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Förord 
Jaha, det blev en kandidatuppsats till slut. Inspiration till det och allmän akademisk 
pepp har jag mycket Annika Falthin att tacka för. Någon som har varit till stor hjälp när 
många tröstlösa timmar har förflutit vid datorn och i böcker, är Ida Lisell, vars 
stöttande, uppmuntrande och genomläsningar har varit ovärderligt. David Sennerstrand 
har även bidragit avsevärt till detta genom att ha lånat ut superbra inspelningsutrustning 
till mig. 

   Den nödvändiga påeldningen och kritiska granskningen har jag min coola handledare 
Maria Calissendorff att tacka för. I övrigt måste jag även skicka en varm tankepil i mina 
underbara högstadieelevers riktning, vilka lockar till lärande och utveckling. Även ett 
stort tack till påhejande kollegor och kursare som aldrig har tvivlat på mig. 

Sist men inte minst; en giganormisk rosbukett av tacksamhet till mina tappra och 
engagerade informanter som inte bara har gjort mig en tjänst för livet genom att ställa 
upp i detta projekt, utan även har gett mig en massa nya lärdomar, vilka jag hoppas 
kunna dela med mig av i denna uppsats. En tar jag redan nu; man bör tänka efter några 
gånger innan man bestämmer sig för att genomföra ett gäng forskningsintervjuer som 
man ämnar transkribera själv! *puh* ;-) 
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1. Inledning 
Musikundervisning i grundskolan är ett viktigt, spännande och hittills till stora delar 
outforskat område. Som musiklärare på en kommunal 7-9-skola (benämns härefter högstadiet) 
har jag ett ständigt växande antal frågor kring metodiken och inser hur mycket arbetets 
utformning kan forma nästa generation i fråga om musikalisk kompetens och fortsatt intresse. 

   Jag är i grunden en autodidakt, gehörsmusiker med ett brinnande intresse för rock- och 
popensemble. Jag har spelat i olika rockband sedan jag var 12 år och tog mig tidigt en roll 
som lärare för mina medmusikanter, vilka ofta hade mycket liten eller ingen musikerfarenhet i 
bagaget. Förevisning och härmning av typen ”så här spelar du låten” var metodiken och mitt 
och mina medmusikanters minne tränades upp till att bli det enda existerande nothäftet.  

   Intresset för det musikpedagogiska ledde mig till musikläraryrket, vilket är ett område som 
genomgått stora omdaningar genom åren. Musikundervisningen i skolan bestod från början av 
förmedlandet av den kristna världsbilden och en gemensam samhällsideologi och hade 
namnet kyrkosång. I takt med att synen på barn förändrades i slutet på 1800-talet, släpptes allt 
mer världslig musik in och ämnets syfte blev karaktärsdanande och socialt uppfostrande. 
Ämnet bytte namn till sång 1878 och utvecklades mer åt en medveten undervisning. Det var 
på 50-talet ämnet först kom att heta musik (1955 års läroplan) och det hade ett uttalat fokus på 
estetisk fostran, notläsning och västerländsk konstmusik. De riktigt stora omvälvningarna i 
synen på musikundervisningens innehåll och form kom dock i slutet av 60-talet. Trycket från 
en växande ungdomskultur gjorde att den nya läroplan som då höll på att utvecklas – Lgr 69 –
släppte in ”tonårsmusik” i undervisningen och ämnets inriktning byttes mot elevinflytande, 
fritt ljudskapande och afroamerikanskt orienterat ensemblespel (Myndigheten för 
skolutveckling, 2007). Denna förskjutning åt det populärkulturella ledde givetvis till en ny 
musikpedagogik inom skolan, vilken jag är en utövare av och företrädare för.  

   Rock- och popensemblespel ingår som en stor del av min ordinarie musikundervisning idag, 
men är mest tydlig och koncentrerad i det som på min skola heter Musikverkstad. Det är ett 
ämne eleverna har valt aktivt utöver att ha den obligatoriska undervisningen och går ut på spel 
i små rock- och popensembler om 4-6 elever. I den verksamheten väljer eleverna själva sina 
låtar, vilka plankas och förbereds av mig. Målet är att eleverna ska kunna framföra den valda 
låten på en rimlig, anpassad nivå i slutet på terminen vid en stor elevkonsert. 

   Under mina fyra och ett halvt år i verksamheten har jag från att ha gjort ambitiösa låtmallar1 
på låtarna, alltmer gått över till att lära ut helt på gehör efter principen ”så här spelar du 
låten”, där fingrar sätts på rätt plats och handrörelser efterapas. Tidsbrist, en aning lathet och 
tillsynes positiva och snabba resultat antar jag är anledningarna till denna strategi. Detta är 
något jag grubblat alltmer över och har lett till att jag botaniserat i litteraturen och forskningen 
på området. Då har jag bl.a. stött på musiklärarna Enghag och Ljung, som i sin D-uppsats 
(2008) intresserat sig för undervisningsstrategier i deras och mitt gemensamma yrke. Där 
bekräftas mina tankar om gehörsstrategins märkbara vinster i just de mindre grupperna, men 
också att det i kontrast till detta finns en del som talar för det motsatta i klassrumssituationer, 
där gruppstorlekarna i regel är mycket större. Här nämns en rad nackdelar med 
gehörsmetoden, bl.a. att elevernas behov av hjälp och individuella instruktioner gör att många 
får sitta passivt väntande och det hela blir i stort ineffektivt och tidsödande. 

   Om jag för en stund återvänder till mig själv och min erfarenhet av notläsning (kan sägas att 
jag lärde mig att läsa noter ordentligt först i vuxen ålder, mer eller mindre strax innan 
antagningsprovet till den musikhögskola jag utbildat mig på). Jag har aldrig haft behov av 

                                                 
1 Se 1.1 Definition 
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notkunskap innan dess och alla inlärningssituationer och musikaliska sammanhang har alltid 
baserats på gehör. För min del borde det egentligen te sig ganska märkligt att servera någon 
form av notläsning till mina elever, då jag själv inte kan minnas att jag behövt läsa noter i 
någon form under min skoltid. Samtida populärmusik, musik från andra kulturer, eget 
skapande och större musikprojekt – allt med ett genomgående fokus på gehörsbaserat 
ensemblespel – är det jag minns. Läroplanerna som gällde under min tid i grundskolan var 
Lgr 80 och nuvarande Lpo 94, i vilka det mycket riktigt handlar om repertoarbreddning, 
öppenhet mot världen, tema- och projektstudier, innehåll som skulle vara tillgängligt för så 
många som möjligt och musicerande som socialt och personligt utvecklande (Myndigheten 
för skolutveckling, 2007). Detta kanske är en förklaring till varför det med tiden blivit mer 
naturligt för mig att undervisa på gehör i mina små Musikverkstadsgrupper. 

   Ett faktum kvarstår dock; jag använder ofta olika typer av papper till eleverna att spela efter 
i ensemblesituationer i klassrumsmusiken. Detta kan ju inte härledas till någon vidare 
nottradition för min del, men skulle möjligen kunna förklaras till viss del med påverkan från 
notskolning på högskola. Allra troligast är dock att det handlar om strategi där syftet delvis är 
att avlasta mig själv och minska antalet elever i behov av hjälp, då de duktigaste kan klara sig 
med hjälp av spelinstruktionerna på pappret de fått. Jag tror att många musiklärare jobbar på 
liknande sätt i klassrummen och att denna typ av notation är av avgörande betydelse för 
resultatet under lektionerna. 

   Alltså, jag som musiklärare är i grunden gehörsmusiker men ger noter till mina elever av 
främst praktiska skäl, då jag själv inte har någon bakgrund av notläsning. Eller? 
Problematiken tätnar en aning när jag drar mig till minnes hur min egna musikaliska skolning 
egentligen gick till. Att lära sig spela var för mig en spännande upptäcktsresa på egen hand. 
Jag tror den kändes extra spännande då jag som barn i stort sett inte hade någon annan i min 
närmsta omgivning som höll på med musik. Varje litet framsteg kändes därför som en häftig 
aha-upplevelse och kunskaperna som mina egna. Försök till tydning av spelböcker, 
grepptabeller, plankning på gehör och otaliga, märkliga egna kompositioner, var alltihop 
dagliga inslag i min första egenhändiga musikutbildning. 

   Jag själv har således inte lärt mig spela efter modellen ”så här spelar du låten”, vilken jag 
praktiserat på andra - medmusikant som elev! Ju mer jag tänker på detta slår det mig att 
ovanstående modell även innefattar den omedelbara kopplingen mellan not och grepp, utan att 
gehöret får vara med. Detta verkar praktiseras flitigt i många musikutbildningar för barn. 
Själv gick jag faktiskt och spelade klarinett ett tag i låg- och mellanstadiet och då spelade jag 
minsann efter noter. Kunde jag läsa noter efter jag slutade? Nej. 

   Hade jag fortsatt kanske den biten hade lossnat med tiden, men jag upplever faktiskt att 
många musikutövare på olika nivåer som jag mött och som på ett eller annat sätt fått skolning 
efter ovanstående modell, ofta har svårt att generalisera sina kunskaper. Melodier, harmonik, 
grepp och rytmer är starkt förbundna med specifika låtar eller sammanhang, såsom t.ex. 
notbild/grepp eller muskelminne. Jag tror även att generaliseringsförmågan, precis som vad 
all annan kunskap beträffar, är starkt förknippad med förmågan att minnas. I det ovannämnda 
mönstret jag anat, ingår även svårigheter att minnas inövad musik. 

   De personer runt mig under uppväxten som lärt sig efter modellen ”så här spelar du låten”, 
fick ofta ”uppfinna hjulet” för varje ny låt och musikalisk flexibilitet, t.ex. transponering och 
förmåga till långtidsminne var fortsatt extremt låg även uppåt i åldrarna. Att förstå ett 
instruments grundläggande funktioner och kunna koppla det till grundläggande teori om både 
musikskapande (t.ex. de vanligaste skalorna, tonarter, basal harmonilära, enkelt 
funktionstänkande) och om komposition (t.ex. låtform) är avgörande för att kunna 
generalisera sina kunskaper och därmed stärka sitt gehör. Gehöret blir då det verktyg som 
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ligger till grund för långtidsminne och musikalisk flexibilitet, vilket sammantaget skulle 
kunna betecknas som situerad musikalisk kunskap samt en grundförutsättning för progression 
i spelandet. Detta resonemang leder mig fram till en uppfattning om att olika former av 
musiktänkande är det samma som musikteori, och har en kanske helt avgörande roll för 
meningsfull musikpedagogik. 

   Åter till nuet och min verksamhet Musikverkstad, där gehörsmetoden som sagt har kommit 
att dominera min undervisning. Mina grubblerier kring detta rör bl.a. frågan om hur mycket 
eleverna egentligen lär sig av den metodiken. Blir det hela någon slags näringsfattig 
”snabbmatspedagogik” utan långsiktighet? Vad lär man sig av att kunna utföra en låt? 
Kommer eleverna ihåg en låt de spelat på höstkonserten, efter jullovet? Blir resultatet 
måhända en hoper hantverksmusikanter som utför, utan att veta riktigt hur och vad? 
”Uppfinner de hjulet” varje gång en ny låt tas i bruk?  

   Givetvis ser jag progression hos dessa elever på de områden som direkt berörs av mötet 
lärare - elev; t.ex. verbal musikterminologi, härmningsförmåga och ensemble- och 
rytmikgehör. Elevernas stora mängd självständig övningstid ger dessutom utveckling i 
samspelthet och spelteknik. Men finns det risk att spelandet på detta vis blir en ytlig 
(kortsiktig), sportliknande (prestationsbetingad) förströelse om den visuella notbilden, i detta 
fall låtmallar av olika komplexitet, helt tas bort i inlärningsfasen? Uteblir nyfikenheten om 
man får allt förevisat? Uteblir aha-upplevelserna och i slutändan motivationen, såsom den 
gjorde för mig med klarinetten? 

   Att jag faktiskt använder ett noteringssystem i den vanliga klassrumsmusiken kanske inte 
bara har praktiska fördelar trots allt. Kan lärandet effektiviseras och fördjupas med mindre ”så 
här spelar du låten”-metodik och mer likna den spännande upptäcktsresa jag själv varit ute 
på? Kan teoriförståelsen öka härur och i större grad leda till förmåga att generalisera 
kunskaper? Är bra låtmallar som lockar till lärande och spel viktigare än vad jag tidigare 
trott? En nyfikenhet växer fram kring hur andra musiklärare i denna typ av verksamhet ser på 
användande av notering. 

   Enghag och Ljung (2008) poängterar vikten av denna typ av notmaterial i 
klassrumsmusicerande och inspirerar mig att börja fundera på hur sådan notering bäst bör se 
ut på högstadiet. Det ter sig som ett intressant problemområde då jag tror att dessa 
spelinstruktioner påverkar resultatet avsevärt om de är lätta för eleverna att förstå och omsätta 
i praktiken. 

 

1.1 Definition 

Varken ordet låtmall eller kompskiss återfinns i Sohlmans Musiklexikon (1975), 
Nationalencyklopedin (1989) eller på det fria internetbaserade uppslagsverket Wikipeda. Då 
orden är såpass allmänt vedertagna i aktuella kretsar, görs här en definition: 

Med låtmall menas hädanefter ett grafiskt åskådliggörande av en låt ur ett 

kompgruppsperspektiv. Rent konkret är det ofta ett papper med fokus på ackordanalys, 

låtform och spelinstruktioner som kan användas av alla medlemmar i gruppen. 

  



 6 

1.2 Syfte 

Syftet är att belysa några musiklärares användande av och tankar kring notation i rock- och 
popensemble på högstadiet samt att ur detta ta fram en riktlinje för hur sådan bör se ut. 

Forskningsfrågor: 

1. I vilken utsträckning används notation? 

2. Vilka är notationens syften? 

3. Finns fördelar respektive nackdelar att använda notation framför att lära ut helt på 
gehör? 

4. Hur ser en låtmall för detta ändamål ut? 

5. Vilka förkunskaper förväntas eleverna ha för att kunna använda sig av en låtmall? 

 

1.3 Problemområde och avgränsning 

Problemområdet rör musiklärares användande av noter i ensembleundervisning. Avgränsning 
görs till att endast gälla grundskolans högstadium och ordinarie musiklektioner i vanliga 
klasser. Då den mest använda och uppskattade repertoaren på högstadiet sägs vara ur den 
afroamerikanska musiktraditionen, avses här rock- och popensemble (Skolverket, 2007). Den 
musiktraditionen är utpräglad gehörsmusik och om notering förekommer i dessa 
sammanhang, är det mer vanligt i form av enklare grafiska åskådliggöranden så som 
ackordanalys och kompskissar (Lilliestam, 1995), vilka här är definierade som låtmallar. 
Dessa papper med ackordanalys för kompgrupp är det huvudsakliga sättet att notera för 
klassrumsmusik enligt Enghag och Ljung (2008). 

   Vidare avgränsning av problemområdet görs till att bara belysa effektiv notering, vilket är 
ett passande begrepp som åsyftar elevanpassat notmaterial framställda av lärarna själva 
(Enghag & Ljung, 2008). Att lärare i ensemblesituationer mest använder eget framställt 
material framför utgivna läromedel, styrks även av Pääjärvi och Nordbakk (2000) och 
Runberg (1999). I den sistnämnda uppsatsen nämns att en av anledningarna till att lärare 
väljer att själv framställa sitt material är att man under framställningsprocessen lär sig och blir 
förtrogen med materialet, samt blir varse exakt hur det ska användas i undervisningen. 

   Här bortses således ifrån utgivna, mer detaljerade, notbaserade helhetsbeskrivningar av låtar 
efter modellen i Get a Groove (Gotensjö & Kvissberg, 1997). Valet av den avgränsningen 
görs på grund av en uppfattning att den typen av material inte används i någon större 
utsträckning på högstadiet. Den åsikten bekräftas också av utfallet i Enghag och Ljung 
(2008), där ovanstående Get a Groove-noter inte sägs användas kontinuerligt och författarna 
frågar sig om elever i vanliga klasser, oavsett ålder, verkligen kan tillgodogöra sig den typen 
av notation. Den typen bygger på noteringsmodellen för afroamerikansk musik som föreslås 
av Johansson (1996), vilken baseras på ackordanalys med rytmisk notering, tabulatur och 
grepptabeller, samt sångtext- och melodi, förenklad med raka rytmer på åttondelsnivå. 
Johansson har dock pedagogiskt fokus inställt på musikskolor av olika slag så hans modell 
kan således inte sägas hamna innanför denna uppsats avgränsningar.  
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1.4 Forskningsläge 

Ämnet för denna uppsats rör musikundervisning på högstadiet och de närliggande områdena 
ensemblespel och notläsning kontra gehörsspel. Här kan konstateras att det finns en uppsjö av 
litteratur och forskning både på området notering och notskrift samt gehörsspel och -
traditioner. I bakgrunden presenteras några fundamentala uppfattningar och kunskaper ur ett 
litet urval av detta, vilka på olika sätt knyter an till frågeställningarna i denna uppsats. 

   Med tre separata sökningar, med sökorden "högstadiet", "ensemblespel" och "år 7-9 musik" 
på de internetbaserade litteraturdatabaserna Muslib respektive Libris, blir det dock ett magrare 
resultat beträffande aktuella problemområden. Ensemblespel som sådant finns det en del 
litteratur och forskning om, men här är det mesta inriktat på orkestrar, kulturskolan, 
garageband och högskolor, vilket faller utanför avgränsningarna. Vad det gäller ensemblespel 
i vanlig skola finns dock ytterst lite och utgörs av ett fåtal studier på högstadiet och 
gymnasiets estetiska program. I bakgrunden presenteras de studier på området som har 
relevans för frågeställningarna i denna uppsats. 

