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Sammanfattning av uppsatsen  
 
Syftet med mitt arbete är att undersöka hur jag som blivande musiklärare kan arbeta för att 
avdramatisera momentet improvisation. Genom att avdramatisera momentet hoppas jag uppnå 
en avslappnad inställning hos eleven, låsa upp mentala blockeringar, och ge eleven verktyg 
för att kunna improvisera utifrån olika metoder, kontexter och frigöra kreativiteten och att 
kunna närma sig improvisation bortom ”rätt skala”.  
 
Metod - Jag har genomfört två individuella lektioner vardera med två gitarrelever på ett 
estetiskt gymnasieprogram. Vi har gjort olika improvisationsövningar där vi har tolkat känslor 
med improvisation, improviserat inom styrda ramar, improviserat med motiv, samt 
improviserat med bilder. 
 
Resultat – Det har visat sig att en av de svåraste sakerna med improvisation är att våga släppa 
taget. Det verkar finnas en stark rädsla för att spela fel eller göra på fel sätt. Genom att 
fokusera på en uppgift under en improvisation verkar det till viss del gå att släppa taget om 
sina mentala och kreativa blockeringar, reagera på sina inre impulser och lita på sin inre 
musiker. 
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1.	INLEDNING		
Improvisation är ett av de element inom musiken som jag själv fastnat för mest. Ur mitt 
musikerperspektiv uppskattar jag friheten. Att det är en själv som sätter sina egna regler och 
mål för att skapa musiken och att komponera i stunden. Som lärare och lärarstudent har jag 
dock erfarit att momentet improvisation inte särskilt ofta tas emot med samma positiva 
förhoppningar av elever. Det verkar ofta som att eleverna uppfattar improvisation som något 
otäckt och obehagligt. Något som en antingen kan eller inte kan. Det verkar som att de därför 
gärna helst låter bli eller på sin höjd, något de accepterar och går med på. Under en VFU-
period undervisade jag vid ett tillfälle en ensemblegrupp från estetiska programmet och lade 
lektionens fokus på improvisation. Jag fick samtliga elever att genomföra övningen och 
efteråt uttryckte de att de tyckte det var roligt. Mitt i lektionen var de dock lite motsträviga 
och uttryckte att de ”inte kunde” eller ”inte vågade”. Detsamma upplevde jag på en del av de 
enskilda gitarrlektioner som jag höll i under samma VFU-period. 
 
Under mitt arbete som gitarrlärare på studieförbund har jag också erfarit att just momentet 
improvisation upplevs som något exotifierat och annorlunda. Ett moment som framkallar 
obehag. Jag upplever att det görs skillnad på improvisation och andra musikämnen på ett sätt 
som jag inte upplevt eller hört elever uttrycka sig om gällande övriga moment som 
exempelvis gehörsövning, notläsning, komp, repertoar, eller melodispel. 
	
Då improvisationsmomentet för mig är det som jag känner mig mest fri i och som jag själv 
tidigare har varit som mest intresserad av är jag mån om att hitta sätt att avdramatisera detta. 
Jag upplever att det verkar finnas starka förutfattade meningar bland musikelever om hur en 
får, bör, och ska improvisera. En eventuell orsak som jag funderat på, gällande varför 
improvisation skulle kunna upplevas som skrämmande skulle kunna vara avsaknaden av 
byggstenar i undervisningen. Exempelvis att svaret på frågan ”Hur ska jag sola på den här 
ackordsföljden” ofta är ”Använd D-dorisk skala”. Men hur, på vilket sätt, och varför? Om 
eleven kan spela den för det givna tillfället angivna skalan/tonmaterialet rakt upp och ner, 
utan att veta vad hen kan göra av tonmaterialet så kommer hens solo inte låta som något annat 
än just det. En skala rakt upp och ner. Risken för att få en negativ relation till improvisation 
känns därmed väldigt nära. Därför vill jag undersöka hur och på vilka sätt, kan en som lärare 
arbeta med att avdramatisera improvisationsmomentet.  
	

1.1	Syfte	
Syftet med mitt arbete är att undersöka hur jag som blivande musiklärare kan arbeta för att 
avdramatisera momentet improvisation. Genom att avdramatisera momentet hoppas jag uppnå 
en avslappnad inställning hos eleven, låsa upp mentala blockeringar, och ge eleven verktyg 
för att kunna improvisera utifrån olika metoder, kontexter och frigöra kreativiteten och att 
kunna närma sig improvisation bortom ”rätt skala”. Jag kommer att undervisa två elever och 
utgå från improvisationsövningar som har fungerat väldigt bra för min egen musikaliska 
utveckling. 

1.2	Frågeställningar	
Hur kan jag som lärare arbeta för att avdramatisera improvisation? 
-Hur kan en avdramatisera improvisation med övningar inom givna ramar?  
-Hur tolkade jag att eleverna mottog lektionerna? 
-Hur reagerade eleverna på övningarna? 
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2.	TEORETISK	INRAMNING	OCH	CENTRALA	BEGREPP		
Då målet för min studie är att fokusera på upplevelsen av att improvisera kommer jag utgå 
från litteratur som behandlar den inre känslan av att improvisera, och om mentala verktyg för 
att övervinna sina egna blockeringar, rädslor, och hinder. 
 
The Inner Game of Music är skriven av den klassiska kontrabasisten, Barry Green (2015) och 
skrevs efter att han hade läst boken The Inner Game of Tennis (W Timothy Gallwey 1997). 
Green bad Gallwey om tillåtelse att få skriva en bok, där han översatte dessa idéer från 
originalet, till en likadan, men tillämpad på musik. De har haft kontinuerlig kontakt under 
författandet av The Inner Game of Music och Gallwey står därför med, som assisterande 
författare till denna bok. Green delar upp musikern i två olika jag, på följande sätt: ”Self 1 is 
trying to sabotage your playing. Self 2 is the real musician” (Green 2015 s 101). 
 
The inner game syftar på det inre spelet, den inre rösten i oss, när vi spelar, där Jag 1 är den 
kritiska, analyserande rösten, som kritiserar oss när vi spelar och som säger åt oss att vi inte 
kan, inte har övat tillräckligt, eller har för dålig teknik för stycket vi spelar. Jag 1 gör oss 
nervösa, stör och klankar ner på oss. Jag 2 är musikern som bara gör, spelar och som agerar 
på intuition, den riktiga musikern inom oss. För att kunna kanalisera ut musiken och låta 
musiken inom oss komma ut, måste vi kunna balansera bort Jag 1. Vi måste lära oss att 
reducera och radera bort Jag 1 när vi musicerar, för att inte blockera oss själva eller 
distraheras av de rådande omständigheterna, såväl inre som yttre. Litteraturen presenterar 
metoder för hur läsaren kan lära sig stänga av Jag 1, för att ge plats åt Jag 2. Hur vi kan bli 
helt uppslukade av musiken vi framför, och låta oss känna och agera efter våra inre impulser, 
istället för att låta rösten från Jag 1 säga åt oss vad vi ska göra och hur vi ska spela. 
 
Effortless Mastery (Werner 1996) behandlar ungefär samma saker som The Inner Game of 
Music (Green 2015). Att vi alla har en mästermusiker inom oss som vi måste tillåta ta plats. 
För att denna inre potential och musiker ska kunna slå sig fri från oss själva måste vi öva på 
att tillåta oss att släppa på kontrollen och låta musiken flöda ur oss. ”The harder you try, the 
worse you play” (Werner 1996 s 43). Precis som ovanstående litteratur hävdar, så måste 
musikern släppa egot, och inte försöka att spela, utan bara göra det, att bara spela, utan någon 
extra ansträngning. Författaren beskriver bland annat ett tillfälle, där han upplevde det som att 
han bara tittade på sina fingrar när han spelade piano. Som att de spelade av sig själva utan att 
han gjorde någon större ansträngning. Denna litteratur hävdar att du bara ska spela det som 
kommer till dig, och som inte kräver ansträngning, för att så fort du försöker spela ”korrekt”, 
eller spela som ”man ska” eller försöka spela ett ”giltig jazz-solo”, kommer du att misslyckas. 
Werner hävdar också att musiker borde se sig från perspektivet, att en redan är bra, och därför 
inte behöver försöka spela bra. Genom detta synsätt, menar Werner att musiken kommer nå 
ett djup, bortom begränsningen som kommer med viljan att låta bra eller rädslan för att låta 
dåligt.   
 
Spela Fritt (Stephen Nachmanovitch 2010)  
Författarens syn på improvisation, liknas vid berättelsen om konstnären Michelangelo och 
stenblocket. Konstverket finns redan inuti stenblocket. Allt som konstnären måste göra är att 
hacka- och städa bort det överflödiga materialet. Författaren menar också att improvisation är 
som att lyda eller ta diktamen, medan vi själva egentligen inte gör någonting. Vi måste ta ett 
steg tillbaka från musiken för att kunna improvisera och inte låta vårat eget ego komma i 
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vägen och blockera musiken som vill ut. För att det ska kunna ske måste vi våga släppa taget 
och lita på oss själva för att kunna desarmera våra medvetna försvarsmekanismer, för att 
kunna släppa fram våra omedvetna integrationer. Konstnären måste tillåta sig att stå tillbaka 
och försvinna för att konsten ska få uppstå. Enligt Nachmanovitch (2010) kan vi då äntra ett 
transliknande tillstånd och hitta/komma i kontakt med Musan. I Spela Fritt, beskriver 
författaren ”Musan” på följande sätt: 
	

Varje bild av Musan belyser en av de oändligt många former som kreativitet kan anta.  
– man föreställer sig vanligen musan som källan till en evig inspiration som kanaliseras 

genom poeten. (Nachmanovitch 2010, s 42). 
	

