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Sammanfattning 
Utgångspunkten för arbetet är ett intresse för musikskapandets didaktik. Syftet är att jämföra 

hur musik- och bildlärare på högstadiet ser på- och förhåller sig till skapande i 

undervisningen. Forskningsfrågorna gäller informanternas syn på- och förhållningssätt till 

process, resultat, kvaliteter och portföljmetodik i relation till skapandepraktik samt 

informanternas upplevda verklighet kring det andra ämnets skapandepraktik. Arbetet är 

genomgående skrivet med en hermeneutisk ansats gällande struktur, tolkning och språkval.  

Kvalitativa semi-strukturerade intervjuer användes för datainsamling. Ett strategiskt urval av 

musik- och bildlärare intervjuades. Intervjuerna transkriberades i sin helhet och analyserades 

tematiskt av de två författarna. En hermeneutisk tolkningsakt eftersträvades i teori och 

praktik. 

Resultaten pekar på att ämnessynen är signifikant för skapandepraktik på ett större plan, 

genom läroplan och i praktik. Resultaten visar även på betydelsefulla skillnader mellan 

musik- och bildlärarnas syn på- och förhållningssätt till skapandepraktik och portföljmetodik 

där ett processfokuserat och uppgiftsfokuserat förhållningssätt till elevarbetet är mer 

genomgripande i bildlärarnas skapandepraktik. Hos musiklärarna visar sig ett resultatfokus 

och verksfokus som mer framträdande. Resultaten visar också att musiklärarna upplever att 

bildämnets skapandepraktik är intressant i musikskapandedidaktiskt hänseende. 

Resultaten diskuteras, gentemot forskning och litteratur, utifrån identifierade teman som 

förkunskaper, uppgiftsfokus och verksfokus, processfokus och resultatfokus, formella 

ramfaktorer, genrer, vardagskultur och marknadsestetik, skapande som mål och medel samt 

otillräcklighet och uppgivenhet. 

Nyckelord: Musikskapande, ämnessyn, didaktik, musikskapandets didaktik, bildskapande, 

genrer, vardagskultur, marknadsestetik 

 

 

 



 

 

 

 
 

 

 

 
 

 

 

 

 

 

 

 

 

 

 

 

 

 

 

 

 



 

 

 

"I think of myself as a painter who writes music....Basically, the reason I'm so unruly in this 

business is because I think like a painter, not like a musician." 

- Joni Mitchell 
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1 Inledning och bakgrund 
Vi: författarna Ola Sandström och Markus Eriksson har en bakgrund inom tonsättande och 
musikproduktion och ser på musikskapande som ett instrument i sig. Vi har tillsammans och 
var för sig ett stort intresse för musik och poesi, ljuddesign, konsthantverk i synnerhet och 
konst i allmänhet och vad som händer i brytpunkterna mellan olika uttrycksformer, hur något 
kan stiliseras och abstraheras men också konkretiseras och uttrycka sådant där orden inte 
räcker till t.ex. hur musik kan komma att klinga som en förhoppning eller mörker.   

Jag, (Ola Sandström) upplevde under 15 år som gitarrpedagog i kulturskolan att samarbeten 
med andra konstarter som bild och dans var mycket stimulerande för elevernas 
musikskapande och kreativa processer. Jag har sedan dess arbetat med musikskapande på bl.a. 
Stockholms musikpedagogiska institut och har då haft glädje och nytta av erfarenheterna från 
kulturskolan. Poeten Tomas Tranströmer som jag lärde känna och arbetade med att tonsätta 
under åren 2002–2012, talade om hur dikten strävar mot ett ouppnåeligt mål att bli till musik. 
Detta påstående kan få illustrera något av den kreativa processens värde.  

Och jag (Markus Eriksson) erfor under min utbildning i konst och möbelformgivning vikten 
av att öva på att befinna sig i kreativa processer. Under utbildningen genomfördes olika 
övningar i en strävan mot medvetenhet och förståelse för hur kreativa processer kan te sig på 
ett stort plan såväl som i grupp eller på ett personligt plan. Övningarna var utformade på så 
sätt att de lockade fram personliga processer oavsett om de var spridda över tid eller mer 
direkt i stunden. Själva vägen fram till resultaten var i fokus vilket gjorde processerna till 
verktyg för att sätta önskad karaktär på det slutgiltiga resultatet. Beroende på hur processerna 
påverkades genererade det olika resultat. Det kunde exempelvis ske i form av begränsningar, 
ofta materiella eller i form av uppställda villkor, övningar i att stilisera och abstrahera något 
konkret samt att förhålla sig till frågeställningar på olika sätt genom att vända, vrida och 
utmana dessa. Förhållningssättet som präglade undervisningen i ovan nämnda utbildning fick 
sedan stor inverkan på mitt eget förhållningssätt till musikskapande.  

Tillsammans upplever vi att den personliga processen i musikskapandet är lika viktig som det 
färdiga resultatet och har ofta känt att det varit mycket fokus på det sistnämnda under vår 
egen skolgång. Vi fann också att vi delade en gemensam upplevelse av att musikskapande till 
stor del varit åsidosatt under våra musikutbildningar och att vi båda bar på en nyfikenhet kring 
musikskapandets didaktik.  

Idén till detta arbete kom till när vi genomförde en uppgift i kursen Ämnesdidaktik samt 
bedömning och betygsättning på KPU-programmet vid Kungl. Musikhögskolan. Vi valde att 
utforma en skiss för hur portföljmetodik för musikskapande i skolan skulle kunna se ut. När vi 
läste in oss på ämnet förstod vi att musikskapande ofta förkommer mycket sparsamt och i 
vissa skolor inte alls trots att det ges ett betydande utrymme i kursplanen. När vi läste om 
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portföljmetodik tog vi del av exempel från en kör och från bildämnet. Här tyckte vi att 
exemplen från bildämnet låg mycket närmare det som vi uppfattar som omsorg kring en 
konstnärlig process. Allt detta sammantaget har fått oss att vilja undersöka och förstå mer om 
musikskapandets didaktik både genom att ta del av musiklärares berättelser om sitt arbete med 
olika aspekter av musikskapande men också genom att titta närmare på hur bildämnet 
förhåller sig till skapandepraktik och se om det finns beröringspunkter och kanske något att 
lära.  

Med utgångspunkt från en individuell och gemensam förförståelse hade vi för avsikt att 
genom arbetet fullfölja en process som genom prövning och omprövning kunde ge perspektiv 
på musikskapandets didaktik.    

1.1 Syfte och frågeställningar  
Syftet med uppsatsen är att från en musikdidaktisk utgångspunkt 1undersöka och jämföra hur 

musik- och bildlärare på högstadiet ser på/och förhåller sig till skapande i undervisningen. 

 Forskningsfrågor:  

• Hur ser/och förhåller sig musiklärare i jämförelse med bildlärare på/till arbetet med 
process, resultat och kvalitéer samt relationen dem emellan inom ramen för 
skapandepraktik?  

• Hur använder musik- och bildlärare sig av portföljmetodik i anslutning till skapande?  

• Vilka didaktiska aspekter från bildämnet upplever musiklärarna skulle kunna 
berika musikundervisningens skapandepraktik och vice versa 

2 Områdesöversikt 
Här presenteras styrdokument, forskning och litteratur tematiskt. Inledningsvis presenteras 
kursplaner, kunskapskrav, bedömningsstöd samt en nationell utvärdering. 
 
 
 
 

 
1 Detta ska förstås som den musikpedagogiska kontext för organiserat lärande som vi; författarna, är mest 
förtrogna med i jämförandeakten mellan musik och bildämnets skapandepraktik. En musikdidaktisk 
utgångspunkt ska inte förväxlas med ansats eller vetenskapssyn. 
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2.1 Kursplaner och bedömningsstöd  
 

Eftersom kursplanerna utgör en ram för undervisningens syfte, innehåll samt vad som ska 
bedömas och betygsättas, och mot bakgrund av uppsatsens syfte är det relevant att lyfta fram 
vad som går att läsa gällande skapandepraktik i respektive ämnes kursplan och tillhörande 
bedömningsstöd. Tanken är att ge grundläggande bakgrund och kontextuell förförståelse för 
vad musik- och bildlärare är skyldiga att förhålla sig till utifrån respektive ämnes kursplan och 
på så vis belysa något av deras villkor. Detta är något som bör tas i beaktande för rättvisare 
jämförelser av ämnena och informanternas utsagor. Nedan följer därför utdrag ur 
kursplanerna för musik och bild i grundskolan med koppling till skapande i undervisningen 
följt av en kort beskrivning av de båda ämnenas bedömningsstöd. 

2.1.1 Kursplan – Musik 
I Kursplanen för musik i grundskolan (Skolverket, 2019) står följande i relation till 
skapandepraktik för årskurs 7-9: 

 

Ämnets syfte  

Undervisningen ska ge eleverna förutsättningar att utveckla en musikalisk lyhördhet som gör det möjligt att 
i samarbete med andra skapa, bearbeta och framföra musik i olika former. Undervisningen ska ge eleverna 
både möjlighet att utveckla en tilltro till sin förmåga att sjunga och spela och ett intresse för att utveckla sin 
musikaliska kreativitet. Ges förutsättningar att utveckla sin förmåga att skapa musik samt gestalta och 
kommunicera egna musikaliska tankar och idéer  

Centralt innehåll i årskurs 7–9  

Musicerande och musikskapande  

• Musikskapande i olika genrer, till exempel visor, ljudkompositioner och låtar.  

Musikens verktyg 

• Rytm, klang och dynamik, tonhöjd, tempo, perioder, taktarter, vers, refräng och ackord som 
byggstenar för att musicera och komponera musik i olika genrer och med varierande 
instrumentation.  

• Digitala verktyg för musikskapande, inspelning och bearbetning.  

Kunskapskrav för betyget A i slutet av årskurs 9  

Eleven kan, utifrån egna musikaliska idéer, skapa musik genom att med hjälp av röst, instrument eller 
digitala verktyg pröva och ompröva hur olika kombinationer av musikaliska byggstenar kan forma 
kompositioner som har en fungerande form och en karaktäristisk stil. Dessutom kan eleven kombinera 
musik med andra uttrycksformer så att de olika uttrycken väl samspelar. (Skolverket, 2019, s. 157-163) 
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2.1.2 Kursplan – Bild 
I Kursplanen för bild i grundskolan (Skolverket, 2019) står följande i relation till 
skapandepraktik för årskurs 7-9: 

Ämnets syfte 

I undervisningen ska eleverna ges möjligheter att utveckla kunskaper om hur man framställer och 
presenterar egna bilder med olika metoder, material och uttrycksformer. Undervisningen ska bidra till att 
eleverna utvecklar sin kreativitet och sitt intresse för att skapa. Den ska också uppmuntra eleverna att ta 
egna initiativ och att arbeta på ett undersökande och problemlösande sätt. 

• kommunicera med bilder för att uttrycka budskap, 

• skapa bilder med digitala och hantverksmässiga tekniker och verktyg samt med olika material, 

• undersöka och presentera olika ämnesområden med bilder 

Centralt innehåll i årskurs 7-9 

Bildframställning 

• Framställning av berättande informativa och samhällsorienterande bilder om egna erfarenheter, 
åsikter och upplevelser. 

• Kombinationer av bild, ljud och text i eget bildskapande. 

• Återanvändning av bilder, material och föremål i eget bildskapande, till exempel i installationer. 

• Digital bearbetning av fotografier och andra typer av bilder. 

• Presentationer av eget bildskapande 

 

Redskap för bildframställning 

• Former, färger och bildkompositioner samt deras betydelsebärande egenskaper och hur dessa kan 
användas i bildskapande arbete. 

• Material och verktyg för två- och tredimensionellt arbete och hur dessa kan användas för 
bestämda syften. 

Kunskapskrav för betyget A i slutet av årskurs 9 

Eleven kan framställa olika typer av berättande och informativa bilder som kommunicerar erfarenheter, 
åsikter och upplevelser med ett välutvecklat bildspråk och väl genomarbetade uttrycksformer så att 
budskapet framgår. I arbetet kan eleven använda olika tekniker, verktyg och material på ett väl 
fungerande, varierat och idérikt sätt och prövar och omprövar då systematiskt hur dessa kan 
kombineras för att skapa olika uttryck. Dessutom kombinerar eleven former, färger och bildkompositioner 
på ett väl fungerande sätt. 

Eleven kan i det bildskapande arbetet utveckla egna idéer inom olika ämnesområden genom att 
återanvända samtida eller historiska bilder och bearbeta andra uppslag och inspirationsmaterial. Under 
arbetsprocessen formulerar och väljer eleven handlingsalternativ som leder framåt. Dessutom kan 
eleven presentera sina bilder med god anpassning till syfte och sammanhang. Eleven kan också 
ge välutvecklade omdömen om arbetsprocessen och visar då på komplexa samband mellan uttryck, 
innehåll, funktion och kvalitet i bildarbetet. (Skolverket, 2019, s. 26-32) 
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Kursplanerna i bild och musik utgör en bindande text som beslutats av regeringen och är i 
detta avseende exklusivt det en lärare har att förhålla sig till tillsammans med tillhörande 
kommentarsmaterial. Det belyser något av lärarnas villkor. 

 

2.1.3 Bedömningsstöd  
I syfte att underlätta lärares arbete med bedömning och betygsättning samt för att främja 
likvärdig bedömning och betygsättning har bedömningsstöd tagits fram av skolverket för 
musik- och bildämnet (Skolverket, 2012a; 2012b). De innehåller bland annat förslag på 
metoder för bedömning och konkreta exempel på hur olika begrepp som förekommer i 
kursplanerna bör tolkas. 

Bedömningsstöd för musik: Musikskapande (Skolverket, 2012a) framhåller följande begrepp 
från kursplanen (Skolverket, 2019) som centrala när det kommer till bedömning av elevernas 
musikskapande:  musikaliska byggstenar, prövande och omprövande, karaktäristisk stil och 
fungerande form. 

Begreppet musikaliska byggstenar förekommer i kunskapskraven (Skolverket, 2019) och 
beskrivs i bedömningsstödet (Skolverket, 2012a) med hänvisning till ämnets centrala innehåll 
under rubriken Musikens verktyg som rytm, klang, dynamik, tonhöjd, tempo, perioder, 
taktarter, vers, refräng och ackord. Hur dessa begrepp relaterar till varandra beskrivs lite 
förenklat i bedömningsstödet på följande vis: ”I andra stycket i kunskapskraven beskrivs 
kompositionskunnande i en lång mening där idéer är utgångspunkten, musikaliska byggstenar 
är materialet, prövande och omprövande är metoden och en fungerande form och 
karakteristisk stil är målet” (Skolverket, 2012a, s. 15). Utöver att förklara hur begreppen bör 
tolkas implicerar citatet ett ramverk för vad undervisning kopplat till musikskapande i stora 
drag bör innehålla och hur den bör utformas.  

I Bedömningsstöd i bild årskurs 7-9 (Skolverket 2012b) beskrivs hur bedömning i bildämnet 
till stor del fokuseras kring kriterier för produkt, process och kommunikation.  

Produktkriterier kan enligt bedömningsstödet (Skolverket 2012b) exempelvis vara 
förverkligande av intentionen med en produkt, det vill säga om eleven uppnått det mål hen 
avsett. Det kan även innebära på vilka sätt eleven behärskar material och verktyg eller på 
vilka sätt hen kan framkalla önskade effekter med hjälp av färg, form och komposition. 

Processkriterier beskrivs i bedömningsstödet (Skolverket 2012b) exempelvis som 
undersökande arbete vilket kan ta sig uttryck i form av elevens uthållighet, med vilken 
envishet och tålamod eleven hanterar svårigheter i arbetet. Andra exempel är 
uppfinningsförmåga vilket relaterar till elevens förmågor att hantera problem exempelvis 
genom att ställa upp dem och pröva olika lösningar samt elevens förmåga till självvärdering, 
att beskriva och reflektera över olika kvaliteter i arbetet.  
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Exempel på kriterier för kommunikation kan enligt bedömningsstödet (Skolverket 2012b) 
vara elevens förmåga att beskriva, synliggöra och reflektera över sin arbetsprocess liksom vad 
eleven vill uttrycka med exempelvis en bild, form eller produkt. 

Bedömningsstöden för musik och bild (Skolverket, 2012a; 2012b) tas här upp i syfte att ge 
bakgrund till vad som enligt kursplanerna ska bedömas och betygsättas i relation till skapande 
i undervisningen. Flera av de begrepp som nämns i detta avsnitt förekommer i olika delar av 
denna uppsats och lyfts för att bidra till en förförståelse för hur de enligt skolverket bör tolkas 
i relation till kursplanerna.  

2.2 Förekomsten av musikskapande i Skolverkets 
nationella utvärdering 

 
I skolverkets nationella utvärdering (2015) uttrycks att musikskapande är eftersatt i 
musikundervisningen generellt. I vissa skolor förekommer det inte alls. 
 

