 1751 och var en 

skicklig musiker och en viktig profil för Mannheims musikliv. De umgicks mycket 

tillsammans och trivdes i varandras sällskap. Wendlig gjorde mycket för Mozart och försökte 

få honom att stanna. Mozart trivdes bra i Mannheim men efter en månad insåg han bittert att 

han inte skulle få någon fast anställning i den tyska staden. Det var även under den här resan 

som Mozart förälskade i den unga sopranen Aloysia Weber (vars syster Constanze han senare 

kom att gifta sig med). Han flyttade fram sin resa till Paris och började planera en resa till 

Italien för att hjälpa Aloysia med hennes karriär.  

Mitt i den här röran fick Mozart en beställning av Ferdinand Dejean, en vän till 

Wendling. Dejean var en tysk-holländsk kirurg och amatörflöjtist och en förmögen sådan. För 

200 floriner beställde han flera verk av Mozart – tre konserter och flertalet kvartetter med 

stråkar. Trots att det sägs att Mozart inte var så förtjust i flöjt antog han sig uppdraget. Man 

kan tänka sig att han inte tyckte det var så roligt att komponera för en amatörmusiker och att 

han hellre skulle spendera sin tid på annat sätt, men han hade inte så mycket andra jobb vid 

den här perioden. Trots detta lyckades han inte leverera det som Dejean hade beställt. Han 

skrev två konserter i stället för tre – den första i G-dur (K.313) och den andra i D-dur (K. 314) 

vilken visade sig vara en omarbetning av hans Oboekonsert i C-dur. Av fyra beställda 

kvartetter blev tre färdigställda – Kvartett i D-dur (K. 285), G-dur (K. 285a), och C-dur (K. 

285b). Även Andante i C-dur (K. 315) skrevs till Dejean, förmodligen som en alternativ andra 

sats till konserten i G-dur. Dejean blev besviken över att uppdraget inte slutförts som avtalat. 

Han vägrade betala 200 floriner till Mozart, utan gav honom bara 96. Detta satte Mozart i en 

obekväm situation då han redan hade skrivit till sin far och berättat om den garanterade 

inkomsten. Han försökte förklara för Dejean att han kunde färdigställa det resterande senare 

	  	  	  	  	  	  	  	  	  	  	  	  	  	  	  	  	  	  	  	  	  	  	  	  	  	  	  	  	  	  	  	  	  	  	  	  	  	  	  	  	  	  	  	  	  	  	  	  	  	  	  	  	  	  	  	  
5 Katalin Komlós, ”Mozart the performer,” i The Cambrigde Companion to Mozart, redigerad av Simon P. Keefe 
(Cambridge: Cambridge University Press, 2003), 216.	  



Ansved 10	  

och skicka det men Dejean vägrade. Detta fick Leopold och Mozart att bli osams. Leopold 

anklagade Mozart för att ha talat osanning till honom, förmodligen eftersom 96 floriner är 

strax under halva summan och Mozart hade ju komponerat betydligt mer än hälften av 

uppdraget.6 

Den 23 mars 1778 ankom Mozart och hans mor slutligen till Paris. De hade inte mycket 

pengar kvar men som tur var fanns det fler möjligheter och scener i den franska huvudstaden. 

Mozart gjorde mycket annat än att komponera. Hans smak för det sociala gjorde att han gick 

på många bjudningar tillsammans med bland andra Wendling och hans Mannheim-kamrater, 

som också befann sig i Paris, och lämnade sin mor hemma på hotellet. Hon blev snart sjuk 

och dog i Paris 3 juli 1778. 

 

Självständighet och senare karriär 
I början av 1780-talet började Mozart en frilanskarriär i Wien. Trots faderns försök att 

ordna arbete åt honom i Salzburg var Wien mer lockande för Mozart. Här fanns större 

musikliv, bättre musiker, och fler scener för teater och opera – något som han älskade. Mozart 

höll flera konserter med stor publikframgång och han blev en mycket eftertraktad 

klaverlärare. Under konserterna spelade han till störst del piano. 1782 gifte Mozart sig med 

Constanze Weber, syster till hans första kärlek Aloyisa Weber. 1786 flöt karriären trögare. 