Detta beskriver författaren också som en ström eller flod och människan liknas vid ett kärl 
eller en kanal där floden som strömmar igenom oss. Om vi övar på detta kan vi tillåta den att 
ta plats och förstärka den. Vi kan också blockera och försumma den på grund av för lite 
övning eller rädsla. För att kunna komma i kontakt med Musan, måste vi också lära oss att 
tillåta strömmen att få utlopp igenom oss och kanaliseras ut i form av musik. Att så fort vi 
”försöker” spela musik, så kommer vi att misslyckas då vi försöker tvinga fram musiken. Han 
menar att så fort vi spänner oss, får vi problem, och att vi istället för att bli rädda, måste möta 
rädslan, med sårbarhet och kapitulera för det som står framför oss och omfamna dessa 
blockeringar, istället för att försöka övervinna dem. Nachmanovitch hävdar också att en som 
improvisatör emellanåt måste våga ta risker och kasta sig ut i det okända. Även om en skulle 
råka göra ett misstag, finns det ett värde i att låta publiken bevittna hur en vänder misstaget 
och istället omfamnar det och gör något av misstaget, och omkonstruerar och omvandlar 
misstaget till en del av improvisationen. Genom att ta vara på sina misstag kan improvisatören 
sätta ny ram på sina kreativa blockeringar och vända dessa till sin fördel. Enligt 
Nachmanovitch, kan också en improvisation på ett sätt strukturera sig själv, då det egentligen 
bara är de första tonerna som en väljer, medan resten av solots toner kommer att väljas, som 
en reaktion på de första. 
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3.	PLANERING	OCH	FÖRBEREDELSE	
Jag valde att genomföra min studie med två gitarrelever från ett estetiska programmet. 
Elevernas namn är fingerade och jag har valt att använda namnen Albin och Carl. Albin går i 
åk 2 och Carl går i åk 3. Under sin utbildning arbetar de med improvisation såväl på sina 
huvudinstrumentlektioner, som i ensemble och tillvalsämnet improvisation. Inför valet av 
vilka elever jag skulle undervisa och genomföra lektioner med, ville jag arbeta med elever 
som nått en nivå motsvarande musikgymnasiums senare skede eller motsvarande. Jag ville 
arbeta med elever som improviserat en del sedan tidigare och som redan hade en grund att stå 
på inom improvisation, och som känner sina instrument väl.  
 
Inför det här arbetet kontaktade jag en av mina gamla gitarrlärare som idag jobbar både på 
folkhögskola och på musikgymnasium. Då jag helst ville genomföra mina lektioner med 
elever som redan arbetat en del med improvisation, tänkte jag att han eventuellt kanske kunde 
hjälpa mig att komma i kontakt med några av sina elever. En vecka senare hörde han av sig 
igen och meddelade att han hade två gitarrister från estetiska programmet som ville ställa upp.  
	
För att uppnå mitt syfte har jag genomfört två individuella gitarrlektioner vardera med två 
elgitarrister från estetiska programmet. Varje lektion pågick i 60 minuter. De övningar som 
jag använt mig av på lektionerna i denna studie har jag valt ut för att själv haft mycket nytta 
av i min egen musikaliska utveckling. De flesta övningarna har jag genomfört som elev under 
mina folkhögskolestudier. Vid det första lektionstillfället genomförde jag 
improvisationsövningar där eleven fick spela improviserade solon och tolka musiken utifrån 
olika känslor såsom glad, arg, rädd och förvånad. Dessa övningar genomfördes på låten Isn’t 
she lovely av Stevie Wonder. Därefter gjorde jag ett antal frigörande övningar med tonalt, 
fritonalt och multimodalt tonspråk vilket genomfördes på låten The thrill is gone av B.B. 
King. Vid det andra lektionstillfället fick eleven improvisera med motiv, samt improvisera 
efter bilder. Efter varje övning fick eleven möjlighet att göra en kort reflektion om sin 
upplevelse.  
 
För att behålla en viss närhet i min beskrivning av genomförandet, har jag låtit en hel del 
talspråk stå kvar, och jag har transkriberat vissa delar av våra konversationer under våra 
lektionstillfällen. När jag genomförde lektion ett träffade jag först Carl, och sedan Albin. När 
jag genomförde lektion två träffade jag först Albin, och sedan Carl. Av strukturella skäl har 
jag dock valt att skriva om mina lektioner med Carl först, och sedan med Albin. 
	

3.1	Lektion	1	
Övning 1: Tolka känslor. 
1a) Glad,  
1b) Arg,  
1c) Förvånad,  
1 d) Rädd.  
	
Övning 2:  Frigörande övningar 
Syftet med nedanstående övningar är att hjälpa eleven att släppa taget, ta ett steg tillbaka från 
sitt ego, låta musiken vara i första rummet, och fokusera på en enskild uppgift. 
Förhoppningsvis kan detta ockupera elevens tankeverksamhet och således begränsa eleven till 
att förlita sig på jag 2 (Green 2015) och tvingas stänga av jag 1.  
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2a) Improvisera utan pauser – Eleven får improvisera över en ackordsrunda, men får inte 
stanna och pausa mellan fraserna. Minsta tillåtna notvärde är åttondelar.  
 
2b) Improvisera med pauser – Eleven får improvisera över en ackordsrunda, och måste ta 
pauser i sitt solo och låta musiken andas mellan sina fraser. 
 
2c) En halv ton upp – Eleven får improvisera med c-mollpenta över en ackordsrunda i b-moll.  
 
2d) Spela-så-fult-du-kan – Under denna övning uppmanas eleven att spela så fult som hen 
kan. Ge eleven verktyg och jobba med följande parametrar: tonval, frasering, dynamik, 
teknik, puls, vibrato, och glissando.  
	

3.2	Lektion	2	
	
Övning 1: Motivspel 
1a) Melodiskt motiv - Eleven får improvisera utifrån ett eget konstruerat melodiskt motiv, och 
förhålla sig till detta under sitt improviserade solo.  
 
1b) Rytmiskt motiv - Eleven får improvisera utifrån ett eget konstruerat rytmiskt motiv, och 
förhålla sig till detta under sitt improviserade solo. Rytmen är det primära, tonvalet är fritt. 
 
1c)  Rytmisk motivförflyttning - Eleven får prova att flytta sitt motiv till olika pulsslag i takten. 
Om eleven påbörjar sitt motiv på ettan i takten, får eleven sedan prova att spela det på 1å, och 
sedan på tvåan och sedan fortsätta på samma sätt med resten av taktens pulsslag.  
 
Övning 2: Improvisera efter bilder - Eleven får tolka 12 bilder utifrån en grafisk not, och 
improvisera och spela så som hen tolkar bilderna. 
	
Övningarna med motiv kommer jag under lektion två att motivera med en egen erfarenhet när 
jag spelade ett coverbandsgig. Jag skulle spela cirka tio solon under samma set. Jag upplevde 
att jag upprepade mig för mycket och spelade efter mina invanda gamla mönster under 
spelningen. Denna övning är mycket effektiv för att just bryta gamla vanor och för att 
förhindra stagnation i sitt musicerande. 
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4.	GENOMFÖRANDE	

4.1	Lektion	1	med	Carl	
Carl möter upp mig utanför musikhusets entré och vi rör oss vidare in genom 
gymnasiekorridoren och in till ett ensemblerum. Vi småpratar under tiden och jag förklarar 
mitt syfte och får godkännande av Carl att få spela hans lektioner. Han berättar att de har 
impro som ämne/lektion där de för tillfället spelar jazz. Han säger att han ännu inte är så van 
vid att improvisera i den genren. 
 
Jag berättar att vi under lektionen ska prova att sola utifrån olika känslor över låten Isn’t She 
Lovely av Stevie Wonder, och använda oss utav C#m-penta som tonmaterial. Vi börjar med 
känslan glad. Han börjar trevande men kommer igång efter ett chorus. Han spelar med fin ton, 
och god frasering, och jag upplever att han tolkar känslan ”rätt”. Härnäst vill jag att han 
genom sitt solo ska tolka känslan förvånad, varpå han säger ”Lite udda toner då kanske”? 
vilket jag bekräftar skulle kunna vara ett alternativ. Han inleder med lite trevande fraser och 
spelar lite som han själv uttrycker det, ”udda”. Han spelar lite skumma fraser utanför C#m-
pentan och uttrycker att han ”Nästan tycker det blev bättre, och att han vågade utmana sig 
själv mer” när han utgick från känslan förvånad.  
	