   Det framstår svårt i allmänhet att hitta större mängder forskning på just högstadiet. Denna 
uppfattning delas med Karolin (2007) där hon även efterlyser mer forskning på det området. 
Enghag och Ljung (2008) menar detsamma och tillägger att sådan forskning bör vara av 
kvalitativ art och rekommenderar intervjumetoden. Det inspirerar till ämnes- och metodval för 
föreliggande undersökning. 
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2. Bakgrund 

2.1 Musikundervisning på högstadiet 

Ämnet musik i grundskolan har genomgått stora förändringar under årens lopp. Den nu 
gällande läroplanen, Lpo 94 med sin reviderade Kursplan 2000, har formulerat en 
kunskapssyn som utgår från färdighet och förtrogenhet i musicerande och musikskapande. 
Den praktiska tillämpningen av styrdokument och hur undervisningen ser ut, har kartlagts i 
Skolverkets nationella utvärdering NU-03. Här konstateras att ensemblespel är den 
dominerande undervisningsformen på högstadiet (Skolverket, 2004). Detta styrks även i 
studierna Eriksson och Möller (2006), Karolin (2007) och Storbacka (2001), i vilka det 
konstateras att tyngdpunkten i musikämnet på högstadiet ligger på ensembleundervisning 
inom pop/rock/jazz. Detta tyder på att gällande kursplan verkar ha fått ett genomslag i Sverige 
beträffande det som enligt styrdokumenten ska utgöra undervisningens kärna:  

När grundskolans samtliga kursplaner reviderades år 2000 förtydligades musikämnets roll och funktion 
genom att musikens personlighetsutvecklande kraft lyftes fram i kursplanen och en fokusering gjordes på 
ämnets kärna – musicerande och skapande – där det gemensamma musikutövandet var grunden för 
musikupplevelse och lärande. (Skolverket, 2004, s. 18). 

   Man skulle dock kunna vända på det och påstå att undervisningens kärna – musicerande och 
skapande – nu har slagit igenom i styrdokumenten. I en undersökning av Runberg (1999) – ett 
år innan införandet av den reviderade kursplanen – konstateras det att både nationella och 
lokala kursplaner utgör ett svagt styrmedel för hur grundskolans musikundervisning bedrivs 
och vad den innehåller. De kursplaner som används i praktiken sägs mer vara anpassade efter 
de enskilda lärarnas kompetens och till skolornas resurser och förutsättningar. Här görs också 
en jämförelse mellan klasslärare (som även har musik) och musiklärare, beträffande 
inställningen till sin musikundervisning. Musiklärarna såg ämnet som mer eget och 
självuppfyllande, medan klasslärarna mer såg det som medel för att nå andra kunskaper. En 
annan avgörande skillnad mellan de två lärartyperna var att musiklärarna – i motsats till 
klasslärarna – höll på med musik till 100 % på fritiden och verkligen brann för sitt ämne. 
Båda lärarkategorierna hade dock låg respekt för vad som står i kursplanerna, då planerna inte 
uppfattas vara särskilt väl förankrade i verkligheten (Runberg, 1999).   

   Ett undantag till det bristfälliga forskningsläget inom musik på högstadiet är dock Ericssons 
doktorsavhandling om musikundervisningen på några högstadieskolor i södra Sverige (2002). 
Denna avhandling blir särskilt intressant för forskningen på det musikpedagogiska fältet då 
vanliga högstadieelevers egna uppfattningar och världsbilder blir föremål för forskning. 
Bortsett från NU-03 ter sig detta nästintill unikt i Sverige. Här avhandlas synen på sådana 
aspekter av undervisningen så som innehåll, upplägg och inställning. Avhandlingens resultat 
identifierar bland annat lust och inflytande som avgörande faktorer för att motivera eleverna 
till lärande och bekräftar ensemblespel som en bra metod att nå kunskapsmålen. En radikal 
tanke som föds i Ericssons avhandling, är att en samtida kulturell förändringsprocess gör att 
undervisningsupplägg som exponerar eleverna för olika genres, epoker och traditioner (vilket 
benämns guidad tur) blir alltmer fruktlösa och att mycket pekar på att elevernas egna val av 
lektionsinnehåll blir allt viktigare för bra resultat. I övrigt lyfts här många tankegångar och 
åsikter fram, vilka borde kunna inspirera till ämnets framtid och fortsatta utveckling. 
Klassrumsstrategier behandlas till viss del, men ingen större uppmärksamhet läggs vid 
metodiken mer i detalj, såsom användandet av notation etc. 

   Musiklärarnas uppfattningar å andra sidan – vilka är centrala i denna uppsats – är något som 
avhandlas i Bladh (2002). Här tecknas en bild av musiklärares livsvärld utifrån ett stort enkät- 
och intervjumaterial, framställt under 10 års tid. Det framkommer att för att vara ett 
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akademiskt yrke med lång utbildning, har musikläraren i grundskolan väldigt små 
karriärmöjligheter och har i sitt stationära ensamarbete, jämförbara förhållanden med en 
industriarbetare. I resultatet identifieras en rad upplevda problem vilka delvis kopplas till 
faktumet att det i musikläraryrket ligger ytterligare ett yrke inbakat, nämligen yrkesmusikern, 
vilket skapar identitetsproblem. Här framkommer vidare att det i musiklärarutbildningen 
fokuseras för lite på grundskolemetodik, såsom ensemble kring gitarr/piano/trummor och 
saknar förberedelse för yrkeslivets socialisering med kollegor och elever. Många lärare 
känner av en krock mellan sin upplevda kompetens och preferens, och vad yrket ute i 
grundskoleklasserna faktiskt kräver. En känsla av låg status, ett utanförskap och en brist på 
meningsskapande gör att det uppstår en risk att musiklärare i grundskolan till slut söker sig till 
olika frivilliga skolformer att jobba i, då det motsvarar en mer bekräftande situation som man 
är van vid sedan tidigare. Meningsskapandet sägs också vila på de fåtal utåtriktade 
musikaliska aktiviteterna som lärarna engagerar sig i (elevkonserter, luciaföreställningar, 
musikaler etc.), vilka medför en massa extraarbete med utmattning som följd. Detta är inte 
hållbart i längden och den sparsamma mängden positiv feedback får svårt att väga jämnt med 
det negativa i ett, många gånger osynligt arbete, omotiverade och stökiga elever samt oroliga 
klassrumssituationer. Här föreslås dock att ökat meningsskapande och ökad uthållighet i yrket 
kan skapas genom bl.a. mer och bättre kollegialt umgänge, samt fler skapande processer i 
undervisningen, t.ex. med datorer (Bladh, 2002).   

   Kan ovanstående till synes mörka situation inom musikämnet i grundskolan ha bidragit till 
att så liten mängd forskning finns på området? Om yrkeskåren själv flyr arbetsfältet, kan det 
ju tänkas att det intresse och engagemang som krävs för utveckling och ifrågasättning, uteblir 
och ämnet förblir förpassat till marginalen med fortsatt mager timkvot och kollegial status. En 
del pekar på att det även finns en kultur inom landets största och mest inflytelserika 
musiklärarutbildning, Grundskole- och gymnasielärare (GG) på musikhögskolan, där det ses 
som låg status och i någon mening misslyckat att tvingas jobba inom grundskolan (Bouij, 
1998). Detta kan misstänkas ha att göra med att många som går den utbildningen egentligen 
vill bli musiker men inte platsade, enligt Runberg (1999). Men visst är det ett krävande yrke! I 
den nämnda uppsatsen beskrivs musikämnet i grundskolan som klart mer arbetsamt än andra 
ämnen under själva lektionerna, då det gäller att vara på topp och engagera eleverna hela 
tiden: 

…måste vara aktiv hela tiden genom att ena stunden stödja sången, i nästa se till att trummisen inte tappar 
bort pulsen samtidigt som man skriker rätt ackord till pianisten som kommit bort sig. (Runberg, 1999, s. 
15). 

Dessutom vilar verksamheten också på resurser och förutsättningar, så som utrustning och 
lokaler (NU-03; Karolin, 2007) och det är inte alltid det ges tillräckliga anslag för att 
meningsfull undervisning ska kunna bedrivas. Ibland får musiklärarna skaffa fram egna 
pengar till det som behövs, genom bl.a. inträden vid föreställningar på t.ex. lucia och 
avslutningar (Runberg, 1999).  

   Denna uppsats problemområde kretsar dock mer specifikt kring hur musiklärare faktiskt 
arbetar, mer i detalj. Närmast detta kommer dock tidigare nämnda Enghag och Ljung i sin D-
uppsats om strategier vid klassrumsmusicerande på högstadiet (2008). De gjorde en 
enkätundersökning på musiklärare där många aspekter av klassrumsmetodiken belystes. Här 
genomfördes även en genomgång av existerande utgåvor av läromedel samt två intervjuer 
med lärarutbildare i musikteori. Några av slutsatserna är att lärare helst väljer låtar med få 
ackord och att arrangeringen och förberedelserna är krävande och omfattande för att få 
verksamheten att fungera. Fler och bättre läromedel för området efterlyses och författarna har 
intresserat sig en hel del för notationsstrategier, vilket återkommer i följande avsnitt.  
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2.2 Notläsning kontra gehörsspel 

Denna uppsats behandlar tankegångar om spel efter någon typ av notering i vanlig 
klassrumsmusik på högstadiet. Som nämnts tidigare finns ytterst lite forskning överlag på 
musikundervisning i högstadiet, så här fokuseras på notläsning inom angränsande områden. 
Engström och Petersson (2007) har gjort en undersökning om användningen av not- kontra 
gehörsspel på gymnasiets estetiska program. Lärarna som intervjuats i studien använde både 
noter och lärde ut på gehör, vilket delvis knöts till begreppet lärstil. Här dras slutsatsen att 
inlärningen av i grunden gehörsbaserad musik (såsom den afroamerikanska musiktraditionen) 
försvåras och känns mer abstrakt och svårfattlig om fokus läggs vid notläsning. Risken finns 
även att små nyanser och genrespecifika egenheter som inte framgår av noteringen missas. 
Man pratar här om att musiken i dessa situationer förkommer i fel kontext, vilket hänvisas till 
K-G Johanssons del i rapporten från konferensen Rockmusik och skola (1996).        

   Denna ovanstående koppling mellan notläsning och genre märks tydligt i Daniel Helldéns 
specialartikel i Fagius och Larssons bok om körsång för barn (1990). Här ger han uttryck för 
den kontrasterande åsikten att det är bra att notbilden inte är exakt då man tvingas medskapa 
och levandegöra musiken. Han menar vidare att noterna är en av de viktigaste medlen för 
tillägnande och förtrogenhet med musik, men medger även att de kan göra musicerandet 
tråkigt. Att noterna skulle vara viktiga för tillägnandet av musik gäller givetvis inte 
gehörstraderad musik, men tanken om medskapande och levandegörande då noter inte är 
exakta, verkar dock finnas över genregränserna (mer om det nedan). En stor skillnad verkar 
dock vara själva utgångspunkten; gehörsmusiken menar att om noter ska förekomma 
överhuvudtaget, kan och bör de inte vara exakta, medan man inom nottraditionen ser noterna 
som grunden och musiken som en tolkning av dessa. 

   Notläsning är dock inget naturligt sätt att utöva och lära sig t.ex. rockmusik på enligt 
Johansson (1996). En enda lyssning på en sådan låt berättar mer än flera timmars studier av 
en notbild på densamma. Dessutom är en avgörande faktor för utövande och tillägnande av 
gehörsmusik - som nämnts ovan - att göra det i kontextberoende sammanhang. Den rätta 
kontexten är bl.a. gehörsmässig tradering, kollektiva besluts- och inlärningsprocesser, frivillig 
basis, likasinnade medmusikanter och ett egenintresse som är självförverkligande. På detta 
sätt lär man sig musiken inifrån och genrens specifika egenheter kan förstås och uttryckas. 
Skolan står dock för många raka motsatser till rockens kontext och dess förekomst kan inom 
t.ex. högskoleväsendet och musikskolor av olika slag, bli icke kontextberoende och riskerar 
att institutionalisera genren. Här hävdas dock att motsättningen mellan not- och 
gehörsmusiken är överdriven och att man ofta inom båda strategierna faktiskt använder sig av 
delar från bådadera. Inom musikundervisningen finns det en medelväg att gå och man kan 
överbrygga många av de pedagogiska hindren. En viktig förutsättning är givetvis en kunnig 
och trovärdig lärare som är väl förtrogen med instrumenten och materialets historia, sound 
och stämmor, och som snabbt kan förändra arr och stämmor i stunden, vid behov. Noter kan 
absolut användas för att skapa en så allmän tillgänglighet av materialet som möjligt inom 
skolan, men de bör vara grovt förenklade. I ju mindre utsträckning det traditionella 
notsystemet används, desto mer aktiveras gehöret och förmågan att uppfatta och memorera i 
dessa sammanhang. Ackordanalys, kompfigurer och låtform räcker för att notbilden ska ge en 
snabb och enkel överblick på låten, samt lämna maximal frihet för nödvändig tolkning och 
egna små förändringar. Tabulatur och grepptabeller kan även förekomma i ett sådant 
notmaterial, men målet är en enkel och ren notbild som utelämnar detaljer. Tyngdpunkten i 
inlärningen bör ändå ligga på gehörsmetoden, då artikulation och uttryck direkt kommer med 
och inte behövs klistras på i efterhand (Johansson, 1996). 

   Notläsning var dock inte entydigt negativt bland afroensemblelärarna i Engström och 
Peterssons undersökning (2007), vilka även uttryckte rädsla för att fjärma eleverna för mycket 
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från detta. De befarade eftersättning i musikteori och att problem i framtida musicerande 
kunde uppkomma. Det positiva med notbilden påstods även vara dess effektiviserande och 
minnesstödjande funktion för ensemblespel. Här ser författarna även vissa samband mellan 
musiklärarnas (ofta) gehörsmusikaliska bakgrund, musikakademiska skolning och den 
blandade undervisningsstrategin.  

   Att noter används som minneshjälp har stöd i Lilliestam (1995) där han redogör för noternas 
tillblivelse som just anteckningar, men att de också har fungerat som stöd vid komposition. 
Lilliestam analyserar den musikaliska gehörstraditionen med inriktning på bluesen och 
kartlägger vad många framstående namn inom rock- och pophistorien (Paul McCartney, Eric 
Clapton m.fl.) har att säga om sina relationer till noter och inlärning. Här framstår noter som 
helt onödiga och den afroamerikanska musiktraditionen med tonvikt på rock och blues har 
utvecklats helt på gehör med hjälp av härmning och instrumentidiomatik (t.ex. gitarrsound 
och -effekter). Men även inom sådana riktningar har noterna påverkat både musikaliskt 
språkbruk och praxis då den västerländska konstmusiken länge har varit det rådande i Europa 
och USA (Lilliestam 1995). 

   Ur ett större musikaliskt perspektiv kan sägas att det i Sverige finns en musikkultur som är 
beroende av både not- och gehörstraditionen (Fagius & Larsson, 1990). Detta i kombination 
med elevers olika lärstilar verkar vara anledningen till denna ständiga blandning i olika 
musikpedagogiska sammanhang. En lärare i musikklass på högstadiet bekräftar detta i en 
artikel i tidskriften Fotnoten, där hon säger sig blanda friskt mellan noter och gehör, samt att 
hon kan konstatera efter 26 år som musiklärare, att varje elev är olik den andra och lär bäst på 
olika sätt; lyssnar, tittar, provar etc. (Josephsson, 2008). 

 

2.3 Sammanfattning och relevans 

Ett dilemma utkristalliseras ur ovanstående genomgång; ensembleundervisningen arbetar 
kontextoberoende med musik som av tradition lärs ut på gehör, av lärare som blivit skolade 
med noter och som ser pedagogiska fördelar med notläsning. Flera av forskningsfrågorna i 
denna uppsats kretsar just kring detta och ytterligare klarhet eftersöks. 

   Ett annat problem vid ensembleundervisning på högstadiet är bristen på läromedel (Eriksson 
& Möller, 2006). I den uppsatsen föreslås vidare forskning kring att ta fram 
undervisningsmaterial för just ensemblemetodik på högstadiet. Kartläggningen i Enghag och 
Ljung (2008) efterlyser detsamma och Fagius och Larsson (1990) – som mest behandlar 
ämnet körsång för barn – bekräftar en mager undervisningslitteratur på området 
notläsningsträning och efterlyser fler inlägg i debatten om hur gehör och notläsning ska gå 
till. 

   Det verkar i ljuset av ovanstående, lämpligt att ta reda på inte bara om och varför 
musiklärare gör eget notmaterial, utan även hur. I Enghag och Ljung (2008) ges förslag på att 
sådant rent konkret ska innehålla fyra takter per rad, ha stor text, inte innehålla sångtexten 
samt beteckna formen med vers, brygga, refräng etc. Det verkar intressant att ta reda på hur 
väl det stämmer med hur musiklärare faktiskt gör.  
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3. Metod 
Undersökningens syfte ger att det är två typer av data som måste insamlas för att kunna täcka 
problemområdet. Den ena typen är musiklärarnas åsikter och uppfattningar om notation och 
den andra är hur notmaterialet som de skapar, faktiskt ser ut. Nedan följer en genomgång av 
teoretiskt perspektiv på empirin, metodval samt genomförande.   

 

3.1 Teoretiskt perspektiv 

Människors uppfattningar och tankar är centralt i denna undersökning, vilket leder till att 
forskningsansatsen är kvalitativ. Det är inom den kvalitativa forskningen som världsbilder och 
uppfattningar om saker och tings beskaffenhet studeras (Patel & Davidson, 2003). De data 
som söks är musiklärares förståelse, upplevelse och hanterande av ett förmodat fenomen (här 
användande av notation). Upplevelser av och uppfattningar om verkligheten är det eftersökta 
och ska kunna sammanfogas till en bild av verkligheten. Att på detta sätt gå från del till helhet 
är ett hermeneutiskt synsätt och en forskningsansats skulle vidare kunna härledas till 
fenomenografi vilket det här följer en redogörelse av.  

 

3.1.1 Fenomenografi 

Fenomenografin är en forskningsansats som intresserar sig för människors upplevelse, 
förståelse och så kallat erfarande av fenomen. Man hävdar att världen inte kan skiljas från 
beskrivningen av den. Beskrivningar kan i sin tur inte skiljas från den som beskriver. Var och 
en har således olika världsbilder och uppfattar fenomen på skilda sätt. Att forska på 
beskrivningar ger således inte bara kunskap om det beskrivna, utan också om den som 
beskriver. Intresset för hur man uppfattar, erfar och förstår fenomen, gör att fenomenografin 
ofta räknas som ett specialområde inom pedagogisk forskning. Olika sätt att förstå och 
uppleva är relevanta frågor för lärande och förståelse i pedagogiska miljöer.  

   Inom fenomenografin hävdas dock att ett fenomen aldrig kan beskrivas fullständigt. Därför 
är variationerna och de kritiska skillnaderna mellan olika sätt att erfara fenomenet, det som 
står i fokus för forskningen. Människan har ett mycket större medvetande än vad som 
upplevs, och uppfattandet av ett fenomen är en produkt av några få aspekter och enheter av 
det medvetna, vilka samtidigt befinner sig i fokus. Därför ger det totala antalet olika sätt att 
förstå och uppleva på, en helhetsbild av förmågan att förstå fenomenet och en ökad, 
framförallt pedagogisk kunskap.  