Det blev svårt att hitta konserter, delvis på grund av politiska ändringar i staden, och därav 

blev den ekonomiska situationen svår för familjen. 1789-90 började Mozart hålla 

konsertserier i sitt eget hem men utan större framgång. Han sökte sig också till konsertscener 

utanför Österrike, och höll bland annat konserter i Prag (januari 1787), Leipzig (maj 1789), 

och Frankfurt (oktober 1790). Trots att dessa konserter var mycket framgångsrika gav de 

ingen större inkomst. 15 oktober 1790, efter konserten i Frankfurt, skrev Mozart till sin fru: 

”Det var en lysande succé i form av heder och ära, men ett nederlag i form av pengar.7”  

Mozart ägnade sin sista tid i livet åt att regissera, dirigera och orkestrera flera 

föreställningar på Burgtheater i Wien. Det var på samma scen som han dirigerat de första 

föreställningarna av Figaros Bröllop, Don Giovanni och Cosí fan Tutte. 30 september 1791 

dirigerade han premiären till sin sista opera och sitt mästerverk Trollflöjten på Theater auf der 

Wieden.  

Wolfgang Amadeus Mozart dog 5 december 1791 bara 35 år gammal och efterlämnade 

sin fru och två söner.  
	  	  	  	  	  	  	  	  	  	  	  	  	  	  	  	  	  	  	  	  	  	  	  	  	  	  	  	  	  	  	  	  	  	  	  	  	  	  	  	  	  	  	  	  	  	  	  	  	  	  	  	  	  	  	  	  
6 Halliwell, The Mozart Family – Four Lives in a Social Context, 285.	  
7	  Komlós,	  ”Mozart the performer,” 224.	  
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Mozarts melodik 

Freidrich Blume skriver i boken The Mozart Companion att resan till Mannheim-Paris 

kan anses som början på Mozarts ”artistiska mognad.”8 Vissa påstår att hans verk tidigare 

hade varit mer ”ungdomliga” och ”lekfulla” och att hans senare verk kunde uppfattas något 

mer stilfulla. Likväl tillägger Blume att det är svårt att dela in Mozart i perioder och mäta 

hans mognad. Blume påstår att det mer handlar om en förändring snarare än en utveckling. 

Oavsett hur man ser på det så brukar kärnan i Mozarts musik ligga i hans senare verk och stil. 

Den har onekligen berört många hjärtan, inte minst många romantiker. E. T. A. Hoffman 

beskrev Mozarts musik som ”det mystiska språket av ett avlägset andligt kungarike, vars 

underbara betoning ekar i våra inre väsen och framkallar ett högre, intensivare liv”9. 

Mozarts melodier är än idag mycket älskade och hyllade. Dessa lättsamma, behagliga 

melodier som klamrar sig fast i minnet som en mjuk hinna. De är inte särskilt avancerade 

varken harmoniskt eller rytmiskt och därför desto mer geniala. Några exempel är Voi che 

sapete (ur Figaros Bröllop), La ci darem la mano (ur Don Giovanni), Ein Mädchen oder 

Weibchen och Bei Männern, welche Liebe fühlen (ur Trollflöjten). För visst är det så att 

harmonisk komplexitet inte motsvarar musikalisk genialitet. Det är Mozarts musik ett bevis 

på. Någon som inspirerades mycket av Mozarts melodik är Richard Strauss som 1918 sade: 