I utvärderingen framkommer att musikskapande, improvisation, samtal om eller analys av musik och 
användandet av digitala verktyg förekommer mycket sparsamt och vid vissa skolor i fördjupningsstudien 
inte alls. Detta styrks också av enkät-studien där en fråga om vilket centralt innehåll man arbetade med 
visade att dessa områden var eftersatta. Såväl enkäten som fördjupningsstudien visar också att samtal och 
analys av musik, musiklyssning och gestaltning av egna tankar i musik är mer eftersatt. Detta är också 
något som har uppmärksammats som ett problem i forskning (Danielsson, 2012; Ericsson & Lindgren, 
2010; Hemming & Westvall, 2010; Wallerstedt, 2010; Wallerstedt, Lagerlöf & Pramling, 2014 refererad i 
Skolverket, 2015, s. 7-9 ) (…) Enkäten visar att det mest avgörande för elevers betyg i musik är förmågan 
att sjunga och spela. Andra förmågor som att uttrycka sig personligt i musicerandet, att skapa musik eller 
att ”veta mycket om musik” har inte lika stor betydelse för musikbetyget. Samtidigt visar 
fördjupningsstudien att det finns stor skillnad mellan hur lärarna tolkar kunskapskraven. Vissa ser mer till 
helheten i elevers musikaliska kunskap medan andra fokuserar på enskilda formuleringar i kunskapskraven. 
(…) Det är emellertid sämre ställt med digital utrustning för musikskapande såsom datorer, surf-plattor och 
sequencerprogram. (Skolverket, 2015, s. 7-9) 
 

Av ovanstående citat synliggörs en skillnad i hur musiklärarna som deltagit i studien tolkar 
kunskapskraven. Här framkommer att det mest avgörande för betyget i musik har varit att 
sjunga och spela. Resultatet av utvärderingen är relevant för vårt arbete eftersom det berör 
förekomsten av musikskapande i skolan.   
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2.3 Ämnessyn  

 
 
Att själva synen: ämnessynen påverkar utformningen av undervisning beskrivs i 
Musikundervisningens didaktikk (Hanken & Johansen, 2015). Frede Nielsen och Øyvind 
Varkøy (refererade i Backman Bister, 2014, s. 73-74) belyser också hur ämnessynen påverkar 
ämnets roll. De tar även upp synen på om ett ämne har ett mål i sig eller om det ses som ett 
medel. 

2.3.1 Ämnessyn i relation till normer, genrer, vardagskultur och 
marknadsestetik 

Carina Borgström Källén (2020) lyfter fram hur en lärares syn och medvetenhet kring normer, 
traditioner, strukturer och stilar påverkar undervisningen. Hon framhåller vikten av nyfikenhet 
på individen som ett vem med egna visioner och drömmar oavsett elevens kön och att skapa 
en verklig dialog med eleven. Borgström Källén (2020) visar hur stereotypa mönster och 
maktrelationer riskerar att konservera traditionella könsroller i pop/rock och vokalmusikaliska 
rum. Samtidigt visar hennes forskning hur ensembleverksamhet där det musikaliska innehållet 
upptäcks och utvecklas eleverna emellan, i detta fall med musikmaterial som var okänt för 
eleverna fast med tydliga ramar/incitament, tillåter rollerna i gruppen att bli mer likvärdiga 
oavsett kön:  

Det som visade sig intressant med ett genusperspektiv i fokus var att när eleverna arbetade med musik som 
var obekant för dem så gav det dem inte bara möjlighet att bredda sina referensramar musikaliskt, utan det 
gav dem också möjlighet att frigöra sig från för givet tagna idéer kring ”hur musiker brukar agera” och 
”hur artister brukar låta och se ut. (Borgström Källén, 2020, s. 60) 

 
Borgström Källén (2020) problematiserar i likhet med Karl Asp (2020) och Ericsson och 
Lindgren (2010) förekomsten av en oreflekterad syn på genrer och vardagskultur. Hon 
föreslår ett uppmuntrande av laborerande, undersökande arbetssätt, där elev och lärare 
experimenterar tillsammans och hittar nya infallsvinklar och uttryck, både gällande 
instrumentval, ljudideal (sound), ideal rörande kroppsspråk, vokala uttryck och formspråk. 
Borgström Källén (2020) vidhåller lärarens ansvar i vilka roller som erbjuds i ett 
intersubjektivt rum. Hon nämner även en omedveten syn: ”rundgången” vilket innefattar ett 



 

 

 

 
 
 

8 

vidmakthållande av normer och ideal som uppstår i musikhögskolornas utbildningstradition, 
där lärare rekryteras och elever antas, enligt en vedertagen implicit tradition med outtalade 
förväntningar. 
 
Karl Asp (2020) pekar på hur en musiklärares syn på genrebegreppet kan avgöra vilken musik 
som eleverna får ta del av och på vilka sätt de får tillgodogöra sig den i undervisningen och 
göra den till sin egen. Han ifrågasätter ifall genrer kan ses som statiska, eller om de egentligen 
mer speglar en specifik musikhistorisk beskrivning. Han lyfter fram hur en modern syn på 
genrebegreppet motsägelsefullt nog kan leda till en konservativ undervisning där 
genrespecifika normer hamnar i förgrunden medan elevernas egna idéer och drivkrafter inte 
utvecklas och tas tillvara i lika stor utsträckning. Asp (2020) understryker att musikläraren i 
utformningen av undervisningen kan välja att skapa ett (författarens eget begrepp) helhetligt 
musikaliskt rum där relationella aspekter tas tillvara. Han menar att traditioner, normer och 
vanor som inte reflekterats kan komma att styra hur läraren tolkar kursplanen.   
 
Claes Ericsson och Monica Lindgren (2010) har i Musikklassrummet i blickfånget studerat hur 
lärare förhåller sig till- och implementerar marknadsestetik och elevers vardagskultur i den 
svenska skolan. Studien belyser hur pedagogisk välvillighet vidmakthåller en förgivettagen 
diskurs som handlar om ”självklarheten i att bygga på elevers vardagserfarenheter av musik” 
(Ericsson & Lindgren, 2010, s. 224). Författarna problematiserar vidare om det verkligen är 
elevers musikkultur som behandlas i undervisningen eller om detta blir till en slags mutation, 
där skolkulturen implicit tömmer elevers vardagskultur på essentiell mening och 
motkulturella uttryck. I Ericsson och Lindgrens (2010) studie finns också praktiska exempel 
på hur synen på förkunskaper och implicita krav på hantverkskunnande för att skapa musik 
och text i kombination med otydliga ramar och segregerande åtgärder gör 
musikskapandepraktiken omöjlig att genomföra.  
 
Susanna Leijonhufvud (2020) berör synen på användningen av strömningstjänsten Spotify 
som lärandemiljö och redogör för olika utmaningar en lärare behöver fundera på och relatera 
till. Hon visar på vikten av att inte gå i ”marknadens ledband” (Leijonhufvud, 2020, s. 84) vid 
användandet av Spotify som kommersiellt företag. Hon ställer exempelvis frågan om hur 
lärare och elever kan ta tillvara Spotify’s utbud och samtidigt undvika att bli styrda av 
Spotify´s algoritmers beräkningar, som baseras på tidigare lyssningar. 

2.3.2 Ämnessyn i relation till ramfaktorer 
Hanken och Johansen (2015) beskriver hur syn på/till förhållningsätt och ramfaktorer 
påverkar lärarens arbete. Ramfaktorer kan här beskrivas i termer av begränsningar och 
möjligheter för en verksamhet. Det kan handla om konkreta ramfaktorer vilka ofta är formella 
såsom rum, tid, materiella resurser, styrdokument och organisatoriska bestämmelser. Det kan 
också handla om informella ramfaktorer såsom uttalade eller outtalade förväntningar i form 
av rutiner, traditioner och koder. Hanken och Johansen (2015) pekar på hur synsätt, 
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perspektiv och förmågan att synliggöra sitt handlingsutrymme för professionell yrkesutövning 
är avgörande. Här redogör de för den kritik som riktats mot konsekvenserna av 
ramfaktorteorin, i de fall det i en pessimistisk kontext leder till en syn där läraren fråntas sin 
autonomitet och ses som helt styrd under ramfaktorerna (Hanken och Johansen, 2015, s. 42).  
 
Hanken och Johansen (2015) pekar vidare på nödvändigheten i att läraren finner en 
konstruktiv balanspunkt mellan de möjliga förhållningsättens extrema ytterligheter: att ta 
individuellt ansvar för ramfaktorer som ligger utanför ens kontroll å ena sidan och att å andra 
sidan friskriva sig ansvar genom att skylla på ramfaktorer. 
 
Karlsson (2018) pekar i sin kandidatuppsats på två synsätt kring komposition i 
musikundervisningen. Han har undersökt hur lärare integrerar komposition i 
musikundervisningen på gymnasiet genom en intervjustudie. Karlsson (2018) pekar på att 
styrdokumenten ger plats för lärarnas egna tolkningar gällande hur komposition kan integreras 
i undervisningen då själva begreppet komposition inte används särskilt ofta: istället framhålls 
begreppet musikskapande som mer frekvent använt. Vidare belyses hur kursplanens tonvikt 
på musikskapandebegreppet implicerar en bredare syn på vad som kan tolkas som skapande i 
musikämnet och kan på så vis även ge plats för exempelvis skapande med befintlig musik. 
Hos informanterna framkommer två synsätt på komposition som företeelse i undervisningen; 
dels som en lära för komposition där musikaliska verktyg prioriteras; dels som en lära genom 
komposition där mer av det mänskliga behovet att få uttrycka sig görs gällande. 
 

2.3.3 Ämnessyn som undersöks i Skolverkets nationella 
utvärdering 

 
I den nationella utvärderingen (Skolverket, 2015) undersöks lärares (i åk 6 och 9) ämnessyn 
(ämneskonception) genom enkätstudie, intervju och därefter lektionsobservationer. 
Inom ramen för enkätstudien ställs en specifik fråga om vilken ämneskonception de i studien 
medverkande lärarna ansluter sig till. Svarsalternativen täcker in estetiskt uttryck, upplevelse, 
kommunikation, personlighetsutveckling och socialisering, övning och färdighetsträning samt 
musikalisk orientering. Den ämnessyn som är mest framträdande i den nationella 
utvärderingens (Skolverket, 2015) enkätundersökning är musik som ett ämne för estetiskt 
uttryck, upplevelseämne, skapande ämne samt ett ämne för personlighetsutveckling och 
socialisation. Detta resultat överensstämmer även i relativt hög grad med de intervjuer som 
görs i den nationella utvärderingen (Skolverket, 2015). 
 
Men vid lektionsobservationerna: den tredje delen av utvärderingen (Skolverket, 2015), i den 
faktiska musikundervisningen, framkommer helt andra resultat. Här framstår musikämnet i 
praktiken främst som ett övningsämne, något som en mycket liten procentandel av 
informanterna ansluter sig till i enkätundersökningen.  
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Det finns sammanhang i undervisningen där varken estetiskt uttryck, upplevelse, skapande 
eller personlighetsutveckling och socialisering kan observeras utan istället ett ”ihärdigt 
färdighetstränande under förutsättning att eleverna orkade” (Skolverket, 2015, s. 220).  
 
I den nationella utvärderingen (2015) ges en återblick till en tid då man genom att ta bort 
epitetet övningsämne hade en ambition att höja musikämnets status. Man menar här att det 
populärmusikaliskt orienterat starka fokus på praktiskt musikutövande som råder och som 
under lång stötts av kursplaner, kan ha lett till att musikämnet åter formats mot att åter bli ett 
övningsämne. Man problematiserar detta ur ett framtidsperspektiv och ställer frågan kring 
musikämnets utmaningar i relation till samhälls- och skolutveckling samt elevers olika 
förutsättningar. Man menar att bildämnet har en mer aktiv och dynamisk diskussion kring 
detta och att detsamma vore önskvärt inom musikämnet för dess förnyelses skull.  
 

Vi kan konstatera att det fokus på praktiskt musikutövande i populärmusiktraditionen som varit 
förhärskande i flera decennier och även backats upp av flera kursplaner successivt har förändrat karaktären 
på musikämnet så att det återigen kan sorteras in under kategorin övningsämne. Frågan som inställer sig är 
hur länge musikämnet som övningsämne kan överleva som konstruktion i vår tids samhälle. Det är 
angeläget att ta fasta på diskussionen i forskningssammanhang om de utmaningar som skolans 
musikundervisning står inför i relation till såväl samhällsutveckling och utveckling inom musikområdet 
som till det faktum att elever har olika förutsättningar, förkunskaper och musikaliska preferenser. En sådan 
diskussion är levande när det gäller skolutveckling inom bild och slöjd och det kan vara angeläget att föra 
en sådan också när det gäller förnyelse av musikämnet. (Skolverket, 2015, s. 220) 

2.3.4 Ämnessyn i relation till konstbegrepp 
 
 
Granefelt Laurén (2006) diskuterar i sin kandidatuppsats definitionen av konst och hur vi kan 
förhålla oss till begreppet idag. Han pekar på att det som en gång var relativt enkelt att 
definiera i termer av estetiska kvaliteter, under 1900-talet givits en sådan mångfald av 
uttrycksätt och former att en definition med ambitionen att införliva allt detta behöver vara 
bred. Granefelt Laurén pekar vidare på hur konst och skönhet inte längre uppfattas som 
koherenta vilket innebär att ”klassiska” definitioner räknas bort och att man i enlighet med 
detta behöver förändra sitt synsätt på vad som väsentligen är konst.  

2.4 Resultatbegrepp och Kvaliteter 
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Michael Fautley (2010) beskriver i Assessment in music education (2010) tre överlappande 
kunskapsområden: tekniska, konceptuella och estetiska vilka namnges och illustreras som 
kvaliteter inom musik som kunskapsämne. Johan Nyberg (2019) knyter i en 
seminariepresentation an till Fautley (2010) med en utvecklad överskådlig bild av vad varje 
kunskapsområde innehåller och hur de överlappar varandra (Bilaga 3). 
 
Lucy Green (2008, refererad i Backman Bister, 2014, s. 68–69) har undersökt elevers 
grupparbete i musik och hur de kan uppnå ett gemensamt resultat genom att lösa en 
gemensam uppgift. I en mycket omfattande studie fick elevgrupperna samma uppgift men 
med möjlighet att anpassa den efter deltagarnas kunskapsnivå. Hon benämner arbetssättet 
Differentiation by Outcome: differentiering genom resultat. Musikläraren förberedde ett 
specifikt musikaliskt material som eleverna fick tillgång till digitalt i form av korta 
instruerande filmer, som de sedan använde sig av för att lära sig grundläggande sång- och 
spelfärdigheter som behövdes för uppgiften. Projektet fungerade mycket bra för elever som 
haft en historia av svårigheter att klara skolan och skolmiljöns förväntningar. De 
lågpresterande eleverna använde sig frekvent av fantasi vilket blev relevant för att bidra till att 
gruppen kunde lösa uppgiften. Många av eleverna föredrog att få hjälp av en klasskamrat 
istället för läraren. Green presenterar begreppet peer-directed learning (ung. kamratlett 
lärande) vilket enligt Green kan innebära fördelen att den som lär ut också lär sig i den 
processen. Green pekar på hur beroendet av att gruppen ska lyckas bidrar till att klassrummets 
tävlingsanda minskar. Studien visade även att lärarna tyckte samarbetet och kamratlärandet 
varit väl fungerande när eleverna arbetade lärarlöst. Orsaken uppgavs vara att eleverna kände 
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motivation samt att arbetsområdet för uppgiften var oväntat och ovanligt. Eleverna 
uppskattade att få välja både instrument och angreppssätt för att lösa uppgiften 
 
I Bedömning betyg och lärande (Klapp, 2015) redogörs för den summativa och formativa 
bedömningens skilda syften. Den summativa bedömningens syfte är att summera och att 
betygsätta. Den formativa bedömningens syfte är att ge högkvalitativ feedback som ska hjälpa 
eleven att lära sig mer och genom det lyckas i skolan (Klapp, 2015, s.16). Klapp (2015) pekar 
på hur ordet bedömning i begreppet formativ bedömning kan blir vilseledande. Här definieras 
formativ bedömning som ”ett grundläggande pedagogiskt förhållningsätt som fokuserar på 
elevernas lärande.” (Klapp, 2015, s. 169). Klapp (2015) exemplifierar vad som kan 
känneteckna detta, bl.a. att låta eleverna lära av varandra och aktivera elever att äga sitt eget 
lärande. I anknytning till det sist nämnda framhålls vikten av att medvetandegöra att det 
endast är eleven som kan lära sig i slutänden. Rädsla för att misslyckas lyfts också fram som 
en aspekt av yttre motivation vilket leder till att utmaningar blir obehagligt och att rädslan för 
misslyckande ter sig mycket negativt för utveckling och lärande. Belöning i form av beröm 
relaterat till en uppgift eller process påverkar motivationen hos eleverna positivt. Detta visar 
två samstämmiga metastudier (Cameron, Banko & Pierce, 2001; Deci, Koestner & Ryan, 
1999 refererade i Klapp, 2015, s. 19). Klapp (2015) redogör för internationell forskning som 
pekar på ett flertal negativa effekter av summativ bedömning. Bl.a. att flickor missgynnas av 
prov; att elevers självkänsla påverkas negativt hos de som presterar lågt generellt; att det kan 
leda till ett mer ytligt och prestationsinriktat förhållningsätt till lärande samt att det kan leda 
till att elever utvecklar ytliga strategier för lärande (Harlen & Crick refererad i Klapp, 2015, s. 
29). Det lyfts också fram hur summativ bedömning som fokuserar på personen och inte 
uppgiften ytterligare ökar den negativa effekten på lärandet. Men ”När feedback istället 
fokuserar på hur uppgiften kan bli bättre, hur eleven kan förbättra uppgiften, ökar lärandet 
avsevärt och positiva effekter framkommer (Kluger & DeNisi, 1996 refererade i Klapp, 2015, 
s. 31). 
 