   De olika sätten att erfara på som genom forskning identifieras, placeras i 
beskrivningskategorier. Dessa utgör tillsammans en logisk relaterad helhet och benämns 
utfallsrum. Man menar att det generella endast kan avslöjas genom det specifika, vilket knyter 
fenomenografin till den hermeneutiska vetenskapstraditionen. Att studera erfarandets natur är 
något som har släktskap med fenomenologi, men skiljer sig då fenomenografin är mer 
empiriskt inriktad och baserar sig på andras erfarande, snarare än det egna reflekterandet och 
filosoferandet (Marton & Booth, 1997/2000). 

   Fenomenologin i sin tur, har påverkat den kvalitativa forskningens utveckling (Patel & 
Davidson, 2003). Den bygger på att kunna se mer enhetliga tankemönster eller världsbilder 
utifrån upplevelser och föreställningar (Wallén, 1996). Gemensamt med fenomenografin är att 
ingen hänsyn tas till upplevelsernas ursprung eller orsak, utan de ska beskrivas så exakt som 
möjligt utan att analyseras eller förklaras för mycket. Den vardagliga förståelsen av 
fenomenet ska sättas inom parentes och fenomenets väsen beskrivas så förutsättningslöst som 
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möjligt. En viktig förutsättning för denna angreppsvinkel är kritik av forskarens egna 
förutfattade meningar på området (Kvale, 1997). Det som här skiljer de båda riktningarna åt 
är att fenomenografin mer intresserar sig för uppfattandet av fenomenet, snarare än själva 
fenomenets väsen (Leijonhufvud, 2008). Inom fenomenografin är det alltså själva 
uppfattandets, erfarandets, förståelsens väsen som står i fokus.  

   Att ta fram ett övergripande teoretiskt perspektiv på empirin i denna undersökning blir 
problematiskt. En kvalitativ studie med inslag av både fenomenografi och fenomenologi 
ligger närmast till hands. Detta kopplas till undersökningens syfte och de två typerna av data 
på följande sätt: 

1. Att belysa musiklärares tankar kring notation och ställa upp det totala antalet olika sätt att 
förstå och uppleva på, är ett fenomenografiskt förfarande.  

2. Att ta fram riktlinjer för hur en låtmall bör se ut utifrån hur informanterna gjort och deras 
uppfattningar om sådant material, är att mer söka ett enhetligt tankemönster om fenomenet. 
Det skulle kunna härledas till fenomenologi. 

 

3.2 Metodval 

Den ena av de två typerna av data som söks, är människors egna tankar och uppfattningar. 
Dessa data samlas bäst in genom att de personer som ska undersökas beskriver sina 
uppfattningar med egna ord. Detta görs i öppna, kvalitativa intervjuer vilket leder till en 
induktiv forskningsprocess (Patel & Davidson, 2003). I kvalitativa intervjuer byggs 
kunskapen upp genom ett samspel mellan två personer som samtalar om ett ämne av 
gemensamt intresse (Kvale, 1997). Då författaren i föreliggande undersökning studerar sitt 
eget yrkesområde ter sig valet av kvalitativ intervju lämpligt enligt ovanstående. Här beaktas 
dock att forskning på något som forskaren är väl förtrogen med, ger en risk för 
hemmablindhet och för-självklart-tagande. Men i kontrast till det är även denna nära 
förtrogenhet viktig för forskning på människa och samhälle (Wallén, 1996) och ses snarare 
som någonting positivt i sammanhanget. 

   Den andra typen av data som här ska insamlas är hur notmaterialet musiklärarna gör, 
faktiskt ser ut. För att så förutsättningslöst som möjligt kunna jämföra lärarnas material får de 
inte välja att medverka med tidigare framställt material, då dessa säkerligen redan provats ut 
på elever och justerats för att fungera bäst. Detta kan framstå som någonting att ta till vara på 
i denna undersökning, men finns rutinen att framställa fungerande material verkar det rimligt 
att lärarna skulle kunna göra minst lika väl fungerande sådant ytterligare en gång. Det finns 
även en osäkerhet i att använda tidigare framställt material, i fråga om vem som har gjort det 
och aktuella tankegångar kring processen och dessutom skulle det resultera i att alla bidrog 
med olika låtar vilket heller inte gör materialet jämförbart. Vidare bör lärarna inte tidigare ha 
hört låten de ska framställa notmaterial på, då tidigare erfarenhet även här påverkar. Låten kan 
dock inte vara helt okänd då den ska vara attraktiv för eleverna så att lärarnas motivation till 
att arbeta med den ökar, då de kan se en chans att kunna använda den i sin verksamhet sedan. 
En hyfsat känd låt som lärarna helst inte har hört och framförallt inte hunnit arbeta med än, 
eftersöks. Det ska således vara en ny pop- och rocklåt med relativt enkel form och med få 
ackord (jmf Enghag & Ljung, 2008) och som är passande för målgruppen. Metodiskt 
intressant blir val av tonart och grafisk framställning. Notmaterialet ska tas med till 
intervjutillfället och utgöra en grund att samtala kring. Informanterna behöver således inte 
testa materialet i en verklig situation innan intervjutillfället. Detta skulle innebära för mycket 
arbete att kräva av dem och det skulle därmed bli svårt att få dem till att ställa upp. 
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   Det insamlade notmaterialet analyseras och jämförs tillsammans med informanternas egna 
kommentarer om dem. Utifrån det valda fenomenologiska perspektivet på detta, antas här ett 
mönster kunna urskönjas och riktlinjer för hur en låtmall bör se ut, kunna tas fram. Detta 
liknar närmast en form av kvalitativ, öppen enkät och görs med hög grad av standardisering 
och låg grad av strukturering. Standardiseringen är huruvida frågan (här; uppgiften) är lika 
ställd till alla och struktureringen graden av begränsning av svarsmöjligheter eller -alternativ 
(här; sätt att framställa materialet på) (Patel & Davidson, 2003). De resulterande riktlinjerna 
för hur en låtmall bör se ut och forskningsfrågorna besvarade ur ett fenomenografiskt 
perspektiv blir till undersökningens resultat. 

 

3.2.1 Framställa notmaterial 

Utifrån de metodiska kraven ovan på denna del av undersökningen, formulerades uppgiften i 
standardiserad text att presenteras för de medverkande: 

 

UPPGIFT: En av dina vanliga högstadieklasser ska spela denna låt i ensemble där alla kan 

delta aktivt. Trumset, keyboard, bas och gitarr är utgångspunkten. Planka låten efter denna 

förutsättning och välj för den tänkta gruppen passande tonart och upplägg. Framställ exakt 

sådant notmaterial du skulle ha gett eleverna. (Sångtext behöver inte finnas med).   

Låt: Pink – Who Knew (2006) 

 

Då ordet låtmall inte här används, blir den ovan konstruerade definitionen till en teori som blir 
utsatt för prövning då ingen avgränsning i utförandet ges i uppgiften. Denna öppenhet är 
också nödvändig då låg grad av strukturering eftersöks. 

   Vid intervjuer och enkäter är det viktigt att identifiera och täcka upp frågeställningarnas alla 
delområden (Patel & Davidson, 2003). Då denna uppgift lämnas så pass öppen, kan dessa 
områden först identifieras efteråt, samt belysas med lärarnas egna kommentarer under 
intervjun. 

 

3.2.2 Kvalitativ intervju 

Tematisering och planering är det kvalitativa intervjuprojektets två första faser. I 
tematiseringen klarläggs intervjuns syfte och innehåll. Nyckelfrågorna för intervjuns upplägg 
är vad, varför och hur (Kvale, 1997). Denna undersökning handlar om framställandet och 
användandet av notmaterial (vad) och syftar till att ta reda på musiklärares uppfattningar om 
detta (varför) genom att i öppen intervju kommentera, förklara och filosofera kring 
egenproducerat notmaterial samt fenomenet som sådant (hur). Intervjun får låg grad av 
standardisering och kommer att byggas kring detta tema. Med standardisering menas i detta 
hänseende vilken grad frågorna som ställs är formulerade innan och om de ställs i en och 
samma, förutbestämda ordning i samtliga intervjuer (Patel & Davidson, 2003). 

   Graden av strukturering kommer dock att vara högre då temat måste belysas utifrån de 
givna forskningsfrågorna, så att svaren sedan ska kunna kategoriseras för analys. För att 
stödja samtalet vid intervjutillfället, framställs en intervjuguide (jmf Kvale, 1997). 
Forskningsfrågorna styckas upp i rubriker och underrubriker och guiden fylls med en rad 
förslag till intervjufrågor kopplade till varje underrubrik (se bilaga 1). 
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   Tre rubriker och sju underrubriker framställs ur de fem forskningsfrågorna. Ordet låtmall tas 
konsekvent bort från guiden och frågorna, så att inte informanternas språkbruk påverkas. 
Möjlighet till ytterligare underrubriker till dessa lämnas öppet. Under den allmänna rubriken 
placeras frågor som t.ex. om lärarna tidigare hört låten, vad de kallar sina noter och dylikt 
som är intressant för resultatet. 

 

ALLMÄNT 
DESSA NOTER 

 Utformning 

 Tonart 

 Förkunskaper 

NOTER I ALLMÄNHET  

 Fördelar 

 Nackdelar 

 Syfte 

 Användning 
 
  
   Intervjuns syfte är att data om musiklärares uppfattningar ska samlas in och placeras in 
under på förhand uppställda rubriker. Här finns dock inga ambitioner att skapa statistisk 
generaliserbar kunskap så det var lämpligt att välja ett litet antal intervjupersoner. Syftet kan 
då även sägas tangera ett fallstudium. Ett litet antal intervjupersoner väljs delvis på grund av 
praktiska skäl, men även för att kvantiteten inte ska dra ner kvaliteten och att mer fokus ska 
kunna läggas på förberedelser och analys. Detta gjordes i linje med ett kvalitativt 
förhållningssätt (jmf Kvale, 1997). 

   Valet av ett fåtal intervjupersoner är även rekommenderat inom det fenomenografiska 
forskningsperspektivet (Marton & Booth, 1997/2000), men största möjliga variation mellan 
dem är samtidigt att eftersträva. Av praktiska skäl, som t.ex. att få en rimlig chans att träffa 
informanterna inom given begränsad tidsram, men också av metodiskt försvarbara skäl, väljs 
lärare som känner till författaren innan. Metodiskt försvarbart blir det då att istället för 
situationen där någon okänd kommer och vill ställa en massa frågor, kommer författaren att 
framstå som närmare informanterna själva och dela deras mål och livsvärld, vilket hjälper till 
att motivera och ökar viljan till att medverka och bidra till forskning på det gemensamma 
yrkesområdet (jmf Patel & Davidson, 2003). 

   För att ändå få till en variation inom denna snäva ram, delas potentiella medverkande upp i 
tre olika grupper vilka har olika grad av professionell relation till författaren, i hänseende av 
framställande av notmaterial eller åsikter om sådant. 

 

Urvalsgrupper: 

1. Ingen yrkesmässig relation (högstadielärare inom samma kommun) 

2. Viss yrkesmässig relation (högstadielärare på samma skola som författaren) 

3. Stark yrkesmässig relation (högstadielärare som arbetar parallellt med musiklärarstudier 
tillsammans med författaren) 
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Målet är att få med personer ur dessa tre grupper och att de ska vara ca 4-5 till antalet. Om 
fler tackar ja, sker urvalet utifrån kriteriet att jobba på olika skolor och efter en jämn 
könsbalans för variationens skull. 

   De etiska aspekterna på de förestående intervjuerna beaktas enligt följande. De tillfrågade 
informeras minst två gånger om syfte och innehåll innan intervjun genomförs. Anpassning 
och hänsyn tas till lärarnas i allmänhet upplevda tidsbrist, så att notmaterialet hinns med att 
framställas i lugn och ro innan träffen. Tillstånd att spela in samtalet inhämtas redan vid första 
kontakten, då det också informeras om att alla uppgifter som kan knytas till intervjupersonen, 
så som namn och skolas namn, kommer att behandlas konfidentiellt och fingeras vid behov. 
Tillstånd att använda kön, ålder och det framställda materialet inhämtas likaså (jmf Patel & 
Davidson, 2003). 

 

3.3 Genomförande 

Totalt tillfrågades 20 personer; 9 kvinnor och 11 män. Hur utfallet fördelade sig redovisas här 
nedan. 

 

3.3.1 Urvalsgrupp 1: en person 

Ett email med förfrågan, innehållandes syfte, information om genomförande, etiska aspekter 
och en motiverande text, skickades först ut till nio personer i urvalsgrupp 1 (se bilaga 2). Fyra 
utav dessa svarade. Tre utav dem lämnade återbud med hänvisning till tidsbrist och en kunde 
ställa upp. Efter en tid backade dock denna person ur. Ytterligare tre personer ur urvalsgrupp 
1 söktes utanför kommunen och ett svar erhölls. Denna person var till en början positiv till att 
ställa upp men backade senare ur på grund av tidsbrist. Ytterligare en person ur denna grupp 
kontaktades och visade sig ställa upp: intervjuperson E. 13 personer tillfrågades i denna 
grupp; 6 kvinnor och 7 män. 

 

3.3.2 Urvalsgrupp 2: två personer 

En skriftlig förfrågan, innehållandes syfte, information om genomförande, etiska aspekter och 
en motiverande text, gick ut till fyra personer i urvalsgrupp 2. Två utav dessa svarade och 
ställde upp: intervjuperson C och intervjuperson D. 4 personer tillfrågades i denna grupp; 2 
kvinnor och 2 män. 

 

3.3.3 Urvalsgrupp 3: två personer 

En muntlig förfrågan, innehållandes syfte, information om genomförande, etiska aspekter och 
en motiverande text, gavs till tre personer i urvalsgrupp 3. En tackade nej på grund av tidsbrist 
och de två kvarvarande ställde upp: intervjuperson A och intervjuperson B. 3 personer 
tillfrågades i denna grupp; 1 kvinna och 2 män. 
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3.3.4 Intervjuerna 

Uppgiften delgavs de fem informanterna via email och tid för intervjuerna bokades. De 
genomfördes sedan på de aktuella arbetsplatserna, förutom i urvalsgrupp 3, där de av 
praktiska skäl genomfördes på den högskola som informanterna går på tillsammans med 
författaren. 

   Intervjuerna skedde i form av öppna samtal kring notmaterialet men ändå utefter den 
framställda intervjuguiden, för att höja graden av strukturering. Ordet lämnades ofta fritt och 
guiden följdes inte alltid kronologiskt. Under samtalens gång försökte intervjuaren ofta 
sammanfatta och tolka intervjupersonernas åsikter och tankar, samt fråga om de stämmer. 
Detta var för att säkerställa resultaten samt påbörja och underlätta analysarbetet (jmf Kvale, 
1997). I slutändan genomgicks guidens alla punkter, mer eller mindre gemensamt med 
intervjupersonen för att kontrollera att alla rubriker berörts i samtalet. 

   Samtalen spelades in på fickminne och var alla cirka en timme långa. Inspelningarna 
transkriberades sedan ordagrant av författaren för vidare bearbetning. Detta resulterade i totalt 
114 A4-sidor text i storlek 10. Varje utskrift meningskoncentrerades och gjordes i viss mån 
om till narrativ i jagform, vilket är metoder för analys av kvalitativa forskningsintervjuer 
(Kvale, 1997). Dessa placerades sedan in under intervjuguidens rubriker. Det som tillhörde 
rubriken utformning delades vidare upp i sex underrubriker; disposition, låtform, 
ackordanalys, grepptabeller, spelinstruktioner/kompfigurer och övrigt. Notmaterialet 
scannades in eller erhölls i digital form.  
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4. Resultat 
Här presenteras först varje intervjuperson för sig, beträffande de allmänna frågorna, deras 
notmaterial samt några av deras centrala tankar kring utformning, tonartsval och vilka 
förkunskaper som förmodas. Detta är för att läsaren ska kunna bekanta sig med informanterna 
samt att lättare bilda sig en egen uppfattning om presenterade data. Därefter följer 
informanternas syn på notation i allmänhet, redovisade under de fyra rubrikerna fördelar, 
nackdelar, syfte och användning. I enlighet med det fenomenografiska perspektivet, redovisas 
det totala antalet uppfattningar, representerade av de mest talande exemplen för dessa. Dessa 
knyts samman till en sammanhängande text om musiklärarnas syn på notering. Sist i detta 
kapitel fogas informanternas tankar om utformningen av och benämningen på sitt material 
samman. Detta resulterar i ett namn på materialet samt riktlinjer för hur ett sådant material bör 
se ut baserade på informanternas uppfattningar. Intervjupersonernas uttalanden är 
meningskoncentrerade och delvis omskrivna som narrativ i jagform.  

 

4.1 Intervjuperson A 

Kön: man 
Ålder: 26 
Urvalsgrupp: 3 
 
Ensemblespel, del av sin undervisning: ca 60% 
I afroamerikansk tradition: uteslutande 
 

Jag försöker lägga tyngdpunkten på ensemblespel. Jag har ganska taskigt med resurser så jag har inte så 
mycket instrument och utrustning som jag skulle vilja, men oftast så jobbar vi med låtar på de sätt vi kan; 
några spelar, några sjunger, lite slagverk och så rotera i gruppen så att alla får göra allt. 

Låtarna är i princip bara ur afrotradition, det är pop- och rocklåtar. Oftast så försöker jag välja låtar som 
har en enkel rundgång eller en väldigt enkel struktur, ungefär som att den här låten effektivt sett bara har 
två olika delar egentligen. Oftast så förenklar jag låtar också. 

 
Benämning på notmaterial: blad, papper, låtpapper 
 

Det är väldigt olika, jag har inte tänkt ut något egentligt namn för det. Jag har ju ett sätt att göra sådana 
här och om jag skulle beskriva för dig [intervjuaren] vad jag nu har gjort så skulle jag säga att jag gjort en 
kompskiss. Men jag brukar nog inte använda det begreppet i undervisningen. Det är något slag av 
notation, jamen visst det är det helt klart. 

 
Hört låten: nej 
Känner till artisten: ja 
 

Jag kände att det var en bra låt faktiskt, en bra låt att ha till ensemblespel på högstadiet. Dels för att det är 
en aktuell artist och en låt som ungarna förhoppningsvis känner igen, det är ingen låt från 70-talet. Låten 
är väldigt pedagogiskt upplagd och det som är så bra med den här låten är att sticket är exakt samma 
ackord som versen fast man börjar sjunga lite senare. Det innebär att man bara behöver ha två 
ackordvändor för att kunna spela hela låten. 
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Utformning 

Ett A4, för att minimera antalet utskrivna papper men 
också för att det blir enklare att överblicka om man 
bara behöver ett papper, samma oavsett om man 
spelar eller sjunger.  