 
Jag spenderar mycket tid på mina melodier; från den första idén till det sista 

melodiska formen är en lång väg […] Konst handlar inte om början av en melodi, 

utan av fortsättningen, utvecklingen till en komplett melodisk struktur […] De mest 

perfekta melodiska strukturerna finner vi hos Mozart; han har en lättsam beröring 

som är uppriktigt objektiv. Med Beethoven är melodierna tyngre; man märker 

tydligt ansträngningen. Lyssna på den slående utbredningen i en melodi av Mozart, 

till Cherubinos ’Voi che sapete’, till exempel. Man tror att det ska sluta, men det går 

längre, ännu längre.10 

  

Mozarts influenser och inflytande 
Något som är relativt allmänt känt är att Mozarts succé blev som störst efter hans död. Under 

sin levnad var han mycket uppskattad av flera, inte minst av Haydn, men Mozart fick ändå 

jobba hårt för sitt levnadsbröd. Inkomsterna var inte låga, utan det var hans dåliga 

levnadsvanor med alkoholmissbruk och kortspelande som satte sina spår. Den enda opera som 
	  	  	  	  	  	  	  	  	  	  	  	  	  	  	  	  	  	  	  	  	  	  	  	  	  	  	  	  	  	  	  	  	  	  	  	  	  	  	  	  	  	  	  	  	  	  	  	  	  	  	  	  	  	  	  	  
8 Freidrich Blume, ”Mozart’s Style and Influence,” i The Mozart Companion, redigerad av H. C. Robbins 
Landon och Donald Mitchell (London: Rockliff, 1956), 19.	  
9 Blume, ”Mozart’s Style and Influence,” 21.	  
10 Blume, ”Mozart’s Style and Influence,” 22.	  
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var framgångsrik under Mozarts levnadstid var Enleveringen ur Seraljen. Trollflöjten fick stor 

spridning efter hans död, Don Giovanni och Figaros Bröllop kom ännu lite senare och Cosí 

fan tutte blev inte stor förrän betydligt senare.11  

Flera poeter och esteter under tidiga romantiken dyrkade Mozart. De fann någon slags 

frändskap i hans musik. Wackenroder och Tieck, E.  T. A Hoffman och A. W. Schlegel för att 

nämna några.  

 

Mozart och flöjten 
Är det sant att Mozart avskydde flöjt? Det är ett rykte som jag har hört åtskilda gånger under 

min utbildning. Kan det verkligen vara så att han hatade ett instrument så mycket trots att han 

komponerade så otroligt vacker flöjtmusik och skrev en av sina mest kända operor, 

Trollflöjten, baserat på instrumentet? Den österrikiska-brittiska musikern och musikkritikern 

Hans Keller menar att ”Flöjtkvartetterna visar ganska tydligt Mozarts hat till instrumentet; det 

är ingen idé att försöka påstå att de inte gör det.”12 Tyvärr lämnar inte Keller någon förklaring 

till sitt uttalande. 

Musiken blev under klassicismen mer dramatisk än den hade varit tidigare under 

barocken. Den enklaffade flöjten gjorde det svårt att möta förväntningarna eftersom det är 

mycket svårt att spela starkt med ”gaffelgrepp”. Enligt Rachel Brown kan övergången till den 

flerklaffade flöjten ha lett till flöjtens dåliga rykte eftersom flöjtisterna var tvungna att lära sig 

andra tekniker vilket ledde till att inte minst intonationen tog stryk. Det sägs till och med att 

Mozart ska ha uttalat följande om flöjten: ”När jag måste skriva för ett instrument jag ogillar, 

tappar jag genast intresset.”13 Detta ska Mozart ha yttrat i ett brev den 14 februari 1778, 

samtidigt som han höll på att skriva Andante i C-dur (K. 315). Det var inte bara Mozart som 

tyckte att flöjten var svår att skriva till. Även tonsättaren Alessandro Scarlatti ska ha uttalat 

följande: ”Jag utstår inte blåsinstrumentalister; de spelar alla falskt.”14 

 

 

 

 

 