Zandén (2010) belyser i sin avhandling hur underförstådda kvalitetsuppfattningar tillsammans 
med uttryckliga bedömningar kan bli ett problem i musikundervisningen. Han menar att när vi 
inte uttalat eventuella förväntningar kring konstnärliga färdigheter så uppstår en osäkerhet. 
Zandén framhåller att det finns för få estetiska värderingar formulerade. I sin avhandling 
belyser han bristen på musikspecifika kontextuella kriterier i musikämnet. Han diskuterar 
musiklärarens status och talar om ett slags teoretiskt underskott som påverkar hela ämnets 
status i förhållande till andra ämnen.  
 
Karl Asp (2015) pekar i sin avhandling mellan scen och klassrum – en studie av 
ensembleundervisning på gymnasieskolans estetiska program på två diskurser kring 
ensembleundervisning. Dels handlar det om en diskurs kring skolgång och utbildning knutet 
till ämnespraktiken; dels om hur eleverna försöker simulera, tillgodogöra sig och anpassa sig 
till en outtalad, informell praktik i musikundervisningen knuten till specifika 
skolframträdanden. Resultaten visar att skolframträdanden spelar en stor roll i undervisningen 
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vilket resulterar i att elevernas lärande begränsas till vad de spelar under dessa framträdanden. 
Frågor ställs kring vd de egentligen lär sig genom att delta i framträdandena. 

2.5 Process och Portföljmetodik 

 
Listen imagine compose (Fautley, 2014) är ett stort engelskt aktionsforskningsprojekt med 
fokus på skapande, komposition och kreativitet. Inom ramen för projektet finns ett antal 
artiklar (reports) och beskrivningar av musiklektioner. Michael Fautley (2014) som tidigare 
skrivit om bedömning i musikutbildningar (Fautley, 2010) utgör en av förgrundsfigurerna i 
projektet. Projektet har startats bl.a. mot bakgrund av svårigheter med att utföra 
skapandepraktik i skolan. Här har man låtit verksamma kompositörer och musiklärare arbeta 
sida vid sida i projekt. Det stora fokus som traditionellt läggs på musikframträdanden vid 
exempelvis skolavslutningar ifrågasätts även här. I Listen imagine compose (Fautley, 2014) 
presenteras även goda resultat kring hur man introducerar musik till unga som de inte kände 
till och hur man kan göra musiken relevant i deras läroprocess, hur kreativt lärande och 
komposition är sammanbundna och hur musikskapande kan göras utifrån bildkonst, samt hur 
lyssnande reflektion främjar sofistikerat musikaliskt vokabulär (Fautley, 2014, s. 8-13) 
 
Folkestad (1996) undersöker processen kring komposition hos både barn unga och vuxna som 
använder sig av digitala medel. Här lyfts fram hur vår tidiga förståelse av musik gör oss 
kapabla att kunna skapa musik mycket tidigt. Det belyses också hur ett barn som är fyra år 
idag pga samhällsförändringar kan ha hört mer musik än vad hans farfar gjort under sitt hela 
liv. (Folkestad, 1996, s. 5–6) 
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Lars Lindström (2014) pekar i Portföljmetodik i estetiska ämnen på hur utarbetade metoder 
för att ta rätt på material och samla det på ett överskådligt sätt kan ge överblick över elevers 
processer och lärande såväl på helhetsnivå som på detaljnivå inom bild och musikämnet. Här 
framhålls hur Portföljer kan tillämpas på enskilda projekt för att åskådliggöra specifika 
processer, men också hur de kan användas för att skapa en helhetsbild av en elevs lärande 
under längre tid. Lindström menar att man genom att se tillbaka på tidigare arbeten och tankar 
kan jämföra dessa för att se vilken utveckling som skett. Lars Lindström kallar detta material 
för ”fotavtryck” eller synliga spår av processen” (Lindström, 2014, s. 156-157). Lindström 
menar vidare att Portföljer kan fungera både som arbetsredskap och källa till idéer för 
eleverna såväl som material för att studera elevers utveckling. På så vis kan portföljer bli en 
naturlig och integrerad del av processer och dessutom vara till hjälp både för lärare och 
elever. Att låta elever ställa samman portföljer menar Lindström leder till att de inser värdet 
av att arbeta och arbeta om, får olika perspektiv på konstnärliga problem och får motiveras att 
fullfölja projekt över tid. De blir medvetna om sin konstnärliga och personliga utveckling och 
blir gradvis mer självständiga i arbetet. Att lärare, föräldrar och skolmyndigheter får bredare 
perspektiv på vad eleverna lärt sig framhålls också. Särskilt poängteras hur eleverna lär sig 
sätta värde på det de gör i skolan och på sig själva som kunskapssökare (Lindström, 2014, s. 
185-186). 
 
I likhet med det som beskrivs i stycket ovan beskriver författarna Staffan Selander och 
Gunther Kress (2010) i Design för lärande hur: ”Skillnaden mellan representationer vid olika 
tidpunkter utgör tecken på lärande, som när information har bearbetats i olika steg. Man kan 
därför följa läroprocessen genom att iaktta de olika mikroval som en person gör under en 
lärsekvens” (Selander & Kress, 2010, s. 34). 
 
Swanwick (1998) har i sin forskning ifrågasatt uppdelningen mellan process och produkt och 
hur användbar den uppdelningen egentligen är. Han ser kreativa processer inom 
musikskapande som ett antal produkter av klingande karaktär som följer efter varandra och att 
vägen fram till ett resultat består av att välja och välja bort produkter.  
 
Barrett (1996) har gjort en studie av barns kompositioner där barnens uppgift var utformad på 
så vis att de skulle komponera ett stycke musik med en början, en mitt och ett slut. Barret har 
sedan analyserat de färdiga alstrens struktur och form för att ta reda på vilka val som gjorts 
och vilka beslut som tagits för att på så vis utröna en arbetsprocess. Hon menar att själva 
processen finns inbakad i slutresultatet och att en analys av det sistnämnda ger en bättre bild 
av elevernas musikaliska kunnande än samtal med barnen om deras processer. Barret ser den 
kreativa processen hos barnen som en dialog där musikaliska idéer hela tiden värderas och 
omvärderas och därigenom växer fram till ett färdigt resultat. Barnens färdiga kompositioner 
kallar hon också för ordlösa diskurser. 
 
Att äga sin process: ett verktyg för pedagoger och kulturutövare i arbetet med kreativa 
processer (Kultur i Väst, 2015) är ett metodmaterial framtaget av Kultur i Väst i samarbete 
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med produktdesignern Pernilla Ankarberg. Materialet riktar sig till pedagoger och 
kulturarbetare inom olika institutioner som har en handledande roll i sammanhang där kreativt 
arbete tillsammans med barn och unga förekommer. Skriften utgår från en grafiskt formgiven 
modell (bilaga 4), baserad på designteori, för att dela upp och steg för steg beskriva en kreativ 
process. Här illustreras processens olika faser med specifikt designade figurer som också får 
egna benämningar, var och en med sin validerade funktion. Med utgångspunkt i modellen ges 
exempel på arbetssätt som bygger på experimenterande och utforskande såväl som 
dokumenterande och reflekterande. Ett syfte med materialet är göra det möjligt att synliggöra 
och skapa gemensam förståelse för kreativa processer (både för handledare och deltagare).  

3  En hermeneutisk ansats 
I den grekiska mytologin berättas det om guden Hermes som bl.a. var budbärare mellan gudar 
och dödliga och tolkade budskapen dem emellan.  Det grekiska verbet >>hermeneuin<< är 
mångtydigt men översätts oftast med >>att tolka<<. Hermeneutiken byggde under antiken på 
tecken, tydning, råd och maning (Ödman, 2007, s. 13). Förståelse skulle ge nya perspektiv. 
Hermeneutik handlar än idag om att tolka och förstå.  
 
Per-Johan Ödman (2007) har skrivit tolkning, förståelse och vetande - hermeneutik i teori och 
praktik (2007) med hermeneutiska arbetsprinciper och i ett hermeneutiskt syfte att vilja bidra 
till förståelse av tolkning och förståelse. Ödman (2007) pekar på att boken ”presenterar en 
förståelsehorisont utan anspråk på generalitet” (Ödman, 2007, s. 14). Hermeneutiken beskrivs 
som principiellt odogmatisk i det att den bekänner att det finns flera sätt att förstå en 
företeelse på. Utgångspunkten att vi som historiska varelser aldrig kan ställa oss utanför vår 
egen förförståelse när vi utforskar verkligheten är också central för hermeneutiken. Ödman 
(2007) belyser att hermeneutiken kan vara ”skeptisk i förhållande till sig själv” (Ödman, 
2007, s. 15) och pekar på hur den skepticismen är konstruktiv i överenstämmelse med kritisk 
vetenskap. 
 
Den hermeneutiska cirkeln är ett känt begrepp inom hermeneutiken och utgör en bild för hur 
tolkning, förståelse och tänkande ter sig. Huvudsakligen har två sidor hos begreppet betonats; 
dels den om kunskapsbildning genom en pendling: en dialektisk rörelse mellan del och helhet; 
dels hur förståelseprocessen och förförståelsen är sammanbundna (Ödman, 2007, s. 100).  
 
Även om cirkeln som bild implicerar en pendlande rörelse så är den statisk och gestaltar på så 
vis inte omtolkningar och förändringar: processen av växelverkan mellan del och helhet 
särskilt väl. Här blir begreppet hermeneutisk spiral mer åskådliggörande för vad som sker i 
processen, hur förståelsehorisonten kan ”utvidgas och förändras” (Ödman, 2007, s 103). Både 
spiral och cirkelbegreppet visar på hur tolknings- och förståelseprocessen saknar början och 
slut och att det inte finns någon exakt nollpunkt där processen inleds. (Ödman, 2007, s. 107). 
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Enligt Ödman (2007) har det i skrifter ibland förekommit stor tonvikt på hermeneutisk teori, 
stundtals utan förankring i hermeneutisk praktik (Ödman, 2007, s. 235). Med bakgrund av det 
vill han peka på några gemensamma arbetsprinciper utifrån aspekter på hermeneutiskt arbete. 
Han vidhåller att principerna aldrig kan bli arbetsmodeller eftersom varje forskare utgår från 
sin förförståelse. Arbetsprinciperna innefattar förhållningssätt vid tolkning, hur vi tolkar, 
tillvägagångssätt vid val av tolkning samt hur vi förmedlar vår förståelse och tolkningar.  
 
Det första förhållningssättet som nämns är Det öppna frågandets princip vilket innebär att vi 
tolkar ”som om vi ställde en fråga till det som vi inte vet svaret på” (Ödman, 2007, s. 237).   
Det handlar om att tillåta den studerade verkligheten få betyda något annat än vad man först 
trodde om den. Förhållningssättet uppmanar genom detta också till att söka efter motsägande 
information. Det öppna frågandets princip anknyter till den tyska filosofen Hans-Georg 
Gadamer (1900-2002).  
 
Det andra förhållningssättet: Vår förförståelse handlar ytterst om att tydliggöra hur man 
tänker tolkar och förstår. Medvetenheten om att ens egen förförståelse märks, avsiktligt eller 
inte, kan ge legitimitet till att delge den. Det framhålls att detta bör göras sakligt.  
Hur vi tolkar sammanfattas av tre stycken tolkningsprinciper: tre dimensioner. Den första är 
tidsdimensionen som anknyter till Sartres progressiv-regressiva metod (Ödman, 2007, s. 238) 
vilket innebär att man måste beakta en företeelses bakgrund och framtid eller möjligheter för 
att en mer fullständig förståelse ska nås. Enkelt uttryckt kan det t.ex. handla om hur vi kan 
förhålla oss till en informants förförståelse och hur den förförståelsen speglar informantens 
svar i olika frågor.  
 
Den andra dimensionen utgörs av tolkandets abstraktionsnivå som hänger samman med 
del/helhetskriteriet även kallat koherenskriteriet eller det holistiska kriteriet. Det handlar om 
att kunna pendla mellan mindre och mer omfattande kontexter, att se hur delarna förhåller sig 
till helheten. Och en enskild del som går stick i stäv med de andra eller med helheten kan 
användas för att misstänkliggöra tolkningen och leda till en ny (Fejes och Thornberg, 2019, s. 
78).  
 
Den tredje dimensionen handlar om tolkningsfokusering vilket syftar till att använda olika 
angreppssätt beroende på vad som tolkas. Här beskrivs exempelvis hur någons upplevda, 
existentiella verklighet kan bli lättare att tolka och förstå genom dennes specifika 
beskrivningar av skeenden händelseförlopp. Hade det tvärtom varit fråga om att tolka och 
förstå ett händelseförlopp, något som skett för länge sedan genom exempelvis dagböcker så 
hade man haft hjälp av ett fokus på att tolka utsagorna utifrån hur den existentiella 
verkligheten beskrevs. (Ödman, 2007, s. 239-240). 
 
När det gäller val av tolkning så handlar det om att tolkningarna och forskningsmaterialet ska 
bilda en ”väl sammanhållen gestalt” (Ödman, 2007, s 240), tolkningarna ska bilda en helhet.  
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Det ska finnas en inre logik där tolkningarna har en rimlig koppling till resurserna som 
använts.  
Förmedlande av förståelse handlar bl.a. om språkbruket, vilket ”bör vara klart och enkelt för 
att underlätta läsarens/lyssnarens förståelse genom att anknyta till dennes värld” (Ödman, 
2007, s. 241). Här tillägger Ödman (2007) att förmedlandet av förståelse också kan 
”befrämjas genom att förförståelsen av det aktuella sakförhållandet redovisas” (Ödman, 2007, 
s 241.) Ödman pekar vidare på betydelsen av tydlig argumentation och dokumentation för att 
det ska finnas möjlighet att kontrollera uttolkarens tolkningar och vad hen kommit fram till.  
Slutligen betonar Ödman vikten av att ”sakförhållandet beskrivs så att det framträder i 
enlighet med del/helhetsprincipen, i en väl sammanhållen gestalt, som kännetecknas av att 
olika delar har anknytning till varandra och helheten” (Ödman, 2007, s. 242).  
 
Fejes och Thornberg talar om att engagemang i texten där utsagor som ger intryck av att 
informanten är berörd eller angelägen kan vara viktiga signaler för tolkningen. De pekar även 
på hur kvantitativa inslag kan betraktas som en del i helheten. Detta kan tillämpas genom 
registrering av återkommande utsagor där just upprepningar av innehåll kan ge ledtrådar. 
(Fejes & Thornberg, 2019, s. 84-85) 
 
Vi har haft för avsikt att skriva arbetet hermeneutiskt. Dels genom att vår egen och 
informanternas förförståelse tas i beaktning genom förståelseprocessen. Dels genom att vi har 
ämnat förhålla oss till och- eller tillämpa de ovan beskrivna arbetsprinciperna. Hur vi gjort det 
beskrivs löpande i arbetet i de respektive delar där arbetsprinciperna har relevans. I kapitel 1 - 
inledning och bakgrund redovisade vi vår egen förförståelse inför sakförhållandet: 
musikskapandets didaktik. På så sätt har vi (implicit) avsett införliva hermeneutik i arbetet, i 
detta fall genom arbetsprincipen: vår förförståelse. Intentionen med att det finns med i 
inledningen är att läsaren direkt ska kunna följa med i vår, författarnas förståelseprocess, en 
process som sedan tematiskt fortlöper genom arbetet. Detta försök till transparens syftar också 
till att ge möjlighet att kontrollera våra tolkningar och vad vi kommer fram till.       

