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Sammanfattning 

Syftet med undersökningen har varit att utveckla min förmåga inom jazzimprovisation med hjälp av 
ett valt övningsschema och genom att pröva en sångmetod (Weir, 2001) där förmågan att höra 
tonartsförändringar tränats. Övningsperioden varade i fyra veckor, med totalt 20 övningspass. Med 
hjälp av att föra loggbok under övningens gång och genom jämförelser av egen improvisation före och 
efter övningsperioden följdes läroprocessen. En egen analys av inspelade vokala improvisationer och 
reflektioner från en yttre bedömare visade hur den egna vokala improvisationsförmågan utvecklats. 
Sångmetoden visade sig vara ett effektivt verktyg som ökade min förmåga att kunna följa harmoniska 
förlopp, både gehörsmässigt och teoretiskt. 

Nyckelord: improvisation, övningsmetodik, sång, övning, gehör, jazz 
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1. Inledning och bakgrund 

Jag började sjunga jazz för första gången på folkhögskola. Vi jobbade då i korta perioder, så kallade 
’’ensembleblock’’. Den enskilda sångundervisningen anpassades också efter detta och vi arbetade 
bland annat med ’’call and response’’, plankade solon från jazzvokalister, övade på att bryta upp 
ackord och att sjunga i ledtonslinjer. Dessa metoder är viktiga och min improvisation utvecklades, 
men jag vill nu fördjupa mig ytterligare inom vokal improvisation för att utvecklas. Under perioden på 
folkhögskolan kände jag mig inte lika bra i mitt musikaliska språk jämfört med mina medmusikanter 
som var instrumentalister. De hörde och såg vilka skalor som spelades och var duktiga på jazzteori. 
Det var läskigt att improvisera och det var svårt att vara medveten om vad jag gjorde i solot. Därför 
vill jag öka min medvetenhet i min improvisation för att kunna slappna av och lita på mitt gehör. Det 
har även tagit emot lite i övningsrummet eftersom det har känts svårt att öva på improvisation. Därför 
har jag valt att utveckla min kunskap i jazzimprovisation, genom att i detta arbete djupdyka i en 
övningsmetod. 

I följande kapitel presenteras centrala ämnen för att ge en förståelse för grunden till min uppsats: vokal 
jazzimprovisation, rösten som instrument, övningsstrategier för musiker, strukturerad övning för vokal 
improvisation och avslutningsvis syfte. 

1.1.Vokal jazzimprovisation 
Improvisation har alltid varit en del av jazz som utvecklats till stor improvisationskonst. Jazzens 
harmonik har sin grund i bluesen, som utvecklats av sångare. Detta med rötter från afrikansk musik 
med bland annat ’’call and response’’ och instrumentens sätt att härma den mänskliga rösten. Den 
typiska tidiga bluessättningen med en sångare som ackompanjerar sig själv med gitarr har sina rötter i 
tidiga västafrikanska traditioner med bland annat ’’griots’’. En griot är en sångare, historieberättare 
eller lovsångare som kommenterades och ackompanjerades av den västafrikanska harp-lutan och 
koran, som hade en liknande roll som gitarren i den tidiga bluesen. Med det repetitiva mönstret av tolv 
takter som byggdes på tre ackord, tonika, dominant och subdominant, lade bluesen grunden för jazz- 
och populärsånger, men också 1950-talets rock’n’roll och R&B musik. I den tidiga bluesen härmade 
också instrumentalisterna sångarna som böjde terserna, så kallade blue notes, då de gick mellan dur 
och moll. Detta skapade en spänning att till exempel glida över till molltersen när harmoniken antydde 
dur, vilket anammades av bland annat slidegitarrtekniken (Gioia, 2011). Improvisationen utvecklades 
alltså från att bestå av enklare melodier som spelades eller sjöngs över enklare harmonik till att 
innehålla exempelvis arpeggion, kromatik, och utforskandet av skalor, som spelades eller sjöngs över 
mer komplex harmonik, snabbare tempon och olika taktarter. Musikerna började experimentera mer 
och gick utanför de traditionella formerna och harmoniska kontexterna (Poe, 2020). 

Vokal jazzimprovisation kan bland annat handla om att sjunga över harmonik, så kallad scat-sång då 
man sjunger utan ord. Det kan vara rytmiska eller melodiska förändringar av en originalsång. De är 
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utsmyckningar, eller dekorationer av ett kortare förlopp som exempelvis en fras eller ett ord (Sadolin, 
2009). Shipton (2001) nämner i sin jazzhistorik Louis Armstrong som en av de tidiga utvecklarna av 
scatsången. Under inspelningen av ’’Heebie Jeebies’’ 1926 tappade Armstrong noterna där texten var 
skriven. Han var då tvungen att hitta på nonsensord och detta blev känt som scatsång. Billie Holiday 
var samtida med Armstrong och var inspirerad av honom, inte minst av hans trumpetspel. Men 
Holiday höll sin improvisation närmare melodin, hon ändrade frasering och bytte även ut orden ibland 
men sjöng aldrig ordlöst. Ella Fitzgerald och Sarah Vaughan var stora vokala improvisatörer under 
1940-talet och framåt, som likt instrumentalister byggde upp solon, enligt Shipton. De improviserade 
över harmoniken och bemästrade en instrumentell kvalité i rösten. Andra viktiga sångare som 
utvecklat vokal improvisation är jazzsångaren Betty Carter och senare Kurt Elling och Darmon 
Meader. Nutida sångare som utmärker sig som goda improvisatörer är till exempel Jazzmeia Horn och 
Gretchen Parlato. Värt att notera är att många av föregångarna varit gehörsmusiker som utvecklat sin 
improvisation i samspel med andra musiker. Idag är det mer vanligt att sångare utvecklar sin 
improvisation inom högre musikutbildning (Hellström, 2004). 