När han ska tolka känslan arg spelar han en fras och utbrister ”Gud…”. Spelmässigt låter han 
ungefär som när han tolkar känslan glad och hans uttryck vittnar om att han inte riktigt vet 
hur han ska lyckas förmedla känslan ilska. När vi spelat klart rundan säger han att det kändes 
svårt. Jag upplever i den här stunden att han är lite låst. Vi byter så att han kompar och jag 
försöker tolka känslan. Då jag inte vill ge bort eventuella svar i det här läget försöker jag 
genom ett fritonalt och rytmiskt oregelbundet solo. Dels för att förevisa verktygen för ett argt 
sound och dels spela väldigt out och med hårt anslag. På så sätt försöker jag visa att det är helt 
tillåtet i denna situationen att låta fult, spela konstigt och försöka vidga gränserna för vad som 
är tillåtet i rummet. Efteråt skrattar vi lite åt det jag precis har spelat och när jag frågar honom 
hur han upplevde solot så svarar han ”fult och argt”. Vi växlar igen och jag vill ge honom 
ytterligare en chans att spela argt. Det misslyckas, då han fortsätter spela fint som tidigare.  
Han har väldigt fin frasering och fin ton som han inte släpper och han avbryter övningen själv 
under denna rundan. Han utbrister att han tycker att han låter likadant som under de tidigare 
genomspelningarna. Jag bekräftar och känner att jag måste byta taktik för att få honom ur sina 
gamla spår. Jag berömmer hans ton och frasering och säger att jag hört under lektionen att han 
kan spela fint. Jag vill dock inte riktigt ge mig än så för att försöka få honom att spela argt, 
målar jag upp följande scenario: 
Stevie Wonder ska giga i stan, men han fick bara tag i en punkgitarrist. Just den här 
punkgitarristen kan bara kvintackord, kan bara penta på en sträng, har bedrövlig ton, men 
har skitmycket attityd. Den här gitarristen är dessutom skitsur eftersom den inte kommer få 
något gage för giget med Stevie. Eleven börjar skratta, och vi testar igen. Han inleder med att 
kompa med kvint- och tritonusackord och spelar atonalt med sekundintervall på två strängar. 
Här börjar det hända något och efter rundan säger Carl ”Gud, vad jobbigt det där var. Jag är 
inte van vid att spela sådär dåligt alltså”. Återigen säger jag att jag vet att han kan spela 
jättebra så han behöver inte känna att han måste bevisa något. Han svarar att ”det kanske är 
bra att öva på att kunna spela dåligt”.  
 
Här väljer jag att låta Carl gå vidare till nästa övning och strunta i att tolka sista känslan, rädd. 
Jag upplever att han har fått kämpa under övningen och vill låta honom få en mental 
andningspaus.  
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Inför nästa övning byter vi låt till The thrill is gone i B-moll och spelar varsitt chorus utan 
några improvisationsanvisningar. Dels vill jag att eleven ska få känna på formen innan vi 
börjar experimentera med låten, och dels för att han ska få andas ut lite från de tidigare	
övningarna. När vi genomför nästa övning så får eleven inte stanna i sitt solo utan måste 
fortsätta improvisera hela tiden. Jag uppmanar honom att våga låta fult i den här övningen. 
Det enda viktiga i övningen är att han inte pausar. Vi spelar två chorus var. Carl genomför 
övningen bra. Han säger att det var jobbigt, och udda, och att han är van vid att ta pauser, 
vilket jag besvarar med att det är ett sunt tecken. Under de tidigare övningarna har han spelat 
med pauser och låtit musiken andas. Ibland kan detta vara något som elgitarrister måste öva 
en del på, eftersom vi inte måste andas mellan fraserna som t ex en saxofonist eller vokalist. 
På frågan hur det kändes, svarar han att ”Det som är viktigt tror jag är att veta var tonerna 
ligger så att det inte låter surt. Det kan ju låta bra också men jag vill inte att det ska låta surt”. 
 
Efter inledningen på denna övning berömmer jag Carl för hans frasering. Där märker jag 
också att han tar väldigt naturliga pauser när han får improvisera utan givna ramar. Därför 
bestämmer mig för att stryka övningen ”spela med pauser” på denna lektionen.	
	
Föga anar min elev att nästa övning går ut på att spela out. Jag förklarar för honom att jag 
kommer att kompa låten som vanligt i B-moll, men att han ska sola med C-mollpenta. ”Men 
vadå? Vi kör ju i B? Aha, jäklar…ah..haha…Gud…då bliré ju…ah gud va fult det kommer 
låta haha”. Carl tar sats och sen sätter vi igång. Han använder sig av c-mollpenta under hela 
övningen och spelar med övertygelse. ”Det var inte kul det där”. När jag frågar om han tycker 
det känns skrämmande att spela som han fick göra under övningen svarar han ”Ah, gud ja”. 
Även om vi försöker resonera lite kring varför det här kan vara bra, och pratar om out-toner, 
så upplevde han att denna övningen var svår och lite obehaglig eftersom han inte gillar att låta 
fult. Han har inte jobbat med sådant här med sin ordinarie gitarrlärare. På frågan om han tror 
sig kunna ha användning för någon av övningarna som vi har spelat, svarar han övningen som 
vi inte fick pausa i solot. ”Att öva upp och hitta tonerna bättre”. En halv-ton-upp-övningen 
var svårast upplevde han.  
	
Nästa övning blir ”Spela-fult”. Jag uppmanar honom att spela så fult han kan. Att det kan vara 
en ful ton, ett fult vibrato, ful fras, fult på flera sätt. Jag vill att han ska spela sådant som han 
själv ogillar. Han spelar kromatiska fraser och bänder inte tonen hela vägen upp. Han 
fortsätter att spela out och genomför således uppgiften. När jag frågar hur det kändes svarar 
han: ”Alltså…man har ju aldrig gjort det här innan, någon gång”. Jag frågar om han tror att 
sådana här övningar skulle kunna göra skillnad om han skulle spela exempelvis The thrill is 
gone på konsert. Jag frågar också om han tror sig kunna ha nytta av en sådan här övning? 
”Just nu på impron (improvisationskursen) spelar vi jazz. Men innan, skulle vi spela utefter en 
känsla, ett hav. Jag vetefan hur vi gjorde det men det vart kanske lite…ah…en solig dag 
eller... kändes svårt och konstigt”. Jag berättar att jag ibland använder dessa övningar för att 
avdramatisera musik inför konsertsammanhang. Han besvarar detta med ”Om jag inte hade 
varit lika bra som jag är, då är man ju inte lika bra men, då hade jag ju spelat ungefär såhär. 
Kanske…nästan lite bättre kanske, men jag har ju övat så pass länge, så ja, jag håller ju inte 
på med sån’t här. Det är spännande”.  
	

4.2	Lektion	2	med	Carl	
Jag gör en kort presentation av lektionens upplägg och därefter börjar vi att improvisera med 
motiv. Vi spelar igenom ett chorus på The thrill is gone då jag förebildar med ett eget motiv 
bestående av fem toner ur b-mollskalan. Jag instruerar under tiden som vi spelar och ber 
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eleven lägga märke till när jag transponerar mitt motiv allteftersom vi byter ackord och	
anpassar motivet efter det nya ackordet. Därefter får eleven prova övningen med ett eget 
motiv. Jag spelar ett bmoll-ackord och ger eleven lite tid att få bestämma sig för ett motiv, 
innan vi börjar spela övningen. Han spelar en melodi med fem olika toner ur bmoll-
pentatonisk skala, och transponerar sin fras när vi byter ackord till subdominanten. Under takt 
9 & 10 verkar det som att blir han lite osäker men transponerar ändå motivet korrekt. ”Kan 
man göra så? Jag höll ju typ samma”. Jag bekräftar att han utförde övningen korrekt och vi 
går vidare med en fördjupningsövning där vi utvecklar övningen en aning. Jag förebildar ett 
chorus där jag behåller motivet som kärna, men strukturerar solot enligt en call and response-
modell. Jag spelar mitt valda motiv och svarar sedan på motivet med en annan fras. Jag 
uppmanar honom att det viktiga är att komma ihåg vad en gör. Vi provar ytterligare ett chorus 
där eleven solar, men då jag inte kan urskilja något motiv i hans solo under denna 
genomspelningen, känner jag mig tvungen att konkretisera övningen. Han visar vilket som var 
hans motiv, vilket visar sig bestå av endast två toner. I kombination med att han samtidigt 
blivit ombedd att spela call and response med sig själv, så försvinner motivet bland de andra 
fraserna, och blir helt enkelt för anonymt. Jag snävar till ramarna lite och bestämmer att 
motivet ska bestå av fyra toner, och att det måste vara enkelt att komma ihåg. Vi gör ett nytt 
försök och eleven spelar ett väldigt tydligt motiv med fyra toner ur b-moll pentatonisk skala, 
och han transponerar också motivet, genom låtens ackordbyten. Emellan sina motivfraser, 
spelar han utfyllnadsfraser och bygger upp, och kompletterar sitt motiv i en fin byggande 
dynamisk kurva så att solot växer allteftersom.	
	
Under reflektionen berättar han att övningen kändes bra. Han säger att han oftast inte gillar 
”snabba” solon, och att han därför inte brukar spela därefter. 
 
Innan vi börjar spela nästa övning så berättar jag om när jag själv upplevde att jag 
återupprepade mig för mycket i mina improvisationer under ett covergig, i ett försök att 
förstärka vikten av att öva på att improvisera med motiv. Vi går därefter vidare med övningen 
”rytmiskt motiv”. Jag förebildar ett chorus först och sedan växlar vi så att eleven får prova. 
Eleven klarar det med lätthet och spelar ett enkelt tydligt rytmiskt motiv. Efteråt reflekterar vi 
över vad som hände. Carl säger att han tycker att övningen var spännande och att han oftast 
annars bara spelar ”raka” solon. När jag frågar hur han menar svarar Carl att han oftast inte 
varierar sig rytmiskt i sin frasering. 
	