4 Metod 

4.1 Kvalitativ intervju och datainsamling 
Eftersom våra forskningsfrågor till största del syftar till att undersöka upplevelser, syn- och 
förhållningssätt motiverar det en kvalitativ inriktning (Patel & Davidsson, 2011, s. 14).  
Vi har valt att göra kvalitativa semistrukturerade intervjuer vilket innebär att vi listat specifika 
teman som skall beröras under intervjuerna (bilaga 5) samtidigt som intervjupersonerna har 
getts stor frihet att utforma svaren. Den semistrukturerade intervjun kännetecknas även av att 
vi formulerat frågor (bilaga 2) som inte nödvändigtvis behöver komma i samma ordning. Vi 
har här haft för avsikt att hjälpa intervjupersonen att föra ett meningsfullt och 



 

 

 

 
 
 

18 

sammanhängande resonemang kring det vi studerar och att föra samtalet på ett sätt som syftar 
till att intervjupersonen inte ska känna sig hämmad. Detta har även eftersträvats genom 
transparens, en lugn saklig och avspänd samtalston som dynamiskt anpassats efter 
intervjupersonens karaktär, språkbruk och gester (Patel & Davidsson, 2011, s. 82).  
Vi har förhållit oss till Kvale och Brinkmanns (2014) två kontrasterande metaforer för 
intervjuaren: malmletaren respektive resenären (Kvale & Brinkmann, 2014, s. 71–72). Även 
om dessa inte är statiska positioner så har intervjupersonens berättelse varit i fokus, 
berättelsernas innebörd har tillåtits att förändras och vi som intervjuare har varit redo att 
förändras i vår syn och förståelse under resans gång. Resenärmetaforen harmonierar logiskt 
med hermeneutikens öppna frågandets princip (se kapitel 3). 
   
Kvale och Brinkmann (2014) beskriver att hänsyn bör tas till analysstadiet redan när man 
förbereder intervjufrågorna (Kvale & Brinkmann, 2014, s. 173). Vi har här haft stor hjälp av 
att klargöra innebörden av intervjusvaren med hänsyn till kategorier (Bilaga 2). Kvale och 
Brinkmann (2014) menar att validitet och reliabilitet ligger mycket i utförandet, själva 
intervjuns och samtalets kvalitet. Om osäkerhet uppstått kring innebörden av en informants 
svar så har vi sett till att klargöra att vi förstått innebörden av svaret, genom kontrollfrågor för 
intervjuns validitets skull. Kvale och Brinkmann (2014) pekar vidare på hur den kritik som 
riktas mot kvalitativ forskning samtidigt kan visa på dess styrka: “Styrkan i en intervju är dess 
privilegierade tillträde till intervjupersonens livsvärld” (Kvale och Brinkmann, 2014, s. 213).   
 
När vi skrivit manus till intervjun har vi valt att vara transparenta och öppna med 
undersökningens syfte gentemot informanterna. Vi har utifrån arbetets syfte relaterat frågorna 
till vad vi vill undersöka och varför för att sedan finna hur vi ska ställa frågorna. Vi har en 
organiserad kategorisering kring frågornas följd där vi startar med informantens egen 
förförståelse och följer ett antal färgkodade kategorier som ligger synliga för informanten från 
intervjuns början (bilaga 5). Kategorierna har tagits fram med utgångspunkt i arbetets syfte, 
forskningsfrågor, områdesöversikt gällande bild och musikämnet samt hermeneutik. Dessa 
kategorier är alltså framtagna innan intervjuerna gjordes och ska inte förväxlas med de teman 
som framkommer ur analysen av intervjuerna.   
Vi har strävat efter en balans mellan dynamiska och tematiska frågor. Dynamiska frågor syftar 
till att få informanten att tala om känslor och upplevelser, intervjuns hur, medan tematiska 
frågor relaterar till intervjuns vad (Kvale & Brinkmann, 2014).  
Begreppet tratteknik syftar till att vänta med vissa frågor och inledningsvis ställa dynamiska 
frågor som bidrar till att samtalet blir öppet och fritt för att senare, när samtalet flyter, komma 
in på mer tematiska frågor (Kvale & Brinkmann, 2014). Detta har vi använt oss av. 
Intervjuguiden är tematiskt utformad med öppna frågor där medkänslan spelat en viktig roll 
för att få djupare förståelse för individens livsvärld vilket samstämmer med hermeneutisk 
vetenskapssyn (Patel & Davidsson, 2011, s. 85).  
 
Intervjufrågorna och tillvägagångssätten vid intervjun har till viss del skrivits influerade av de 
hermeneutiska arbetsprinciper som Ödman (2007) beskriver. Dels genom att inleda intervjun 
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med en fråga om informantens förförståelse (tidsdimensionen); att ställa frågor i syfte att få 
reda på specifika händelseförlopp (tolkningsfokusering); visa ett cirkelformat bildschema 
(bilaga 5) över intervjuns förlopp för att skapa transparens och en inre logik i 
samtalsprocessen och det öppna frågandets princip både i frågan om förförståelse men även 
de öppna frågor som syftat till att ”ställa en fråga till det som vi inte vet svaret på” (Ödman, 
2007, s. 237).   
Då vi genomfört intervjuerna var för sig har det varit viktigt med noggranna förberedelser. I 
det avseendet utgjorde utformandet av intervjuguiden en betydande del gällande intervjuernas 
innehåll och struktur. Det har i sig varit en process av prövning och omprövning där den 
skrivna intervjuguiden (Bilaga 2) är en konkret resurs. Vidare använde vi oss av resurser i 
form av bilder (Bilaga 3, 4, 5) som komplement till intervjuguiden för att illustrera och 
tydliggöra intervjuns struktur och innehåll för såväl oss själva som för informanterna. Men för 
att intervjuerna skulle genomföras på ett så likvärdigt sätt som möjligt var det viktigt för oss 
författare att uppnå samförstånd gällande vår kommunikation med informanterna, samt hur 
intervjuguiden och övriga resurser skulle tillämpas. Ett sådant samförstånd växte fram genom 
samtal mellan oss författare under utformandet av intervjuguiden, men också i noggranna 
avstämningsmöten innan och efter intervjuerna. 
 
Intervjuerna planerades till att hållas inom ungefär en timme vilket också blev fallet med en 
marginal om ca 10 minuter beroende på oförutsedda händelser såsom att någon knackade på 
informantens dörr och ett kortare avbrott uppstod. Informanterna fick själva välja plats för 
intervju vilket i samtliga fall skedde, fysiskt på respektive informants arbetsplats. Vi delade 
upp intervjuerna så att vi, författarna, intervjuade varsin musik- och bildlärare var för sig. Vi 
spelade in intervjuerna digitalt med hjälp av två olika enheter, datorinspelning och 
röstmemoinspelning i händelse av att den ena enheten skulle sluta fungera.  

4.2 Urval 
 
För att ha möjlighet att få ut så relevant information som möjligt från intervjuerna gjorde vi 
medvetna strategiska val i samband med urvalet av informanter.  
 
Mot bakgrund av att vi i vårt syfte skrivit att vi ska undersöka och jämföra hur musik- och 
bildlärare i högstadiet ser på och förhåller sig till skapande i undervisningen valde vi att 
intervjua två musiklärare och två bildlärare som alla undervisar i samtliga årskurser 7–9 vid 
skolor i Stockholms stad. Att vi valde att begränsa oss geografiskt till Stockholms stad 
berodde delvis på att vi helst ville genomföra intervjuerna i form av fysiska möten och 
eftersom vi båda vid tidpunkten för detta arbete var bosatta i kommunen var det praktiskt. De 
rådande omständigheterna i form av Covid-19 påverkade också detta beslut. Trots den 
begränsade geografiska spridningen i urvalet, finns en stor variation mellan skolorna där 
informanterna arbetar, gällande elevsammansättningar utifrån socioekonomisk bakgrund. Vi 
hade kännedom om att samtliga informanter hade kunskaper i de områden vi undersöker. Två 
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av informanterna hade vi också individuellt lite mer kännedom om sedan tidigare varför vi 
valde att byta så att den informant som var mer bekant för oss fick intervjuas av den andra 
intervjuaren och vice versa. Att här göra strategiska val enligt vad man tror ska ge största 
möjliga värde för studien brukar kallas ändamålsenliga val (Denscombe, 2014). 
 
Enligt Kvale och Brinkmann (2014) står antalet nödvändiga intervjupersoner i relation till 
vilket syfte undersökningen har (Kvale & Brinkmann, 2014, s. 156). Eftersom våra intervjuer 
i huvudsak syftar till att undersöka och jämföra två olika informantgruppers (bild och 
musiklärares) syn, förhållningssätt och upplevelser2, så har vi valt ett begränsat antal 
informanter (4 stycken) vilket gett oss tillräckligt stort tidsutrymme för att samla och bearbeta 
ett material rikt på utsagor; tillräckligt grundlig planering; fysiska intervjuer; transkribering; 
analys; diskussion och för att ha tid till att göra jämförelser mellan informanterna. 
Könsfördelningen av informanter är 3 kvinnor och 1 man.  

4.3 Etiska ställningstaganden 
Individskyddskravet innefattar 4 allmänna huvudkrav som vetenskapsrådet ställer på 
forskning. Dessa krav är informationskravet, samtyckeskravet, konfidentialitetskravet och 
nyttjandekravet (Vetenskapsrådet, uå). 
 
Informanterna har i enlighet med dessa huvudkrav muntligt och skriftligt (se bilaga 1) 
informerats enligt följande: 
 
• Informationskravet: Vi har informerat informanterna skriftligen om forskningens syfte 
genom en samtyckesblankett (bilaga 1) samt muntligt innan intervjuns genomförande. 
• Samtyckeskravet: Vi har informerat informanterna om att de själva har rätt att bestämma 
över sin medverkan. 
• Konfidentialitetskravet: Vi har informerat om och sett till att informanternas anonymitet 
säkerställs genom att endast deras yrke (bild eller musiklärare) anges samt att de arbetar på en 
(ospecificerad) skola i Stockholm. Vidare har vi informerat och sett till att deras namn anges 
fingerade och att deras personuppgifter inte kommer utlämnas. 
 • Nyttjandekravet: Vi har informerat om att allt material (rådata) som samlas in i samband 
med intervjuerna endast kommer användas för forskningsändamål och att det endast är de två 
personer (Ola Sandström och Markus Eriksson) som arbetar med undersökningen som 
kommer att hantera den. 
 
I enlighet med etikprövningslagen (SFS 2003:460) har vi även muntligt och skriftligt 
informerat informanterna om: 
 

 
2 Att fokusera på informanternas upplevelser är inte slutmålet (undantaget forskningsfråga 3) utan en väg för 
hermeneutisk tolkning mot större förståelse för informanternas syn- och förhållningssätt 
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• den övergripande planen för forskningen: Att den ingår som en 15HP kurs i 
lärarlegitimationsutbildningen vid KMH och kommer publiceras som C-uppsats.  
• syftet med forskningen: Att undersöka och förstå mer om musikskapandets didaktik. 
• de metoder som kommer att användas: Kvalitativ intervjuundersökning. 
• de följder och risker som forskningen kan medföra: Inga vi känner till. 
• vem som är forskningshuvudman: KMH 
• att deltagande i forskningen är frivilligt: Har vi informerat om  
• forskningspersonens rätt att när som helst avbryta sin medverkan: Har vi informerat om 
 
Vi har i informationen till informanterna summerat ovanstående och sett till att använda ett 
sakligt neutralt, enkelt och tydligt språk för att undvika missförstånd (se bilaga 1). 

4.4 Transkribering av intervjuer 
Intervjuerna transkriberades i sin helhet, ord för ord för att ge ett så rikt underlag som möjligt. 
Vi delade tydligt upp vad som sades av informanten respektive intervjuaren. Även 
kommenterande ord utan exakt betydelse såsom hummanden transkriberades i största möjliga 
mån. I händelse av skratt verifierades skrattets kontextuella innebörd för att undgå 
missförstånd. Starkt betonade ord skrevs med versaler för att kunna förstå hur den skrivna 
texten uttalats. Vi delade upp arbetet så att vi transkriberade de intervjuer vi själva genomfört. 
Därefter delade vi intervjuerna med varandra så att vi båda fick tillgång till alla fyra 
intervjuerna. 

4.5 Forskarrollen  
I första hand utgör vår forskarroll ett inifrån (emic) perspektiv eftersom vi själva är en del av 
och har insyn i det område vi undersöker, det som är vår utgångspunkt/förförståelse: 
musikdidaktik. I andra hand finns inslag av ett utifrån (etic) perspektiv när det kommer till 
vårt sätt att närma oss bildämnets didaktik, där vår förförståelse är mer begränsad. Det kan 
vara av stor vikt att medvetandegöra emic respektive eticpositioner och de olika perspektiv de 
medför eftersom detta påverkar analys och resultat (Backman Bister, 2014, s. 90).  
 

4.6 Analys 
När intervjuerna transkriberats gjorde vi individuella läsningar av samtliga intervjuer innan vi 
påbörjade en första individuell tematisk analys (Fejes & Thornberg, 2019).  
Analysen gick till så att vi först metodiskt gick igenom varje kategori: förförståelse, allmänt, 
resultat, kvaliteter, process/portföljmetodik och bild/musik. (se bilaga 5). Vi använde oss av 
digitala ordmoln som räknar ut och illustrerar vilka ord som används mest frekvent under 
intervjun. Vi färgkodade sådana ord och meningar i intervjusvaren som dels gav tydliga svar 
på de ställda frågorna men också där en särskild angelägenhet/engagemang eller signifikant 
osäkerhet uttrycktes. Vi samlade det till nyckelord/meningar i varje kategori samt skrev några 



 

 

 

 
 
 

22 

kommentarer kring relationen mellan informantens förförståelse och intervjusvaren i 
respektive kategori.  
 
Därefter träffades vi och bearbetade våra analyser och hade en tid därefter ett möte med 
handledare då vi gemensamt reflekterade över vad vi såg i texterna. Vid detta tillfälle hade vi 
kunnat få en första gemensam förståelse för informanternas olika karaktär och förförståelse. 
Vi hade också kunnat se likheter och olikheter mellan musik och bildlärarna som två skilda 
grupper samt sett flera teman. Vi kunde i trepartssamtal med stöd av handledare artikulera ett 
par ledord: verkfixering och uppgiftsfixering som vi kunde använda som en ny blick på 
materialet när vi för andra gången analyserade texterna individuellt. 
 
I den andra individuella tematiska analysen tog vi bort de skrivna frågorna och ställde endast 
informanternas svar bredvid varandra horisontellt i en tabell för varje kategori (kvalitet, 
resultat, osv). På så sätt kunde vi få en jämförande översikt över svaren och ett tydligare fokus 
på informanternas sätt att svara. I slutet av varje tabell/kategori listade vi några teman för 
varje informant. Och därunder skrev vi bärande citat som gav språkliga uttryck/förklaringar åt 
dessa teman.  
 
När ovan nämnda steg var gjorda gick det lättare att se likheter mellan musiklärarnas syn- och 
förhållningssätt som vi inte kunnat se utan denna blick. Vi hade först genom en naiv tolkning 
(Fejes & Thornberg, 2019) endast sett skillnaderna i deras sätt att tala om företeelser. Men 
genom den nya blicken kunde vi i texterna se likheterna i deras villkor, förhållningssätt och 
delade upplevelser i en existentiell verklighet trots att de i stora drag använde olika språkligt 
fokus i sitt sätt att beskriva den verkligheten. Nu hade vi nått ny förståelse i och med en andra 
individuell analys och gått mot en mer mogen tolkning. Att förhålla sig till verksfixering och 
uppgiftsfixering som en del och använda delen som specifika glasögon gjorde att vår blick på 
helheten förändrades. Det som skedde var att vi fick syn på nya delar i utsagorna i 
intervjuerna som vi inte sett innan, vilket i sig genererade en ny förståelse för helheten.  Detta 
är exempel på del/helhetskriteriet: att kunna pendla mellan mindre och mer omfattande 
kontexter och att se hur delarna förhåller sig till helheten (Ödman, 2007).   
Därefter träffades vi digitalt, i en gemensam reflektion och senare med handledare där vi i 
trepart reflekterade över de nya perspektiven.  
 
I nästa kapitel presenterar vi resultaten tematiskt efter de kategorier som finns i intervjuguiden 
(Bilaga 5). Under varje kategori finns beskrivningar och citat som relaterar till de olika teman 
vi funnit. I presentationen av citat har vi valt att rensa bort transkriberade hummanden och 
upprepanden av ord såsom ordet liksom. Detta med intentionen att informantens språkliga 
kommunikativa narrativ ska framträda mer än den exakta fonetiska autenciteten. Versaler har 
fortsatt använts för att visa ord där informantens betoning varit starkare.3 

 
3 I diskussionen presenteras citatens betonade delar kursivt enligt gängse praxis. I resultatdelen presenteras dock 
citatens betonade delar med versaler eftersom detta var vårt gemensamma arbetssätt vid transkriberingen; ett 
arbetssätt som underlättade vår läsning; och som vi här väljer att återge autentiskt.  
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5 Undersökningens resultat 

5.1 Kategorier  
 

 
Figur 1 visar de kategorier som intervjuerna är utformade ifrån. Vi presenterar undersökningens resultat utifrån dessa 

kategorier plus två till, vilka är ett resultat av intervjuerna. 