Låtformen tas ofta muntligt, men texten funkar ofta 
också som ett slags formschema. Mellanspelen är 
bortplockade och har lagts till som två extra takter i 
refrängen för att det ska se lite snyggare ut och bli 
lättare att hänga med i. Sticket är som versen och 
spelas som den fast sången kommer in senare.  

Jag brukar ha en basdel och en gitarrdel. Dels för att 
den som spelar bas inte ska behöva oroa sig för att det 
kommer en massa ”m” och ”7” och sådant, men också 
för att kunna förenkla så att när det t.ex. är b-moll, så 
låter jag gitarristerna spela ett D, men basen får ta ett 
b. Det blir då mollsjuackord totalt.  

Ibland sätter jag in ackorddiagram för gitarr på de 
ackord som är med. Men nu på den här så har jag inte 
hunnit sitta så länge med den och det var lite trångt 
om plats. Ackordspel för keyboard är inte aktuellt av 
praktiska skäl, de används mer för någon liten 
melodislinga någonstans ibland. 

Det är väldigt sparsamt med spelinstruktioner över huvud taget, det är bara text och ackorden. Resten körs 
gehörsmässigt och det blir lite utifrån deras kunskaper just då. När jag jobbar med ensemblespel så är inte 
det viktigaste att vi gör låten så likt originalet som möjligt. 

Jag brukar oftast försöka lägga in någon liten bild på artisten eller gruppen och ha någon liten 
information, men det har jag inte hunnit kolla just för den här. En tanke när jag började med att sätta ihop 
låtar på det här viset var att man skulle kunna samla de här i en pärm och få en slags repertoarpärm. Det 
blir nästan som en sångbok. 

Fördelen med den här tonarten, A, är att den är lätt att spela, men jag har inte hunnit tänka igenom om den 
funkar att sjunga i. Oftast testar jag ut en tonart med den gruppen som ska köra låten först, men det har 
jag inte hunnit göra nu. Originaltonarterna funka rätt bra, men det beror också på om det är killar eller 
tjejer som ska sjunga. 

Låten skulle jag kunna köra med i princip alla grupper från 4-5:orna och uppåt. Det är ju inga svåra 
ackord om man gör den här bas- och gitarrförenklingen och texten funkar även bra innehållsmässigt. I de 
lägre åldrarna skulle man även kunna steka sticket för att förenkla låten ännu mer och med mina 8-9:or så 
skulle jag nog inte göra ackordförenklingen. Jag har ju eleverna när de är yngre också, så att hitta toner 
och att förstå symbolerna är de förtrogna med sedan innan. 

 

4.2 Intervjuperson B 

Kön: man 
Ålder: 31 
Urvalsgrupp: 3 
 
Ensemblespel, del av sin undervisning: mer än hälften 
I afroamerikansk tradition: en stor del 
 

En stor del av undervisningen är att spela tillsammans på olika sätt och då blir det ju ensemblespel vad 
man än gör. 

Benämning på notmaterial: ackordföljd 
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Jag skulle inte kalla det kompskiss för det är ju ingen riktig kompskiss tycker jag. En sådan skulle ju ha 
mer notation, det skulle vara noterade kompfigurer i olika delar av låten och den skulle innehålla slingor 
utskrivna med antingen noter eller tabulatur. 

Det här är ackordföljd och formschema egentligen, men formschema använder jag inte utan, ”hämta 
ackordföljden” säger jag i så fall i en klassrumssituation. 

 
Hört låten: jo, kände igen 
Känner till artisten: ja 
 

Jag kände igen den när jag fick den, jag har nog hört den i någon musikkanal eller på radio, jag känner 
igen den, den är inte helt obekant. 

 

Utformning 

Alla har samma underlag och så lite som möjligt, annars 
blir det för mycket för eleverna. Hade jag gjort det på ett 
A3 så hade jag haft texten med för att ha det samlat, men 
det är smidigare på A4-formatet. Om det är en lätt 
ackordvända som är likadan hela tiden kan jag fylla halva 
pappret av texten och ha ackordföljden nertill. 

Ett komplett material med fokus vid hela formen är för 
mycket för eleverna så detta skulle jag inte dela ut utan 
bara ha texten och skrivit ut versen och refrängen. Då kör 
vi den från tavlan gemensamt och tar allt annat muntligt. 
Detta skulle jag bara ge till dem som har spelat lite mer 
och kan greppa helheten.  

Jag har ersatt alla mollackord med parallellackord, men vet 
jag med mig att jag har elever i en grupp som klarar att 
klippa de där barrégreppen eller att jag har duktiga 
pianister som har lätt för att ta ackorden, så gör jag inget 
eget papper till dem utan då säger jag bara till dem vad de 
kan spela istället. 

Grepptabeller är bra att ha med för då kan man dela ut det, 
men ett sådant här stort formschema gör att det inte får 
plats. Annars har jag tabellerna från Vispop uppkopierade 
och laminerade liggandes. På lätta låtar så plockar jag ibland ut de aktuella ackorden, istället för att de ska 
sitta och leta. Grepp för bas brukar jag rita upp på tavlan. 

Jag skriver 4-takt upptill och det är det första man går igenom i låten, sådant drillar man eleverna med 
hela tiden. Jag skriver inte ut några svårare spelstämmor utan de får visa på andra sätt att de klarar av det 
istället genom att härma svårare kompfigurer eller en svårare ackordföljd. De instruktionerna kan man ta 
muntligt till de eleverna. 

Om jag ska göra ett komplett material så är texten, ackordföljden och ackordtabeller för gitarr och 
keyboard det jag maximalt använder. Men oftast så tar man det muntligt istället och plockar från det här 
ackordpappret. Då behöver det inte vara hela låten eller exakt som originalet. 

En lättare tonart att skriva den för skulle vara G kanske, men då blir den lite låg att sjunga i versen. Det 
var därför jag valde att behålla den i A. Det är ett bra och bekvämt register i refrängen och höjer man 
börjar tonårsgnället; ”det är för ljust” och det blir svårt spelmässigt på gitarr.  

De har lärt sig att hitta i grepptabellerna och repris, break, simile, m.m. kan de. Refräng, stick och de 
andra låtdelarna kan de och även ackordbeteckning med annan baston. Om det är första gången man gör 
det med dem, får man ju förklara det annars. Eftersom du kan klara låten på tre eller fyra ackord, beror 
det mest på gruppen; jag har jätteduktiga 7:or som klipper det här och jag har 9:or som har jättesvårt för 
det här.  
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4.3 Intervjuperson C 

Kön: man 
Ålder: 36 
Urvalsgrupp: 2 
 
Ensemblespel, del av sin undervisning: ca 70% 
I afroamerikansk tradition: 100% 
 

Jag försöker medvetet att ha mycket ensemblespel, det är så jag vill ha det. Jag skulle våga säga att det är 
uteslutande afroensemble jag jobbar med och det har väl också att göra med den utrustningen som vi har, 
det är den instrumentuppsättningen; trummor, bas, gitarr och keyboard. 

 
Benämning på notmaterial: noter 
 

Jag säger nog att det här är noterna men jag har ju inte skrivit några noter, utan jag har skrivit 
ackordanalys. Om eleverna kallar det här pappret för någon slags ackordanalyspapper eller notpapper så 
använder jag det ordet som de säger, jag försöker inte missförstå. Jag har inte tänkt sådär jättemycket på 
det, men jag använder noter. 

 
Hört låten: ja 
Känner till artisten: ja 
 

Den var inte helt ny. Jag har hört den på radio men jag kan inte säga att jag kunde den, men när man kom 
till refrängen var det så här, ja just det. Jag tänkte att det var en bra ensemblelåt när jag hörde den. 

 

Utformning 

A3 står t.ex. bättre på notstativ, men man kan lika 
gärna ha två A4 bredvid varandra. En sida med 
noterna är att eftersträva så att det inte blir för 
mycket papper, och en med grepptabeller på bara 
det instrument som jag spelar. Sen bara notsidan 
för trummisen för att han ska få lite takt- och 
formkoll och någonting att fästa ögonen vid. 

Jag ser den här låten som i princip två 
ackordsrundor; versen och refrängen, och det tror 
jag är tillräckligt. När man ska både läsa 
ackorden, hur man ska ta dem och spela med 
andra så är det mycket att tänka på och då gäller 
det att minimera ny information; t.ex. har jag 
återanvänt ordet intro när mellanspelet kommer. 

Jag har noterat med stora bokstäver för att det ska 
vara tydligt och att man inte ska behöva kisa. Det 
kan vara en avgörande skillnad för t.ex. 
dyslektiker. Jag har skrivit över notsystem mest 
för att de ska vänja ögat; nu håller vi på med 
musik, nu är det lite notsystem. Inga 
upprepningstecken används för att då måste man 
förstå en sak till. 

Jag försöker få upp storleken även på 
grepptabellerna. För keyboard har jag prioriterat 
små rörelser, för att det ska låta snyggt och vara 
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lättare att byta ackord. Det låter inte bra att 
hoppa i grundläge mellan ackord men det har 
fördelen att det är lite lättare att förstå teorin 
bakom. Men jag får inte känslan av att 
eleverna tänker riktigt så.  

Hade det varit någon annan taktart än 4/4 
hade jag skrivit ut det. 4/4 är kanske lite 
underförstått, man jobbar mycket med den. 
Jag vill att man ska lära sig det här breaket 
som är i slutet av refrängen. Sen har jag inte 
brytt mig om att skriva ut de pauserna som 
följer efter där, jag är mer fokuserad på att 
det är här alla ska sätta sitt slag.  

Har en låt något särskilt musikhistoriskt 
värde är det viktigare att skriva att det är t.ex. 
en Beatleslåt, men ju plottrigare desto svårare 
att separera på vad som är vad för en del. Att 
använda ersättningsackord för svåra 
barréackord vid behov är bra för då får man 
lära sig vad snedstreck betyder och vem ska 
spela vad, sådant dyker ju upp ibland. 

I G hamnar sången i refrängen i ett tacksamt 
tonläge, men hur man än vänder på det så blir 
det en kompromiss och baksidan är att versen 
blir låg. En fördel är att det är högst spelbart 
med ackord som jag har arbetat med tidigare. 
Risken med att höja den är att de inte vågar 
sjunga ut riktigt i refrängen; ”nä det är för ljust”.  

Jag vet inte om det hade spelat sådan jättestor roll om det hade varit 7:or, 
8:or eller 9:or, det här materialet är väldigt enkelt och ska passa alla. Till de 
duktigare kan jag alltid gå fram och ge extra grejor som inte står på pappret. 
Det som står på pappret känner de till sedan innan teoretiskt, grepptabeller 
m.m. Sen är det ju en helt annan sak att göra det i verkligheten, det är ju det 
som ska visas vid ett sådant här tillfälle. 

 

4.4 Intervjuperson D 

Kön: man 
Ålder: 38 
Urvalsgrupp: 2 
 
Ensemblespel, del av sin undervisning: ca 75% 
I afroamerikansk tradition: ca 90% 
 

Jag kör extra mycket ensemblespel med den här gruppen som jag har nu känner jag, men annars kanske 
det blir cirka 75 procent ensemble. Afroamerikansk tradition är helt klart tyngdpunkten. 

 
Benämning på notmaterial: låtpapper, formschema 
 

Det blir ofta att jag kallar det låtpapper, men jag använder också ordet formschema för att jag ofta 
hänvisar till just formschemat i låten. Eleverna använder nog inte ordet noter men det kan hända att jag 
råkar säga notpapper ibland fast jag egentligen inte brukar använda det. Det är väl för att jag tycker att det 
ser ut mer som ett notpapper även om det inte finns just noterade melodier och sådant med. När man 
pratar i andra sammanhang så brukar det ofta bli att jag kallar det formschema när det inte finns noter och 
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att jag säger notpapper om det är mer tydligt att man spelar någon annan slags musik, t.ex. klassisk gitarr. 
Det kan nog vara lite grann att det ska finnas noter för att det ska vara ett notpapper. 

 
Hört låten: jo, kände igen 
Känner till artisten: lite grann 
 

Det var ju inte någon låt som jag komihåg direkt utan mer att jag kände igen den. Det är förmodligen på 
radio jag har hört den, det är väl mest där jag hör låtar nu. 

 

Utformning 

Allt finns på ett A3 för att det förhoppningsvis ska bli lättare att 
följa och det är samma material för alla som spelar. Jag hade tänkt 
ha texten på sista sidan från början, men såg då jag kopierade att det 
ser ut som att det här är framsidan nu. Formschema och 
grepptabeller är på varsin sida, på samma uppslag. 

Sticket har samma ackordrunda som versen om man bakar in ett 
mellanspel, så därför låtsades jag lite som att det var en vers istället. 
Om det kommer en ny del känns det som att det blir för många 
olika delar för de som ska hålla fokus på spelandet. För att förenkla 
formen plockade jag bort det som var extra i sista refrängen också. 

Ibland har jag skrivit F med d i basen och sådant, men då blir det 
bara svårare att tolka själva formschemat, vilket måste göra det lätt 
att kommunicera om man ska få eleverna att spela tillsammans. Fast 
egentligen vet jag inte vad som känns lättast, det är ju också 
krångligt att spela samma grepp fast det står två olika saker. 

Antalet grepp är minimerat för 
gitarr och keyboard så att 
mollackorden tas på samma sätt 
som dess durparallell. Det blir 
mollsjuklanger med basen och 
kvintgitarren som får sköta 
grundtonerna. För gitarr är alla 
ackorden lagda på de tre nedre 
strängarna, vilket är en förenkling 
jag gör mer och mer; det är lätt att 
få det att låta bra. 

Att ha med taktarten hör ihop med 
varför man räknar in. Breaket och 
”spelas som introt” är 
markeringar att det händer något. 
Sådant tar jag muntligt, likaså 
med t.ex. något åttondelskomp för 
kvintgitarren. Tidigare har jag även ritat in lite rytmer men det har jag lagt ner, noter använder vi kanske 
mindre och mindre i musiklärarkåren. 

Nu la jag detta på A3 men oftast har jag A4 ändå. Jag har haft grepptabeller på samma sida som låtformen 
också, fast det blir ju lätt plottrigt då, det är nog att titta på ändå. Jag kände nu i efterhand att jag skulle 
vilja ha formangivelsen i texten också. Det blir alltid att jag gör om lite i materialet när man har haft det 
med en grupp. 

I originaltonarten A, tyckte jag den gick ner väl lågt i versen och att den skulle bli svår att spela. Jag 
höjde den och spelmässigt passade C bra, och så skulle gitarrgrejen i början funka bra också. Jag tycker 
det är svårt med sånganpassningen, men versen kommer att fungera jättebra och på refrängen kan 
åtminstone jag klämma i. 
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Jag tänker mig en 9:a där det inte är så mycket frågetecken för att de är vana vid hur jag brukar göra och 
har stött på musiksymbolerna tidigare. Tanken är ändå att det ska gå att använda på olika nivåer. I 7:an 
hade jag dock förenklat mer för då lär de sig ännu vad grepptabeller och sådant är för något. Men man 
kan ju inte förenkla och plocka bort för mycket om man ska ha kvar låten, så då skulle jag nog ha valt en 
annan låt.  

 

4.5 Intervjuperson E 

Kön: kvinna 
Ålder: 34 
Urvalsgrupp: 1 
 
Ensemblespel, del av sin undervisning: ca 50% 
I afroamerikansk tradition: 100% 
 

I de högre åren, använder jag 50 % av min tid till ensemblespel, allt är i afroamerikansk tradition. Jag tror 
att det är roligare för dem att vara i små ensemblegrupper istället för i helklassensembler, speciellt de som 
verkligen tycker om musik, så tanken med denna låt är att jag kommer att dela upp eleverna i små 
rockgrupper som kanske är max åtta stycken. Av praktiska skäl har jag dock inte lyckats att göra detta 
ännu, för jag har inte så många instrument. 

 
Benämning på notmaterial: ackorden, ackordshäfte 
 

För mig själv så kallar jag det väl, ja noter vet jag inte, ackordshäfte. Vissa säger ju ackorden då, men 
”melodin” har kommit upp några gånger också [skratt]. 

 
Hört låten: ja 
Känner till artisten: ja 
 

Den låten kände jag ju igen. Jag hade inte den hemma så det måste har varit på radion. 

 

Utformning 

Jag ville att det skulle vara så visuellt som möjligt på en sida, så 
man inte ska behöva bry sig om att bläddra. Allt ska finnas där 
och det ska vara så lite som möjligt, fast det blev ju ganska 
plottrigt ändå. Jag vill att de ska kunna se allting, t.ex. vilka 
ackord de ska ta. Det är ett papper med sångtexten på baksidan 
för varje instrument. 

Jag hade tänkt ha varje formdel på varsin rad men då fick det inte 
plats på ett halvt A4 så det blev lite hoptryckt, det är jag inte så 
nöjd med. Med sticket blir det en formdel för mycket att hålla 
reda på. Jag tror att formraden på mitten är lite svår att förstå för 
dem än, men jag tänker att de lär sig vart efter vi jobbar med 
materialet. 

Jag skriver ackorden på notlinjer för att jag tycker att eleverna 
ska bli vana vid notlinjer och förstå att det är så det ser ut. Jag har 
inte introducerat upprepningstecken för eleverna och inte ens haft 
det i tankarna för detta. Det känns mest som en krånglig och svår 
uppgift att ha med, när man lika enkelt att skriva ackordet igen. 

Pianoackorden har jag gått igenom i grundlägen. Delvis därför att de kan lära sig hur man tar ackord 
genom att räkna halva tonsteg. Tanken med att byta läggning har jag inte gått igenom med dem än. 
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Barréackorden för gitarren är lite svåra men det är faktiskt min okunskap, jag vet inte hur jag skulle ta 
dem annars.  

Alla instrument har flera olika komprytmer noterade, ibland 
med noter, ibland på andra sätt, t.ex. med prickar över en takt 
och ramsor som ”Kal-le-An-ka” för trummisen, vilken vi 
tidigare har gått igenom. På gitarrpappret står slingan med 
greppangivelse, rytmnoter och ramsa; endast noter kan man ju 
bli lite stressad över i deras läge.  

Titel och artist är lite viktigt för repertoarkännedomen. För att 
det ska bli så lätt som möjligt ska eleverna inte få för mycket, 
och dessa papper med rytmgrejorna är nog ganska mycket. 
Man får plocka isär och ge olika uppgifter till olika elever. Jag 
vet inte hur tydligt detta är, jag tycker att det ska bli 
jättespännande att testa. 