	  	  	  	  	  	  	  	  	  	  	  	  	  	  	  	  	  	  	  	  	  	  	  	  	  	  	  	  	  	  	  	  	  	  	  	  	  	  	  	  	  	  	  	  	  	  	  	  	  	  	  	  	  	  	  	  
11 Hans Keller, ”The Chamber Music,” i The Mozart Companion, redigerad av H. C. Robbins Landon och 
Donald Mitchell (London: Rockliff, 1956), 13.	  
12 Keller, ”The Chamber Music,” 135.	  
13 Rachel Brown, The Early Flute – A Practical Guide, (Cambridge: Cambridge University Press, 2002), 141.	  
14 Nancy Toff, The Developement of the Modern Flute, (New York: Taplinger Pub. Co, 1979), 24.	  
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5.3 Flöjtkvartett i C-dur 
Flöjtkvartetten i C-dur är den tredje och sista av kvartetterna som Mozart skrev till Ferdinand 

Dejean. Den har Köchelnummer K. 285b och består av två satser. 

 

Sats 1: Allegro  
Precis som tempobeteckningen Allegro anger en rask och glad karaktär så börjar 

kvartetten onekligen glädjande och karismatisk, till och med något majestätisk. Satsen har 

formen A – B – A. I A presenteras ett huvudtema (figur a) med ett tydligt rytmiskt motiv av 

fyra sextondelar med en drill på den första (figur d). Det är åtta takter långt och repeteras av 

violinen i takt 9, fast då med dynamiken piano. I takt 31 kommer det första sidotemat in (figur 

b). Det är uppbyggt på oktavhopp i form av appoggiaturas (förslag) och klättrar sig neråt i en 

G-durskala med start på D3 i takt 31 och avslut med ett G1 i takt 39. Violinen tar över in i 

sidotema nummer två (figur c). Det andra sidotemat är mer melodiöst än det första. Den 

innehåller ett rytmiskt motiv (figur g) i form av en punkterad åttondelsnot följt av två 

trettioandradelar likt något slags efterslag eller ornament. Motiv (g) finner man, förutom som 

en melodi i det andra sidotemat, som ett ackompanjemang under det första sidotemat (takterna 

35-36 och 145-146). 

I B-delen (takt 67) har Mozart gått över från den tidigare tonarten G-dur till en tydlig 

förändring i moll. Här kommer ett nytt bestämt motiv som präglar hela B-delen: fyra 

åttondelar som börjar med två små sekundintervall och sist en stor sekund (figur h). Det börjar 

i g-moll men tonarten växlar senare (takt 75) till d-moll, senare E-dur (takt 91) och sist a-moll 

(takt 93). Mozart använder sig mycket av kromatik i den här delen och motivet kommer igen i 

alla stämmorna. I B ser man också en tydlig kanon mellan de två melodiinstrumenten, alt och 

bas. Flöjten och violinen börjar och violan och cellon kommer in i takten efter.  

Man ser på flera ställen hur Mozart har använt sig av kromatik i melodilinjerna. Just 

kromatiken använde Mozart flitigt och uppmärksamt. Tidigare under barocken tillämpades 

kromatik i form av förslag och som ornamentik men det var först under Mozarts tid som man 

använde det i längre melodilinjer.  

I takt 111 är vi tillbaka i A-delen. Här kommer huvudtemat tillbaka följt av sidotema 1. 

Men den här gången håller sig sidotemat i subdominanttonarten F-dur och nu är det violinen 

som börjar och flöjten som fyller i. Innan sidotema 2 kommer för andra gången utspelar sig 

någon slags övergång med mycket kromatik, precis som i B-delen. Tonarten är otydlig och 

understämmorna är synkoperade. Det är som att man simmar runt i något slags minne av B-
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delen för att sedan komma fram till det andra sidotemat. Den är gången är upprepningen av 

sidotema 2 i tonikatonarten. 