Härnäst byter vi övning och börjar arbeta med förflyttning av motiv. Han väljer en fras som 
börjar på 4 å. Efter att vi spelat ett chorus, ber jag honom flytta motivet, så att det nu börjar på 
ettan. Jag förebildar på gitarr och räknar, och sedan sätter vi igång. han spelar motivet medan 
jag kompar. När vi reflekterar efteråt, berättar han att det kändes ”Underligt, fast det blev 
snyggt”. Vi flyttar därefter motivet ytterligare och spelar det på olika pulsslag i takten. Oftast 
går det bra, men svårigheten varierar beroende på motivet. På vissa motiv förebildar jag på	
gitarren. När jag märker att det blir svårt räknar jag också högt, under tiden som vi spelar så 
att eleven lättare ska kunna orientera sig i övningen. Oftast funkar övningen riktigt bra. 
Eleven berättar att han tycker övningen är svår, och att han inte jobbar så mycket med 
synkoper på det här sättet. Han frågor om övningen kan vara bra även till när en komponerar 
musik, och börjar spela introriffet till Vultures, av John Mayer. (Riffets första ton börjar på 
ettan under takt ett, och är nästintill identiskt i takt två, förutom första tonen som nu istället 
börjar på 1 å). Jag tycker det är en intressant koppling och bekräftar att det faller inom samma 
ramar som motivövningarna vi just nu arbetar med.	
	
Vi går därefter vidare till övning 2, Improvisera efter bilder. 
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Jag lägger fram ”noten” och berättar att det här är en låt som vi kommer att spela tillsammans 
och uppmanar honom att utgå från bilderna och spela så som han tolkar bilderna. Från detta 
ögonblick, från att jag placerar noten på notstället, fram till att vi faktiskt börjar spela följer en 
ca 2 min lång konversation som jag återger nedan. 
	

Carl –Är detta en låt som finns? 
Andreas –Nej. 
Carl –Okej… 
Andreas –Den kommer bli till nu 
Carl –Jaha! Det här har vi varit med om på impron (syftar på improvisationslektionerna på 
gymnasiet). 
Andreas –Okej, så du känner igen metoden? 
Carl –Ah. 
Andreas –Det finns ingen angiven taktart, genre, tempo eller tonart. 
Carl –Okej. Ska vi gå igenom den eller bara köra? 
Andreas –Vi kör bara. 
Carl –Okej. Hehe. Kul! Ska vi ha någon ackordsvända? 
Andreas –Nej. 
Carl –Ingenting? 
Andreas –Man får göra vadsomhelst, men vi bestämmer ingenting. Så vi kommer att kunna jobba 
med att spela med, eller mot varandra. 
Carl –Vem av oss ska börja då? 
Andreas –Det blir ingen inräkning. Jag kommer bara säga klara, färdiga, gå. 
Carl –Okej. Haha, åh gud. 
Andreas –Okej, en…nej just det. (Här kommer jag på att jag ju inte ska räkna in oss). 
Carl –Haha jag är livrädd. 
Andreas –Är du? 
Carl –Ah lite. Hur vet man när man ska byta? Till nästa bild? 
Andreas –Vi får lyssna på varandra och se. T ex, om jag lyssnar på vad du gör och tänker att nu är 
nog Carl på bild nummer sex, så får jag anpassa mig, ungefär. 
Carl –Ouff…okej. 
Andreas –Tänk såhär, det finns inget rätt, eller fel. Det får låta hur hemskt, eller hur bra som helst. 
Carl –Alltså, vad är det här för någonting? *(Carl pekar på en av den grafiska notens bilder). 
Andreas –Man vet inte haha. 
Carl –Haha, man vet inte. 
Andreas –Vi provar bara. Det är verkligen såhär…det blir vad det blir. 
Carl –Japp. 
Andreas –Okej. Klara, Färdiga, Gå.  

	
Jag upplever att vi har en god kommunikation under denna genomspelning. Carl spelar med 
stor frihet. Varje bild får varsin unik musikalisk karaktär sett till tonval, dynamik, puls- och 
avsaknad av puls, samt harmonik. Vi växlar mellan att sola enskilt, kompa, kompa 
tillsammans, och att sola tillsammans. När vi reflekterar konstaterar Carl att det ”Blev ganska 
coolt ibland” och därefter berättar vi hur vi tolkade bilderna. Bild tre har jag tolkat som något 
slags oväder och Carl har tolkat bild 5 som ”Någonting med tre, som ska byggas upp”. Carl 
uttrycker att han tycker att denna övningen är roligare än de på lektion 1. Han reflekterar över 
att det kanske är för att det var ”mer grejer”, men att denna övningen kändes skön. 
	
Vi spelar igenom stycket ytterligare en gång, och denna gången, låter stycket helt nytt. 
Bilderna får nya betydelser och genererar nya idéer. Kvar från förra gången är dock samma 
goda kommunikation, dynamik och lekfullhet. 
	
Vi avslutar lektionen med att reflektera lite över vår senaste genomspelning och Carl utbrister 
”Yeah! Det blev lite Coldplay-feeling där” och jag instämmer. Han berättar också att han 
tyckte att denna övning var roligast av de vi gjort, och att han kände sig mer utmanad under 
denna lektionen, jämfört med vår första tillfälle.  
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4.3	Lektion	1	med	Albin	
Albin möter upp mig vid entrén. Inför denna lektionen som jag hade efter Carls första lektion, 
så har jag hunnit slipa lite på min lektionsplanering och försökt göra vissa moment tydligare 
och mer konkreta. Jag har också fått en viss uppfattning om vilka eventuella ändringar som 
behöver göras. Då jag upplevde att jag kanske inte riktigt nådde fram med mitt syfte och mina 
tankar under min första lektion med Carl, vill jag förstärka dessa under denna lektionen med 
Albin. Även Albin ger mig tillåtelse att spela in våra lektioner. 
	
Jag inleder lektionen med en genomgång av ackorden till Isn’t she lovely. Vi spelar igenom 
låten för att känna in formen. Här får jag en liten bild av hur Albin låter. Jag förklarar att vi 
ska improvisera över låten Isn’t she lovely utifrån olika känslor. Jag förklarar att vi genom att 
ha utgångspunkt i känslor, får verktyg som vi kan använda om vi till exempel vill spegla en 
låttext/känsla i låten, när vi improviserar ett solo. Vi börjar med känslan glad. Han berättar att 
han aldrig tänkt på det här sättet, men tänker att han nog skulle använda sig av E-durskalan 
för att förmedla känslan glad. Vi börjar spela och han lyckas förmedla känslan glad väl. Han 
spelar små duriga fraser. Efteråt reflekterar han över att det kanske inte är tonerna i sig, utan 
hur de spelas som utgör skillnaden, och syftar på sin frasering, som när han, som han 
uttryckte sig, spelade ”hoppigt”, och att det var det som gjorde det gladare.  
	
Härnäst får Albin tolka känslan arg. Jag berättar att han får använda andra toner än den på 
förhand angivna C#-mollpentan om han vill. Han får också gärna fundera på sin frasering och 
välja toner som ligger utanför den angivna skalan. Detta gör jag för att på förhand ge Albin 
lite verktyg som han kan arbeta med. Genast börjar han spela med stark attack i sina 
plektrumanslag. Han använder också en kantigare och styltigare frasering och kryddade sitt 
spel med andra toner ibland, däribland dimarpeggio vilket vi reflekterar över efteråt. Han 
säger att han spelade ”hårdare” och med mer attack och bände inte tonerna hela vägen upp. 
Vi går vidare med att tolka känslan förvånad. Hans spel under denna rundan är mer 
experimentellt än tidigare och han inleder med att direkt spela ovanför sadeln, vilket 
framkallar något slags skräckfilmsljud. Han går sedan vidare till att spela kromatiska fraser 
och ändrar sin frasering. Avslutningsvis spelar han med tapping-teknik, vilket framkallar ett 
slags ljud av fallande regndroppar. Han upplevde att det här var den roligaste känslan att tolka 
och spela.  
	
Den sista känslan som Albin får tolka är rädsla. Albin börjar väldigt trevande och spelar ett 
fåtal toner. Han använder ett mycket försiktigt anslag under denna runda och spelar några out-
toner som för mina tankar till spansk musik. När vi resonerar om hur det kändes och hur han 
tänkte, berättar han att han försökte använda skalor som inte skulle fungera, så att han inte 
skulle våga spela med samma säkerhet och därmed få det att låta som att han var rädd för att 
spela gitarr. Han visar vilken skala han tänkte på i efterhand, vilken visar sig vara C spansk 
frygisk.  
	
Nu har det blivit dags att spela övning två och därför byter vi också låt till The thrill is gone. 
Vi spelar igenom rundan utan ramar första gången, så att Albin får chans att känna in formen 
på låten. Jag berättar för Albin att jag kommer att skippa min nästa planerande övning ”spela 
med pauser”, då jag tycker att han redan spelar med fin frasering och låter musiken andas när 
han improviserar. Albin berättar då att det är något han har övat på, och att han förut spelade 
hela tiden, och sällan tog pauser men att han nu tycker det är skönt att ha vant sig av med det. 
		