1.2. Rösten som instrument 
Röstens begränsningar och möjligheter ser olika ut för sångare då rösten är personlig och då 
egenskaper eller klang delvis beror på hur röstorganet används och på röstorganets uppbyggnad. 
Lilliestam (1995) talar om instrumentidiomatik som innebär att vissa instrument kan spela saker som 
andra inte kan och att vissa saker låter bra på ett instrument men inte på ett annat. Musiker föredrar 
vissa tonarter, där instrument klingar bättre, till exempel gitarrister som ibland vill utnyttja klangen av 
lösa strängar. Instrumentidiomatik kan också vara personligt då musikern föredrar vissa tonarter, då 
det känns mer hemma att spela i dem (Lilliestam, 1995).’’Att gehörsmusik är en praktisk handling 
innebär att musicerandet styrs av de möjligheter och begränsningar som ett musikinstrument ger’’, 
skriver Lilliestam (a a s. 43). 

Röstorganet är sammansatt av tre delar som påverkar den personliga rösten: näshålan, ansatsröret 
(håligheter som bildas av svalg och mun, och stämbanden) och andningsapparaten (Sundberg, 2001). 
Alla dessa delar påverkar röstens omfång och klang, vilket är därför olika sångare föredrar olika 
tonarter. Genom sångteknik lär sig sångaren att kontrollera sin sångröst så att den kan arbeta fritt, och 
kan på så vis uttrycka sitt musikskapande och interpretation på bästa sätt. Enligt Arder (2006) måste 
sångelever alltså lära sig att bygga upp sitt instrument. Detta kräver mycket tid och därför blir det inte 
mycket av sångtimmen som avsätts till musikteori till skillnad från instrumentalisternas enskilda 
undervisning där teorikunskap ingår som regel. Att lära sig att spela ett annat instrument, till exempel 
piano, kan vara till fördel för sångaren för att musikteorin ska bli en naturlig del av undervisningen, 
anser Arder.  

Eftersom musikteori lämnas åt sidan på sånglektionerna, då fokus ligger på att bygga upp rösten, 
påverkas bland annat sångelevers improvisation i till exempel ensembleundervisning. Sångaren och 
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pedagogen Anders Bergman (2007) menar i sitt examensarbete att sångelever klarar sig längre utan 
den teoretiska kunskapen med hjälp av gehöret, men bara till en viss gräns. Han upplever att vokalister 
kan improvisera, men att de ändå inte kan ta till sig all kunskap då de inte känner till de 
musikteoretiska termerna som finns när man pratar om improvisation. Bergman förespråkar därför en 
viss ’’ hårdträning’’ av teori och skalor för vokalister. 

1.3. Övningsstrategier för musiker  
Nachmanovitch (1990) förklarar att övningens syfte för musiker ofta ligger på att få kunskap som 
ändamål, att ’’övning ger färdighet’’. Övningen och uppförandet delas upp då övningen blir en 
förberedelse inför uppförandet. Nachmanovitch anser detta vara problematiskt då uppdelningen kan 
leda till negativitet, att det till exempel blir tråkigt. När exempelvis teknik övas ska det omvandlas till 
något eget, som att ändra ordningen på toner eller rytm i en skala som man övar på. På så sätt blir 
övningen mer lekfull. ’’En kompetens, som förlorar kontakten med sina rötter i leken och förskansar 
sig i stela former av professionalism’’(s.71). 

Gitarristen Haal Crook (1990) skriver om fokus och systematik i övningen, bland annat om the target 
approach som innebär att improvisationen ska begränsas till ett tema i taget. Denna övningsmetod är 
ett sätt att kontrollera de individuella elementen att improvisera mer musikaliskt. Efter att ha övat på 
ett specifikt tema är det viktigt att improvisera utan att tänka på restriktionen, med andra ord genom 
gehör och intuition, och lägga märke till vad som händer. En teoretisk förståelse som en ingång till 
övningar och även en föreställning om hur det ska låta är viktigt, enligt Crook. Ett auditivt mål sätts 
som ger en nivå att sträva efter. Att både öva mekaniskt (i övningsmönster) och kreativt 
(improvisatoriskt) är viktigt i den övningsplan man utvecklat för att få variation i övningen, enligt 
Crook. Den fria improvisationen måste även finnas med varje dag för att det bara är kul. Crook 
förklarar vidare att när övningsschemat är utvecklat ska den ’’levas’’ dagligen och ändringar i rutiner 
ska bara göras när det absolut känns nödvändigt. Reflektion är något han tar upp som ett verktyg för 
att hitta styrkor och svagheter, mäta framsteg och lägga märke till övningens effektivitet. 

Inspiration till detta arbete, där jag vill undersöka en övningsmetod, kommer bland annat från Robin Molin 
(2020) som skrivit i sitt självständiga arbete om att se hur utvecklingen blir på kontrabas efter en periods 
strukturerad övning inom jazzimprovisation. Ett begrepp som nämns är self-efficacy (egenförmåga). 
Begreppet är lanserat av socialpsykologen Albert Bandura (1990) och handlar om tilltron till den egna 
förmågan att kunna slutföra en föreskriven uppgift och nå ett uppsatt mål. Molin (2020) beskriver hur han 
under många års musikstudier på högre nivå har byggt upp en tilltro till sin egen övningsmetodik där han har 
kunnat utveckla en övningsmetod. Därmed verkar det som att Molin utvecklat sin egenförmåga att lära sig 
själv och förlita sig på sina egna initiativ, det vill säga att han har utvecklat sin self-efficacy under sina 
musikstudier.  