Motiv (e) kommer som små kommentarer mellan de olika delarna genom hela stycket. 

Det börjar redan efter huvudtemat i takt 16 och jobbar sig fram till sidotemat. Nästa gång det 

kommer är i slutet på första A-delen och senare efter huvudtemat i takt 126. Sista gången 

motivet kommer är det i flöjtstämman i takt 179 som en avslutning på första satsen. 

Ett rent melodiskt motiv är oktavintervaller som man kan se tydligt genom hela satsen. 

Delvis som en del av sidotemat men också i andra delar i både bas och melodistämma. Ett 

exempel är i takt 63-64. Där finns oktavsprång i alla stämmorna utom cellon, som har en 

treklang upp till oktaven. 

 

(a) Huvudtema (utdrag) 

  
 

(b) Sidotema 1 (utdrag) 

 
 

(c) Sidotema 2 (utdrag) 

 
Motiv (exempel) 

(d)  (e)  (f)  

 

(g)  och   (h)  (i) Oktavsprång 
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Sats 2: Tema och variationer 
Tema (Andantino) 

Formen på den andra satsen är tema och variationer precis som namnet berättar. Den består av 

ett tema med två delar, båda med repriser. Den första delen som börjar i tonikatonarten är åtta 

takter och är ganska nätt och vertikal. Den andra delen börjar i dominanttonarten och har tolv 

takter. Den kan uppfattas som mer sångbar, horisontell och mjuk.  

Temat har benämningen Andantino som kommer ur den italienska termen Andante som 

betyder lugnt gående. 

I Mozarts Gran Partita Serenade no. 10 (K. 361) för blåsare använder han sig i sjätte 

satsen (Tema con Variazioni) av samma tema och variationer som här. Den skrevs i Wien 

mellan 1783-84, troligen efter att flöjtkvartetten var färdigställd, vilket vittnar om hans 

förnöjelse med satsen.  

 

Variation I 

Den första variationen är lekfull och lättsam och bygger på triol-rytmiseringar både i melodi 

och bas. Andra delen är tydligt uppbyggd som en kanon. Första takterna mellan flöjt och 

violin, som i temat, men senare vidare mellan flöjt/violin och viola/cello.  

 

Variation II 

Här är det violinen som får variera sig medan basen ligger tryggt på slagen och flöjten och 

violan stämmer in i en kort kommentar i slutet på första delen. Fyra trettioandradelar som en 

upptakt till en nedåtgående eller uppåtgående ackordbrytning är variationens tydligaste motiv. 

Motivet håller sig i violinstämman genom första reprisen men flyttar sig flitigt runt mellan 

stämmorna under andra reprisen.  

 

Variation III 

Här är det basen som får stå i centrum medan de andra stämmorna tillsammans formar en 

ackompanjerande melodi som kan uppfattas som ett kontrasubjekt. Cellon har övervägande 

sextondelar i en breddad melodi och bara fåtalet åttondelar.  

 

Variation IV 

Här byter Mozart för första gången tonart, från tonikan C-dur till tonikavarianten c-moll. Det 

leder till en direkt färgändring i klangen. Violan är den här variationens motor med matande 

sextondelar genom hela. Melodistämmorna ligger till en början i oktaver med kromatiska 
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intervall innan det först i takt 13 skiftar till en synkoperad melodi där violinen svarar flöjten 

med en upprepning av melodin. 

Mellan den fjärde och femte variationen kommer en fermattakt där stråkarna håller ut 

ett gemensamt C. 

 

Variation V (Adagio) 

I den femte variationen Adagio (som betyder långsamt eller lugnt) sker en total ändring i 

känsla och karaktär. Cellon lägger stadiga toner på slagen och violan och violinen skapar en 

våglik känsla med sina trettioandradelar. Flöjten står för en lugn och mjuk melodi som inte 

repeteras utan går direkt in i andra delen.  