Jag hade velat spela denna låt i D för att i princip alla de 
ackorden kan eleverna sedan innan. Det blev dock för högt att 
sjunga så därför så kör jag den i A. Jag googlade och hittade 
den i G också, men då tyckte jag det blir så konstigt och svårt 
med ackorden, t.ex. ackordet C. I A däremot har vi kört de 
flesta ackorden innan. 

Det är främst riktat till mina 8:or men hade jag haft 9:or, hade jag valt dem istället, fast hellre nästan 
senare ändå. Den här låten var lite svår för den kunskap som mina elever har. Instrumentpapperna 
innehåller dock främst saker som jag har jobbat med i helklass tidigare. Men det räcker ju inte med att 
bara lämna ut det här till eleverna, utan jag måste ju förklara för varje instrumentalist, t.ex. trumnoterna 
och tredje slut-lådan. 

 

 

 

 

 

 

 

 

 

 

 

4.6 Sammanställning av de allmänna frågorna 

Samtliga intervjupersoner uppger att de använder hälften eller mer av sin undervisningstid till 
ensemblespel. Ensemblespel i afroamerikansk tradition utgör som lägst en stor del av den 
tiden och för flertalet den uteslutande delen av tiden. Alla förutom en kände igen låten men 
ingen hade jobbat med den innan. En stor spridning i benämning av det egna notmaterialet 
fanns dock; blad, papper, låtpapper, ackordföljd, noter, formschema, ackorden, ackordshäfte. 
Terminologin återkommer i avsnitt 4.8.1. 
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4.7 Intervjupersonernas syn på notation 

Här redovisas musiklärarnas syn på notation utifrån uttolkade kategorier av uppfattningarna. 
Varje resultat är formulerat som en mening om en uppfattning i frågan. De informanter som 
uttryckt uppfattningen är redovisade inom parentes. Varje uppfattning följs sedan av ett 
talande exempel från någon av personerna med aktuell uppfattning. 

 

4.7.1 Syfte 

Att vara minnesstödjande för eleverna (A, B, E) 

Jag tror att de flesta kommer att lära sig detta utantill för att de inte har möjlighet att titta på pappret och 
på sina fingrar samtidigt, utan kommer därför att memorera hur de ska göra. Men pappret ska finnas här 
så att man kan gå tillbaks och titta; men hur var det nu igen. (E) 

Att vara en del i lektionsplaneringen och göra läraren förtrogen med upplägget (A, B, D) 

När man sätter sig ner och gör en sådan här, så tänker man ju samtidigt ut i huvudet hur ska jag 
genomföra det här. Hur kan jag förmedla att när vi kommer till sticket så är det precis som versen för dem 
som spelar och sådana grejor. Ofta så gör jag en liknande slags skiss på låten ändå och då kan man ju 
skriva ut den eller bara skriva ner ackorden. Det är mycket för min egen skull också, det känns lite tryggt 
att ha det nedskrivet, även om man skulle göra det helt på gehör. Det blir ett sätt att strukturera upp. (A) 

Att träna eleverna i att kunna läsa av en notbild (B, C) 

Jag tror inte att man kommer så långt på en lektion med den här låten i en vanlig klass 9:or, att de börjar 
kunna det utantill, utan de kommer nog att sitta till slutet på lektionen med det här pappret framför sig och 
då kanske det primära syftet med att man kör den här låten inte är att de ska öppna upp öronen för 
lyhördheten, utan att de ska klara av det här momentet med att läsa av en notbild, förstå dess symboler 
och sen kunna utföra det. (C) 

Att vara anpassad till gruppen och uppställd som läraren vill ha det (B) 

En grej är att för att få det uppställt så som jag vill ha det i den gruppen eller klassen som jag ska ha, då är 
det lättare om jag framställer det själv. I böcker så har man just den där blandningen, noter, ackordanalys 
och text på samma ställe och det blir för svårt att slänga fram framför en klass, så jag plankar ofta, det är 
ofta mina förenklingar. (B) 

Att vara ett dynamiskt notmaterial som är anpassningsbart åt båda hållen (C) 

Det materialet som man tar fram är inte statiskt utan är anpassningsbart åt båda hållen, man kan säga till 
den personen som har väldigt svårt att få till de här ackorden på keyboard, jamen då tar vi bara två toner, 
du tar alltid bort den översta. Det är anpassningsbart till alla nivåer så ett notpapper på det här sättet måste 
alltid kompletteras med mina instruktioner för hur jag vill till exempel att rytmen ska vara, för det står det 
ju ingenting om här. Jag måste instruera hur jag vill att trummis ska spela, olika komp, olika formdelar. 
(C) 

Att det är en gammal vana (D) 

Under alla år man pluggade musik så var det ju på det här sättet man lärde sig låtarna när man skulle 
spela. All ensemblemetodik var på något sätt uppbyggd på att man hade en plankad låt på ett papper och 
att det var på det sättet man lärdes att lära ut. Det kanske har blivit lite av en musiklärartradition att 
använda papper, blivit praxis. Det naturliga för afromusik borde ju vara att köra på gehör, men jag vet 
samtidigt att jag säkert skulle tycka att det var jättejobbigt att börja på det sättet nu, men samtidigt 
lockande. (D) 
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4.7.2 Fördelar 

Elever kan jobba själva och väntan minimeras (C, D, E) 

Det är även en fördel att de kan jobba på egen hand lite grann också, i alla fall när de väl har börjat förstå 
det här, hur det funkar med symbolerna och sådant. Då det ofta finns saker jag måste instruera separat för 
vissa elever, t.ex. trummisen, är det bra att keyboardister och gitarrister, vilka ofta är flertalet, har saker 
de kan titta och klura på så jag inte behöver hjälpa alla på samma sätt. Sen när man har kommit vidare 
och kanske kan det rätt mycket, kan man sätta ihop det och spela i ensemble. (D) 

Det är en trygghet för eleverna att ha något att följa (A, B, D) 

Ungarna känner ofta en trygghet i att ha ackordföljden på tavlan, även om de lika ofta inte klarar att följa 
med i det. De tappar bort sig och så där, men det är ett verktyg i att lära sig någonting. Även fast 
notläsningen kan göra att det inte blir någon musikalisk upplevelse, så kanske eleverna inte heller är 
riktigt där än mognadsmässigt; att kunna känna. Så det är kanske är bra för dem att hänga upp sitt 
spelande på någon struktur som blir tryggheten i klassrummet i den situationen. De vill inte göra fel och 
sticka ut, och det som står är det som är rätt. (B) 

Det går snabbare och blir mer effektivt att komma igång med spelandet (A, B) 

Jag tror att det blir effektivare också då en sådan här låt skulle ta för lång tid på gehör, utan notation. Man 
blir stressad av det. Jag har ingen bra strategi för att lära ut så och att få med mig alla lika bra som jag tror 
att jag gör med hjälp av notation i mina grupper. (B) 

Eleverna kan ta med sig och öva hemma (A, E) 

En fördel är också att de kan få det med sig det hem som vilket utdelat material som helst. En del spelar 
ju på fritiden då kan de ta det till sin grupp. (E) 

Det gör att fler elevers olika behov och lärstilar kan tillgodoses vid inlärningen (A, B) 

Det blir ett sätt att tillgodose flera elevers behov för att vissa har jättelätt för att lära sig en ackordvända 
på gehör och jättesvårt att läsa en ackordvända och spela, medan andra kan ha svårt för att lära sig en 
ackordvända på gehör men kan spela jättebra om de bara får det nedskrivet. Det blir ett sätt då att försöka 
ge flera vägar in till att spela låten. (A) 

Läraren får större trovärdighet och elevernas respekt för låten ökar (A, B) 

Om man har skrivit ned det så här så blir det helt plötsligt, jamen det är så här låten går. Tar jag något helt 
på gehör så kan det finnas en viss skepsis bland eleverna, jamen går låten verkligen så här? Man får ju lite 
större trovärdighet om man har ett papper på det man gör eller om man har det nedskrivet. Eleverna kan 
lita på att det är så här låten ska gå och det får en annan tyngd om man sätter det på pränt. (A) 

Det är en trygghet för läraren att ha något att stödja sig på (B) 

Jag tror att det blir tryggare för många elever, kanske för mig själv också, att få skriva upp ackordföljden 
på tavlan. (B) 

Eleverna får en visuell överblick och lär sig hur man läser av musik (C) 

Det är jättebra att köra noterat för att man kan få en visuell syn och en översikt över hur det här fungerar, 
hur det kan se ut på ett papper och hur man läser av musik. (C) 

De är ett smidigt sätt att föra över information till eleverna på (D) 

Eftersom det oftast är att man ska ha ett flertal ackord och att man vill prova på nya olika låtar så är detta 
ändå ett ganska smidigt sätt att överföra den här informationen till eleverna på. Även fast det blir fler 
steg; de ska tolka det, lära sig det och ska spela det tillsammans med andra, så är det ändå ett bra sätt att 
bevara eller föra över informationen på. (D) 

Det är ett bra sätt att komma ihåg musik på (B) 

Fördelar med noter tycker jag är att det ett bra sätt att kunna komma ihåg musik på. (B) 

Det är en väg till självständigt spelande (C) 
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Att köra utan noter är ju inte automatiskt att köra på gehör. För en del så är det ju mer att man visar rent 
fysiskt; så här tar du ackordet, att man visar live hur det funkar utan att ta ett papper. Härmning är inte 
riktigt gehör från deras håll i alla fall. Det är lite av det som är problemet också; att elever i den här åldern 
gärna vill ha snabba resultat och det är ett bra sätt att ge dem det om man gör jobbet åt dem. Man visar 
dem exakt hur de ska ta, för att det är svårare att titta på en tabell och klura ut hur det ska vara själv, men 
de som har förstått kan ju ta och lära sig alla ackord själv. Jag lär dem bara första stegen så kan de ta 
resten av stegen själv, men problemet när man lär ut utan papper, blir att nästa gång vi ska köra en låt, då 
måste jag göra likadant, för att de inte vet om att det ackordet som de tog förra gången heter G, eller Am, 
Em. Då måste jag visa det; ackordet som vi tog förra gången, och de har ingen koppling till det och kan 
inte spela mer självständigt. Att de ska kunna vara lite mer självständiga är något jag också är ute efter i 
undervisningen och att kunna ta reda på själv och få den här aha-upplevelsen att faktiskt kunna ta ut de 
här grejorna själv. Så noterna är en väg till det självständiga spelet. De som kan läsa av den här 
keyboardbilden och hur man tar ackorden kan faktiskt självständigt gå vidare och lära sig hur man ska 
spela den här Pinklåten utan jättemycket stöd av mig. Stödet har de fått i och med att jag har berättat hur 
man läser av notbilden och hur man läser av grepptabellen. (C) 

 

4.7.3 Nackdelar 

Fokus hamnar inte på lyssnande och det gemensamma spelandet (A, B, C, D, E) 

Musiken vi spelar är ju egentligen gehörsmusik och så länge det är få ackord så eleverna inte behöver 
tänka så mycket, är det ju på många sätt friare att inte ha ett papper som man lätt fastnar i. De börjar titta 
så att de glömmer bort att spela musik och istället upprepar man det här mönstret som finns på pappret. 
Man kanske inte spelar tillsammans med de andra utan man fokuserar på sin grej, speciellt när man är 
ovan. Även om man är van vid att spela efter det här och inte har problem med att lyssna efter vad andra 
gör, så blir det lätt att man ändå bara fokuserar på pappret och sin egen del, för att det är där det står vad 
man ska göra. Utan noter lyssnar man mer och spelar mer med örat än med ögonen. Då kan man 
förhoppningsvis lyssna på vad andra spelar också och spela tillsammans bättre. (D) 

Det funkar inte alls för dyslektiker och dem som har svårt att läsa och följa (B, E) 

Om man har en dyslexi och har jättesvårt att se, kan det ju faktiskt vara svårt att se en bokstav på ett 
randigt papper. (E) 

Det kan ha en påtvingande effekt och på så vis hämma spel på gehör (B, E) 

De som absolut inte kan läsa det där eller vill använda det, och kanske skulle kunna klippa det på gehör, 
kanske kan trollas bort av det där då och förvillas, då de kanske tror att de måste följa och inte kan välja 
att titta bort. (B) 

Att man inte får musik så snabbt (E) 

En vinst med att lära ut på gehör tror jag är att man får musik snabbare. (E) 

 

4.7.4 Användning 

Notation används inte alls om man spelar en enkel struktur (A, C, D) 

Låtar som har en väldigt enkel struktur med samma runda hela tiden på bara fyra ackord, kör vi oftast helt 
på gehör och så projicerar jag upp texten på väggen. Där ser jag ingen stor anledning egentligen till att ha 
notmaterial, just för att det är så enkelt. (A) 

Någon form av notation används oftast (B, D, E) 

Jag har inte jobbat med gehörsinlärning, jag är nog notbunden. I elevernas eget musikskapande, när de 
t.ex. får göra musik till bild, är det mer gehörsspel utan notmaterial, men i instrumentspel undervisar jag 
med notation och jag själv är notbunden i instrumentspel. (E) 

Notation används ofta på tavlan istället för på papper för gemensamt fokus (B, E) 

Jag skriver ofta upp på tavlan för att jag kan hjälpa till mycket lättare än om alla sitter ner i sitt eget 
papper. De får också upp blick och öron och uppmärksamhet. Om de får bort uppmärksamheten från sig 
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själva och har uppmärksamheten framåt är det lättare att leda in alla gemensamt och så. På så sätt kan 
man förhoppningsvis få lyssnandet från sitt eget till kanske vad som händer i rummet. (B) 

Läraren har ofta någon notation med sig men det är inte alltid det ges till eleverna (B, C) 

Ett komplett material använder jag mest själv, men kanske även till att ge de allra bästa eleverna som 
klarar att följa det. Om jag har en jätteduktig klass skulle jag kunna slänga ut det här direkt kanske, för att 
i den klassen så finns det väldigt många som klarar att läsa efter en ackordföljd. De klipper det nästan 
direkt och man skulle kunna sätta igång och repa snabbt. (B) 

Notationen tas bort om eleverna är alldeles för fokuserade och inte lyssnar (C) 

När jag märker att eleverna är alldeles för fokuserade på vad de spelar så säjer jag att nu struntar vi i det 
här och tar bort noterna från de, så får de lyssna på vad de håller på med och säga vad de tycker. (C) 

Notation tas bort när eleverna börja kunna någonting utantill (C) 

Så fort man kan någonting så pass bra att man börjar kunna det utantill så ska man försöka släppa pappret 
så fort som möjligt. (C) 

 

4.7.5 Sammanställning av syn på notation 

Syftet för denna undersökning är delvis att belysa musiklärarnas användande av och tankar 
kring notation. Forskningsfrågorna 1-3 besvaras nu ur ett fenomenografiskt perspektiv i form 
av en sammanhängande text. Den ger en helhetsbild baserad på det totala antalet 
uppfattningar som framkommit ur resultatet som syftar till att kasta ljus över och skapa 
förståelse om problemområdet. 

 

Musikläraren och notmaterialet 

Processen att framställa ett eget notmaterial kan vara en del i musiklärarens planering, då 
denne inte bara övar in och blir förtrogen med låtmaterialet utan också mentalt förbereder 
upplägget för lektionen. Notmaterialet blir uppställt såsom läraren vill ha det och anpassat 
efter eleverna det är ämnat för. Det är inte bara utav gammal vana och musiklärarpraxis 
notmaterial görs för eleverna, utan tanken är att det ska kunna vara både minnesstödjande och 
notläsningstränande för eleverna. Notmaterialet är inte statiskt utan ska kunna anpassas uppåt 
och nedåt i svårighetsgrad för att alla elever på olika musikaliska nivåer ska kunna utvecklas i 
det. 

   Oftast använder läraren någon form av notation i undervisningen men ibland, t.ex. när 
väldigt enkla ackordvändor spelas tas notbilden bort så eleverna tränas i att lyssna och spela 
tillsammans. Även när eleverna kan något de har övat på utantill, kan det vara bra att ta bort 
notbilden så att andra musikaliska faktorer kan göras gällande. Ett sätt att få gemensamt fokus 
i ensemblespel i större grupper, är att eleverna får se notbilden på tavlan istället. Då kan 
läraren även leda, peka, visa in och hojta för att hjälpa eleverna. Ibland kan det vara för svårt 
för eleverna att förstå längre och mer komplicerade notmaterial så det är inte alltid läraren 
delar ut det. Istället kan denne då lära ut mindre portioner av låten mer gemensamt och på 
gehörsbasis. 

   På högstadiet är det inte säkert att alla elever ännu har den musikaliska mognanden att de 
kan spela på gehör och lyssna in sig i gruppen, därför är det en trygghet för många att ha 
någonting skrivet att hålla sig till och följa. Men det kan ju också vara så att man som elev har 
en mer visuell lärstil och inte tillgodogör sig musiken lika bra auditivt, då är det bra med ett 
notmaterial som ger en överblick över låten. Detta blir dock till en nackdel för dyslektiker och 
andra som har svårt att läsa. Men även för de personer som mer får ta det gehörsvägen, så kan 
spelandet kännas mer på riktigt och läraren ses som mer trovärdig om låten finns på pränt. 
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   Även läraren kan känna en viss trygghet i att ha ett notmaterial på lektionen, inte bara för 
sin egen del utan även för att det är ett smidigt sätt att föra över information till eleverna på. 
Visst, det kanske inte klingar musik i rummet lika snabbt som om man hade börjat spela 
någonting direkt på gehör, det är ju en massa fler steg man måste kunna för att avläsa 
notmaterialet, men i grupp är det ett effektivt sätt att komma igång med samspelet, då de som 
klarar av att läsa av bra kan öva självständigt direkt, så läraren kan fokusera på att hjälpa de 
som har svårare. I den situationen slipper eleverna sitta och vänta utan kan själva läsa sig till 
spelinstruktioner och öva, så att de tar till vara på den ofta korta tiden musiklektionerna har 
till förfogande. 