 

5.2 Teman  
 
Inom varje kategori presenteras löpande de teman som framkommit i den hermeneutiska 
analysen. De teman som framkom ur intervjuerna gällde informanternas upplevelser4 av- syn 
på och förhållningssätt till- 
 
Elevernas förkunskaper 
Uppgiftsfokus/verksfokus 
Processfokus/resultatfokus 
Formella Ramfaktorer  
Genrer 
Vardagskultur/Marknadsestetik 

 
4 Att fokusera på informanternas upplevelser är inte slutmålet (undantaget forskningsfråga 3) utan en väg för 
hermeneutisk tolkning mot större förståelse för informanternas syn- och förhållningssätt.  
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Skapande som mål/medel 
Otillräcklighet/uppgivenhet 

5.2.1 Underordnade teman 
I vissa teman framkommer tydliga åtskillnader. Detta gäller exempelvis temat formella 
ramfaktorer, som i vissa fall syftar till informantens utsagor kring kunskapskrav, i andra fall 
det fysiska rummets betydelse. Dessa underordnade teman anges inom parentes.  

5.3 Slutet av intervjuerna - en förförståelse för läsaren  
När alla frågor ställts i de sex kategorierna (se ovan) blev intervjupersonerna (informanterna) 
avslutningsvis informerade om resultaten i den nationella utvärderingen (se s. 5) som visar att 
musikskapande görs sparsamt och ibland inte alls i svenska skolor. De fick frågan om vad de 
tror att detta beror på. Svaren löd: 
 

Musiklärare 1 

”För att vi inte vet hur vi ska BEDÖMA..  JÄTTESVÅRT!  det här KRÄVER ju så mycket 
mer ARBETE Det kräver att det LÅTER det kräver att någon GRÅTER.  Det är väldigt 
TOLKNINGSBART. Jag får med mig alltså 98 % men jag är inte DÄR. För det är SÅ 
SVÅRT.” 
 
TEMAN: Otillräcklighet/uppgivenhet Formella ramfaktorer (styrdokument),  
 

Musiklärare 2  

”Det är oftast ganska tunga lektioner. Fler kapitulerar och ger upp. Blir passiva”. 
 
TEMAN: Otillräcklighet/uppgivenhet 
 

Bildlärare 1  

”För att de sparar in på ämnet tror jag. De har inte lokaler. Och de har inte instrument säkert. 
Sen har de kanske inte så bra musiklärare som vi har här”   
 
TEMAN: Formella ramfaktorer (lokaler, instrument, kompetens)  
 

Bildlärare 2  

”Det finns väldigt många obehöriga musiklärare där kunskapen saknas. Eller ambitionsnivån. 
Sen tycker jag generellt att dom praktiska estetiska ämnena har ganska låg status, i skolans 
värld. Ja, kanske saknas material eller resurser till det, jag vet inte.  Jag tänker också att det är 
väldigt svårt i estetiska ämnen när det är stora grupper om det är stökigt i klasserna. Att det 
krävs mycket individuell hjälp och handledning hela tiden.” 
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TEMA: Formella ramfaktorer (lärarens utbildningsgrad, gruppsammansättning) 
 
Sedan fick de frågan om vad de trodde att det skulle kunna gå att göra åt situationen vilket, av 
naturliga skäl, endast musiklärarna gav svar på: 
 

Musiklärare 1 

”Bli TYDLIG i VAD är det som jag vill att eleverna ska få vara MED om? Och vad vill jag 
att de ska TRÄNA på och FÖRBÄTTRA och vad är det som jag ska kunna BEDÖMA? För 
det är… Det är min sista hållplats, det är där, och det måste jag börja med. Och då måste jag 
bryta ner det och .. det tar TID.” 
 
TEMAN: Formella ramfaktorer (bedömningsunderlag, tid).  
 

Musiklärare 2 

”Melodispel (…) det är ett kunskapskrav. Där har jag liksom kunnat pricka av. Istället för att 
de ska spela ANDRAS melodier så spelar dom sina egna melodier. VILKET KANSKE gör 
att det som de spelar är naturligt för dem…  För det är TAJMINGEN som är i fokus.” 
 
TEMAN: Formella ramfaktorer (kunskapskrav). 
 
 
 
 
 

5.4  Kategorin lärarnas förförståelse   
 
I den första kategorin ställdes frågor kring lärarnas egna personliga erfarenheter av skapande. 
Deras förförståelse framställs här kort genom en beskrivning och citat. Ett epitet tilldelas varje 
lärare, som en levande arbetshypotes, vilken dels speglar vad de uttrycker att de har med sig 
(förförståelse) dels hur de förhåller sig som lärare. 
 

Musiklärare 1 -  Den förstående ledsagaren. Använder sin erfarenhet: en artikulerad känsla 
av otillräcklighet, att inte duga när det gäller musikskapande, till att försöka hjälpa så många 
elever som möjligt att få känna sig nöjda och stolta över det de skapar. Hen beskriver enstaka 
positiva erfarenheter av eget genrespecifikt skapande på musikhögskolan. 
 
”Jag har nog aldrig tyckt att jag har dugit… till nånting. Och jag kan inte spela, jag kan inte 
göra nåt och varför ska jag göra ? Det finns ju alltid andra som gör så mycket bra musik, det 
finns ju så himla mycket bra. Det GÖR det, men så där är det så är min start.” 
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Musiklärare 2 - Den ansvarfulla pragmatikern. Visar stort ansvar för att eleverna ska 
kunna uppnå kunskapskraven. Delger personliga positiva erfarenheter av skapande i ett 
rockband i ungdomen.   
 
”Så gick vi och fantiserade om att ge ut det här och bli kändisar och så. Men det roliga var ju 
att det var så kul att skapa, och att det blev något. Det som jag tyckte var häftigt då var att vi 
bara körde på, vi gjorde fem låtar tror jag” 
 

Bildlärare 1-  Den konkreta betraktaren. Skiljer tydligt på uppgifter i skapande och ett fritt 
konstnärligt skapande. Både i sin personliga praktik och som pedagog. 
 
”Jag bearbetade det jag hade SETT Så det är inte så mycket fantasi. Men sen började jag på 
konstskola. Så där började jag med grafik och det har jag hållit på med sen dess. Det är där 
jag GÖR bilder kan man säga, bara ”hittepå”, så.” 
 

Bildlärare 2 - Den grundtrygga utforskaren Exemplifierar ett utforskande genom olika 
slags uppgifter i skapande med eleverna. Förmedlar personliga familjära minnen av 
musikskapande som trygga och fria.    
 
”Att skapa saker tillsammans med min pappa (…) Vara i något skapande och liksom såhär 
tappa tanken på tid och rum liksom att man får komma in i ett flow och att man liksom är I 
DET skapandet JUST DÅ. Som jag tycker är mycket svårare att liksom NÅ nu i vuxen ålder”. 
 

 

5.5 Kategorin allmänt     
 
Här ställdes frågor gällande lärarens syn på när skapandepraktik fungerar bra och mindre bra 
för hen i undervisningen samt när skapandepraktik sker på lektionerna. En fråga fokuserade 
på att informanten skulle beskriva ett specifikt projekt, vilket redovisas under utformning av 
uppgifter. Hur utförligt frågorna besvarades varierade mellan informanterna vilket framgår 
nedan. 
 

Musiklärare 1  

” När eleverna har förstått att det ÄR en process. Den är lång. men sen är det också under 
kanske 3 minuter som det är ALLT det här på 3 minuter. Det är ju liksom omöjligt att 
egentligen skapa musik vad gäller den västerländska pop och afroamerikanska kulturen för 
allting finns ju redan så man kan ju liksom. Jag kan ändå aldrig på riktigt alltså antingen så 
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kan man ju känna att ”jag kan ändå aldrig skapa något för allt finns” Och då kokar man ner 
det så är det ju bara såhär: vad GÖR jag av dom här komponenterna? Vad bygger jag för 
hus? Eller vad gör jag för recept?”  
 
TEMA: Skapande som mål, genrer, processfokus (när eleverna förstått att det är en process) 
 

Musiklärare 2 

Beskriver hur individuellt elevarbete i musikskapande ger ett tydligare resultat som blir lättare 
att bedöma med hänvisning till kursplanen. Hen refererar till genrer inom populärmusik 
gällande skapande. M2 understryker vikten av hantverket och hur färdigheten att spela ett 
instrument blir en förutsättning för att kunna skapa inom ramarna: 
 
”Man måste ha hantverket innan man riktigt kan. Det blir ett för stort hinder det där, att 
börja skapa. Att vara förtrogen med ett instrument för att komma vidare. Då kan det funka 
bättre.” 
 
TEMAN: Formella ramfaktorer (kursplanen). Elevernas förkunskaper (kunna spela ett 
instrument för att kunna skapa), genrer, resultatfokus 
 

Bildlärare 1 

Uttrycker att hen vill få eleverna att planera och utvärdera sina processer och få 
hantverksmässig förförståelse. Att de ska känna till material, tekniker och redskap så att de 
vet hur de ska göra. B1 säger att skapandet ska vara ett verktyg för att skapa förståelse och bli 
begriplig kunskap. Hen menar vidare att skapandet blir meningsskapande för eleverna när de 
kan utgå från sig själva, pröva sina tankar, funderingar, fördomar. B1 uttrycker att de nästan 
alltid är i en process under lektionerna och att skapande är den huvudsakliga delen av 
undervisningen. 
”Det är lite olika GRAD av skapande i olika uppgifter. När de får fritt jobba utifrån 
konsthistorien då får ju dom gå in för att hitta på själva och planera själva. Bygga upp en 
processplan.  Ska man jobba med ett nytt material så måste man ju känna till MATERIALET 
och tekniken. HUR använder man det här materialet och vilka redskap ska man ha och hur 
gör du då? Men DET vill dom inte gärna. Det är tråkigt. Men det brukar gå.  Vi jobbar alltid 
i en process eller vi ÄR i en process. oftast. Nånstans i processen. Det är vi.” 
 
TEMAN: Uppgiftsfokus (olika grad av skapande i olika uppgifter) Processfokus (Vi jobbar 
och är nästan alltid i en process) Förkunskaper (känna till materialet och tekniken). Skapande 
som medel (pröva sina tankar, funderingar, fördomar) Vardagskultur (utgå från sig själva) 
 

Bildlärare 2 

Beskriver en vilja till gemensam förståelse för processen. B2 vill hitta en balans mellan styrt 
och fritt med rätt mängd styrning och rätt mängd fritt skapande.  Hen pekar på det fysiska 
rummets betydelse: Vilka förväntningar genererar rummet? Hur påverkar det undervisningen 
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och eleverna? B2 reflekterar vidare över sin egen förförståelse i relation till eleverna och 
försöker förstå vad eleverna förstår. 
 
”Skapande sker i princip hela tiden ibland även när de förväntas lyssna på en instruktion: 
Jag tror också att det har med rummet och göra, att eleverna VILL jättegärna, direkt när dom 
kommer in, ta en penna. Och sen om dom inte har ett papper så kan dom liksom rita på 
BÄNKEN, bara för att dom VILL GÖRA NÅNTING. Rummet GER VISSA FÖRVÄNTNINGAR 
på HUR man ska vara, och om man har en BÄNK och tittar framåt mot en whiteboardtavla 
då liksom… Då har dom eleverna redan STÄLLT IN SIG lite på att dom ska göra något 
teoretiskt.” 
 
TEMAN: Processfokus (gemensam förståelse för processen) Formella ramfaktorer (rummets 
betydelse)  
 

 

5.6 Kategorin resultat (Resultatbegrepp)   
 
Här ställdes frågor gällande lärarens syn på vad ett resultat är i relation till skapande, om 
skapandet behöver leda till ett färdigt resultat, om tonvikt ligger på resultat eller process samt 
vad ett färdigt resultat kan säga om process och vice versa. Hur utförligt frågorna besvarades 
varierade mellan informanterna vilket framgår nedan.  
 

Musiklärare 1  

”Vi försöker hela tiden bedöma skapandet i VARJE PASS för ibland så har man en så jävla 
dålig dag och det får inte stå och falla på det. Och sen kanske man har nån toppendag (…) Så 
närmar vi oss hela tiden det som eleverna omedvetet och medvetet hela tiden strävar efter det 
vill säga att göra liksom en riktig låt som de hör på radio eller i Spotify” 
 
TEMAN:  Formella ramfaktorer (bedömningsunderlag) Vardagskultur Marknadsestetik  
Genrer  
 

Musiklärare 2 

”Om man ska vara filosofisk så är ju resultatet egentligen onödigt. Det är processen som är 
det viktiga.  Men ur bedömningssynpunkt så behövs det också något form av resultat, man har 
fått ihop någonting som FUNGERAR.  Man tycker att: ”Åh, det blev ju bra! Men jag fick ju 
ihop det här, det FUNKAR ju! Så man inte känner bara: Nämen det BLEV inget (…) Det går 
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att se spår av en process, grafiskt i garageband vilket kan leda till reflektion kring 
processen”  
 
TEMAN: Processfokus (i filosofisk mening och i garageband) Resultatfokus (ur 
bedömningssynpunkt)  
 

Bildlärare 1 

 
Här talar B1 bl.a. om vikten av elevens förmedlande av kunskap. 
”JAG skulle inte kunna betygsätta bara på en BILD. Jag kan inte säga att jag kan sätta ett 
betyg bara på RESULTAT, då måste jag veta så mycket mer.  Att göra bilderna det är ju en 
VÄG till förståelse. EGENTLIGEN så är processen viktigast. OCH att de kan FÖRSTÅ, vad 
de har gjort och varför. om de har KUNSKAPEN och kan redogöra för den då är det ju det 
viktigaste arbetet gjort egentligen”. 
 
TEMAN:  Formella ramfaktorer (Det går inte att sätta betyg bara på resultat) Skapande som 
medel (skapandet en väg till förståelse och verifierad kunskap) Processfokus (egentligen är 
processen viktigast) 
 

Bildlärare 2 

”Jag har antecknat efter varje lektion hur det har gått för eleverna, så att även ifall det är 
liksom en STOR uppgift som tar LÅNG TID, så har jag försökt dela in den då lektion för 
lektion för att se om de liksom uppfyller DET som DEN lektionen är tänkt 
FÖR…  SLUTRESULTAT blir LITE MINDRE VIKTIGT. Det känns MYCKET SKÖNARE för 
mig som lärare att kunna hänga med varje elev från gång till gång. Alltså det känns som att 
då jag har SUPERKOLL på hur varje elev ligger till (…)  Jag tänker att dom är två 
SEPARATA kunskapskrav. Processen ÄR liksom EN DEL och resultatet är EN ANNAN DEL. 
(…) Det skulle kunna vara en väldigt GEDIGEN process utan att resultatet blir bra (…) 
Process eller resultatfokus beror ju på vad det är för TYP av uppgift” 
 
TEMAN: Uppgiftsfokus Processfokus (slutresultatet lite mindre viktigt, skifta fokus beroende 
på typ av uppgift) Formella ramfaktorer (process och resultat är separata kunskapskrav, 
processen kan vara väldigt gedigen utan att resultatet blir bra) 
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5.7 Kategorin kvaliteter     
 
Här ställdes frågor gällande lärarens syn på vad kvalitet är i relation till skapande och hur hen 
ser på bedömning i sammanhanget. Ytterligare en fråga ställdes kring vilka kvalitetsaspekter 
som läraren tyckte sig kunna härleda till process respektive färdigt resultat.  I samband med 
den första frågan användes en resurs (Bilaga 3) för att ge läraren en holistisk bild av tekniska, 
konceptuella och estetiska kvaliteter. Hur utförligt frågorna besvarades varierade mellan 
informanterna vilket framgår nedan. 
 

Musiklärare 1  

Väljer att inte tala om bedömning kring skapande i sitt läraryrke men talar om skapande som 
ett sätt visa upp färdigheter. M1 berättar här också om en personlig upplevelse på 
musikhögskolan då hen fick skapa låtar i olika genres.  
 
”Den är ju egentligen den ultimata tentan. Du kan inte göra något bättre och det upplevde jag 
ju själv på musikhögskolan för det var ju verkligen såhär: Fan ska jag jag?Ja jag kan ju 
massa saker, och nu ska jag skriva en jazzlåt, ja då gör jag det. Ja, nu ska jag skriva en 
hardcorelåt. Ja då ska jag göra det. Det är ju så fruktansvärt nyttigt. VAD ÄR DET JAG 
EGENTLIGEN KAN. Och hur får jag ihop det? Att lägga fokus på sånt som är begripligt och 
som blir meningsfullt att sträva efter.”  
 