Ciorba (2009) gjorde en studie för att förutspå prestation i jazzimprovisation . Den visade bland annat att self-
efficacy har en stor effekt på self-assessment, som innebär att kunna värdera egna kvalitéer och förmågor 
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i specifika situationer. I studien kom han fram till att musiker som improviserar har högre förmågor 
inom självskattning än musiker som inte improviserar. En enkel metod är bland annat inspelning av 
improvisationer för att öva upp bedömningsförmågan. En kombination av inspelningar och 
jazzteorikunskap leder till att improvisatörer utvecklar den internaliserade kunskapen för att uppnå 
högre förmågor inom jazzimprovisation. De variabler som alltså påverkar musikers prestation i 
jazzimprovisation är self-assessment, self-efficacy, motivation och kunskap i jazzteori. 

1.4. Strukturerad övning för vokal improvisation 
Den övningsmetod som används för denna studie presenteras av Weir (2001) under rubriken ’’singing 
the changes’’. Michele Weir är sångerska, pianist och kompositör. Hon är även en tidigare medlem i den 
Grammy-nominerade vokalgruppen ’’Phil Mattson and the P.M Singers’’. Weir (2001) ger sin bild av vokal 
improvisation i undervisningen och bidrar också med verktyg och kunskap om vokal improvisation för både 
nybörjare och avancerade sångare. Hon har utvecklat sin sångmetod för vokalister där det primära målet är 
att höra tonartsförändringar, det vill säga ’’hearing the changes’’. 

Ultimately you should be able to ’’hear ahead’’, that is, anticipate the next chord change and/or temporary key center 
coming up in a progression. This ability to hear ahead in the progression is important in the process of improvising 
flowing melodic lines that connect the chord changes (Weir, 2001, s.157). 

För att kunna höra de centrala tonarterna måste ackordsprogressionerna i jazzlåten definieras, och 
sjunga ackordsprogressionerna med hjälp av olika övningar till exempel som skalor, arpeggion och 
ledtonslinjer på varje ackord i en låt. Denna övningsmetod är en modell för strukturerad övning 
indelad i olika steg som man arbetar med utifrån en jazzstandard i en till två veckor. Tanken är att 
dissekera jazzstandarden harmoniskt, både gehörsmässigt och teoretiskt, för att veta exakt vad som 
händer i låten. Det finns även tips på tidsangivelser i boken för respektive övning som är mellan 10 
och 30 minuter. Weir förklarar också att alla sångare är olika med olika behov och erfarenhet av 
jazzimprovisation och att övningsmetoden får följas precis som den är eller ändra den så att den passar 
behoven. (Se bilaga 1). 

Weirs övningsschema är kronologiskt strukturerat i form av ett veckoschema som innehåller en lodträt 
spalt med veckodagarna från måndag till söndag, och en vågrät spalt med sex olika mål som ska övas 
varje dag. Målen är sångteknik för att värma upp rösten, piano för att till exempel öva olika voicings , 1

harmonik där man sjunger till exempel ledtonslinjer eller grundtoner. Fjärde målet är licks , mönster 2

och skalor, femte målet är transkribering av solon, då de antingen transkriberas eller sjungs utantill. 
Det sista målet är egen improvisation. Genom att strukturera upp övningstiden upprätthålls de mål som 
är uppsatta och risken för att skjuta upp eller strunta i övningen minskar, enligt Weir. 

 Voicing innebär läggning av ackord.1

 Ett lick är en kort melodisk idé.2
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Precis som Bergman (2007), beskriver Weir (2001) att instrumentalister och sångare har olika kunskapsgrund 
och anser att vokalister ofta förlitar sig på sitt gehör och därför har mindre kunskap inom musikteori och 
piano. Många instrumentalister har oftast mer kunskap i grundläggande jazzteori men det kan också leda till 
att de spelar noter mekaniskt utan att faktiskt höra det de spelar, enligt Weir. 

Det gehörsmässiga förhållandet till tonalitet är också något jazzsångerskan Lovisa Jennervall (2020) 
skriver om i sin studentuppsats i vokal improvisation. Där vill hon utvecklas i improvisation genom att 
sjunga ’’med och mot harmoniken’’, att sjunga ’’in or out’’. När man sjunger ’’in’’ håller man sig inom 
tonaliteten, det vill säga inom ackordstonerna och när man sjunger ’’out’’ används toner som inte finns i 
ackorden. Weir (2001) förklarar ’’outside’’ som improvisation som medför en tonalitet som inte är 
traditionellt förenlig med tonaliteten i ackompanjemanget för tillfället. ’’For example, if a horn player 
implied an Eb major scale över a D7 chord change, that would be considered ’’outside’’. Playing 
outside is common in modern jazz styles (s. 230)’’.  

En utveckling av att improvisera ’’in’’ skulle alltså kunna vara att improvisera utanför tonaliteten 
genom att exempelvis skapa sekvenser av fraser som låter ’’out’. Darmon Meader är en jazzsångare 
som tar upp detta boken Vocal Jazz Improvisation: An Instrumental Approach (2016) där sådana 
sekvenser kan övas. Transkribering av fraser som låter’’out’’ är också ett sätt att öva på detta. Det kan 
man bland annat hitta i saxofonisten Chad Lefkowitzs bok 68 Phrases on One Chord Vamps (2020).  