Under ”Spela-utan-paus”-övningen förtydligar jag att det inte spelar någon roll om det blir 
någon ful ton. Det enda som är viktigt är att han inte stannar, oavsett vilka toner han 
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använder. Under övningen spelar han på bra även om jag får pusha på emellanåt. Han 
upplevde att det var svårt att spela med god teknik, och tycker att han spelade väldigt slarvigt 
under övningen. Han tyckte också att det kändes stressigt att inte få stanna och ta pauser i sitt 
solo. ”Det finns inget jag hellre vill än att få stanna”. Han säger att han tror att detta kan vara 
en bra övning, för när man behöver spela snabbt länge. Han tror också att detta kan vara bra 
övning för att lära sig hitta rätt toner. Vi reflekterar om att nå klimax i ett solo och att 
experimentera. Därefter pratar vi om att använda denna övningen för att avdramatisera sina 
improvisationer och att våga spela fult.  
	
Under övningen ”En halv ton upp” får Albin spela c-mollpenta över The thrill is gone i b-
moll. ”Det här kommer låta hemskt”. Han spelar på, och brister ut i skratt emellanåt under 
övningen. Han spelar snabba fraser och ligger aldrig stilla på någon lång ton. När vi 
reflekterar över hur det kändes efteråt säger Albin att ”Det blir mindre hemskt efter ett tag. 
Som att öronen stänger av och hör det för vad det är ändå. Att spela, kändes inte så konstigt, 
att höra det man spelade var jobbigt”. Han berättar att han dock inte upplevde sig pressad, 
utan att han tyckte det kändes kul att spela och tror att om det hade varit i ”rätt” tonart så hade 
det låtit bra. ”Men samtidigt om jag hade spelat i rätt tonart så hade jag kanske känt mer press, 
men nu visste jag att det skulle låta skit vad jag än gjorde. Det kändes väldigt skumt”.  
	
Inför övningen ”Spela-så-fult-du-kan”, ber jag Albin att spela precis så fult han kan. Jag 
nämner ful klangbildning, frasering, anslag och dynamik som värdefulla verktyg för övningen	
och ber honom spela, som någon han själv absolut inte skulle vilja lyssna på. Albin skrattar 
och säger ”Det kan jag nog fixa”. Han spelar med ett överdrivet vibrato, slarvig teknik, bänder 
upp till kvartstoner så att han hamnar mellan skalstegen, spelar medvetet otajt, och skrattar 
mycket under tiden. När jag frågar honom om när han tror sig kunna ha nytta av sådana här 
övningar berättar han att de har gjort på liknande sätt i hans egna band ibland. Under sina rep, 
byter de ibland instrument med varandra och spelar så fult de kan. Han berättar att det kan 
vara skönt att göra det när de repat länge för att få ny energi. Han har inte tänkt på det förut 
men kommer på under lektionen att det ju faktiskt är samma sak.		

4.4	Lektion	2	med	Albin	
Jag möter upp Albin utanför skolans entré, och vi går igenom gymnasiekorridoren, in till ett  
av skolans större ensemblerum. Jag presenterar lektionens upplägg och vi påbörjar övningen 
”Improvisera med melodiskt motiv”. Jag spelar igenom ett chorus och förebildar på gitarren, 
samtidigt som jag instruerar muntligt. Jag ber honom lägga märke till hur jag transponerar 
motivet beroende vilket ackord jag spelar över och hur en kan ”krydda” sin fras. Jag jämför 
detta med en bluessångares frasering. Här förklarar jag fraserna som A och B, där B är en 
variant av fras A. Albin provar övningen och jag räknar högt under tiden. Han spelar ett motiv 
med fyra toner och genomför uppgiften. Under chorus 2 börjar han fylla ut med B-fraser, som 
han spelar mellan sin A-fraser. Han säger efteråt, när vi reflekterar att han glömde bort att 
hålla sig till sitt motiv ibland, men jag tycker han genomförde uppgiften på det sättet som jag 
efterfrågade, då han hela tiden efter sina B-fraser, återgick till sitt motiv, A-frasen. Jag 
berömmer honom och bekräftar att han gjorde bra ifrån sig. Jag berättar sedan mitt syfte med 
övningen. Att en ska kunna behålla en medvetenhet i solot och komma ihåg vad en spelar. Att 
det som lyssnare då ska vara möjligt att kunna följa med i solot. 
	
Jag inleder övningen ”Improvisera med rytmiskt motiv” med att förebilda med ett exempel. I 
exemplet behåller jag samma rytm i varje fras, men använder olika toner inom b-mollskalan. 
Jag ber honom att vara helt fri i sitt val av toner, men att han ska behålla samma rytm i hela 
solot. Albin provar att spela ett chorus och håller sig oftast till sin påhittade rytm. Då jag 
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upplever att han inte genomfört uppgiften fullt ut och eftersom vi fortfarande har gott om tid, 
ber jag honom att konstruera ett nytt rytmiskt motiv. Jag vill att han ska hinna befästa 
övningen ordentligt. Albin spelar denna gången ett triolbaserat, tydligt motiv, och håller sig 
till det genom hela övningen. Hans nya motiv är tydligt, men då det sträcker sig över en och 
en halv takt, ber jag honom att göra ännu ett försök men med ett kortare motiv. Denna gång 
bestämmer jag att motivets längd inte får överstiga en takts längd. Han spelar sextondel, 
sextondel, åttondel och åstadkommer på så sätt ett kort, tydligt och rytmiskt motiv, som är 
enkelt att komma ihåg. Han lyckas oftast hålla sig till detta under övningen. Jag lägger märke 
till att han flyttar på motivet efter halva övningens gång, och frågar efteråt hur han tänkte 
angående detta. Han svarar att han flyttade på sitt motiv, för att han tyckte att det kändes för 
stelt att frasera på det sättet som han fraserade på från början. 
	
Detta för oss till övningen ”Rytmisk motivförflyttning”. Jag förklarar att vi nu ska flytta på 
hans motiv, och lägga det på andra pulsslag i takten. Innan vi börjar spela så berättar jag om 
min upplevelse vid covergiget och att det var detta som fick mig att börja öva på att spela med 
motiv. Jag motiverar denna övning som en bra metod för att komma ur sina gamla spår, och 
för att undvika att upprepa sig, gällande licks, frasering och tonspråk. Albin känner igen sig i 
känslan jag beskriver och berättar om ett liknande scenario, som han upplevt. På fritiden 
håller han på att spela in ett album med sitt egna band, och har då försökt undvika att upprepa 
sig när han har spelat in sina solon. Han reflekterar över övningen vi just gjorde, med när han 
spelat in sina gitarrsolon och har då försökt att arbeta aktivt med att förnya sig. Under 
reflektionen efter övningarna, nämner han också att han tycker att denna övning känns väldigt 
relevant. Albin säger att han upplever att han ofta börjar sina fraser på samma ställen i takten, 
och inte aktivt arbetar med att flytta runt dem. Att det känns som en vana att starta på till 
exempel ett å, men väldigt ovant att starta på tvåan.	
 
Vi sätter igång med övningen ”rytmisk motivförflyttning” 1. Albin håller i sitt rytmiska motiv 
men ändrar tonerna. Han håller sig inom b-mollskala och genomför övningen så som jag 
efterfrågat. Efter genomspelningen konstaterar vi att hans rytmiska motiv börjar på 1 å. Jag 
instruerar honom nu att flytta sitt motiv till att börja på tvåan. Vi provar några gånger 
tillsammans innan vi spelar en runda. Jag kompar, och Albin improviserar och får prova att 
flytta sitt motiv på alla pulsens åttondelstaktslag. Han tycker att det känns lite skumt, men 
säger att han tror att det är väldigt nyttigt att tänka på det här sättet, och reflekterar vidare över 
att det borde fungera lika bra vid komposition, som vid improvisation. 
 
Vi går vidare till övning 2 – Improvisera efter bilder. 
	

Andreas –Det här är lite annorlunda. Jag vet inte om du gjort det här förut? Såhär ser noten ut. 
Albin –Nej, jag känner inte igen detta. 
Andreas –Har du spelat efter grafiska noter någon gång? 
Albin –Jag kan knappt spela efter vanliga noter. 
Andreas –Här spelar det ingen roll hur väl du läser vanliga noter. Det här är ett experiment. Det 
här är en låt som vi ska försöka ta oss igenom tillsammans men det finns ingen taktart, ingen 
tonart, ingen genre angiven, och ingen angiven puls. 
Albin –Okej? 
Andreas –Vi ska bara försöka tolka dom här… 
Albin –Så låten finns inte, och de här bilderna ska ge oss någonting…så egentligen skriver vi en 
låt utefter det här? (eleven pekar på noten) 
Andreas –Ah, precis. Utmaningen blir att ta oss från bild 1, till bild 12 och se vad som 
händer….och den kommer ju antagligen låta annorlunda för varje gång vi spelar den, men nu är 
det helt fritt, vad vi gör. Så försök tolka bilderna, så får vi lyssna in varandra, och försöka lista ut 
vart den andre är någonstans i låten. Vi testar och ser”! 
Albin –Okej. 
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Andreas –Vi ser vad som händer. Jag kommer istället för inräkning bara säga klara, färdiga, gå. 
Albin – Så vi har absolut ingenting att gå på? 
Andreas –Ingenting att gå på. 
Albin –Så riffen ska vi komma på…? 
Andreas –Ah, vi kommer på allt under tiden. 
Albin –Okej. 
Andreas –Och kom ihåg att det finns inget som är rätt eller fel nu. Det enda som avgör hur det 
låter, är hur vi tolkar bilderna. Det är det som är facit men det är inte det som är rätt. De´re blir, 
blir´e…. Ok. Är du redo? 
Albin –Japp! 
Andreas –Klara, färdiga, gå. 