   När eleverna sitter med näsan i notmaterial finns det dock en risk att de blir så inne i det så 
att de fastnar i sin egna lilla värld och helt missar lyssnandet och samspelet med övriga. 
Notmaterialets status som det rätta och riktiga att hålla sig till, kan tyvärr även vara ett gissel 
för de utpräglade gehörseleverna, vilka kan känna att de inte har något val att titta bort från 
notbilden, i rädsla för att göra något de inte får. Genom den teoretiska förståelsen som 
kommer med notläsningen, blir dock notmaterialet ett verktyg för att kunna generalisera sina 
kunskaper till flera olika grepp och låtar, och sakta men säkert utvecklar ett självständigt 
spelande, genom aha-upplevelser och känslan av att man inte behöver bli visad hur man ska 
spela hela tiden. Sen ska man inte glömma att en ytterligare fördel med ett notmaterial på 
lektionen är att eleverna faktiskt kan ta med och öva på det hemma.  

 

4.8 Hur bör notmaterialet se ut? 

Detta rör undersökningens forskningsfråga 4 vilken här ska besvaras utifrån ovanstående 
resultat. Intervjupersonernas utformande av och tankar kring sitt material kommer att fogas 
samman och ur gemensamma tankemönster ska riktlinjer tas fram. Till skillnad från ovan 
kommer inte alla informanternas åsikter fram här, de mest förekommande uppfattningarna 
kommer att ha företräde. I situationer av kontrasterande uppfattningar på vissa punkter 
kommer alternativa lösningar föreslås. En följd av dessa riktlinjer är att de tillsammans även 
besvarar forskningsfråga 5 då de delvis är framtagna ur informanternas tankar om förväntade 
förkunskaper. 

 

4.8.1 Vad ska materialet heta? 

I detta läge har en bild över notmaterialets syfte och användning skisserats och det är hög tid 
att ge det ett officiellt namn. Ordet låtmall utsattes för prövning i intervjuerna och av 
resultatet att döma är det inget ord som informanterna använder sig av i aktuella 
sammanhang. Ordet användes inte en enda gång under någon av de fem intervjuerna. Dock 
står det klart att det inte finns någon annan vedertagen benämning ibland dessa, utan 
spridningen var stor, vilket konstaterades i avsnitt 4.6. För att visa på osäkerheten och bringa 
ljus över detta låter jag först intervjupersonerna diskutera frågan fiktivt med varandra, utifrån 
uttryckta uppfattningar. 

 

Det är väldigt olika, jag har inte tänkt ut något egentligt namn för det. Det är något slag av notation, 
jamen visst det är det helt klart. (A) 

För mig själv så kallar jag det väl, ja noter vet jag inte. (E) 

Eleverna använder nog inte ordet noter men det kan hända att jag råkar säga notpapper ibland fast jag 
egentligen inte brukar använda det. Det kan nog vara lite grann att det ska finnas noter för att det ska vara 
ett notpapper. (D) 
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Jag har inte tänkt sådär jättemycket på det, men jag använder noter. Jag säger nog att det här är noterna 
men jag har ju inte skrivit några noter, utan jag har skrivit ackordanalys. (C) 

Om jag skulle beskriva för dig vad jag nu har gjort så skulle jag säga att jag gjort en kompskiss. Men jag 
brukar nog inte använda det begreppet i undervisningen. (A) 

Jag skulle inte kalla det kompskiss för det är ju ingen riktig kompskiss tycker jag. En sådan skulle ju ha 
noterade kompfigurer i olika delar av låten och den skulle innehålla slingor utskrivna med antingen noter 
eller tabulatur. (B) 

I andra sammanhang så brukar det ofta bli att jag kallar det formschema när det inte finns noter. Det blir 
ofta att jag kallar det låtpapper, men jag använder också ordet formschema. (D) 

Det här är ackordföljd och formschema egentligen, men formschema använder jag inte. (B) 

Ackordshäfte. (E) 

 

Slutsatsen härur är att låtpapper eller någonting med ackord verkar närmast till hands, då det 
ses som missvisande att blanda in ordet noter. Låtpapper verkar vara ett användbart namn, 
men är begränsat till att bara röra pappersformatet. Ur resultatet har framkommit att det även 
finns behov av att projicera eller rita upp materialet ibland och då står ordförrådet tomt igen. 
Skulle dessutom sådant här materialet finnas i någon slags samling, t.ex. i bokform eller på 
nätet, skulle pappersdelen i ordet bli missvisande. Ett låtpapper skulle dessutom kunna syfta 
till ett papper som innehåller vad som helst som rör en låt; text, ackord, melodi eller rent utav 
bara en lista med en massa låttitlar. Däremot verkar det rimligt att ordet låt är användbart för 
detta ändamål, vilket i mångt och mycket är att åskådliggöra olika pop- och rocklåtar. Ett 
ytterligare ordled måste dock till för att skilja ut begreppet från dess mer vida betydelse. 

   Ackordföljd är en benämning som är begränsad till att endast avse en ordningsföljd av 
grepp, utan att egentligen behöva finnas i något sammanhang, som t.ex. en låtform. 
Ackordshäfte och ackorden är benämningar som skulle kunna syfta till grepptabeller och blir 
därför för vaga. Ackordanalys hänvisar mer till att det är en låt vars ackord finns angivna, 
men det ger inte någon rättvisande bild av ett specifikt material i sig, utan är mer ett ord för en 
komponent i ett mer komplett notmaterial. Ordet ackordanalys har en viss svårighet att stå för 
sig själv då många säkert frågar sig, ackordanalys på vad? Benämningen hänvisar nog mest 
till en notbild, ofta med tillhörande sångtext och ackordanalys. Det är inget ord som verkar 
passande för varken materialet eller målgruppen, då det är lite högtravande och byråkratiskt. 
Att ha med ordet ackord i benämningen över huvud taget, begränsar möjligheterna till att 
rymma fler komponenter som t.ex. grepptabeller och spelinstruktioner. 

   För att komma fram till en passande benämning åberopas notmaterialets syfte och 
användning från resultaten. Det verkar som att materialet behöver kunna vara väldigt flexibelt 
och anpassningsbart. Då svårare rytmer, melodier och grepp genomgående verkar instrueras 
muntligt enligt informanterna, så blir materialet rimligen anpassningsbart endast då det utgör 
den enklaste möjliga grunden för hur låten ska spelas.  

 

Det är anpassningsbart till alla nivåer så ett notpapper på det här sättet måste alltid kompletteras med 
mina instruktioner för hur jag vill till exempel att rytmen ska vara, för det står det ju ingenting om här. 
Jag måste instruera hur jag vill att trummis ska spela. (C) 

 

Materialet ska således endast vara någon form av mall för de mest grundläggande elementen i 
låten. Resten av informationen om hur musiken ska skapas är upp till situationen, individen, 
läraren och ambitionen.  
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Jag använder texter och papper mest som ett stöd för någon slags gehörsbaserad inlärning. (A) 

 

Slutsatsen av detta blir att låt kombineras med det mer rättvisande ordet mall. 

 

4.8.2 Förnyad definition 

En låtmall är ett grafiskt åskådliggörande av en låt ur ett kompgruppsperspektiv som är 

tillräckligt avskalad och enkel för att kunna användas på alla nivåer samt kunna utgöra en 

grund för såväl basalt som mer avancerat ensemblespel. 

  

4.8.3 Riktlinjer för hur en låtmall bör se ut 

Sångtexten på en separat sida (alt. på baksida) 

Det är ett papper med sångtexten på baksidan för varje instrument. (E) 

Jag hade tänkt ha texten på sista sidan från början, men såg då jag kopierade att det ser ut som att det här 
är framsidan nu. (D) 

Hade jag gjort det på ett A3 så hade jag haft texten med för att ha det samlat. (B) 

Samma formschema för alla som spelar 

Alla har samma underlag och så lite som möjligt, annars blir det för mycket för eleverna. (B) 

Det är samma material för alla som spelar. (D) 

Sen bara notsidan för trummisen för att han ska få lite takt- och formkoll och någonting att fästa ögonen 
vid. (C) 

Formschema och grepptabeller på olika sidor 

Jag ville att det skulle vara så visuellt som möjligt på en sida, så man inte ska behöva bry sig om att 
bläddra. Jag vill att de ska kunna se allting, t.ex. vilka ackord de ska ta. Allt ska finnas där och det ska 
vara så lite som möjligt, fast det blev ju ganska plottrigt ändå. (E) 

Jag har haft grepptabeller på samma sida som låtformen också, fast det blir ju lätt plottrigt då, det är nog 
att titta på ändå. (D) 

En sida med noterna är att eftersträva så att det inte blir för mycket papper, och en med grepptabeller. (C) 

Grepptabeller är bra att ha med för då kan man dela ut det, men ett sådant här stort formschema gör att det 
inte får plats. (B) 

Ibland sätter jag in ackorddiagram för gitarr på de ackord som är med. Men nu på den här så har jag inte 
hunnit sitta så länge med den och det var lite trångt om plats. (A) 

Sidorna kan vara disponerade på ett A3 

A3 står t.ex. bättre på notstativ, men man kan lika gärna ha två A4 bredvid varandra. (C) 

Allt finns på ett A3 för att det förhoppningsvis ska bli lättare att följa. Formschema och grepptabeller är 
på varsin sida, på samma uppslag. (D) 

Enkel form med max två olika ackordrundor 

Fokus vid hela formen är för mycket för eleverna. Det behöver inte vara hela låten eller exakt som 
originalet. (B) 

Med sticket blir det en formdel för mycket att hålla reda på. (E) 
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När man ska både läsa ackorden, hur man ska ta dem och spela med andra så är det mycket att tänka på 
och då gäller det att minimera ny information. Jag ser den här låten som i princip två ackordsrundor; 
versen och refrängen, och det tror jag är tillräckligt. (C) 

Om det kommer en ny del känns det som att det blir för många olika delar för de som ska hålla fokus på 
spelandet. (D)  

Ackorden kan skrivas på notlinjer i formschemat 

Jag har skrivit över notsystem mest för att de ska vänja ögat; nu håller vi på med musik, nu är det lite 
notsystem. (C) 

Jag skriver ackorden på notlinjer för att jag tycker att eleverna ska bli vana vid notlinjer och förstå att det 
är så det ser ut. Jag har en sådan tavla med notlinjer i klassrummet också, där jag skriver ackorden i 
vanliga fall. (E) 

Sträva efter att ha fyra takter per rad 

Tanken med fyra takter per rad är att musiken har den naturliga perioden. (A) 

Låten är tydligt indelad i perioder så att det går att dela med fyra, därför har jag valt fyra takter per rad. 
Jag brukar oftast ha just fyra takter per rad om det inte är så att det är väldigt trångt på pappret, då 
prioriterar jag hellre att få in allt på en sida istället för att köra så här. (D) 

Jag har valt fyra takter per rad för att det känns att det är en sådan jämn rundgång. (B) 

Det brukar funka jättebra uppdelat med fyra takter per rad. Det ger lite periodkänsla, man ser väldigt 
tydligt att, introt är fyra takter, versen är fyra gånger fyra takter, allting är väldigt uppdelat i fyra. Efter ett 
tag när man har gjort några låtar, då kanske man börjat förstå att i musik är det väldigt mycket fyror och 
väldigt mycket perioder som går på fyra och fyra gånger någonting. Man ser då också ganska snabbt om 
det bryter det mönstret, som det gör i refrängen på den här låten. (C) 

Antalet ackord kan minskas med mollsjuklang (annan baston-notering i formschemat alt. 
samma grepptabell för två olika ackord för att undvika snedstrecksnotering)  

Jag har ersatt alla mollackord med parallellackord. (B) 

Att använda ersättningsackord för svåra barréackord vid behov är bra för då får man lära sig vad 
snedstreck betyder och vem ska spela vad, sådant dyker ju upp ibland. (C) 

När det t.ex. är b-moll, så låter jag gitarristerna spela ett D, men basen får ta ett b. Det blir då 
mollsjuackord totalt. (A) 

Antalet grepp är minimerat för gitarr och keyboard så att mollackorden tas på samma sätt som dess 
durparallell. Det blir mollsjuklanger med basen och kvintgitarren som får sköta grundtonerna. Ibland har 
jag skrivit F med d i basen och sådant, men då blir det blir bara svårare att tolka själva formschemat, 
vilket måste göra det lätt att kommunicera om man ska få eleverna att spela tillsammans. (D) 

Repristecken, taktartsangivelse och breakmarkering kan användas 

Jag skriver 4-takt upptill och det är det första man går igenom i låten, sådant drillar man eleverna med 
hela tiden. (B) 

Hade det varit någon annan taktart än 4/4 hade jag skrivit ut det. 4/4 är kanske lite underförstått, man 
jobbar mycket med den. Jag vill att man ska lära sig det här breaket som är i slutet av refrängen. Sen har 
jag inte brytt mig om att skriva ut de pauserna som följer efter där, jag är mer fokuserad på att det är här 
alla ska sätta sitt slag. (C) 

Att ha med taktarten hör ihop med varför man räknar in. Breaket och ”spelas som introt” är markeringar 
att det händer något. (D) 

Simile/upprepningstecken kan undvikas 

Jag har inte introducerat upprepningstecken för eleverna och inte ens haft det i tankarna för detta. Det 
känns mest som en krånglig och svår uppgift att ha med, när man lika enkelt att skriva ackordet igen. (E) 

Inga upprepningstecken används för att då måste man förstå en sak till. (C) 

Så lite spelinstruktioner som möjligt 
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Det är väldigt sparsamt med spelinstruktioner över huvud taget. Resten körs gehörsmässigt och det blir 
lite utifrån deras kunskaper just då. (A) 

För att det ska bli så lätt som möjligt ska eleverna inte få för mycket, och dessa papper med rytmgrejorna 
är nog ganska mycket. Noter kan man ju bli lite stressad över i deras läge. (E)  

Ju plottrigare desto svårare att separera på vad som är vad för en del. (C) 

Tydliga grepptabeller (de kan innehålla alla alt. ett instruments ackord) 

Sen är jag är en sådan där som tycker om raka tabeller och sådant där, det syns väl på mina grepptabeller 
här som står uppradade i raka rader [fniss]. Nämen det är lite också för att grepptabeller vara svåra att 
tolka, i alla fall för eleverna. (D) 

Grepptabeller på bara de ackorden som jag ska spela, inte alla ackorden som alla ska spela. Jag försöker 
få upp storleken även på grepptabellerna. (C) 

På lätta låtar så plockar jag ibland ut de aktuella ackorden, istället för att de ska sitta och leta. (B) 

Barrégrepp kan ersättas med mollsjuklang alt. tresträngsgrepp 

Barréackorden för gitarren är lite svåra. (E) 

Annars får gitarristerna börja med någon slags svårt barréackord vilket är något jag absolut undviker. (C) 

För gitarr är alla ackorden lagda på de tre nedre strängarna, vilket är en förenkling jag gör mer och mer; 
det är lätt att få det att låta bra. (D) 

Keyboardackorden kan läggas i grundlägen alt. med små rörelser 

För keyboard har jag prioriterat små rörelser, för att det ska låta snyggt och vara lättare att byta ackord. 
Det låter inte bra att hoppa i grundläge mellan ackord men det har fördelen att det är lite lättare att förstå 
teorin bakom. Men jag får inte känslan av att eleverna tänker riktigt så. (C) 

Pianoackorden har jag gått igenom i grundlägen. Delvis därför att de kan lära sig hur man tar ackord 
genom att räkna halva tonsteg. Tanken med att byta läggning har jag inte gått igenom med dem än. (E) 

Jag har separata ackordtabeller för gitarr och keyboard som är kopierade från Vispop. Det är de stora med 
C, C#, D, D# o.s.v. vilka jag har laminerade i musiksalen liggandes. (B) 

 

4.8.4 Sammanställning av riktlinjer för hur en låtmall bör se ut 

• Sångtexten på en separat sida (alt. på baksida) 
• Samma formschema för alla som spelar 
• Formschema och grepptabeller på olika sidor 
• Sidorna kan vara disponerade på ett A3 
• Enkel form med max två olika ackordrundor 
• Ackorden kan skrivas på notlinjer i formschemat 
• Sträva efter att ha fyra takter per rad 
• Antalet ackord kan minskas med mollsjuklang (annan baston-notering i 

formschemat alt. samma grepptabell för två olika ackord för att undvika 
snedstrecksnotering)  

• Repristecken, taktartsangivelse och breakmarkering kan användas 
• Simile/upprepningstecken kan undvikas 
• Så lite spelinstruktioner som möjligt 
• Tydliga grepptabeller (de kan innehålla alla alt. ett instruments ackord) 
• Barrégrepp kan ersättas med mollsjuklang alt. tresträngsgrepp 
• Keyboardackorden kan läggas i grundlägen alt. med små rörelser 
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4.9 Sammanfattning av resultatet 

Intervjupersonerna jobbar mycket med ensemblespel och använder sig i stor utsträckning av 
notmaterial i sin undervisning på högstadiet. En helhetsbeskrivande text om deras syn på 
notmaterials för- och nackdelar, syfte och användning togs fram. Gemensamma tankegångar 
om hur sådant material ska se ut för att fungera på aktuell nivå finns. Något som inte finns är 
däremot ett gemensamt språkbruk kring detta. Författarens förslag på vad ett sådant material 
kan heta är låtmall och riktlinjer för hur de bör utformas har tagits fram ur undersökningen. 
Alternativa uppfattningar om detta fanns också, vilket diskuteras i nästa kapitel.  

   Detta gäller högstadiet och främst ensemble i klassrumssituationen. Problematiken härrör 
mycket ur elevernas ringa mognadsgrad och extremt stora spridning i förmåga, förkunskaper 
och preferenser. I situationer där eleverna har en annan infallsvinkel till musikundervisningen, 
som t.ex. i Elevens val, Musikverkstad eller annan verksamhet som samlar specialintresserade 
och duktiga elever, kan givetvis helt andra tankegångar styra metodiken kring notmaterial. 
Detta faller utför denna undersöknings ramar men för att synliggöra den åtskillnaden avslutas 
detta kapitel med en talande tankegång kring detta. 

 

För specialinriktade elever på en annan nivå, t.ex. elevens val-grupper, hade jag kanske gjort den grejen 
att man hade satt ut upprepningstecken. Jag hade inte tagit bort sticket utan jag hade nog skrivit ut 
låtformen som den är i original. Sen hade jag skrivit till vissa detaljer som jag vill ha, t.ex. rytmen eller de 
exakta tonerna i introt som är lite speciellt. Jag kanske hade skrivit ut dynamik om det hade varit någon 
speciell sådan, men jag hade inte använt mer traditionella noter i syfte att de ska lära sig noter. I så fall 
hade det mer varit för min egen del om det är någon speciell rytm jag ska lära ut.  Då kan jag själv läsa av 
det för att komma ihåg hur det var om det är många låtar man ska ha i huvudet. Då får de lite bonus 
genom att de ser notbilden, men inte de exakta tonerna utan bara själva rytmen. (C) 
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5. Diskussion och slutsatser 

5.1 Validitet och reliabilitet 

I detta kapitel belyses metodval och undersökningens validitet. Potentiella felkällor diskuteras 
och tillförlitligheten utsätts för prövning. 