Jag har i arbetet valt att fokusera på Weirs sångmetod som ska prövas genom ett strukturerat övande. Jag vill 
pröva att utvärdera min egen utveckling inom området vokal jazzimprovisation. Denna sångmetod innefattar 
olika övningar som ger en djupare inblick i harmoniken, både gehörsmässigt och teoretiskt. Det unika i 
sångmetoden är bland annat att Weir lyfter vikten av att spela piano som ger en värdefull insikt över 
musikens struktur. Att improvisera a cappella är också ett viktigt moment för att utveckla den ’’inre musiken’’ 
och utgå ifrån den i improvisationen och använda det som ett måttstock på om harmoniken sitter. Weir menar 
att det är mer effektivt för vokalister att höra de centrala tonartsförändringarna i stället för att höra varje 
ackordsförändring i låten. Övningsschemat uppmuntrar även till att öva kreativt (improvisatoriskt) och 
mekaniskt (i mönster). Jag har upptäckt att det finns få metodböcker inom vokal improvisation och det är få 
böcker som skriver om vokal improvisation så omfattande som Weir gör. 

1.5. Syfte 
Syftet med detta arbete är att utifrån en vald sångmetod utveckla min egen förmåga inom vokal 
jazzimprovisation. Jag vill undersöka vilka skillnader jag kan finna i min improvisation efter en 
strukturerad övningsperiod.  

Målet är att bli mer medveten om harmonik i jazzmusik och lära mer om hur man vokalt kan 
improvisera över den. Jag följer Weir (2001) och hennes övningsschema under en övningsperiod och 
prövar på så vis Weirs metod för att höra tonartsförändringar. 
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2. Metod 
Detta kapitel redovisar undersökningens delar; introspektion genom loggbok, analysmetoder, urval 
och undersökningens genomförande.  

2.1. Introspektion genom loggbok 
Loggbok kommer att föras efter varje övningspass för att studera och utvärdera min lärandeprocess.  
Loggboksskrivandet är en metod som främjar den inre dialogen med oss själva och ger en möjlighet 
att på ett systematiskt sätt reflektera kring den egna praktiken (Bjørndal, 2005). Loggbok är en typ av 
självvärderingsdokumentation där det är viktigt att vara självkritisk, värderande och granskande för att 
lära sig på bästa sätt (Eriksson, 2011). I loggboken studerar jag alltså mig själv. 

Introspektion innebär att studera sitt eget känslomässiga liv, då det blir möjligt för forskaren att 
inkludera sig själv i forskningsprocessen. Det ger utrymme för att uttrycka egna självupplevda 
erfarenheter. Detta är en typ av metod som fångar upp djupgående aspekter och tankar som finns i det 
omedvetna (Frostling-Henningsson, 2004). Fördelarna med introspektion är att det är möjligt för 
forskare att tränga djupare in i och få förståelse för upplevelser som annars skulle vara svåra att få syn 
på. Kritik mot introspektion är bland annat att metoden inte mäter någonting eftersom empirin utgörs 
av subjektivt upplevda erfarenheter. Metoden anses som ovetenskaplig för det är också svårt för 
forskaren, som är forskningssubjektet, att vara helt ärlig och öppen med sina upplevelser. 
Introspektion uppfyller inte standardkriterierna för vetenskaplig forskning, menar Frostling-
Henningsson. 

Jag använder mig av det Bjørndal (2005) kallar strukturerad loggbok, med samma frågor som jag 
utgår ifrån under hela min arbetsprocess. Det är även en typ av metakognitiv loggbok då frågorna 
synliggör lärandeprocessen och jag får reflektera över hur jag lär mig. Dessa frågor används för att 
undersöka lärandeprocessen: 
• Vad har du gjort? 
• Vad var svårt? 
• Vad var lätt? 
• Vilka känslor upplevdes under övningens gång? 
• Vad ska utvecklas/förbättras till nästa gång? 

Jag har analyserat loggboken i slutet av övningsperioden utifrån spontana iakttagelser som jag fått av 
att läsa loggboken. Jag har då valt att reflektera kring det viktiga för detta arbete under två rubriker: 
’’sammanställning och analys genom loggbok’’ och ’’planering, struktur och genomförande’’. 
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2.2. Analysmetoder 
Den första metoden jag använder mig av är en jämförelse av mina solon över samma jazzstandard, 
som spelas in före och efter min övningsperiod. Den valda jazzstandarden är All of me. 
Kriterier som användes för att analysera inspelning 1 och 2 av All of me: 
• Intonation 
• Variation av dynamik 
• Melodisk variation 
• Tonförråd: hur upplevs den harmoniska friheten i solot. 
• Tajming 

Reflektion med jazzsångaren och sångläraren Berit Andersson är den andra metoden jag använder mig 
av för att analysera inspelning 1 och 2. Jag använder mig av en yttre bedömare för att få ett yttre öra 
som kan ge ett annat perspektiv, och har då valt en person som har lång erfarenhet av vokal 
jazzimprovisation. Det är givande att kunna diskutera jämförelsen med någon erfaren i ämnet. 
Andersson har bland annat samarbetat med den amerikanska pianisten och kompositören Steve 
Dobrogosz och undervisat i jazzsång på Kungl. Musikhögskolan i Stockholm, på Örebro 
musikhögskola, och Birkagårdens folkhögskola i Stockholm. Hon kommer att hjälpa mig att utvärdera 
och diskutera de olika inspelningarna som gjorts under arbetets gång. 

2.3. Urval 
Materialet som valts är typiska jazzstandards som jag tycker om, med olika svårighetsgrad både i 
tempo och harmonik. 