TEMAN: Resultatfokus, Genrer  
 

Musiklärare 2 

”Året 2011 gjorde att jag fick plocka bort mycket som innebar <<ha kul med musik>> för att 
hinna med kunskapskraven. Kunskapskraven fokuserar på speltekniska och konceptuella 
kvaliteter. Har du FÖRSTÅTT hur den genren som du väljer bygger upp musiken? Synd för de 
elever som har mer av estetiska kvaliteter att de inte premieras så mycket. Kan man införliva 
de estetiska kvaliteterna ändå i skapandeprocessen, så vore ju det spännande!  
(…) 
Så är det ju faktiskt så att man kan se … innan ett resultat är färdigt om en person har förstått 
det här, för man kan vara mitt inne i en process men man kan ju ändå se att den här (eleven) 
har förstått hur man bygger upp, hur man prövar och omprövar och hur man får olika delar 
att sitta ihop…I Garageband”.  
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TEMAN:  Formella ramfaktorer (Lgr 11, kursplan, kunskapskrav gäller endast tekniska och 
konceptuella aspekter) Genrer, Processfokus (det går att se kvaliteter i en process i 
garageband)     
 
Bildlärare 1 

”Tekniska och konstnärliga kvaliteter ska inte bedömas egentligen. Eleverna ska använda 
förmågorna när det löser uppgifter. Jag är med dem i processen och det är vad man kallar för 
formativ bedömning”. 
 
TEMAN: Uppgiftsfokus (eleverna ska använda sina förmågor när de löser uppgifter) 
Processfokus Formella ramfaktorer (tekniska och konstnärliga kvaliteter ska inte bedömas, 
tonvikt på formativ bedömning)  
 
Bildlärare 2 

”Vad vill eleven SÄGA med DET HÄR konstverket? Har den LYCKATS 
FÖRMEDLA DET som var INTENTIONEN?”. 
Det här ATT KOMMUNICERA någonting genom bilden och hur man använt det tekniska. Det 
ÄR en estetisk kvalitet TYCKER JAG JU. ATT KUNNA FÖRMEDLA en känsla 
GENOM bildmaterial. JÄTTESVÅRT att bara förhindra att liksom: ”Jamen FÖR MIG är det 
här.. Alltså försöka göra det lite mer BEGRIPLIGT VAD jag letar efter när jag sätter betyg 
… att det INTE handlar om vad JAG TYCKER ÄR FINT.   
 
TEMAN: Formella ramfaktorer (att använda det tekniska till kommunikation är en estetisk 
kvalitet) Otillräcklighet (svårt att bedöma estetiska aspekter pga risk för 
tolkningsbarhet/subjektivitet) 
 

 

5.8 Kategorin process/portföljmetodik   
 
Här ställdes frågor gällande lärarens syn på skapandeprocessen i undervisningen. Frågorna 
berörde olika aspekter av processarbete, reflektion, tidsutrymme, gemensam förståelse, 
trygghet och förutsättningar (Se bilaga 2). En av frågorna fokuserade på arbetsprocessen kring 
ett specifikt projekt som tidigare berördes under kategorin allmänt och som här återkopplades. 
Mer specifika beskrivningar av de praktiker som utfördes redovisas under kapitel 5.10 - 
utformning av uppgifter. Efter att frågor kring skapandeprocessen ställts så ställdes flera 
frågor kring lärarens användande av portföljmetodik. Frågorna fokuserade på dokumentation, 
individuell/gemensam reflektion samt bedömning med utgångspunkt från portföljmetodik.  
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Här anpassades mängden frågor efter hur förtrogen informanten var med begreppet samt i 
vilken utsträckning svaren gav exempel på ett uttalat eller outtalat användande av 
portföljmetodik, såsom exempelvis  nvändandet av dokumentation i syfte att följa en process. 
Hur utförligt frågorna besvarades kring process och portföljmetodik varierade mellan 
informanterna vilket framgår nedan. 
 
Musiklärare 1 

”Vart är du nu? Vet du vad du GÖR? Vet du vart du SKA?(M1) -Ja, Jag gjorde ju faktiskt! 
(imaginär elev) För det handlar ju faktiskt om självkänslan där. Det dom första 90%:en av 
eleverna kommer att tänka på är -det där kan ju inte jag!. (Sen har jag kanske spelat gitarr i 
sex månader) men det är som att det är frånkopplat)…-Ska jag göra det här SJÄLV 
nu?(imaginär elev) 
Precis som det var för mig? (M1 syftar på sig själv). 
TEMAN: Otillräcklighet/uppgivenhet, Elevernas förkunskaper (spelat gitarr i sex månader) 
 
Om portföljmetodik:  
”De har, häfte eller digitalt om du vill eller papper och penna. Jag tänker att det är ju en 
trygghet att känna igen sig i en dokumentations.. en portfölj då.. 
 
TEMAN: Processfokus (häfte eller digital dokumentation ger en trygghet) 
 

Musiklärare 2 

 
Om process: 
”Använd dom här bitarna och bygg någonting, så kommer det kunna … BLI någonting. du 
måste tänka utanför dina egna COMFORTZONES … Men samtidigt så är det ju så också att 
HAR du ingen comfortzone … För vissa som aldrig har skapat har inte byggt 
upp en comfortzone . Om jag gör SÅHÄR, så vet jag att jag kommer ro ihop ett bra 
RESULTAT. Det ska SITTA IHOP liksom, byggstenarna ska PASSA…” 
 
TEMAN: Resultatfokus, Verksfokus (det kan BLI någonting, ett bra resultat, det ska sitta 
ihop, byggstenarna ska passa)  Förkunskaper  
 
Om portföljmetodik:  
Inget svar ges. 
 

Bildlärare 1 

 
Om process:  
”TID.  Estetveckan.  Då får de jobba en hel vecka. Och då är dom ju mer i en kreativ process 
i en längre period och de tycker väldigt mycket om det, att slippa SLÄPPA.  TID. När niorna 
har sina projekt då brukar det också vara så mer som en konstateljé dom håller på och håller 
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på och alltid när man säger at  - nu är det 5 minuter kvar -  så skriker dom bara -neeeeeeej-  
så. Du kanske ska ha så här många gånger, för testning, av material. Medan någon annan ska 
skissa upp sin grej och så måla i fem veckor. Så att de har ju olika processer.  
 
TEMAN: Processfokus Formella ramfaktorer (B1 uppfattar att eleverna uppskattar att få tid 
till sina processer) Förkunskaper (planering för att lyckas med uppgiften)  
 

  
Om portföljmetodik:  
”Det finns ett Instagramkonto. En hel BYRÅ full med gamla åskådningsmaterial där jag fotat 
av massor av dokumentation, graffitti, porträttfoton, allting. Åttorna har gjort logotyper vissa 
år och där har dom faktiskt FÅTT spara sin process.” 
 
TEMAN: Processfokus (Betydande dokumentation av uppgifter, verk och processer) 
 

Bildlärare 2 

 
Om process: 
”Processen är ALLTING i DET ARBETET. Alltså om det går fel eller om det inte blir som 
dom har tänkt, så att alla är MED på BANAN, att det är PROCESSINRIKTAT. 
 Det behöver liksom inte vara … att de kanske inte riktigt vet var det kommer landa 
nånstans eller så … Att dom är trygga i gruppen och att man har tid till det. Att dom VET OM 
förutsättningarna då. Att dom GÖR aktiva VAL liksom hela tiden. Att dom tar ställning till 
HUR dom vill göra, alltså, -Vilket material ska jag jobba i nu? Och VARFÖR?  och -Hur blev 
det? Och sen utvärdera och sen testa igen liksom, - blev det som resultatet som jag hade 
förväntat mig? Nej det blev det inte riktigt. -Jamen då testar jag med det HÄR materialet 
istället. Var det bättre med kol än med grafitstift t ex?”.  
 
TEMAN: Processfokus (processinriktat, göra aktiva val, pröva/ompröva, laborerande av olika 
material) 
 
Om portföljmetodik: 
”Men det kanske är ganska sällan som jag använder det (Portfölj) i det FAKTISKA 
terminsbetyget:  Det blir nog oftast dom uppgifter som jag har gjort och så… Det (Portfölj) 
känns TRYGGT att ha liksom. Hellre för mycket än för lite som bedömningsunderlag… Att ta 
med skisser i slutredovisningen, visa upp processen. Det tänker jag hade varit SPÄNNANDE 
egentligen! Att se att: DEN HÄR ledde till DEN HÄR tanken och sen tog jag DEN HÄR 
vändningen och sen kom det till DEN HÄR.  Att öva på dokumentationen OM man fokuserar 
på processen, tänker jag… Jag menar om process ÄR att göra medvetna handlingar som 
leder framåt, så BEHÖVS det ju tränas PÅ att GÖRA DET.”  
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TEMAN: Formella ramfaktorer (använder sällan dokumenation/portfölj i terminsbetyget) 
Uppgiftsfokus (genomförda uppgifter ligger till grund för terminsbetyget) Processfokus 
(dokumentation med fokus på processen behöver tränas) 
 

 

5.9 Kategorin Bild/Musik     
 
Kategorin inbegrep frågor om vad informanterna kände till om det andra ämnet och vad de 
skulle kunna tänka sig kunde vara användbart att använda sig av i det egna ämnet. Hur 
utförligt frågorna besvarades varierade mellan informanterna vilket framgår nedan. 
 

Musiklärare 1  

M1 visade sig ha flerårig erfarenhet av att arbeta tillsammans med en bildlärare på en tidigare 
arbetsplats. Dessa erfarenheter lyfte M1 fram som användbara. Hen uttryckte att bildämnet är 
bra för musikskapandeämnet att arbeta tillsammans med och beskriver inledningsvis en dialog 
med elever i musiksalen. 
 
”(musikeleverna frågar) .-Kan man få MÅLA fram musik? (läraren svarar)- Absolut! 
 
(M1 beskriver bildämnets skapandepraktik) Och du vet det är såna METAFORER och 
liksom.. Så att jag tror att det är ett SUPERFINT ämne att samarbeta med.  
 
För det tilltalar många som kan förstå det här med penna på ett papper och vad som fastnade 
och vad man kan sudda bort.  
 
Och det är JÄTTEBRA! JÄTTEBRA!  
Sådana metoder är bra att föra över på instrument t.ex.  
 
Det VÄXER ju fram. det SKER, det ska BYGGAS  här. -Ta stegvis.. Det är någonting som 
formas” 
 
TEMAN: Processfokus (det växer, sker, stegvis, formas)  
 

Musiklärare 2 

”Det tror jag DEFINITIVT... Om man skulle känna att man vill fördjupa sig i skapandebiten i 
musikämnet.  Där nere skapas det mer … liksom VERK … så att säga… än vad vi skapar 
här… här jobbar vi mer med … HANTVERK” 
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TEMAN: Förkunskaper (vi jobbar mer med hantverk i musikskapande än i bildämnets 
skapandepraktik) Verksfokus: (det skapas mer verk i bildämnets skapandepraktik) 
 
Bildlärare 1 

B1 påtalar flera gånger att musikundervisning sker i grupp medan bildeleverna i princip alltid 
arbetar individuellt med skapande. Hen säger att hen är imponerad och beundrar musikläraren 
på skolan för att musikläraren lyckas få elever att spela tillsammans så att det låter bra. B1 
säger i sammanhanget att hen är avundsjuk på musiker som kan spela tillsammans. Hen 
uttrycker vidare vid flera tillfällen att hen tycker att det i sig är ett skapande när 
musikeleverna spelar tillsammans, ett skapande som hen säger att hen uppskattar mycket. Och 
att hen tar del av processen när musikeleverna utvecklas i sitt samspel över tid eftersom 
musiksalen ligger ovanför hens bildssal.  B1 uttrycker också vid ett par tillfällen att hen inte 
tänkt på att musikskapande skulle innebära att musikeleverna skulle förväntas göra ny musik. 
 
”Där är det ju en GEMENSAM process. Här är det ju väldigt individuellt. SAMARBETE är ju 
det viktiga där. Och man påverkar ju varandras resultat kanske. Jag tänker ju på när dom 
SPELAR. Så tänker jag. jag vet inte hur mycket man kan tänka att dom gör EGEN musik 
 
TEMAN: Processfokus (musikskapande är en gemensam process)  
 

Bildlärare 2 

B2 har inget svar att ge här. 

5.10 Informanternas utformning av skapandeövningar  
Vi har i Bilaga 7, valt att samla samtliga skapandeövningar som informanterna exemplifierar 
genom intervjuerna. Övningarna presenteras med vad- och hur skapandeövningarna 
innehåller/genomförs med citat som åskådliggör detta. Bilaga 7 är tänkt som en kartläggning 
av skapandeövningar men även som en didaktisk inspiration. Ur intervjuerna framkom att 
frekvensen av skapandeövningar inom musikämnet är lägre än i bildämnet. Övningarnas 
processfokus: hur den kreativa arbetsprocessen synliggörs och dokumenteras, är också lägre i 
musiklärarnas praktik. Det didaktiska valet att låta skapandeövningen stå i relation till något 
konceptuellt, utanför det egna ämnet, sker i stort sett bara hos bildlärarna. Det finns emellertid 
ett exempel på en tendens till det sist nämnda hos musiklärare 2 i samband med en 
pentatonisk skapandeövning. Övningen innehåller förutom överlappande speltekniska och 
estetiska incitament även två överlappande konceptuella kvaliteter kring pentatonik i teoretisk 
mening och i relation till kinesisk kultur. Sammantaget liknar denna övning de uppgifter i 
bildämnet som inbegriper tekniska, estetiska och konceptuella kunskaper, förmågor som i 
bildämnet ofta tillåts användas för att genomföra en skapandeuppgift. En av M2:s 
skapandeövningar har barockmusik och improvisation som utgångspunkt vilket differentierar 
från övrigt genrefokus även om det inte, lika tydligt, tangerar något utanför en musikkontext. 
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5.11  Sammanställning av resultat nivå 1 
På en första nivå har vi sammanställt hur frekvent- varje tema/underordnat tema framkommer 
i intervjuerna under respektive kategori. I hermeneutiskt hänseende syftar detta dels till att 
delge en översikt, dels till hur kvantitativa inslag kan betraktas som en del i helheten vilket 
kan tillämpas genom registrering av återkommande utsagor där just upprepningar av innehåll 
kan ge ledtrådar. (Fejes & Thornberg, 2019, s. 84-85). 
 
Sammanställningen presenteras i form av tabeller som visar vilka teman och underordnade 
teman som framkommer av informanternas svar på intervjufrågorna. Intervjufrågorna har 
utelämnats för att göra sammanställningen lättare att överblicka men för att göra det möjligt 
att förstå svarens kontextuella innebörd har tabellerna delats upp utifrån de kategorier som 
intervjuerna och presentationen av undersökningens resultat är utformade ifrån. För att 
tydliggöra vilken kategori de olika tabellerna hänvisar till har de symboler som är kopplade 
till kategorierna placerats ut ovanför respektive tabell och tabellerna har även färgkodats 
därefter. Ett undantag är dock de två inledande tabellerna (Tabell 1.1 och Tabell 1.2) som inte 
ingår i någon kategori utan sammanställer informanternas svar på intervjuernas avslutande 
frågor rörande den nationella utvärderingen i musik. Den, för intervjun, inledande kategorin 
förförståelse har också utelämnats eftersom den får ses som en blick att använda i tolkningen 
av resultaten och inte har någon tematisk funktion här.  
 
 
Tabellerna är indelade i tre kolumner: tema, musiklärare och bildlärare. Under tema listas de 
teman som förekommit i informantsvaren inom varje kategori där endast de teman som vi 
kunnat uttolka ur informanternas svar har tagits med. För att ställa upp musiklärarna och 
bildlärarna som två olika jämförelsebara grupper har de delats in i varsin kolumn där de 
underordnade teman som förekommer listas med kortfattade beskrivningar. De tomma fält 
som förekommer anger att inget svar relaterat till det aktuella temat framkommit från antingen 
bildlärarna eller musiklärarna. 
 
Avslutande frågor med utgångspunkt i den nationella utvärderingen i musik: 
 

TEMA  MUSIKLÄRARE BILDLÄRARE 
Formella Ramfaktorer Styrdokument Lokaler, instrument, 

kompetens 
lärarens utbildningsgrad, 
gruppsammansättning 

Otillräcklighet/Uppgivenhet Generellt Generellt  
Tabell 1.1. Sammanställning av vilka teman och underordnade teman som framkommit i informanternas svar på frågan: I 
anknytning till resultaten i den nationella utvärderingen från 2015: varför görs musikskapande sparsamt och ibland inte alls 
i svenska skolor? 