 

Variation VI (Allegro) 

Vi är nu tillbaka till ett Allegro som i sats 1. Det blir direkt lekfullt och alert trots att 

dynamiken är låg. Cello och viola har pizzicato medan violin och flöjt spelar i oktaver. Efter 

andra reprisen finner man en coda som ramar in slutet på stycket charmfullt och vackert. De 

eleganta drillarna i flöjtstämman får oss att erinra huvudtemat i första satsen.  

 

Inspelningar 
Som jag nämnt i min metodbeskrivning har jag lyssnat på olika inspelningar av verket. 

Framförallt med Barthold Kuijken och Emmanuel Pahud som spelar på totalt olika sätt. 

Kuijken spelar på en traversflöjt med en mer barock och klassicistisk framtoning och Pahud 

som spelar på en modern flöjt och har en mer tidsenlig tolkning. Kuijken, kanske världens 

mest ansedda traversflöjtist, spelar rent, klart och utan vidare vibrato precis enligt dåtidens 

praxis. Stråkarna, medlemmar i Collegium Aureum, spelar också med mycket försiktigt 

espressivo. Pahud däremot, nuvarande soloflöjtist i Berliner Philharmoniker, spelar bredare, 

fylligare och med betydligt mer vibrato och likaså gör stråkarna i inspelningen. Han spelar ju 

trots allt på en modern flöjt vilket bidrar till andra egenskaper och kvaliteter.  

Förutom skillnad i ton och klang så använder sig Pahud och hans medmusiker mer av 

diminuendo och crescendo till skillnad från Kuijken och Collegium Aureum. De senare 

nämnda har tydligare dynamiska kontraster så som forte och piano och tydliga övergångar till 

dessa vilket gör att man märker att det är en barockensemble. Diminuendo (också 

decrescendo) och crescendo användes inte så mycket förrän under romantiken på 1800-talet. 
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6. Reflektion 

 Arbetet och analysen av den här kvartetten har inte bara lärt mig om dess innehåll utan även 

om mycket runt omkring. Till exempel till vem den skrevs och när och på vilken typ av flöjt 

den förmodligen uruppfördes. Jag kan nu bättre föreställa mig hur det kunde ha låtit. Det har 

varit väldigt spännande att läsa om gamla kända flöjtister från 1700- och 1800-talet som 

beskriver hur en flöjt bör låta och hur man spelar. Det får mig att bli nyfiken på Kuijkens sätt 

att spela. Visserligen spelar jag inte traversflöjt men hans tolkning av musiken är verkligen 

vacker även om den är mer enkel och annorlunda från min egen tolkning. 

Jag har inte börjat repetera med min ensemble än men jag är övertygad om att 

inlärningstiden kommer att minska. Jag har en mycket djupare förståelse av styckets struktur 

och form och hur de olika motiven upprepar sig i de olika stämmorna. Det blir nu lättare att 

förmedla det vidare till publiken på ett så tydligt sätt som möjligt. 

 

 

7. Framtida forskning 

Det har gjorts mycket forskning om Mozarts kammarmusik och operor, om hans liv och 

relationer. Inte minst i boken The Mozart Companion stod det mycket om hans olika verk, 

kanske främst operor, klaver-, och stråkmusik. Däremot var det svårt att finna mycket konkret 

fakta om någon av hans flöjtkvartetter. Jag tror att musikvärlden skulle dra väldigt stor nytta 

av fortsatt forskning kring hans kammarmusik med blåsare, inte minst flöjt. Man skulle då 

kunna kombinera detta med redan genomförd forskning och det kan ge en tydligare bild till 

dagens musiker och musikstudenter hur man spelade då och vad träblåsinstrumenten hade för 

karaktär och roll i dåtidens musikliv. Det är inte minst väldigt intressant utan också 

nödvändigt för att kunna bevara den ”Mozart-karaktär” som finns i styckena och som vi hela 

tiden strävar för att komma nära. 
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