De jazzstandards som användes var: 
•  All of me - Gerald Marks & Seymour Simons ur Billie Holiday Anthology (renewed 1959) 
• The moon has risen ur Weir (2001) 
• Love for sale - Cole Porter ur Monster Jazz Fakebook  
• Just friends - John Klenner & Sam M. Lewis ur The worlds greatest fakebook (1931) 
• Misty - Erroll Garner ur Torch Songs (renewed 1983) 

De solon jag valt att härma (efter Weirs femte mål i övningsmodellen) utgår från kända jazzmusiker 
som framfört de jazzstandards jag valt. 
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2.4. Undersökningens genomförande 
Övningsperioden sträckte sig från den 6 till den 31 oktober, totalt 20 pass á 1,5 till 2,5 tim. 
Undersökningen innehåller följande moment: 
•  Inspelning 1 
En inspelning över egen improvisation utifrån All of me. Inspelningen gjordes i Logic . 3

• Övning i fyra veckor 
• Inspelning  2 av min improvisation utifrån All of me. 
• Analys av inspelning 1 och 2 
•  Analys av loggbok 
•  Analys med improvisationslärare 
Inspelning 1 och 2 skickades över mail till den yttre bedömaren och reflektionen av resultatet skedde 
via ett telefonsamtal. 

Jag presenterar här de solon jag lärde mig på gehör genom att sjunga till inspelningarna. I en fyra 
veckors-period fördelades jazzlåtarna så här:  
• Vecka 1:  The moon has risen. Lärde mig Don Sheltons inspelade sångsolo över The moon has 

risen. 
• Vecka 2: Love for sale. Lärde mig inledande del av solo från Miles Davis inspelning av Love for 

sale (1959). 
• Vecka 3: Just friends. Lärde mig Chet Bakers solo över Just friends (1955). 
• Vecka 4: Misty. Lärde mig Freddie Hubbards solo från 00:43 - 1:49 i Misty (1983). 

Notskrivningsprogrammet Sibelius användes för att skriva in bland annat skalor och ledtonslinjer. 

3. Resultat 
I detta kapitel redovisas resultatet av undersökningen. Första delen redogör för resultatet av loggboken 
och planering, struktur och genomförande. Andra delen redogör för analysen av inspelning 1 och 2 
utifrån de uppsatta kriterierna. 

3.1. Sammanställning och analys genom loggbok 
För att synliggöra lärandeprocessen fördes loggbok efter varje övningspass, där varje tillfälle blev 
analyserat utifrån från fem frågor. Övningspassen var olika både tidsmässigt och innehållsmässigt 
beroende på hur schemat såg ut, ibland fanns det mer tid för övning och ibland mindre tid, men de 
sträckte sig mellan 1,5 och 2,5 timmar. Övningspassen delades upp i sex olika övningar varje dag och 
tidfördelningen på de olika övningarna såg olika ut dag för dag.  

Logic är ett program för musikproduktion.3
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Vecka 1 strukturerades ett bra schemat upp, men följdes inte riktigt. Det som framkom från den 
veckan var att jag kunde fastna på något som var svårt en längre stund än det som var planerat. Mer tid 
lades till exempel på att spela ackorden på piano första dagen i The moon has risen, eller att det tog 
längre tid att skriva ut skalorna i Sibelius. Då kunde jag i min fråga 5 (Vad ska utvecklas eller 
förbättras till nästa gång?) reflektera över det och göra annorlunda i nästa pass. Dagen efter övades det 
som var svårt den begränsade tiden för att sedan kunna gå vidare till nästa övning. När jag övade på 
samma svåra moment dagen efter hade det landat och övningen blev lite lättare. Första dagen gjordes 
en harmonisk analys av låten för att hitta de centrala tonarterna, ackorden spelades på piano, jag sjöng 
igenom alla grundtoner och improviserade även runt grundtonerna. Avslutningsvis övade jag på 
Sheltons solo och improviserade sedan fritt till ett bakgrundskomp i ett långsamt tempo. Så såg ofta 
övningspassen ut hela veckan, med en progression för varje moment när jag kände att jag kunde gå 
vidare. Dagen efter övades arpeggion (1-3-5-7) till exempel istället för grundtoner i ett snabbare 
tempo. Det var svårare att improvisera över ackordsprogressionen II -V- I i moll men det blev lättare i 
slutet av veckan när jag fått sjunga igenom dem. 

Vecka 2 övades Love for sale , som har fler ackord att improvisera över och är svårare. Det medförde 
att det tog längre tid att skriva ut till exempel ledtonslinjer, harmonisk analys och skalor. Det 
stressande mig i övningen, vilket ledde till att några övningar fick strykas i passet. Denna vecka hade 
jag svårare med tålamodet. Jag ville gärna se snabba resultat men fick i min loggbok reflektera över 
känslan och vad lösningen skulle vara för att åtgärda det. Genom att få skriva ned tankar under 
processens gång kunde tålamodet tyglas. Denna vecka ägnades mycket tid åt att sjunga grundtoner, 
ledtonslinjer och arpeggion och mindre tid lades på att till exempel sjunga a cappella. Under 
improvisationens gång användes appen iReal Pro som har bakgrundskomp till många jazzstandards. 
Denna standard skiljde sig åt i min not och i appen som gjorde att jag behövde skriva in ackorden 
själv. Det tog också lite längre tid. 