	
Medan vi spelar igenom den grafiska noten så förändras musiken allteftersom. Vi växlar 
mellan att kompa, spela solo, att spela tillsammans, och att spela mot varandra. Vissa partier 
spelas i tempo medan andra delar spelas med ett fritt förhållningssätt till pulsen. Det blir mer 
som ett musikaliskt flöde. Tonala tongångar varvas med partier med kärvare harmonik. Vi 
avbryter när eleven berättar att han har tagit sig igenom stycket. Jag har då bara kommit 
halvvägs. När vi fortsätter reflektera över övningen uttrycker Albin att han tycker att det 
kändes skumt. ”Särskilt när vi gjorde olika saker, men spännande emellanåt när vi hittade 
varandra och när det blev som två olika teman”. 
 
Vi går igenom hur vi tänkte, och hur vi tolkade bilderna. Albin berättar att han tolkade den 
första bilden som att han skulle använda mycket vibrato medan jag tolkade kurvan i symbolen 
som en riktlinje för tonhöjd. Båda tolkade bild två likadant som bild 1, fast förstärkt. Vi pratar 
vidare om hur vi upplevde några av de resterande bilderna, och är överens om att bild tre 
symboliserar kaos.  
 
Innan vi spelar igenom övningen en gång till berättar jag att vi under vårt andra försök ska 
försöka att undvika att upprepa oss. Denna gång ska vi försöka skapa ett nytt stycke, och 
undvika att kopiera från vår senaste genomspelning. Albin frågar om vi ska bestämma tonart 
på förhand i så fall, men jag svarar att vi kommer tappa konceptet då. Tanken är att allt ska 
bestämmas allteftersom i stunden. Jag försöker belysa att vi absolut får spela i samma tonart 
under tiden om det råkar bli så, men att vi inte kan bestämma detta innan övningen. 
 
Under den här genomspelningen upplever jag att vi har en starkare kommunikation än vid vårt 
förra försök, och att musiken genomgår en större förändring för varje bild vi tolkar. Jag 
upplever också att Albin spelar med friare tyglar denna gång och att vi tillsammans ger varje 
bild varsitt unikt stycke musik.  Vi tar ut svängarna mer än senast gällande tonval, vårt 
förhållande till- och avsaknad av puls, harmonik, och vi spelar med en intensivare lyhördhet. 
Vi reflekterar ännu en gång. 
 
Vi pratar vidare om bilderna och hur vi tolkade dessa. Albin säger att han upplevde att den här 
gången blev bättre än förra men att båda genomspelningarna blev intressanta. Jag håller med. 
Han berättar att han tycker att denna övningen var kul och att hans känsla inför övningen, var 
att det skulle bli kul. Han upplever inte att övningen var läskig på något sätt. När jag frågar 
om det var någon bild som var svårare att tolka än de andra svarar Albin att han först hade 
svårt att tolka bild nummer fem, men att han sedan valde att tolka det som trioler. Albins 
tolkning av bild nio är att han skulle spela något enkelt och rakt med ”vanliga ackord”. Albin 
gör en intressant observation på bild nummer fyra och berättar att han tolkade bilden som ett 
öra. Ett öra som hör något. Det fick honom att tänka på att det måste	 finnas en viss mån av 
luft, eller luftighet under denna bilden. Detta fick honom att spela ett kort ackord när han 
tolkade bild nio och sedan lämna plats. Under jammet fick det oss att spela ett call and 
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response-parti. Albin reflekterar också över hur det skulle kunna ha låtit om övningen ifall jag 
hade använt färger, istället för svartvitt när jag gjorde bilderna. Tyvärr har vi inte möjlighet att 
prova detta under lektionen men jag tar med mig hans idé till framtida lektioner eftersom jag 
tycker är en väldigt spännande tanke. 
 
Vi spelar igenom bilderna en tredje och sista gång. Denna genomspelning blev betydligt 
kortare än de två tidigare. Jag upplevde att vi spelade på ungefär samma sätt som vid vårt 
senaste försök och att det musikaliska resultatet denna gången blev som en kortare 
sammanfattning av den förra.  
 
Under vår sista reflektion berättar Albin att han tycker att den tredje och sista 
genomspelningen var svårast att genomföra, och säger att han upplevde att han borde ha 
tolkat bilderna olika varje gång.  
 
Under tiden mellan Carl och Albins lektioner hinner jag också reflektera kort om eventuella 
ändringar inför lektionen med Carl. Jag bestämmer mig då för att det räcker med två 
genomspelningar av övning två.  
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5.	ANALYS	
Jag gick in med syftet att försöka avdramatisera improvisation, att försöka ge olika verktyg 
för hur en kan arbeta med improvisation, samt att kunna visa eleverna nya tankesätt. Ibland 
upplevde jag att jag var på rätt spår och ibland upplevde jag att jag eventuellt gjorde det 
motsatta. 
	

5.1	Lektion	1		

Tolka	Känslor	
Jag mötte två ganska olika elever, och jag upplevde att det var väldigt roligt att arbeta på det 
här sättet. Efter lektion ett med mina båda elever hade jag stött på två olika reaktioner. Jag 
mötte två mycket duktiga gitarrister, som hanterade övningarna på olika sätt. När vi skulle 
tolka känslor på låten Isn’t she lovely, spelade Carl väldigt fint. Han tolkade känslan glad 
väldigt trovärdigt, men när jag bad honom tolka känslorna arg och förvånad, lät hans 
improvisationer ungefär likadant, vilket han också själv upplevde och uttryckte. Först när jag 
beskrev ett scenario för känslan arg kunde jag höra en märkbar skillnad i hans improvisation. 
Det verkade dock som att Carl förknippade denna upplevelse med att spela och låta dåligt, 
vilket inte var min intention. När Albin genomförde samma övning, använde han olika 
verktyg för att förändra sitt sound, som dynamik i sitt anslag, olika frasering och olika tonval 
för att ändra sitt sound. När Albin skulle tolka känslan rädd, tyckte jag att hans 
tillvägagångssätt var särskilt anmärkningsvärt. Han valde att utgå från en skala som han visste 
skulle låta kärvt, och som därigenom skulle få honom att bli rädd för att spela. Han inte bara 
tolkade känslan, utan försatte sig själv i känslostadiet rädd. Detta är det exempel från 
lektionerna som jag upplevde som tydligast och starkast gällande att släppa kontrollen och 
kasta sig ut i det okända. Werner (1996) hävdar att vi måste kunna slå oss fria från oss själva 
för att nå vår inre mästermusiker och kunna spela utifrån vår inre potential. Genom sitt 
tillvägagångssätt upplevde jag en väldigt autentisk tolkning av känslan rädd. Det var väldigt 
spännande att få se Albin iscensätta detta i skarpt läge. Särskilt eftersom jag inte visste på 
förhand hur han skulle göra när han skulle tolka känslan. Till synes utan någon form av 
bekymmersamhet upplevde jag att han kunde släppa sitt ego för att förmedla känslan av 
musiken i första hand, vilket enligt Werner (1996) är precis vad vi måste göra. Slå oss fria 
från oss själva för att låta musiken flöda ur oss. Jag upplevde och tolkade elevernas 
genomförande av denna övning som att Albin kunde släppa sig själv och sin egen prestation. 
Han verkade inte orolig över hur han spelade utan bara genomförde uppgiften enligt mina 
instruktioner. Han lät musiken och uppgiften vara det primära. 
 
När Carl tolkade känslan glad gjorde han det med bravur och spelade väldigt fint och glatt, på 
ett sätt som jag tyckte passade låten. När jag bad honom tolka känslorna arg och förvånad 
upplevde jag att han hade mycket svårare för att tolka musiken, och verkade mest uppleva att 
övningen var konstig. Han medgav också att han inte gillade att ”låta surt”, och under 
reflektionen berättade han att han inte gillade att låta dåligt. Konsekvensen blev att han hade 
svårt att ändra på sitt sound under övningarna. Utifrån min tolkning av Green (2015) skulle 
detta kunna ha berott på att han lyssnade för mycket på sitt inre Jag 1 som satte upp mentala 
blockeringar och som därmed inte kunde få honom att improvisera med det känslouttryck som 
jag efterfrågade. Genom att inte kunna släppa på sin egen självkontroll, upplevde jag att Carl 
målade in sig i ett hörn där han började ”försöka spela” istället för att ”spela”. Genom detta 
förhållningssätt, förhindrade eleven sig själv från att lyssna och åtlyda sina inre impulser. 
Werner (1996) hävdar att så fort du börjar tänka på det här sättet och börjar att försöka spela 
istället för att bara spela, så blir ett misslyckande oundvikligt. Nachmanovitch (2010) verkar 



 16 

vara inne på samma spår och hävdar att det är först när vi kan ta ett steg tillbaka från oss 
själva som vi kan öppna upp kanalen inom oss och låta musiken flöda ut ur oss och  och äntra 
det som han kallar musan.  
 