 

5.1.1 Intervjuerna 

För att belysa musiklärarnas egna uppfattningar och tankar kring notation i sin undervisning, 
var valet av en öppen intervju passande. Att på annat sätt få ta del av deras egna ord kunde ha 
varit via en öppen enkät, men risken hade då funnits att jag inte hade kunnat följa upp tankar 
och idéer. Ett exempel på det finns i Enghag och Ljung (2008) där informanterna vid ett 
flertal tillfällen delger intressanta idéer om bl.a. notering, vilket inte bringas djupare klarhet i 
då enkäter har denna nackdel, vilket författarna också beklagar. 

   En nackdel med intervjumetoden var dock det omfattande efterarbete som krävdes för att 
kunna utvinna användbart material ur datamängden. Transkribering är ett slitsamt jobb som 
riskerar att ta knäcken på koncentrationen så att slarv uppstår och data går förlorade eller 
förvanskas. Dessa utskrifter kontrollerades dock noggrant mot det inspelade materialet i 
efterhand för att säkerställa en korrekt återgivning. I Kvale (1997) hävdas dock att 
översättning av tal till text i sig är ett avtrubbande moment som förvränger och förenklar 
verkligheten. Men utan utskriften hade jag aldrig kunnat hantera den relativt stora mängd data 
som denna undersökning baseras på. 

    Då jag utfört alla processens moment själv och dessutom någorlunda nära inpå själva 
intervjutillfällena, antas informanternas uppfattningar vara korrekt och rättvist återgivna, om 
än stundtals kraftigt bearbetade för att bäst förmedlas i skriven text. Givetvis finns risk för att 
intervjupersonernas uttalanden feltolkats och missförståtts och att mina egna värderingar och 
förförståelse har färgat tolkningen. Detta faktum får läsaren ta i beaktning, men att jag delar 
informanternas livsvärld och erfarenheter som musiklärare på högstadiet, är samtidigt – i 
enlighet med vad som skrevs i avsnitt 3.2 – en bra förutsättning för korrekt uttolkning. 

   En felkälla är även att intervjupersonernas tankar och åsikter i fråga om metodik och 
förhållningssätt i musikundervisningen inte alltid verkade vara så starka och befästa. En 
osäkerhet kunde märkas i flera av fallen då flera nya insikter väcktes och tankar föddes ur 
resonemang och reflektioner under själva samtalen. Då jag gjorde förtydliganden och 
sammanfattningar av det jag hade uppfattat av personens åsikter, eller la in egna eller andras 
värderingar för att få ett mer levande samtal, kändes det ibland som om jag la orden i munnen 
på informanterna, varpå de tycktes ändra uppfattning. Detta fenomen har jag försökt att 
beakta under analysen av materialet och inte baserat några beskrivningar på frågande 
påståenden som jag har kommit med. En ytterligare aspekt på denna felkälla är att faktumet 
att jag delar informanternas yrke, även kan bli till en nackdel. Jag kan som forskande 
musiklärare ha framstått som någon de vill vara ”bra” inför så att de tenderade att uttrycka 
åsikter och uppfattningar som de vill ha, eller som de tycker att de borde ha som musiklärare. 

   Någonting som också kan diskuteras är faktumet att det var svårt att få andra än lärare som 
jag hade någon form av relation till, att ställa upp. Brist på tid, motivation och ork är givetvis 
de troligaste skälen, men även en sådan enkel sak som att de inte läst det utskickade emailet 
av någon anledning. Jag skickade dock ut påminnelser till dem som inte svarade och 
emailadresserna jag använde var arbetsrelaterade. Jag finner det därför troligt att förfrågan 
nått fram då min erfarenhet är att lärare i dagens läge har ett visst krav på sig att hålla sig 
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ajour på sin email. En mer sannolik faktor är att motivationen till medverkan blev låg, är att 
uppgiften som gavs upplevdes som en stor ansträngning och extra jobb. Men det kan även 
vara så att det har att göra med den osäkerheten i fråga om ensemblespel och 
klassrumssituationer som grundskolelärarna i Bladh (2002) känner. Upplevd brist på 
grundskolemetodik, såsom ensemble kring gitarr/piano/trummor är måhända en anledning till 
dåligt självförtroende och att många därför inte vill låta sig ”granskas” av någon 
”förståsigpåare”. Kan det även finnas en genusfaktor i detta? Det var fler kvinnor än män som 
tackade nej eller inte svarade, trots att ungefär hälften kvinnor och hälften män hade 
tillfrågats. Jag väljer att inte analysera det vidare här, utan sparar den aspekten till avsnitt 
5.4.1. 

   Intervjuperson E var den enda som jag inte hade någon regelbunden relation till innan. Detta 
märktes en del i hur samtalet fortgick, bland annat på hur pass kritiskt mitt förhållningssätt 
framstod och hur rättfram jag tordes vara. Även detta får läsaren ta i beaktning men ingenting 
i resultaten tyder på att denna faktor skulle ha påverkat resultaten nämnvärt i någon riktning.  

 

5.1.2 Notmaterialet 

Att ge informanterna i uppgift att framställa ett material i fiktivt syfte för ”granskning” av en 
”förståsigpåare”, är ett ganska vanskligt förfarande. En tänkbar felkälla i detta är att 
informanterna ansträngde sig mer än vanligt vid framställandet. Dock tycker jag att resultaten 
från intervjuerna inte riktigt talade för att något nämnvärt skulle ha gjorts annorlunda för 
denna situation. Dessutom tog jag hänsyn till det genom att basera resultaten mer på vad 
personerna sa om materialet än hur det faktiskt såg ut. Att ha det rent fysiskt framför sig 
underlättade dock samtalet kring utformandet och presentationen av materialet i denna 
uppsats. 

   Ett alternativ till denna metod hade varit att be dem att lämna in material de faktiskt 
använder i undervisningen. Men nackdelarna med det hade varit att det hade blivit mindre 
jämförbart och därmed att göra det svårare att ta fram några riktlinjer, och att det uppkommer 
en större osäkerhet kring sättet att framställa ett material på, då det inlämnade kan vara 
gammalt, gjort av någon annan eller vara på någon låt som inte är jämförbar. Har lärarna 
gammalt utprövat material sedan tidigare, borde de således inte ha några problem att 
framställa nytt utifrån samma principer. 

   En ytterligare felkälla kring notmaterialet är att informanterna i flera fall upplevde att de 
inte hade haft tillräckligt med tid och ro att tänka igenom upplägget på. Detta trots att de i stor 
utsträckning själva fick avgöra vilken tid de behövde på sig för uppgiften, så övriga 
prioriteringar och någon upplevd tidspress, även från min sida, kan ha spelat in här. Detta 
beaktas dock i intervjuerna där informanterna fler gånger hävdar att de kommer på något nytt 
eller att de skulle ha förändrat saker. Det som sägs har jag i samtliga fall beaktat framför det 
som gjorts.     

   Detta leder fram till ett konstaterande att det som här undersökts är musiklärarnas 
uppfattningar om hur de vill framställa notmaterial och att resultatets riktlinjer baseras på 
dessa. Hade jag istället velat se på hur notmaterialet ute i klassrummen verkligen ser ut, så 
hade en bättre metod varit att under genomförandet av intervjuer ute i musiksalarna, bett om 
att få se på det notmaterial som senast användes eller liknande. Det hade dock gjort 
undersökningen svårare att planera på förhand och risk hade funnits för att resultaten skulle 
utebli och att det hela skulle dra ut på tiden. För att få någon uppfattning om hur material bäst 
bör vara utformat, istället för att basera riktlinjer på lärarnas uppfattningar om det, hade ett 
större projekt krävts. Ett sådant projekt hade behövt involvera testpaneler, utvärderingar, 
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intervjuer, observationer av ensemblelektioner och över huvud taget ett inkluderande av 
elever och klasser i undersökningen, vilket inte rymdes inom tidsramarna för detta. 

    

5.2 Resultatdiskussion 

5.2.1 Fyra kategorier av ensemblespel 

I bakgrundskapitlet uppmärksammandes att mycket tyder på att musikundervisningen på 
högstadiet kretsar kring ensemblespel idag. Det råder inget tvivel om att tyngdpunkten även 
hos mina informanter, ligger på ensemblespel i afroamerikansk stiltradition, vilket ger 
ytterligare stöd åt resultatet i NU-03. Vad som inbegrips i ordet ensemblespel uppfattas dock 
olika och jag har identifierat fyra huvudkategorier ur resultatet. Dessa fyra är olika skilda sätt 
att erfara fenomenet ensemblespel på, vilket härunder kopplas till variationerna i de 
framställda notmaterialens utseenden. Dessa kategorier ställs här upp i ett utfallsrum i 
enlighet med ett fenomenografiskt förfarande.  

 

Kategori 1: Små grupper i egna rum 

I denna situation är en stor del av lektionstiden lärarlös, vilket också märks i intentionerna i 
det material som intervjuperson E framställde. Det innehåller många spelinstruktioner i flera 
olika varianter, och är mer individuellt utformat med drag av separerade spelstämmor. Det är 
en kontrast till det Intervjuperson D nämner om att notmaterialets lika utformning för varje 
elev är en förutsättning för kommunikationen och fungerande ensemblespel i stor grupp. I de 
små rummen antas dock kommunikation mellan lärare och elev bli mer intim. Här förväntas 
läraren kunna instruera var och en av eleverna men dock under en väldigt begränsad tid av 
lektionen. 

   Intervjuperson B pratar om kompletta material och kompskissar med mer notering i 
samband med mindre, specialintresserade och duktiga Elevens val-grupper. Det är även 
intervjuperson C är inne på då han talar om situationer då fullständig låtform och viss rytmisk 
notering är befogat. Intervjuperson E hade just denna kategori av ensemblespel i åtanke för 
sitt material, vilket kan förklara att det var det enda av de fem materialen som innehöll 
kompfigurer, notering och olika typer av extra spelinstruktioner. Det materialet har vissa 
likheter med modellen i Get a Groove (Gotensjö & Kvissberg, 1997) där så mycket som 
möjligt ska rymmas på en sida och formen anges som ett långt ”tåg”. I bakgrunden 
ifrågasattes dock huruvida elever i vanliga klasser kan tillgodogöra sig sådant material, vilket 
rimmar med åsikterna informanterna B och C uttrycker. Eventuellt ligger en del av 
förklaringen i att E inte hade haft möjlighet att testa upplägget än, p.g.a. instrument- och 
lokalbrist. 

 

Kategori 2: Stor grupp med gemensamt fokus framåt 

I denna typ av ensemblesituation förekommer notmaterial vid en central punkt som alla elever 
i gruppen kan se. Detta kan vara ackordföljder och grepptabeller som projiceras eller ritas på 
tavlan. Här leds spelet av läraren genom att t.ex. knacka pulsen, peka, visa in och hojta ut 
instruktioner. Notmaterialet för denna situation plockas från minnet eller från ett mer 
komplett material som läraren framställt åt sig själv. 

   Intervjuperson B och intervjuperson E nämner att detta är en vanligt förekommande metod i 
deras undervisning. Detta blev väldigt tydligt då det inte dröjde länge i intervjun med B förens 
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han påpekade att han troligtvis inte skulle ge eleverna ett sådant material som han hade 
framställt, vilket innehöll hela formen och var skrivet med väldigt små bokstäver och 
symboler. Det beslutet har stöd av intervjuperson C som pratade om vikten av att notera med 
stora bokstäver, samt av Enghag och Ljung (2008), vari de framhåller att det som är skrivet 
med mindre bokstäver kan uppfattas som mer svårspelat för eleverna. Även intervjuperson E 
framställde material som hon inte brukade använda i praktiken.  

 

Kategori 3: Stor grupp med individuell övning 

Intervjupersonerna C och D framställde båda material med väldigt få spelinstruktioner men 
med avsikt att eleverna ska kunna öva på det självständigt under lektionen. Denna avsikt är 
gemensam med kategori 1, med skillnaden att den större gruppen är utgångspunkten och det 
är där låten skall spelas. Gemensamt med kategori 2 är att läraren måste komplettera 
materialet med gehörsmässiga instruktioner och förevisningar, samt troligen leda 
framförandet i slutändan.  

 

Kategori 4: Gehörsbaserat gruppspel 

Materialet som intervjuperson A framställde skulle kunna placeras i kategori 3, men det har 
inte samma fokus på det självständiga övandet, då spelinstruktionerna här är mest nedtonade 
av alla fem material. Sångtexten står i fokus, vilket nästan alla övriga informanter valde att ta 
bort från det speltekniska. Men å andra sidan kan det också tolkas som att A valde bort det 
speltekniska och bara behöll sångpappret. Detta i sig fungerar som en låtform för eleverna och 
ackordstrukturen nedanför texten är minimal. I ljuset av det som innan kommenterades kring 
intervjuperson B’s ringa storlek på noteringen, ter sig detta material opassande. Avsikten med 
materialet är dock här knappast att eleven ska sitta och läsa och följa, utan det ska mest vara 
ett stöd för det musikaliska samspelet, vilket sker gehörsvägen och med de instrument som 
står tillbuds. Dessutom anges praktiska skäl till denna strategi. 

 

Att köra mycket gehörsbaserat gör att det blir mindre förberedelsetid, man behöver inte sätta sig ner och 
framställa ett avancerat material. (A) 

 

   För att dra en ytterligare parallell till B, föreslår han ett liknande upplägg för visor och låtar 
med få, enkla rundgångar. Där talar han om att utgå ifrån ett textpapper och har 
ackordstruktur på samma blad. I en ensemblesituation skulle ett sådant material också kunna 
användas inom kategori 2, vilken ur vissa aspekter kan sägas smälta ihop med denna kategori, 
speciellt om dessa textpapper med ackordstrukturer projiceras upp på väggen inför klassen, 
vilket förekommer enligt A.  

 

5.2.2 Tolkning och slutsatser 

Notmaterialets utformning bygger på vilken kategori av ensemblespel det är avsett för. Vilken 
kategori av ensemblespel informanterna bedriver, misstänker jag i viss mån styrs av resurser. 
För kategori 1 krävs tillräckligt med lokaler och instrument, vilket intervjuperson E vill ha 
men inte har i nuläget. Hon bedriver därför kategori 2, vilket också intervjuperson B ägnar sig 
åt. Här gör jag en gissning att B inte heller har tillräckligt med instrument eller framförallt 
lokaler. B menar dock att kategori 2 kan skapa trygghet och lyhördhet och göra att eleven får 
bort uppmärksamheten från sig själv och kan gå upp mer i gruppen, medan E säger att samma 
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kategori inte stimulerar de duktigaste eleverna då läraren ofta måste fokusera på dem som har 
det svårast. Intervjuperson A säger klart och tydligt att han upplever en resursbrist så jag antar 
att kategori 4 och även kategori 2 blir ganska naturlig följd av en sådan situation. A, B och E 
befinner sig således inom kategori 2 och 4 i sin undervisning.         

   Intervjuperson C har däremot infallsvinkeln att valet av att spela afroamerikanskt 
ensemblespel, mycket bygger på att skolan har den instrumentuppsättningen; gitarrer, 
elgitarrer, keyboard, bas och trummor. Intervjuperson D, som jobbar på samma skola, nämner 
sång i mic som en naturlig sak i förbifarten vid ett tillfälle. Ingen av dem nämner något om 
lokal- eller resursbrist. Kategori 3 kräver ett antal resurser för att kunna erbjuda eleverna 
självständig övning, förslagsvis; flera smårum, keyboards och förstärkare med hörlurar, 
elektroniskt trumset, ljudisolering m.m. C och D befinner sig inom kategori 3 i sin 
undervisning. 

   Kategori 1 faller utanför och kvar står 2, 3 och 4. Tidigare har jag redogjort för att kategori 
2 och 4 båda är strategier som inte baseras så värst mycket på framställt notmaterial, utan 
utgår i stor utsträckning ifrån lärarens instruktioner. Vikten av hur ett ändamålsenligt 
notmaterial är utformat, är helt enkelt mindre för kategori 2 och 4 än vad det är för kategori 3. 
I den strategin avgör materialets utformning i större utsträckning ensemblespelets resultat, då 
det används i mycket större grad som självstudiematerial i syfte att göra eleven förtrogen med 
notationsläsning och ge verktyg för att kunna utveckla ett självständigt spelande. Då jag själv 
arbetar på samma skola som C och D baseras min frågeställning om behovet av låtmallar på 
att jag undervisar inom kategori 3. Där finns behovet av sådana i större utsträckning än vad 
det gör inom de andra kategorierna av ensemblespel. Detta leder mig fram till följande 
slutsatser: 

• En låtmall är främst avsedd för ensemblespel i stor grupp med individuell 
övning. 

• Sådant ensemblespel kräver utrustning, instrument och flera olika lokaler att 
kunna vara i.  

 

5.2.3 Syn på notation 

Ur informanternas sammantagna uppfattningar om notation i undervisningen, kan det som 
även Runberg (1999) påtalade, återfinnas; att syftet med att framställa eget material delvis är 
för att själv bli förtrogen med musiken och planera upplägget för lektionen. Vidare kan 
uttolkas att informanterna föredrar att blanda notbilder med gehörsinlärning och precis som i 
Engström och Petersson (2007) knyts detta till tankar om att kunna tillgodose så många olika 
behov som möjligt. Lärarna försöker erbjuda flera olika ingångar till det musikaliska lärandet 
då elevernas lärstil har en stor variation. I stort sett alla informanterna nämnde någon gång 
under intervjuerna att de även försökte ha dyslektiker i åtanke, vilket vittnar om att de 
anstränger sig för att få med sig så många elever som möjligt. Insikten om att alla lär olika - 
vilken en rutinerad musiklärare delar med sig av i Fotnoten (Josephsson, 2008) - verkar ha 
gått i arv till dessa yngre generationer, då denne dessutom både är musiklärarutbildare och 
handledare för praktikanter. 

 

Det naturliga för afromusik borde ju vara att köra på gehör. (D) 

 

Precis som Johansson (1996) skrev, så förekommer afroamerikansk musiktradition i fel 
kontext då den inte lärs ut gehörsvägen men författaren menar samtidigt att den motsättningen 
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är överdriven och att det faktiskt finns en praktisk medelväg att gå inom 
musikundervisningen. Båda strategier använder sig av båda vägarna, och det är något som 
syns väldigt tydligt ur denna undersöknings resultat. Vår musikkultur är således ännu 
beroende av både not- och gehörstradition vilket påstods i Fagius och Larsson (1990).  