Vecka 3 dissekerades Just friends. Det var lättare att välja ut övningar som behövde mer fokus för att 
underlätta improvisationsmomenten. Det var också intressant att jämföra mitt solo med det solot jag 
lärde mig utantill, i detta fall Chet Bakers solo. I min fria improvisation till bakgrundskompet höll jag 
ut tonerna mycket och när jag lärde mig Bakers solo fick jag öva på mer korta och rytmiska riff .  4

Vecka 4 övades Misty. I min egen improvisation vågade jag även ta mer risker och vara mer lekfull i 
slutet av veckan än i början av veckan. Solot av Freddie Hubbard var väldigt svårt, den hade jag 
behövt ägna mer tid åt att lära mig utantill. Jag valde uppspelningshastigheten 0.5 på youtube när jag 
övade, vilket var väldigt långsamt. I slutet av veckan övade jag till hastigheten 0.75. 

För varje vecka förstod jag Weirs uttryck hearing the changes bättre då det blev lättare att höra de 
centrala tonarterna tydligare. Jag försökte att improvisera fritt varje dag (utan ramar), även fast det var 

 Ett riff  är ett kort melodiskt lick eller motiv som upprepas.4
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svårare i början av veckan då harmoniken inte hade satt sig riktigt. Att sjunga a cappella (utan 
ackompanjemang), var en väldigt bra övning för att testa om harmoniken verkligen satt, det vill säga 
om den kunde höras inom mig. Det kunde ske på två sätt: att lyssna på grundtonerna som hördes inom 
mig, eller att lyssna på sångens melodi. Det var svårare att improvisera när fokus låg på att lyssna på 
grundtonerna, än att utgå från sångens melodi, och att samtidigt hålla tempot och tajmingen när jag 
improviserade a cappella. Det var intressant att på detta vis stärka det ’’inre örat’’ eller den ’’inre 
musiken’’. Jag spelade in mig själv när jag improviserade a cappella och kompade sedan till 
inspelningen för att höra vad jag sjöng.  

3.2. Planering, struktur och genomförande 
Tanken enligt Weir är att planera hela veckan med bestämda övningar och tidsangivelser för respektive 
övning. Jag ville ändra schemat ofta beroende på vad som upplevdes svårare eller lättare. Därför 
bestämdes dagarna för övning (fem dagar i veckan), och de två till tre första dagarna planerades mer 
detaljerat. Det var mer befriande psykologiskt för det gav mer frihet i planeringen. Det blev lättare att 
se vilka övningar som behövde mer fokus de resterande dagarna och det gav en bra struktur och en bra 
progression. Det underlättade mycket att följa en tydlig plan de dagar jag var ofokuserad eller 
omotiverad. 

Jag kunde höra ackordsprogressionerna bättre för varje vecka för att jag blev mer insatt i harmoniken. 
Mitt mål var att bli mer medveten om harmoniken och djupdyka i hur jag kan improvisera över den. 
Jag fokuserade mycket på att vara medveten om vad jag gör i min improvisation, genom att repetera 
att endast sjunga grundtoner, arpeggion och ledtonslinjer. Att vara gehörsmässigt medveten i solot, om 
jag till exempel hamnar på grundton, septiman, tersen eller nona, gav mig trygghet i solot. När jag väl 
kände mig hemma i harmoniken kunde jag ta mig vidare, men också ha valet att komma tillbaka till 
tryggheten om jag tappade bort mig. Det var också viktigt att improvisera utan att tänka samtidigt, 
vilket var svårt på grund av min självkritiska hållning.  
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3.3. Analys av inspelning 1 och 2 
Här presenteras inspelade solon över All of me. Jämförelser mellan solo 1 och solo 2 presenteras i 
tabellform. Jag tar upp både mitt och den yttre bedömarens perspektiv. Vi utgår bägge från kriterierna; 
intonation, variation av dynamik, melodisk variation, tonförråd och tajming. 
 
 

3.4. Sammanfattning av analys 
Analysen av inspelning 1 och 2 påvisade att jag hade utvecklats. Intonationen påverkades beroende på 
hur säker jag var på harmoniken. Den yttre bedömaren tyckte inte att det var några konstigheter med 
intonationen, medan min uppfattning var att intonationen var sämre på någon ton i inspelning 1. 
Dynamiken var lite svår att påverka då jag improviserade över ett bakgrundskomp. Det är lättare att 
påverka dynamiken i en ensemble där en interaktion kan ske. I inspelning 2 användes fler pauser, som 
jag tror inspirerats av de inlärda solona. I jämförelse med solo 1 användes kortare fraser och mer 
rytmiska riff  , vilket också ledde till mer melodisk variation. I inspelning 2 var jag mer säker på 5

harmoniken och det var lättare att höra vilka ackord som skulle komma, vilket ledde till att solot 

Intonation
Lite svajig. Bra intonation Säkrare.

Variation 
av 
dynamik

Inte mycket 
dynamik. Mindre dynamik. Ungefär liknande 

som i inspelning 1. 

Lite osäker på 
harmoniken.

Improviserar mest 
inom ackordstoner. 
Osäker på vissa 
toner.

Tonförråd
Rör mig inom 
ackordstonerna men 
känner mig säkrare.

Mer variation. 
Solot känns friare.

Bra melodiska 
fraser.Varierar helt ok.

Melodisk 
variation

Mitt perspektiv

Friare och mer lekfull. 
Säkrare på 
harmoniken.

Bättre melodisk 
variation. Upprepar 
fraser som är rytmiska 
och melodiska.

Inte mycket dynamik, 
men utnyttjar fler 
pauser mellan fraser.

Bra intonation.

Yttre bed. 
Mitt perspektiv Yttre bed.

Bra tajming.Helt ok. Ligger lite 
efter ibland.Tajming Bättre tajming. Bättre tajming.