När jag bad Carl att göra ett nytt försök att tolka känslan arg, efter att jag målade upp ett 
fiktivt scenario som jag bad honom leva sig in i, lyckades han närma sig ett nytt sound. 
Möjligtvis kan denna fiktiva historien om Stevie Wonder, varit tillräckligt för att få Carl 
tillräckligt uppslukad av uppgiften för att kunna reducera sin inre kritiska redaktör, och låta 
sitt jag 2, leda honom igenom uppgiften. Dock så uttryckte han efteråt att han tyckte det var 
jobbigt att spela sådär dåligt vilket jag återigen får mig att tänka på Werners (1996) och 
Nachmanovitch 2010) synsätt på att släppa taget och släppa fram musikern inom oss. Carl 
kunde under denna övning inte släppa på kontrollen, och därför inte komma i kontakt med 
musan och låta musiken flöda ur honom. Min tolkning av situationen var att han helt enkelt 
för rädd för att spela fult, vilket han förknippade med att spela dåligt. På så sätt satte han sig 
själv och sitt ego framför musiken. Så som jag tolkar Werner (1996) skulle detta även på lång 
sikt kunna hindra Carl från att låta musiken nå ett djup. 
 
Jag anser att Carl till slut fullförde denna del av övningen men att den genomfördes med hög 
närvaro av hans jag 1 (Green 2015). Då Carl trots detta gjorde framsteg i att tolka känslan 
arg, valde jag att inte låta honom tolka den sista känslan rädd. Dels eftersom denna övningen 
tog längre tid än vad jag beräknat och dels eftersom han faktiskt gjorde framsteg i slutet av 
övningen. Jag ville därför låta honom vila i en positiv känsla av att ha utfört en god tolkning 
av känslan arg. 

Improvisera	utan	pauser	
Under denna övning upplevde jag att övningarna mottogs på olika sätt av Carl och Albin.  
Som en uppvärmning inför övningen, och för att bekanta sig med mitt valda lektionsmaterial 
spelade vi igenom ackordrundan på The thrill is gone.  
 
Under första genomspelningen av ackordrundan fick de improvisera fritt, och utan angivna 
ramar över varsitt chrous på låten. Jag valde att inleda övningen på detta vis för att eleverna 
skulle få en uppfattning om låtens form, och dels för att jag skulle få en uppfattning om hur de 
spelar i vanliga fall när de inte improviserar efter styrda direktiv.  
 
Under min första övning – improvisera utan pauser – spelade de båda utan att stanna och 
genomförde uppgiften som jag efterfrågade.  Båda eleverna upplevde detta som en jobbig och 
stressig övning.  
 
Min tanke med denna övning var att eleverna skulle vara tvungna att släppa på sitt jag 1 
(Green 2015). De skulle vara för fokuserade på att inte sluta spela för att hinna tänka på något 
annat. Båda eleverna upplevde detta som en bra övning för att ”hitta rätt toner, snabbt”. Albin 
reflekterade också över att det skulle kunna vara en bra övning för att öva på sin uthållighet, 
och för att att kunna spela snabbt under en längre tid. Jag håller med om att det är en del av 
övningen, men denna gången var det inte det som var min huvudsakliga intention. 

Improvisera	med	pauser		
Då jag vid detta laget hade hört eleverna improvisera över några chorus utan givna ramar, så 
som de själva önskade på både The thrill is gone och Isn’t she lovely, valde jag att inte 
genomföra denna övning– improvisera med pauser – med varken Carl eller Albin, då de båda 
två spelade med god frasering, och naturliga andningspauser i sina improvisationen. Jag ansåg 
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helt enkelt inte att övningen behövdes, eller skulle tillföra dem något nytt, då de båda redan 
behärskade detta väl. 

En	halvton	upp	
Både innan och efter övningen, bekräftade Carl att han tyckte övningen var jobbig. Han 
bekräftade att han upplevde en viss rädsla inför och under övningen, och påpekade ännu en 
gång att han inte gillade att låta ”surt”. Han genomförde dock övningen med stark övertygelse 
och spelade på under hela övningen. Återigen upplevde jag att det som Carl tyckte vara svårt 
var att släppa taget och att rädslan han beskrev, infann sig när han upplevde att hans gitarrspel 
inte lät bra. Det fick mig att fundera på om att hans inre kritiska redaktör i hans jag 1, (Green 
2015) höll honom tillbaka. När Albin reflekterade över samma övning upplevde han istället 
att det blev mindre hemskt ju längre han höll på. Han beskrev att han under övningen 
upplevde att öronen vande sig ju längre övningen pågick. Albin verkade inte heller brydd av 
att övningen i sig lät lite skumt, och sade att eftersom han redan på förhand visste att det 
skulle låta konstigt, så kände han istället mindre press på sig att försöka göra något bra. Under 
denna övningen upplevde jag väldigt tydligt att Carl genomförde övningen med ett dominant 
Jag 1 medan Albin genomförde övningen med ett dominant jag 2. Eftersom Albin kände sig 
fri, resulterade det i att han kunde möta övningen med öppet sinne. Han omfamnade de 
blockeringar som övningen medförde. Albin kunde omfamna förutsättningarna och gjorde sitt 
bästa av situationen, medan Carl kände sig blockerad och inte ville kapitulera inför övningen 
och dess ramar om det innebar att kompromissa med sin spelstil och musikaliska ideal 
(Nachmanovitch 2010).  

Spela	så	fult	du	kan	
Under denna övning gav jag tips på olika verktyg som eleverna kunde använda sig av för att 
genomföra övningen, vilket jag tyckte fungerade bra. Carl närmade sig denna övning, främst 
genom tonval som han fann icke önskvärda. Under reflektionen upplevde jag att jag inte 
riktigt uppnådde mitt syfte med Carls lektion, då jag upplevde att hans egna upplevelse 
verkade ha varit att han deltog i en studie i att spela fult. När han reflekterade och sade att han 
kanske hade låtit ungefär så här illa för ett par år sedan, men att han ju övat väldigt mycket 
sedan dess, så bekräftade det min första känsla som jag kände under de tidigare övningarna. 
Att Carl verkligen verkade ha svårt för att släppa taget mentalt. Han genomförde alla 
delövningar inom övning två med mycket övertygelse i sitt spel, men verkar allt annat än 
känslomässigt och mentalt tillfreds med resultatet.  
 
Kanske Carl hade kunnat genomföra övningarna med större glädje och tillit till sitt jag 2 
(Green 2015), om han kunde sett bortom begränsningen angående viljan att låta bra. (Werner 
1996). Werner (1996) hävdar att vi måste våga spela fel, för att kunna spela ”rätt”. För att 
våga göra fel, tror jag att arbetet måste börja i övningsrummet. Om vi inte vågar spela fel i 
övningsrummet, hur kommer vi då att påverkas när det sker på en scen? Jag upplever detta 
gränstänjande som ett ständigt pågående arbete och jag är av uppfattningen att det är 
musikaliskt vidgande och avdramatiserande att genomföra dessa övningar. I det långa loppet 
kommer vi att göra oss själva och musiken en björntjänst om vi inte tillåter oss att släppa 
taget. Werner (1996) hävdar dessutom att musiken inte kommer nå ett djup om vi inte tillåter 
oss att släppa på kontrollen. Om vi väljer att lyssna på vårt inre jag 1 (Green 2015) och börjar 
oroa oss för mycket om hur vi låter, kommer vi gå miste om vår egen musikupplevelse 
eftersom vi är för upptagna med att försöka undvika att göra oss själva till åtlöje. När vi 
improviserar ett solo kommer vi då att spela på ett sådant sätt som vi tror att publiken vill att 
det ska låta, istället för att lyssna på vårt inre jag 2 och spela så som vi upplever att 
låten/musiken vill att vi ska spela. 
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När Albin genomförde samma övning använde han sig av flera olika verktyg. Förutom tonval 
och sura bends arbetade han också med slarvig teknik, artikulation, frasering och spelade 
otajt. Detta visade sig vara en övning som han praktiskt taget redan gjort tidigare men då med 
syftet att få ny energi. Albin både uttryckte och visade att han har roligt under övningen och 
verkade även denna gången med lätthet kunna släppa viljan av att låta bra (Werner 1996) och 
åtlyda sina impulser (Nachmanovitch 2010). Carl verkade uppleva ett större hinder när han 
skulle genomföra övningarna. Det var dock befriande att se att trots att Carl uttryckte att han 
tyckte övningen var jobbig, så genomförde han övningen med stort mod. Det skulle kunna 
tyda på att han har påbörjat arbetet med att våga ta risker, även om det medfört att han måste 
bemöta sin stora rädsla, att våga spela fult. Genom att ändra sin syn på ”att låta surt” skulle 
han kunna lära sig omvärdera sina misstag som något nytt och spännande, som skulle kunna 
leda till ny inspiration och kreativitet, och således använda dessa till sin fördel 
(Nachmanovitch 2010).  
	
Efter att både Carl och Albin genomgått lektion 1, upplevde jag att Albin mottog övningarna 
med öppet sinne och hade lätt för att särskilja sin person och sin musikerperson, medan Carl 
fick kämpa hårdare för att genomföra övningarna. Efter Carl och Albins första lektion 
upplevde jag att Albin hade ett större förtroende till sitt jag 2 (Green 2015), vilket frigjorde 
hans spel och medförde att han kunde variera sitt sound och vågade ta risker. Carl å andra 
sidan fick stålsätta sig och plocka fram en del mod för att försöka reducera sitt jag . 
	