TEMA MUSIKLÄRARE BILDLÄRARE 
Formella Ramfaktorer Bedömningsunderlag, tid Kunskapskrav  

Tabell 1.2. Sammanställning av informanternas svar på frågan: Vad skulle kunna gå att göra åt det? 
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TEMA MUSIKLÄRARE BILDLÄRARE 
Elevernas 
förkunskaper 

Kunna spela ett instrument för att 
kunna skapa 

Känna till materialet och tekniken 

Uppgiftsfokus/ 
Verksfokus 

 Olika grad av skapande i olika uppgifter 

Processfokus När eleverna förstått att det är en 
process 

Vi jobbar och är 
nästan alltid i en 
process 

Gemensam förståelse 
för processen 

Resultatfokus Individuellt arbete ger tydligt resultat  
Formella Ramfaktorer Kursplanen Rummets betydelse 
Genrer Generellt Generellt  
Vardagskultur  Utgå från sig själva 
Skapande som mål Generellt  
Skapande som medel  Pröva sina tankar, funderingar, fördomar 

Tabell 2. Sammanställning av informanternas svar på frågor rörande hur de arbetar med skapande i undervisningen. 

 
TEMA MUSIKLÄRARE BILDLÄRARE 
Uppgiftsfokus/ 
Verksfokus 

 Generellt 

Processfokus I filosofisk mening och i 
garageband 

Egentligen är 
processen viktigast 

Slutresultatet lite mindre viktigt, skifta 
fokus beroende på typ av uppgift 

Resultatfokus Ur bedömnings-synpunkt  
Formella 
Ramfaktorer 

Bedömningsunderlag Det går inte att sätta 
betyg bara på 
resultat 

Process och resultat är separata 
kunskapskrav, processen kan vara 
väldigt gedigen utan att resultatet blir 
bra 

Genrer Generellt  
Vardagskultur Generellt 
Marknadsestetik Generellt 
Skapande som 
medel 

 Skapandet en väg till förståelse och verifierad kunskap 

Tabell 3. Sammanställning av informanternas svar på frågor rörande deras synsätt och förhållningssätt gällande resultat och 
relationen mellan resultat och process i anslutning till skapande i undervisningen. 
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TEMA MUSIKLÄRARE BILDLÄRARE 
Uppgiftsfokus/ 
Verksfokus 

 Eleverna ska använda sina förmågor när de löser uppgifter 

Processfokus Det kan gå att se kvaliteter 
i en process i garageband 

Generellt 

Resultatfokus Generellt  
Formella 
Ramfaktorer 

Lgr 11, kursplan, 
kunskapskrav gäller endast 
tekniska och konceptuella 
aspekter 

Tekniska och 
konstnärliga kvaliteter 
ska inte bedömas, tonvikt 
på formativ bedömning 

Att använda det tekniska till 
kommunikation är en estetisk 
kvalitet 

Genrer Generellt Generellt  
Otillräcklighet/ 
Uppgivenhet 

 Svårt att bedöma estetiska aspekter p.g.a. risk för 
tolkningsbarhet/subjektivitet 

Tabell 4. Sammanställning av informanternas svar på frågor rörande deras synsätt och förhållningssätt gällande bedömning 
och kvalitetsaspekter i relation till skapande i undervisningen. 

  
Om process: 
  

TEMA MUSIKLÄRARE BILDLÄRARE 
Elevernas 
förkunskaper 

Spelat gitarr i sex 
månader 

Generellt Elevens egen planering för att lyckas med uppgiften 

Uppgiftsfokus/ 
verksfokus 

Det kan BLI någonting, ett bra 
resultat, det ska sitta ihop, 
byggstenarna ska passa 

 

Processfokus  Generellt Processinriktat, göra aktiva val, 
pröva/ompröva, laborerande av 
olika material 

Resultatfokus Generellt  
Formella 
Ramfaktorer 

 Läraren uppfattar att eleverna uppskattar att få tid 
till sina processer 

Otillräcklighet/ 
uppgivenhet 

Generellt  

Tabell 5. Sammanställning av informanternas svar på frågor rörande informanternas synsätt och förhållningssätt gällande 
kreativa processer i relation till skapande i undervisningen. 
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Om portföljmetodik:  
 

TEMA MUSIKLÄRARE BILDLÄRARE 
Uppgiftsfokus/ 
verksfokus 

 Genomförda uppgifter ligger till grund för terminsbetyget 

Processfokus Häfte eller digital 
dokumentation ger en 
trygghet 

Betydande dokumentation av 
uppgifter, verk och processer 

Dokumentation med 
fokus på processen 
behöver tränas 

Formella 
Ramfaktorer 

 Använder sällan dokumentation/portfölj i terminsbetyget 

Tabell 6. Sammanställning av informanternas svar på frågor rörande synsätt och förhållningssätt till portföljmetodik och 
synliggörande av kreativa processer i relation till skapande i undervisningen. 

  
TEMA MUSIKLÄRARE BILDLÄRARE 
Elevernas 
förkunskaper 

Vi jobbar mer med hantverk i musikskapande än 
i bildämnets skapandepraktik 

 

Uppgiftsfokus/ 
Verksfokus  

Det skapas mer verk i bildämnets 
skapandepraktik 

 

Processfokus Det växer, sker, stegvis, formas Musikskapande är en gemensam 
process 

Tabell 7. Sammanställning av informanternas svar på frågor om vad de kände till om varandras ämnen gällande skapande i 
undervisningen och vad i det andra ämnet som eventuellt skulle kunna vara användbart i det egna ämnet.  

5.12  Sammanställning av resultat nivå 2 
På en andra nivå utelämnar vi intervjuns kategorier och visar endast frekvensen av berörda 
teman/underordnade teman hos informantgrupp 1 och 2 (se bilaga 6).  
Sammanställningen syftar liksom föregående kapitel till hermeneutisk registrering av 
återkommande utsagor där upprepningar av innehåll kan ge ledtrådar. (Fejes & Thornberg, 
2019, s. 84-85). I bilaga 6 kan man bl.a. se upprepningar av process och uppgiftsfokus hos 
bildlärarna. Hos musiklärarna kan man bl.a. se upprepningar av resultatfokus, förkunskaper 
och genrer. Detta förhållande utgör en ledtråd och en del i helheten för tolkningsakten. 
Förhållandet pekar på att musiklärarna har ett större fokus på resultat och reproducering av 
givna klingande ideal och spelmässigt utförande medan bildlärarna har ett större fokus på 
processen och uppgiften, i relation till skapande. 
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5.13 Sammanfattande beskrivning av resultaten 
Här delges en beskrivning i löpande text som tematiskt sammanfattar undersökningens 
resultat. 

5.13.1 Musiklärarna 
Musiklärarna lägger tonvikt på elevernas förkunskaper när det gäller att kunna spela 
instrument, det spelmässiga hantverket, som en förutsättning för att kunna skapa.  
Ett verksfokus som syftar till att få klart färdiga verk uttrycks genom hur byggstenarna ska 
passa, bli något, i ett färdigt resultat. Ett processfokus uttrycks genom ett uttryck för att 
skapandet fungerar bra när eleverna förstår att det är en process, det klargörs också att 
processen är viktigast i filosofisk mening men att det är det färdiga resultatet som är viktigast 
för bedömning.  
 
Portföljmetodiska ansatser görs genom häfte, digital dokumentation och det nämns att spår av 
processen går att se i applikationen garageband. Resultatfokuseringen berörs generellt och ur 
bedömningssynpunkt. Det uttrycks också att låta elever arbeta individuellt gör det enklare att 
bedöma resultatet, eftersom insatsen då inte gjorts i samverkan med andra. De formella 
ramfaktorer som nämns berör tid samt styrdokument som kursplan och kunskapskrav i 
relation till tekniska och konceptuella kvaliteter/aspekter av skapandepraktiken. 
 
Genrer, vardagskultur och marknadsestetik får ett på det hela taget relativt sett stort utrymme. 
Skapande ses som ett mål. En generell otillräcklighet/uppgivenhet uttrycks gällande 
skapandepraktik i relation till elevers resignation och allmänna svårigheter att få 
skapandepraktik till stånd samt i relation till svårigheter kring bedömning utifrån det 
subjektivt tolkningsbara i skapandepraktikens kvaliteter. Musiklärarnas bild av bildämnets 
skapandepraktik handlar om dess processfokus, att det som skapas får växa, ske stegvis och 
formas. Det uttrycks att bildämnet skapar mer verk än i musikämnets skapandepraktik. 
Uppgiftsfokus och skapande som medel har vi inte funnit som signifikanta teman hos 
musiklärarna. 

5.13.2  Bildlärarna 
Av resultaten framgår att bildlärarna talar om elevernas förkunskaper utifrån material och 
teknikkännedom samt elevens egen planering att förkovra sig; ett uppgiftsfokus innehållande 
skapande av olika grad utifrån att eleverna ska använda sina förmågor för att lösa uppgifter; 
Ett processfokus, centralt, pågående, mångfacetterat innefattande betydande portföljmetodiska 
inslag av dokumentation av uppgifter, verk, processer, samt i syfte att öva sig i processer. 
 
De formella ramfaktorer som nämns handlar om det fysiska rummets roll, att det inte går att 
sätta betyg endast på resultat, att process och resultat är skilda kunskapskrav samt en tonvikt 
på formativ bedömning. Det sägs också att eleverna uppskattar tid till sina processer och att 
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betygsättning i hög grad utgår från hur eleverna löser uppgifter. Vardagskultur nämns i en 
kontext som handlar om att eleverna tillåts utgå från sig själva. Det talas om skapande som 
medel med skapandet som en väg till förståelse och verifierad kunskap, att pröva sina tankar, 
funderingar och fördomar. Gällande otillräcklighet/uppgivenhet nämns svårigheten att 
bedöma estetiska kvaliteter p.g.a. risk för tolkningsbarhet och subjektivitet. En relevant 
skillnad här är att den ena informanten tydligt uttrycker att hen inte bedömer/betygsätter 
tekniska eller estetiska/konstnärliga förmågor utan efter hur eleverna använder dessa 
förmågor till att lösa en uppgift och där samtalet med eleven kring hur den förstått processen 
har stor betydelse, medan den andra läraren väger in estetiska kvaliteter som bedömningsbart i 
en kontext som handlar om elevens förmåga att kunna förmedla en intention genom 
exempelvis en bild och att detta kan ses som en estetisk kvalitet som kan bedömas, även om 
läraren också uttrycker att det är förenat med en risk att eleven kan påverkas av vad hen kan 
tro att läraren på ett subjektivt plan anser är ”fint”.  
 
En av bildlärarna belyser att musikskapandet är en gemensam process till skillnad från 
bildämnet där man ofta skapar individuellt. Ordmolnet, det digitala verktyget som visar hur 
frekvent vissa ord används och som nämndes i 4.6 analys, visade att bildlärarna i högre grad 
talade om process vilket styrks av resultaten. Verksfokus, resultatfokus, genrefokus, 
marknadsestetik och skapande som mål har vi inte funnit som signifikanta teman hos 
bildlärarna  

6 Diskussion  

6.1 Vår hermeneutiska resa 
 
Syftet med vårt arbete var: 
Att från en musikdidaktisk utgångspunkt undersöka och jämföra hur musik- och bildlärare på 
högstadiet ser på/och förhåller sig till skapande i undervisningen.  
  
Forskningsfrågorna var: 
 

• Hur ser/och förhåller sig musiklärare i jämförelse med bildlärare på/till arbetet med 
process, resultat och kvalitéer samt relationen dem emellan inom ramen för 
skapandepraktik?  

• Hur använder musik- och bildlärare sig av portföljmetodik i anslutning till skapande?  

• Vilka didaktiska aspekter från bildämnet upplever musiklärarna skulle kunna 
berika musikundervisningens skapandepraktik och vice versa?  
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6.1.1 Vår förförståelse  
 
Med utgångspunkt från en individuell och gemensam förförståelse hade vi för avsikt att 
genom arbetet fullfölja en process som genom prövning och omprövning kunde ge perspektiv 
på musikskapandets didaktik.    
 
När vi, författarna, påbörjade arbetet hade vi utifrån våra tidigare erfarenheter (se inledning) 
en uppfattning om att musikämnets skapandepraktik skulle kunna låna något av didaktiska  
verktyg från bildämnets skapandepraktik. Genom att titta på skillnader i kursplanerna för 
musik och bildämnet (Skolverket, 2019) föreföll det tydligt för oss att bildämnets 
beskrivningar av skapandepraktik och dess kvalitéer var mer utförligt beskrivna, innehållsrika 
och verkade bjuda större variationsrikedom i sina incitament. Det var enklare för oss att 
exkludera och sammanställa vad som var skapandepraktik i musikämnets kursplan än i 
bildämnets kursplan där skapandet föreföll inkluderat och tätt sammanflätat med de flesta 
aspekterna av ämnet (se 2.1 och 2.2). Det här var också (förutom det som står i inledningen) 
en utgångpunkt för Vår förförståelse (se kapitel 3).   

6.1.2 Prövning 
När vi mött lärarna genom intervjuerna och läste transkriberingarna så slogs vi dels av hur 
mycket svårare det verkade vara för musiklärarna att genomföra skapandepraktik än det var 
för bildlärarna; dels hur musiklärarna i flera sammanhang pratade mycket och länge om 
vikten av en kreativ skapandeprocess och dess värde. Vi upplevde i mötet med musiklärarnas 
och bildlärarnas faktiska verklighet, kombinationen av deras villkor och ambitioner, att det i 
ett tidigt skede av analysen blev komplext för oss att förstå likheter och skillnader. Detta 
gjorde att vi under en tid inte förstod hur vi skulle gå vidare i vår tolkning av informationen. 
Vi var beredda på oväntade svar i enlighet med Det öppna frågandets princip vilket innebar 
att vi tolkade ”som om vi ställde en fråga till det som vi inte vet svaret på” (Ödman, 2007, s. 
237). Att vi undersökte och förhöll oss till lärarnas förförståelse vilket inom hermeneutiken 
kan beskrivas som tidsdimensionen gjorde att vi fick viss förståelse för- och bakgrund till hur 
lärarna förhöll sig till skapandepraktik. 

6.1.3 Omprövning 
Med hjälp av våra gemensamma samtal, reflektioner och särskilda incitament (se kapitel 4.6) 
att se på materialet utifrån verkfixering och uppgiftsfixering fick vi syn på att musiklärarnas 
tal om processens värde inte tvunget betydde att deras syn- och förhållningssätt speglade ett 
processfokus i deras didaktiska skapandepraktik som helhet.  
 
Vi började se teman i intervjusvaren. Vissa av dessa teman, delar av musiklärarnas utsagor, 
fanns inte utmärkande hos bildlärarna. Dessa var Verksfokus, resultatfokus, genrefokus, 
marknadsestetik, skapande som mål.   
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På samma sätt fanns teman, delar av bildlärarnas utsagor som inte var utmärkande hos 
musiklärarna. Dessa var Uppgiftsfokus och skapande som medel.  
 
Genom att märka dessa skillnader kunde vi se hur de (olika delarna i samtliga informanters 
svar) förhöll sig och mer eller mindre avvek från vår helhetsbild av musiklärarnas 
processfokus. Vi kunde då få syn på att det processfokus: den syn och det förhållningssätt som 
artikulerades hos musiklärarna, skiljde sig markant från bildlärarnas. Bildlärarnas 
processfokus var centralt, pågående, mångfacetterat, innefattande betydande 
portföljmetodiska inslag genom dokumentation av uppgifter, verk, processer, samt i syfte att 
öva sig i processer. Musiklärarnas processfokus handlade med denna blick i praktiken mer om 
process i filosofisk mening med få inslag av portföljmetodik.  
 
Vår tolkning av helheten förändrades i och med det. Detta är, som tidigare nämnts (se kapitel 
3 och 4), ett exempel på tolkandets abstraktionsnivå som hänger samman med 
del/helhetskriteriet: en hermeneutisk arbetsprincip som hjälpte oss att komma vidare i vår 
förståelse, vilket vidare hjälpte oss att hitta relevanta teman och med stöd av förklaringar i 
form av identifierade händelseförlopp, orsakssamband och forskning, nå ny förståelse som 
gav specifika svar på syftet och samtidigt väckte nya frågor. 