Inspelning 1 Inspelning 2
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kändes friare. Tajmingen förbättrades en aning i inspelning 2, då jag låg lite efter pulsslagen ibland i 
inspelning 1. Jag väntade även in ackorden mer i inspelning 1 än i inspelning 2 då jag i inspelning 2 
vågade sjunga mer på de första slagen i varje takt. Jag vågade även rytmisera mer och blev mer säker 
på vilka toner jag ville sjunga. Vi pratade om vilka språkljud man använder i scatsång och den yttre 
bedömaren påpekade att jag kunde utveckla och experimentera med den delen i mina improvisationer. 
Tajmingen tydliggörs också genom artikulation och genom att använda tydliga stavelser och scat-ljud, 
till exempel ba-ba-doo-bop. 

4. Diskussion 
I följande kapitel diskuteras sångmetoden ’’Hearing the changes’’, övningsschema och loggbok, 
utveckling som improvisatör och vidare forskning. 

4.1. Sångmetoden ’’Hearing the changes’’ 
Jag jobbade med en standard varje vecka, men skulle nog ha valt en standard som jag jobbade med i 
två veckor istället, för att komma djupare in i transkribering av de solon som valdes. Jag hann endast 
lära mig solona på gehör och det hade vart intressant att analysera de olika solona mer genom 
transkription. Det hade också varit bra att ägna mer tid åt att öva på att improvisera a cappella. Det var 
en ganska intensiv period för mig att både skriva uppsatsen, öva mycket och ha mycket i skolan. Jag 
tror att övningsperioden hade varit mindre stressig om jag varit mer fokuserad. 

Den valda sångmetoden kan kritiseras om den ska användas i undervisning. För en elev kan det vara 
svårt att förstå vad som menas med att höra de centrala tonarterna eftersom det finns risk för att det 
kan låta abstrakt. Därför lämpar sig denna metod för till exempel elever på gymnasiet som är på en 
högre nivå i musikteori och gehör och även för elever som är på folkhögskole- och högskolenivå. En 
anpassning av denna metod skulle kunna göras till yngre elever, med mindre erfarenhet inom 
improvisation, med hjälp av andra genrer och enklare låtar som innehåller färre ackord och 
tonartsbyten. Då kan enklare musikteoretiska termer användas vilka skulle kunna ge en bra inblick i 
improvisation. Det skulle kanske kunna vara ett alternativ att få in improvisation i tidigare åldrar 
genom att eleven får sjunga en låt, göra en enklare musikteoretisk analys, och göra de övningar som 
presenteras av Weir för att sedan känna sig mer trygg både i harmoniken gehörsmässigt, och samtidigt 
bli medveten om musikteori. På så sätt skulle kanske musikteori kunna kopplas till gehöret på 
sånglektionerna. Frågan är om tiden finns och hur det skulle påverka elevens kunskap inom 
sångteknik? 

Det har varit intressant att få testa en sångmetod i praktiken med ett strukturerat övningsschema. Detta 
är ett bra verktyg för att i framtiden kunna hjälpa mina elever med sin egen övning. Jag vill ge dem 
möjligheten att testa övningsmetoder för att kunna öva mer effektivt och få ut mer glädje ur övningen.  
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Jag tror att det är viktigt att stärka elevers egenförmåga och självskattning i övning och improvisation 
och i framtiden vill jag implementera diskussioner kring övning och improvisation i undervisningen.  

4.2. Övningsschema och loggbok 
Det var viktigt att få variera med att öva strukturerat på exempelvis skalor, ledtonslinjer och 
arpeggion, att få öva kreativt med att improvisera fritt och med begränsning både till komp och a 
cappella, och att lära mig andras solon. Detta gjorde övningen roligare.  

Weir (2001) och Crook (1991) har liknande tankar om övning. Crook framhåller vikten av att öva 
mekaniskt (i övningsmönster) och kreativt (improvisatoriskt) i sin övningsplan som utvecklats för att 
få en variation i övningen. Detta är precis det Weir (2001) presenterar i sin övningsmetod vilken jag 
tycker gör övningen mångsidig då man får in olika parametrar. Dock menade Crook att man ska leva 
sitt övningsschema dagligen och endast ändra rutin när det absolut känns nödvändigt. För mig passade 
det bättre att planera mitt schema lite i taget, det vill säga de första två till tre dagarna för att sedan se i 
vilken riktning jag skulle fortsätta, eftersom det gav en mer positiv psykologisk effekt för mig. 
Möjligtvis ville jag fortsätta fokusera på något som var svårt, eller något annat som var kul. Det gav 
mig mer frihet i att strukturera upp övningen och även om den skiljde sig en aning från Weirs sätt att 
strukturera upp övningsschemat. Utfallet blev att jag fick bli mer kreativ i min planering, och inte följa 
en fast plan för en hel vecka. En fast övningsplan för hela veckan gjorde att jag kände en viss 
instängdhet. Weir förklarar dock att man kan följa den som den är eller ändra i den så att den passar 
ens behov. På så vis presenterar hon också en flexibilitet i att strukturera upp ett övningsschema, till 
skillnad från Crook (1991), för att alla är olika med olika behov. 

Eftersom att jag fick inspiration av Molin (2020) var det intressant att se hur hans övningsmodell 
’’cirkeldiagrammet’’ utvecklades i hans undersökning. I början av hans övningsperiod ritade han ett 
detaljerat cirkeldiagram över vad han skulle öva på för att mot undersökningens slut göra en mental 
planering av sitt övningspass, men behålla loggboksförandet. Hans planering blev friare, precis som 
att mitt övningsschema blev mer fritt. Olika övningsmetoder passar olika personer och man måste 
pröva sig fram eller ändra något för att hitta den metod som passar en själv. ’’ Som improvisatörer 
skapar vi i stunden därför kanske det är lämpligt att också övningsmetoden uppmuntrar till 
det’’(Molin, 2020, s. 19). 