5.2	Lektion	2	

Melodiskt	motiv	
Under lektion två med Carl upplevde jag att han kändes mer avslappnad än senast inför- och 
under samtliga övningar. Det skulle kunna ha berott på att vi redan haft en lektion 
tillsammans. Det skulle också kunna ha berott på att det under denna lektionen, inte 
inkluderades några övningar som innebär att han var styrd att låta fult eller spela out. Under 
denna övningen spelade han bra, och utförde uppgiften korrekt efter några försök. När 
motivet blev för anonymt eller otydligt gjorde jag det didaktiska valet att strama till övningen 
och bestämma att motivet var tvunget att bestå av fyra toner. Därefter utförde Carl övningen 
korrekt och levererade ett fint solo. Även Albin genomförde denna övningen bra, och de 
verkade kunna spela fritt inom övningens ramar.  
 
Under denna övning ville jag försöka förmedla Nachmanovitchs (2010) sätt att se på hur en 
improvisation kan strukturera sig själv och överföra detta synsätt till eleverna. Jag ville ge 
dem strategier för hur en kan strukturera upp sin improvisation. Genom att vara medveten om 
vad en har gjort, vad en gör, och vart en är på väg, hoppades jag också kunna ge eleven en 
strategi för att vara helt fokuserad på att skapa musik i stunden, och därigenom låta elevens 
jag 2 styra improvisationen (Green 2015). Om de började tänka på något annat eller när de i 
början hade konstruerat för svåra motiv, tappade de snabbt bort sig.  Här blev eleven tvungen 
att vara fokuserad på sitt motiv under övningen. När motivet var tydligt och enkelt att komma 
ihåg, fungerade övningen väldigt bra och både Carl och Albin uttryckte sig positivt om 
övningen. De hann på så sätt inte reflektera och värdera sitt spel medan de spelade eftersom 
det inte fanns tid och tankeverksamhet över till det om de ville lyckas med uppgiften. 

Rytmiskt	motiv	
Carl utförde övningen korrekt med ett bra och tydligt motiv. Han sade efteråt att han tyckte att 
övningen var spännande och att han annars inte jobbar så mycket med rytm och synkoper. Jag 
upplevde det dock inte så. Jag upplevde att han underskattar sig själv på den punkten, och att 
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han spelade med fler rytmiska idéer än vad han själv verkade vara medveten om. Att Carl 
gillade övningen kändes väldigt skönt då jag under vår senaste lektion upplevde att han inte 
förstod mitt syfte med övningarna. Det kändes som att istället för att verka avdramatiserande, 
verkade övningarna ge motsatt effekt. Jag tror att Carls positiva mottagande av 
motivövningen berodde på att övningen är enkel att ta till sig och enkel att arbeta med. Det 
blir oftast musik väldigt direkt vilket skänker utövaren både trygghet och en naturlig plan att 
följa under improvisationen. 
 
När jag genomförde samma övning med Albin fick jag precis som med Carl, snäva till 
ramarna för att få fram ett tydligt och effektivt motiv. Efter min korrigering av övningen 
genomförde Albin också övningen mycket väl. Han flyttade dock sitt motiv efter halva solot 
till att börja på ett annat ställe i pulsen. När jag frågade honom om detta efteråt gladde det mig 
att det var ett medvetet val. Anledningen var att han tyckte att det blev för stelt att frasera 
motivet så som han först gjorde. Jag tolkar detta val som att han behöll en medvetenhet i sin 
improvisation och gjorde ett konstnärligt val. På ett sätt blir detta en väldigt praktisk övning 
som jag ännu en gång vill koppla till Nachmanovitchs (2010) syn på hur solot strukturerar sig 
själv, beroende på hur och vilka toner vi valt i inledningen av vår improvisation. 

Förflyttning	av	motiv	
Under denna övning bekräftade Albin att han kände igen sig när jag delade med mig om min 
erfarenhet från ett coverbandsgig. Poängen med historien var att denna övning är effektiv om 
en vill undvika att återupprepa sina vanliga licks och frasering, så att ens solon låter likadant. 
Jag fann det intressant att Albin redan medvetandegjort denna problematik för sig själv och 
därför på förhand, verkade kunna legitimera övningen som intressant och användbar. Då jag 
endast träffat Albin vid våra två lektionstillfällen kan jag dock inte bekräfta hans påstående 
om huruvida han har som vana att oftast börja sina fraser på samma ställen. Hursomhelst så är 
denna övning ändå ett viktigt verktyg för att komma bort från denna problematik.  
 
Carl uppskattade också övningen, och genomförde den mycket väl. Både Carl och Albin 
märkte snabbt när de inte följde sitt eget motiv, och det vanligaste problemet som uppstod var 
att de hade konstruerat ett för svårt- eller ett för anonymt motiv.  

Improvisera	efter	bilder	
Jag var på förhand inte helt säker på hur eleverna skulle ta emot denna övning men det visade 
sig gå riktigt bra. Jag tyckte det var spännande att se hur olika de mottog presentationen av 
övningen. Carl sade rakt ut att han kände sig livrädd medan Albin såg positivt på övningen. 
Jag tycker båda eleverna utförde övningen riktigt bra och gick in i övningen med kreativitet, 
lyhördhet och uppfinningsrikedom. De utnyttjade verkligen sina förkunskaper och vågade 
kasta sig ut och vågade prova. Jag tror att detta blev en bra övning i att åtlyda sina impulser 
och bara spela, istället för att ”försöka” spela någonting (Werner 1996). Möjligtvis fanns det i 
viss mån tid för eleven att värdera sitt spel men då hade en viss del av övningen gått förlorad. 
Jag försökte hålla dem aktiva och kontinuerligt ge dem något att reagera på, och interagera 
med. Jag blev mycket positivt överraskad av att Carl upplevde detta som den roligaste 
övningen och att han kände sig mest utmanad av densamma. Min upplevelse var att Carl blev 
mest utmanad under lektion ett men kanske var detta lite väl långt utanför hans 
bekvämlighetszon? Kanske var detta en övning som utmanade honom på en lagom nivå där 
han inte reflekterade lika intensivt under övningens gång? Jag upplevde under denna övning 
att han kunde släppa på kontrollen om hur han lät, huruvida han spelade bra, eller om han 
spelade tajt, då övningen är konstruerad på ett sådant sätt att reglerna för vad som var rätt eller 
fel inte längre existerade.  
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5.3	Avslutande	reflektion	
Baserat på endast dessa två elever verkade motivspel överlag vara min mest effektiva övning 
för mitt syfte att avdramatisera improvisation. Såhär i efterhand har jag funderat på om jag 
borde ha kastat om lektionsordningen och istället undervisat i motivspel och att improvisera 
efter bilder under lektion ett. Jag tror det hade givit eleverna en mjukare start. Lyckligtvis 
gick det ganska bra denna gången men möjligtvis hade jag i så fall kanske kunnat reducera 
Carls värderande av sin prestation under lektion ett.  
 
Under motivövningarna gick det mycket bättre för eleverna när jag satte väldigt tydliga ramar 
för hur de skulle konstruera sina motiv. Jag tänker att jag kunde ha effektiviserat 
motivövningarna genom att ge dessa ramar redan från början. Först efter dessa ytterligare 
instruktioner fick jag eleverna att spela så som jag ville, och som övningen efterfrågar. Detta 
är något som jag kommer ta med mig när jag återanvänder mig av dessa lektionsplaneringar i 
mitt framtida yrkesliv som musiklärare.  
 
När eleverna fick improvisera efter bilder valde jag att genomföra övningen endast två gånger 
med Carl. Anledningen till detta är för att jag på lektionen med Albin upplevde att övningen 
blev mättad efter två genomspelningar. En ytterligare faktor var att Albin också utryckte att 
tredje gången var svårast för att det började bli svårt att förnya sig. Detta kanske kan variera 
men jag upplevde att två genomspelningar var tillräckligt. Med en större grupp än duo tror jag 
att möjligheterna hade varit större och hade kunnat generera flera olika idéer och tolkningar 
av bilderna. 
	
Min pedagogiska intention var att avdramatisera improvisation och min konstnärliga intention 
var att få eleverna att känna sig friare när de improviserar. Genom mitt försök att 
avdramatisera improvisation ville jag få eleverna att våga släppa taget och våga ta risker. 
Nachmanovitch (2010), Green (2015) och Werner (1996) beskriver på olika sätt om hur en 
improvisatör måste våga släppa taget för att kunna kanalisera ut sin inre musik för att kunna 
tränga igenom barriären av sina egna kreativa blockeringar. Men hur ska en göra om eleven 
tycker att det är svårt? Med övningarna som jag gjort med Carl och Albin hoppas jag ha sått 
ett frö och förhoppningsvis givit dem verktyg för att kunna göra just detta. Enligt min egen 
erfarenhet är detta ett ständigt pågående arbete som varierar i svårighetsgrad beroende på 
vilken kontext en befinner sig i. Nyckeln till att släppa taget verkar vara att ha en uppgift att 
fokusera på. Jag har valt ut dessa övningar då de har fungerat väldigt bra för min egen 
utveckling inom improvisation. Då jag inte visste hur eleverna skulle reagera har det varit 
roligt att planera utefter en bredd och att utgå från olika övningar där vissa har varit med 
tydliga ramar, och vissa har varit helt fria från rätt eller fel. Min förhoppning är att Carl och 
Albin kommer få nytta av övningarna. När eleverna lät sitt ego stå tillbaka till förmån för 
musiken bjöds jag på spännande musik och intressanta reflektioner. Detta stärkte mitt eget 
intresse för vidare improvisationsstudier och gjorde mig än mer intresserad av att göra 
ytterligare pedagogiska experiment inom improvisation. 
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7.	BILAGA	
 1

 