 

Det är inte så här att jag delar ut ackordföljden så sätter sig alla framför varsitt notställ, utan vi går ju 
igenom nästan allt på gehör först, och sen kan de få ut det här materialet bara som någon slags 
minnesanteckning av det vi gjorde tillsammans. (B) 

 

Att notation är ett stöd för minnet är Lilliestam (1995) och flertalet av undersökningens 
informanter överens om, men när det kommer till definitioner och benämningar var de inte 
lika eniga med varandra.  

 

Definitionen av notation tycker jag mer är att man har angett det rytmiska och det melodiska det i. (B)   

Det är något slag av notation, jamen visst det är det helt klart. (A) 

Jag säger nog att det här är noterna men jag har ju inte skrivit några noter, utan jag har skrivit 
ackordanalys. (C) 

 

De traditionella noterna används knappt i någon utsträckning alls i alla fall. 

 

Dessutom har jag noterat den lite under men det blir man ju lite stressad över i deras läge. (E) 

Det är väldigt sällan jag använder noter, just notvärden. Men noter använder vi kanske mindre och mindre 
i musiklärarkåren. (D) 

 

Ja, traditionella noter kanske är på väg ut från grundskolan? Jag själv lärde mig ju noter på 
allvar väldigt sent och egentligen bara för att kunna utbilda mig. Kanske kommer det fler och 
fler musiklärare som själva har lärt sig spela enbart på gehör? 

 

Ibland så kan jag känna att man kanske kör den här gehörsvägen för att det blir lite den enkla vägen, den 
man känner till. Det är det sättet jag är van vid att jobba på sen tidigare från mitt eget lärande och det 
kanske inte alltid är det bästa. (A) 

 

Engström och Petersson (2007) antar att blandningen mellan not- och gehörsstrategin även är 
kopplat till att lärarna ofta har en musikalisk bakgrund just på gehör, men sen skolat in sig i 
noternas värld genom sin utbildning. 

 

Under alla år man pluggade musik så var det ju på det här sättet man lärde sig låtarna när man skulle 
spela. All ensemblemetodik var på något sätt uppbyggd på att man hade en plankad låt på ett papper och 
att det var på det sättet man lärdes att lära ut. Det kanske har blivit lite av en musiklärartradition att 
använda papper, blivit praxis. (D) 

 

En slutsats av detta är att det är på sin plats att fråga sig noga varje gång man tänker använda 
sig av notation i undervisningen, om det verkligen är nödvändigt för ändamålet? I syfte att 
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träna läsning, teoretisk generalisering och självstudier tycker jag det är befogat. Ensemblespel 
inom kategori 3 gagnas således av ett pedagogiskt och väl utformat notmaterial. En låtmall är 
ett sådant material. Inom ensemblespel i kategori 2 och 4, och i övrigt musicerande är jag inte 
så säker på att det alltid är så bra att använda en notbild. Men då ska också betänkas att precis 
som att man inte automatiskt blir notbunden bara för att minsta ackordföljd används, så blir 
det inte automatiskt gehörsmusik bara för att notbilden tas bort. 

 

Om man är notationsbunden bara för att man har minsta lilla ackordföljd så är jag det i så fall. (B) 

Att köra utan noter är ju inte automatiskt att köra på gehör. (C) 

 

Risken finns att man faller in i en ”så här spelar du låten”-metodik istället och sätter fingrar på 
rätt platser och sparkar igång maskineriet -det låter ju bra! Men gehöret har egentligen inte 
alls fått vara med. Intervjuperson C nämnde att eleverna i den här åldern vill ha snabba 
resultat, risken finns att man ger dem det. 

  

5.2.4 Låtmallar 

Riktlinjerna för hur en låtmall bör utformas, vilka framtagits i denna undersökning, jämförs 
här nedan med några förslag som Enghag och Ljung (2008) gav på utformning av sådan 
effektiv notering. De förslagen med punkt framför svarar låtmallen upp mot: 
 

• Fyra takter per rad 
      Ha stor text 
• Inte innehålla sångtexten 

Beteckna formdelar vers, brygga, refräng etc. 
 

Stor text är dock något som intervjuperson C propagerade för och är något som jag ser att 
lärare i allmänhet kan tillämpa efter vanligt sunt förnuft. Måste man ha formschemat på en 
egen sida och formen bygger på max två ackordsrundor, blir typsnittet rimligen ganska stort. 
Benämningarna vers, brygga, refräng användes av samtliga informanter och är i 
högstadiesammanhang så pass vedertagna begrepp inom musikundervisningen att det 
knappast behöver någon specifik riktlinje. Ett alternativ är A, B, C-beteckningar, men det tror 
jag mer hör hemma på högre nivå, i utpräglad jazzmetodik och i Get a Groove-varianten 

(Gotensjö & Kvissberg, 1997). 
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 Riktlinjerna jämförs vidare med Johanssons (1996) förslag på notmaterial för afroamerikansk 
musik inom skola. Där menas att sådant material ska lämna maximal frihet för nödvändig 
tolkning och egna små förändringar, samt att tyngdpunkten i inlärningen bör ligga på 
gehörsmetoden. Detta ligger helt i linje med vilka tankar som ligger bakom låtmallen, men 
finns det några skillnader? Här under listas Johanssons förslag för materialet. De förslagen 
med punkt framför svarar låtmallen upp mot:   
 

• Grovt förenklade 
• Ju mindre traditionella noter, desto mer aktiveras gehöret  
• Ackordanalys 
      Kompfigurer  
• Låtform  
      Tabulatur 
• Grepptabeller  
      Enkel och ren notbild som utelämnar detaljer 

 

Här framkommer att kompfigurer, tabulatur och notbild (här åsyftas alldeles säkert 
traditionella noter) är de komponenter som skiljer låtmallen från Johanssons förslag. En 
rimlig förklaring till detta är att Johansson mer är inriktad mot gymnasium, musiklinjer och 
musikskolor och nämner inte vanlig musikundervisning i grundskolan. Detta kan således vara 
den nödvändiga skillnaden för att få notmaterialet att fungera i ensemblespel på högstadiet. 
De tre punkterna som låtmallen inte svarar upp mot är något som den kan utvecklas med till 
högre stadier, men frågan är om den fortfarande är en låtmall om melodin är – om än mycket 
enkelt – noterad? Tabulatur är en noteringsstrategi som föreslås för högstadiet i Enghag och 
Ljung (2008) men i min undersöknings 114 sidor intervjuutskrifter som endast kretsar kring 
dessa frågor, nämns ordet en enda gång. Det är när intervjuperson B ger förslag på vad en 
kompskiss skulle kunna innehålla, tillskillnad mot det material han använder i sin 
undervisning.     

   Den av de tre särskiljande komponenterna ovan, som närmast använts på högstadiet både 
enligt mig själv och enligt mina informanter, är kompfigurer. Elevens val och duktigare elever 
har nämnts som mer lämpade att få material innehållande enklare kompfigurer. Kan det vara 
det närmsta jag kommer svar på mina frågor jag ställde mig i inledningen? Där berättade jag 
att många av mina frågeställningar föddes ur min undervisning i det specialämne som på min 
skola heter Musikverkstad. Det är ensemblespel inom kategori 1 det handlar om där och det 
rör situationer som faller utanför denna undersöknings avgränsningar. Men för att ändå 
försöka besvara lite av mina funderingar kring notproblematiken, tror jag att risken finns att 
jag i alltför stor utsträckning ger dem snabba resultat, på bekostnad av att de får svårare att 
”knäcka koden”. Något som gör detta lite lindrigare än vad det hade varit i en vanlig klass, är 
att dessa elever ofta är något längre komna i sin musikaliska utveckling och har med gehöret i 
en större utsträckning. Men ett sätt att minska antalet uppfunna hjul i replokalerna är nog ändå 
att utgå från låtmallar skapade efter de riktlinjer som här framkommit. Sen kan jag ju i detta 
sammanhang minska på greppförenklingar, ersättningsackord, stympad låtform och lägga till 
väldigt enkel rytmisk notering/kompfigurer där det behövs. Jag säger som intervjuperson E; 

 

Det ska jag testa. (E) 
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5.3 Slutsats 

Det finns en brist på läromedel för ensembleundervisning på högstadiet enligt studierna 
Eriksson och Möller (2006) och Enghag och Ljung (2008). Det kan förklaras med att det 
utgivna notmaterialet är för komplicerat, t.ex. Get a Groove (Gotensjö & Kvissberg, 1997), så 
att musiklärarna ratar det. Det kan också förklaras med att musiklärarna hellre vill framställa 
sitt eget material av olika anledningar, vilket hävdas i Pääjärvi och Nordbakk (2000) och 
Runberg (1999). Men jag ska dock försöka mig på ett alternativt sätt att förklara detta på i 
ljuset av min egen undersökning: 

 

• Musiklärare på högstadiet behöver ofta inget material i ensembleundervisning 
 
 

Anledningen till det är att de ofta undervisar inom kategorierna Stor grupp med gemensamt 

fokus framåt eller Gehörsbaserat gruppspel. Dessa strategier kräver friheten att spontant 
kunna ta vilket material som helst; tryckt, gehörstraderat, plankat m.m. till att stycka isär och 
anpassa efter egna, klassens och lokalens förutsättningar i stunden. Materialet delges eleverna 
muntligt eller från en centralpunkt i klassrummet, som en white board. Inget behov finns för 
tryckt material, då det sällan visas för eller delas ut till eleverna att läsa ändå. Det som delas ut 
kan vara lärarens egna skissar och fragmentariskt material. 

 

• Om notmaterial för ensembleundervisningen ska vara meningsfullt är möjligheten till 
individuell övning en förutsättning  

    

Ensembleundervisning inom kategorierna Små grupper i egna rum och Stor grupp med 

individuell övning kräver resurser som t.ex. ordentligt med instrument, flera smårum, 
keyboards och förstärkare med hörlurar, elektroniska trumset, ljudisolering m.m. 
Ensemblespel med förutsättningar för egen övning har ett större behov av ett pedagogiskt och 
anpassningsbart notmaterial. 

 

• Låtmallar är bra, pedagogiska och anpassningsbara notmaterial för ensembleundervisning 
med individuell övning 

 

5.4 Förslag på vidare forskning 

Denna undersökning har visserligen gett svar på vissa av mina frågeställningar, men har under 
vägens gång gett upphov till en rad nya. Många av dessa har inte rymts inom ramen för denna 
uppsats och redovisas här nedan i form av några förslag på framtida forskningsprojekt. 

 

5.4.1 Kvinnor inom afroamerikanskt ensemblespel? 

Under avsnitt 5.1 diskuterades anledningen till att det var relativt svårt att få informanter att 
medverka i detta projekt. Av dem som valde att ställa upp var fyra av fem män, trots att nio 
kvinnor och elva män hade tillfrågats totalt. Var detta en ren slump eller finns det någon 
genusaspekt på området rock- och popensemble som har inverkat? Känner sig manliga 
musiklärare mer hemma inom denna metodik än vad kvinnor gör, och har de därför närmare 
till att låta sig intervjuas om ämnet? Jag skulle vilja föreslå forskning kring frågor i stil med; 
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hur påverkas musiklärarkåren av instrumentspelandets mansdominans inom populärkulturen, 
och hur påverkar det i sin tur elevernas syn på sina egna möjligheter och förutsättning inom 
ämnet rock- och popensemble? 

   Jag och – gissningsvis – många andra musikpedagoger ser en ökning av tjejer inom 
instrumentspelandet och inom rock och popmusik över huvudtaget. Det är en glädjande och 
befriande känsla som människa och som pedagog att alla elever oavsett kön, bakgrund och 
klass kan känna att de har en plats och en framtid inom den verksamhet som jag brinner för. 
Om skolan ska ha en chans att erbjuda detta krävs att vi pedagoger granskar oss själva och 
våra fördomar. Detta kan delvis ske via forskning och kunskap, men det kräver också en 
ständig översyn av ideal, normer och värderingar. 

 

5.4.2 Hur bedrivs ensemblespel på högstadiet? 

Denna undersökning har identifierat fyra kategorier av ensemblespel på högstadiet. Hur väl 
stämmer det med andra skolor ute landet, finns dessa mönster i större utsträckning? Jag skulle 
vilja se ett forskningsprojekt som prövade denna hypotes och eventuellt kompletterar och 
finjusterar den. Jag tror att faktorerna för inom vilken av dessa kategorier musiklärare 
undervisar, är kompetens i viss mån, men i största utsträckning resurser i form av lokaler och 
utrustning. 

   Kunskap om detta kan leda till slutsatser om hur väl ensemblespel kan bedrivas och i 
slutändan vilka resurser som krävs av skolan för att eleverna ska nå målen för musicerandet 
som de är tänkta enligt läroplanen. I ett sådant projekt skulle det även vara intressant att 
närmare granska hur resurserna styr vilken typ av notmaterial som framställs av lärarna. Detta 
skulle kunna styrka eller förkasta min slutsats att behovet av notmaterial styrs av elevernas 
möjlighet till egen övning. I detta skulle det även vara på sin plats att lärare får uttala sig om 
hur de tänker kring vilka strategier de utövar och föredrar.  

 

5.4.3 Hur fungerar låtmallar i praktiken? 

Denna undersökning har tagit fram riktlinjer för hur en låtmall bör se ut. Det är ett 
pedagogiskt och anpassningsbart material för ensemblespel på högstadiet, vilket syftar till att 
utveckla självständighet, teoretisk förståelse och musikalisk generaliseringsförmåga. Elever 
som spelar efter en låtmall ska inte behöva ”uppfinna hjulet” varje gång en ny låt tas i bruk. 
De ska härigenom börja se samband och större mönster i musikens uppbyggnad och i allt 
större utsträckning klara av att självständigt avläsa och utföra det musikaliska materialet. Det 
kommer att ligga till grund för utveckling av elevernas gehör.  

   Den naturliga fortsättningen på denna undersökning ter sig vara att testa dessa låtmallar i 
praktiken. Detta skulle kunna ske i mindre elevpaneler eller i större klassrumssituationer. Här 
får inte glömmas att en viktig faktor blir möjlighet till individuell övning i någon mån. Även 
denna förutsättning skulle ju i och för sig också kunna utsättas för prövning. Undersökningen 
skulle kunna utformas så att samma låt körs i två olika grupper, där den ena använder låtmall 
och den andra endast blir instruerad muntligt och via härmning. Här skulle även en tredje 
grupp kunna finnas där en annan typ av noteringsstrategi används. Utvärdering kan ske både 
från elevernas och från lärarnas håll, men även observationer är på sin plats här. 

   Ett sådant projekt skulle ju bli ganska omfattande, men det skulle kunna leda till värdefulla 
insikter om musikalisk inlärning i aktuella sammanhang. Ett längre tidsperspektiv i en sådan 
undersökning skulle även kunna ge möjlighet att titta på den långsiktiga, musikaliska kunskap 



 46 

som eleverna erövrar för varje musiklektion. Jag tror att ”så här spelar du låten”-metodik 
många gånger bygger på att lärarna vill ge sig själv och eleverna snabba klingande resultat, 
brist på ork och kompetens att framställa bra material samt en skriande resursbrist i fråga om 
instrument och lokaler. Det kan visa sig om den byts ut mot låtmallsmetodik får vi elever som 
på sikt i större utsträckning kan säga: 

 

”Så här spelar jag låten!” 
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Bilaga 1 
 
 
INTERVJUGUIDE 
 
 
ALLMÄNT 
 

Hört låten förut/känner till?  
Har du ensemblespel i afrotradition i din undervisning/utsträckning? 
Hur benämner du denna typ av noter?  

 
 
DESSA NOTER 

 Utformning 

  Takter per rad? Storlek på text? Antal sidor? Separerade stämmor? 

Färg/figurer/utsmyckning? Grepp/spelintruktioner? 

 Tonart 

  Varför valde den tonarten? 

 Förkunskaper 

  Vad förväntas de kunna för att kunna tyda? Kan de det? 

  Hade någon speciell årskurs i tankarna när du framställde? Hur 

hade annan målgrupp påverkat ditt framställande? 

NOTER I ALLMÄNHET  

 Fördelar 

  Finns vinster med notering framför gehör? 

 Nackdelar 

  Finns nackdelar med noter? 

 Syfte 

Skulle kunna köra denna låt i samma tänkta grupp utan 
notmaterialet? 

 Användning 
  Undervisar oftast på gehör eller noter? 
  När väljer du bort noter helt? 
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Bilaga 2 
 
FÖRFRÅGAN 
 
Ämne: Ensemblespel på högstadiet! 
 
Hej musiklärarkollegor! 
(riktar mig specifikt till er som undervisar i vanlig klass på högstadiet) 
 
Jag heter Tobbe och jobbar på xxxskolan. Jag tror att jag nog träffat de flesta av er som får 
detta mail. *han med de långa korvarna på huvet* ;-) 
 
Jag går på SMI och håller på att skriva en C-uppsats på ämnet; ensemblespel på högstadiet 
och är speciellt intresserad av hur notation används ute i klassrummen. 
 
DET SKULLE VARA OVÄRDERLIGT FÖR MIG OM DU SKULLE VILJA BIDRA TILL 
MIN UNDERSÖKNING MED DINA TANKAR, ERFARENHETER OCH ÅSIKTER! 
 
Det är som kanske bekant, rätt torftigt inom vårt kära ämne beträffande både forskning och 
läromedel, så ju mer kunskap vi samlar ihop, desto bättre förutsättningar kan vi få för 
framtiden! 
 
Genomförande: 
1. Ett notmaterial framställs av dig på en bestämd låt jag valt. 
2. Jag kommer ut till dig på jobbet, någon tid som passar och genomför en intervju kring ditt 
material och dina tankar. Samtalet siktar vi på att hålla kring 30-45 min. (inspelning på 
fickminne) 
 
(I uppsatsen kommer namn och skola inte framgå. Alla uppgifter kommer att behandlas 
konfidentiellt.) 
 
Jag önskar att jag kunde erbjuda en fet ersättning för en sådanhär uppoffring, men tyvärr är 
den goda saken, det (förhoppningsvis) trevliga och intressanta samtalet och en (i bästa fall) ny 
låt till ensemblerepertoaren, det jag kan stå till buds med. 
 
ÄR OTROLIGT TACKSAM FÖR DIN MEDVERKAN! MAILA (ELLER RING) OM DU 
VILL VARA MED! 
 
Eder 
Tobias Malm 
xxxskolan 
Sistaårsstudent SMI 
Mobil: xxx 
Skolan: xxx 