Det var positivt att skriva loggbok för reflektion, vilket gjorde att jag kunde styra nästkommande 
övningstillfälle. Jag upplevde dock att det tog mycket tid att svara detaljerat på alla frågor under denna 
övningsperiod. Det räcker med att svara på fråga 2 och 3 (Vad var lätt? Vad var svårt?) i huvudet, och 
göra en anteckning om fråga 8 (Vad behöver utvecklas eller förbättras till nästa gång?). 
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4.3. Utveckling som improvisatör 
Enligt mig har min self-efficacy (egenförmåga) utvecklats då jag har fått ett positivt utfall av att testa 
en övningsmetod där jag själv bedömer, provar mig fram och får ett resultat. Ändringar har gjorts i 
övningsschemat så att det passar mina behov och jag har tagit ett steg närmare att förlita mig på mina 
initiativ och min tilltro till min egen övning. Min self-assesment (självskattning) har också blivit mer 
grundad då jag fått utvärdera mina kvalitéer och förmågor. Vilka är mina styrkor och svagheter och 
vad ska jag göra för att stärka dessa ännu mer? Att ha en yttre bedömare som kan styrka dessa 
reflektioner kändes också givande, men även intressant att vi hade delade meningar i vissa avseenden. 
Till exempel att min upplevelse av att intonationen var lite mer säker i inspelning 2 jämfört med 
inspelning 1, medan den yttre bedömaren tyckte att jag hade bra intonation på båda. Kanske var jag 
mer petig med några få toner eftersom man är mer kritisk när det kommer till en själv? Min upplevelse 
var i alla fall att många parametrar stärktes ju säkrare jag var på harmoniken, vilket ledde till att jag 
vågade testa mina gränser mer.  

Jag har övat på att bli mer medveten gehörsmässigt över vad jag gör i min improvisation och 
improvisationen har kretsat mestadels kring att sjunga ’’in’’, det vill säga inom harmoniken. Min förmåga att 
frasera har förbättrats genom att lära mig andras solon på gehör. Min intonation och tajming påverkades 
också när jag var säkrare på harmoniken. Tajmingen påverkades kanske också av att jag lärde mig olika 
jazzmusikers solon. En utveckling av min improvisation skulle vara att öva på att sjunga ’’out’ och lämna 
harmoniken.  

Improvisation handlar bland annat om att vara i stunden, vilket är något jag skulle vilja utforska mer då jag 
upplevde att det var svårt att koppla bort min självkritik i improvisationen. 

4.4. Vidare forskning 
Det skulle vara intressant att forska vidare om self-efficacy och self-assesment och hur man får elever att öka 
sin tilltro till den egna övningen och bli mer självständiga i att utvärdera sig själva och leda sin utveckling. 
Både inom improvisation och övning. 

Kan det vara så att vokalister inte övar improvisation lika mycket som instrumentalister eftersom de 
helt enkelt inte exponerats lika mycket för improvisation som instrumentalister? Då tilltron till den 
egna övningen är kopplad till motivation och att uppnå uppsatta mål, kanske det inte är konstigt att 
sångare undviker att öva improvisation för att motivationen inte är lika drivande. Om många 
vokalister inte har en stark kunskapsgrund inom jazzteori är det ytterligare en faktor som kan påverka 
motivationen till att öva jazzimprovisation. 

I kapitel 1 förklarades begreppet instrumentidiomatik (Lilliestam, 1995). Sångpedagoger har en svårighet att 
hitta en balans mellan att bygga upp instrumentet (sångteknik), improvisation och musikteori, vilket gör att 
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improvisation och musikteori kan komma i andra hand när man i första hand måste bygga upp instrumentet, 
vilket också Arder (2007) påpekar. Därför skulle det också vara intressant att forska vidare om hur det 
musikteoretiska språket kan implementeras mer i den enskilda sångundervisningen. Hur kan en balans 
skapas mellan att bygga upp sitt instrument och att stärka vokalisters kunskap inom musikteori, 
speciellt jazzteori? Eller kan den ojämna kunskapsgrunden bero på att det finns skillnad på vilka krav som 
ställs vad gäller musikteori och gehör beroende på respektive instrument? Jag nämnde Bergman (2007) 
tidigare som förespråkar en viss ’’ hårdträning’’ av skalor och teori för vokalister. Är det ett sätt att öka 
vokalisters kunskap inom ämnet? 

Hellström (2004) nämnde att många stora föregångare inom improvisation var gehörsmusiker som 
utvecklade sin improvisation i samspel med andra musiker. Några av dessa hade inte så stor musikteoretisk 
kunskap, men de var ändå skickliga improvisatörer. Hellström understryker att det idag är mer vanligt att 
sångare utvecklar improvisationen inom högre musikutbildningar. Idag kanske man har en mer 
musikteoretisk ingång i jazzimprovisation, vilket leder till att kraven att ha en bredare kunskap inom jazzteori 
är högre?  

Weirs (2001) sångmetod ’’hearing the changes’’ är en en bra metod för att lära sig grunder inom vokal 
jazzimprovisation och är även bra för mer avancerade sångare. Hon presenterar en progression som både 
sångare och pedagoger kan ta till sig. Det är många parametrar som kan förbättras i ett solo när man är 
medveten och trygg i harmoniken, bland annat intonation, melodisk variation, tonförråd och tajming, vilket 
är något som jag själv har upplevt under denna undersökning och det praktiska arbete den innebar. 
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