6.2 Förklaring och ny förståelse, våra teman i relation till 
områdesöversikten5 

6.2.1 Otillräcklighet och uppgivenhet 
 
När vi frågade musiklärarna varför de tror att skapande görs så lite eller inte alls i den svenska 
högstadieskolans musikundervisning generellt i Sverige så förmedlades tydliga svar som bar 
på stort engagemang i sina uttryck: 
 
”För att vi inte vet hur vi ska bedöma. Jättesvårt!  det här kräver ju så mycket mer arbete Det kräver 

att det låter det kräver att någon gråter. Det är väldigt tolkningsbart. Jag får med mig alltså 98 % men 

jag är inte där.  För det är så svårt.” (Musiklärare 1) 

 
”Det är oftast ganska tunga lektioner. Fler kapitulerar och ger upp. Blir passiva”. (Musiklärare 2) 
 
Ett särskilt engagemang i texten som ger intryck av att informanten är berörd och som även 
återkommer, kan vara signaler att ta fasta på i det hermeneutiska tolkningsarbetet enligt Fejes 
och Thornberg (2019).  I detta fall var det musiklärarnas ogarderade uttryck för en 
återkommande upplevelse av svårigheter kring bedömning, tolkningsbarhet och uteblivet 
skapande (passivitet) som påverkade vår helhetsbild av musiklärarnas syn- och 

 
5 Betonade ord i informantcitat är framgent kursiverade enligt praxis. Informantcitaten presenteras i mindre 
storlek av urskiljnings- och utrymmesskäl. 
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förhållningssätt till skapande i relation till kvaliteter och resultat. Citaten finns återgivna under 
kapitel 5.3 -En förförståelse för läsaren och de blev bärande för hur vi skulle förstå lärarnas 
syn- och förhållningssätt till skapandepraktik i jämförelse med bildlärarnas.   
 
Den otillräcklighet och uppgivenhet som musiklärarna ger uttryck för är inte bara en svensk 
företeelse. Aktionsforskningsprojektet Listen Imagine Compose (Fautley, 2014) startades bl.a. 
med bakgrund av svårigheter att utföra skapande i den engelska skolans musikundervisning. 
Här har man bland annat låtit professionella kompositörer arbeta sida vid sida med 
musiklärare och delgett mycket av resultaten i form av elektroniska, fritt tillgängliga, 
didaktiska lektionsupplägg för att bidra till mer kunskap och verktyg för musikskapande. 
 
Ett annat återkommande synbart engagemang hos musiklärarna var att beskriva processen 
som viktig och central. Följande citat är ett utdrag från lärarens svar på frågan gällande när 
skapande fungerar som bäst i hens undervisning: 
 
”När eleverna har förstått att det är en process.” (Musiklärare 1) 

 
Och följande citat är ett utdrag från lärarens svar kring vad ett resultat är i musikskapande: 
 
”Om man ska vara filosofisk så är ju resultatet egentligen onödigt. Det är processen som är det 

viktiga.” (Musiklärare 2) 

 
Just denna typ av engagerade utsagor fick oss i ett tidigt stadie av tolkningen att uppfatta 
musik- och bildlärarna som mer eller mindre likvärdigt inriktade på processarbetet i skapandet 
med eleverna. Det blev emellertid tydligare och tydligare för oss, genom del/helhetskriteriet 
(se 6.1.3 och 4.6) att engagemanget inför ett processfokus, i huvudsak var ett uttryck för en 
upplevelse av ett ideal, eller kanske en vilja eller längtan: något som av olika skäl inte tilläts 
infrias. För i praktiken föreföll ändå musiklärarnas fokus ligga mycket mer på det färdiga 
resultatet än på processen. Uttrycket för otillräcklighet/uppgivenhet kan tänkas ha flera 
orsaker. Musiklärarnas syn- och förhållningssätt till skapande får förmodas stå i relation till 
deras ämnessyn dvs hur de ser på sitt ämne; vad det förväntas innehålla och varför, för vem, 
när och hur? Dessa didaktiska frågor kan relateras till ämnessyn. Att ämnessynen påverkar 
utformningen av undervisning beskrivs i Musikapandets didaktikk (Hanken & Johansen, 
2015). Frede Nielsen och Øyvind Varkøy (refererade i Backman Bister, 2014, s. 73–74) 
belyser dessutom hur ämnessynen påverkar ämnets roll.  
 
Att musiklärarna vill en sak och gör en annan är utmärkande här. Att de först ger uttryck för 
vissa aspekter av ämnessyn för att sedan i praktiken spegla helt andra stämmer överens med 
resultaten i Skolverkets nationella utvärdering (2015). Där ansluter sig musiklärarna först 
skriftligen och muntligen till ämnessyn med musik som ett ämne för estetiskt uttryck, 
upplevelseämne, skapande ämne samt ett ämne för personlighetsutveckling och socialisation. 
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Men i praktiken speglas sedan en ämnessyn där musiken främst blir ett övningsämne, ett 
färdighetstränande.  
 
I överförd bemärkelse kan det visa på hur musiklärarna i vår uppsats uttrycker en vilja att 
arbeta med skapandeprocessen i fokus, medan deras arbete i praktiken blir mer resultat och 
verksfokuserat. Genom den nationella utvärderingen (Skolverket, 2015) kan diskrepansen 
mellan lärares uttryckta vilja och faktiska praktik delvis förstås genom en slags ofrivillig 
återgång till musikämnet som ett övningsämne, ett epitet man sedan länge tagit bort för att 
höja ämnets status men som åter gör sig gällande p.g.a. ett starkt fokus på praktiskt orienterat 
musikutövande genom flera kursplaners inflytande.  
 
Eftersom erfarenheten av otillräcklighet och uppgivenhet inför skapandepraktik i musikämnet 
kan speglas genom vilken frekvens det genomförs (Skolverket, 2015) och problematiken även 
märks i andra länder (Fautley, 2014) kanske det på en högre nivå kan tänkas handla om en 
ämnessyn som avgränsas av samhället i stort: vad skapandepraktik kan och bör vara inom 
musikämnet.  
 
Den diskrepans vi ser mellan musiklärarnas ambition och längtan till kreativa processer i 
musikämnet genom skapande å ena sidan och en känsla av begränsning, otillräcklighet och 
uppgivenhet inför detsamma, å andra sidan, skulle då på en högre nivå definieras av 
samhällets syn på skapandepraktik i musik, i enlighet med de normer och förväntningar som 
finns i relation till ämnet. 
 
Som kontextuell jämförelse gick det i bildämnets kursplan, vilket nämndes i kap. 6.1.1, att se 
en större diversitet i skapandet som begrepp. Det märktes också en skillnad i med vilken 
tydlighet, lättfattlighet och överskådlighet bildlärarna beskrev skapande och skapandeprocess 
samt hur skapande utfördes (se bilaga 7) vilket också speglar ämnessynen och i 
sammanhanget ger en bild av skillnaderna i ämnessyn och skillnaderna i upplevelse av 
otillräcklighet och uppgivenhet. Vidare kan en skillnad mellan bild- och musikämnet förklaras 
genom Skolverkets nationella utvärdering (2015) som framhåller att bildämnet har en mer 
aktiv och dynamisk diskussion kring hur ämnet bör förhålla sig till samhälls- och 
skolutveckling i relation till elevers olika förutsättningar och uppmanar till att så även bör ske 
inom musikämnet för dess förnyelses skull. 

6.2.2 Skapande som mål och medel  
 
Vi såg en skillnad i hur musik- respektive bildlärarna såg och förhöll sig till skapande som 
mål eller medel. Dels i relation till bedömning men också till dilemman kring vad skapandet 
skulle leda till eller om det var vägen dit som var viktig, i praktiken.  
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”Att göra bilderna det är ju en väg till förståelse. egentligen så är processen viktigast. och att de kan 

förstå, vad de har gjort och varför. Om de har kunskapen och kan redogöra för den då är det ju det 

viktigaste arbetet gjort egentligen”. (Bildlärare 1) 

 
”Antingen så kan man ju känna att -jag kan ändå aldrig skapa något för allt finns. Och då kokar man 

ner det så är det ju bara såhär: vad gör jag av dom här komponenterna? Vad bygger jag för hus? Eller 

vad gör jag för recept?” (Musiklärare 1) 

 
I ovanstående citat kan det urskiljas spår av informanternas förförståelse där Bildlärare 1 som 
den konkreta betraktaren kan se och särskilja olika delar i arbetsprocessen med skapande där 
hen ser på elevarbetet med att göra bilderna som en väg till förståelse och kunskap. Med andra 
ord finns här en syn på skapande som ett medel vilket, i andra utsagor från bildlärare 1 och 2 i 
anknytning till olika övningars specifika innehåll (bilaga 7), visar på hur skapandet får 
användas som en väg till förståelse genom olika kontexter där brytpunkter mellan t.ex. 
religion och musik både kan utgöra en ram och en möjlighet: ett sätt att skapa och ett sätt att 
meningsskapa i relation till andra ämnen och existentiellt meningsbärande företeelser.  
 
För musiklärare 1 som den förstående ledsagaren och med erfarenheter av känslan att inte 
duga: att inte kunna skapa i kombination med att hen hade positivt stärkande erfarenheter från 
musikhögskolan där hen skrev låtar i olika genrer så framträder här en komplicerad och 
sammansatt syn på vad skapandets mål eller medel egentligen ska vara. Men att det ska leda 
mot ett mål förefaller ändå önskvärt: "Vad gör jag av dom här komponenterna? Vad bygger 
jag för hus”?  
 
Det sistnämnda för tankarna till begreppet byggstenar som frekvent används av M1 och M2 
och som ingår i musikämnets begreppsapparat i enlighet med kursplanen för musik i 
grundskolan (Skolverket, 2019), där det, tillsammans med begreppen pröva och ompröva, 
fungerande form och karaktäristisk stil, utgör centrala begrepp i samband med bedömning av 
musikskapande. Följande går att läsa i musikämnets kunskapskrav för betyget A i slutet av 
årskurs 9: 
 

”Eleven kan, utifrån egna musikaliska idéer, skapa musik genom att med hjälp av röst, instrument 
eller digitala verktyg pröva och ompröva hur olika kombinationer av musikaliska byggstenar kan 
forma kompositioner som har en fungerande form och en karaktäristisk stil” (Skolverket, 2019, s. 
163). 
 

Citatet nedan kommer från Bedömningsstöd i musik, Musikskapande (Skolverket, 2012a) och 
är ett förtydligande av citatet ovan:  

 
”I andra stycket i kunskapskraven beskrivs kompositionskunnande i en lång mening där idéer är 
utgångspunkten, musikaliska byggstenar är materialet, prövande och omprövande är metoden och en 
fungerande form och karakteristisk stil är målet.” (Skolverket, 2012a, s. 15) 

 
Begreppen byggstenar (musikaliska byggstenar), fungerande form och karaktäristisk stil och 
hur de används i kursplanen och bedömningsstödet implicerar en konstruktion bestående av 
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solida, konstanta komponenter och ideal. Utifrån det perspektivet skulle musikskapande i 
undervisningen kunna impliceras som ett medel där målet är att eleverna, via musikskapande, 
redogör för sin kunskap gällande musikaliska normer genom att reproducera dem. 
 
Några begrepp som är återkommande i intervjuerna med bildlärarna och som i viss mån skulle 
kunna motsvara byggstenar är tekniker, verktyg och material. Dessa begrepp utgör, likt 
byggstenar i musikämnet, en del av bildämnets begreppsapparat men kan upplevas inblanda 
något mer av dynamik och ombytlighet i skapandets komposition. Nedan följer ett utdrag från 
bildämnets kunskapskrav för betyget A i slutet av årskurs 9 där begreppen förekommer: 
 

Eleven kan framställa olika typer av berättande och informativa bilder som kommunicerar 
erfarenheter, åsikter och upplevelser med ett välutvecklat bildspråk och väl genomarbetade 
uttrycksformer så att budskapet framgår. I arbetet kan eleven använda olika tekniker, verktyg och 
material på ett väl fungerande, varierat och idérikt sätt och prövar och omprövar då 
systematiskt hur dessa kan kombineras för att skapa olika uttryck. (Skolverket, 2019, s. 31) 

 
Även i bildämnets kunskapskrav finner vi begreppen pröva och ompröva (med tillägget 
systematiskt för den högsta betygsnivån). Dessa begrepp, tillsammans med fungerande sätt 
(med tillägget varierat och idérikt för den högsta betygsnivån) i anslutning till teknik, verktyg 
och material samt formuleringen: för att skapa olika uttryck, signalerar ett öppnare 
förhållningssätt gällande skapande som mål och medel. De signalerar också ett synsätt där 
processen i sig utgör ett tydligt mål och något som ska ingå i bedömning och betygsättning, 
vilket stöds av Bedömningsstöd i bild 7–9 (Skolverket, 2012b). Under rubriken Bedöma 
produkten, processen och kommunikationen står följande: 
 

”I kunskapskraven vidgas bedömningen mot process och kommunikation vilket leder till att läraren 
kommer att vidga både undervisning och bedömning mot de processer som leder fram till och bidrar 
till produkten” (Skolverket, 2012b, s.3).  
 

I linje med citatet ovan finns följande att läsa i bildämnets kursplan: 
 

Eleven kan i det bildskapande arbetet utveckla egna idéer inom olika ämnesområden genom att 
återanvända samtida eller historiska bilder och bearbeta andra uppslag och inspirationsmaterial. 
Under arbetsprocessen formulerar och väljer eleven handlingsalternativ som leder framåt. 
Dessutom kan eleven presentera sina bilder med god anpassning till syfte och sammanhang. Eleven 
kan också ge välutvecklade omdömen om arbetsprocessen och visar då på komplexa samband 
mellan uttryck, innehåll, funktion och kvalitet i bildarbetet. (Skolverket, 2019, s. 31-32) 
 

Med utgångspunkt i M1:s syn och de exempel från ämnenas styrdokument som förklaras ovan 
kan musikskapande i undervisningen impliceras som något som ska byggas medan 
bildskapande tillåts vara just skapande. 
 
Att det råder en skillnad i synen på om ett ämne har ett mål i sig eller ses som ett medel 
betonas av Frede Nielsen och Øyvind Varkøy (refererade i Backman Bister, 2014, s. 73-74) 
Möjligheten att arbeta med musikskapande som mål eller medel inbegrips också i en 
skapandepraktisk kontext hos Listen Imagine Compose (Fautley, 2014) där bl.a. 
musikskapande för att levandegöra och abstrahera aspekter av bildkonst, såsom atmosfär och 
textur, utförs av skolungdomar. (Fautley, 2014 s. 11). 
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I likhet med hur musiklärare 1 talar om byggstenar som essentiella för att hitta en riktning mot 
ett mål så säger musiklärare 2: 
 
”Om jag gör såhär, så vet jag att jag kommer ro ihop ett bra resultat. Det ska sitta ihop liksom, 

byggstenarna ska passa…”  

 

Musiklärare 2 gör i egenskap av den ansvarfulla pragmatikern ett genuint försök att beskriva 
hur musik byggs och blir till i enlighet med kunskapskraven (Skolverket, 2019).  
 
Resonemanget om musik som medel med fokus på byggstenar synliggörs också genom 
Karlsson (2018) som pekar på förekomsten av två synsätt hos musiklärare i relation till 
komposition. Dels som en lära där musikaliska byggstenar prioriteras och dels en praktik där 
behovet av att uttrycka sig görs gällande. 

6.2.3 Genrer 
 
”Det är ju liksom omöjligt att egentligen skapa musik vad gäller den västerländska pop och 

afroamerikanska kulturen för allting finns ju redan så man kan ju liksom. Jag kan ändå aldrig skapa 

något för allt finns. Det upplevde jag ju själv på musikhögskolan för det var ju verkligen såhär: -Fan 

ska jag jag? Ja jag kan ju massa saker, och nu ska jag skriva en jazzlåt: ja då gör jag det. Ja, nu ska jag 

skriva en hardcorelåt. Ja då ska jag göra det. Det är ju så fruktansvärt nyttigt. vad är det jag egentligen 
kan. Och hur får jag ihop det?” (Musiklärare 1) 

 
”Har du förstått hur den genren som du väljer bygger upp musiken? Synd för de elever som har mer av 

estetiska kvaliteter att de inte premieras så mycket. Kan man införliva de estetiska kvaliteterna ändå i 

skapandeprocessen, så vore ju det spännande!” (Musiklärare 2) 

 
En del i helheten som misstänkliggjorde vår tidigare bild av musik och bildlärarna som 
likvärdigt upptagna av ett processfokus och kreativt lärande var kvaliteten och kvantiteten (se 
bilaga 6) av uttalanden om skapandet i relation till genrer. Det var svårt att hitta någon 
motsvarighet hos bildlärarna, inom ramen för skapandepraktik, när det gällde förhållandet till 
förlagor, och aktiva reproduceringar av sammansatta idiom som genrer kan låta sig beskrivas 
som. Musiklärarna ger båda här intressant nog uttryck för både en begränsning och en 
möjlighet simultant. Citaten implicerar att det per definition inte är möjligt att skapa ny musik 
men att genrerna kan fungera som ram och avgränsande incitament. 
 
I enlighet med detta beskriver Carina Borgström Källén (2020) hur undervisningen i hög grad 
påverkas av lärarens syn och medvetenhet kring normer, traditioner, strukturer och stilar. Hon 
visar genom en studie på hur ensembleverksamhet där det musikaliska innehållet upptäcks 
och utvecklas mellan eleverna tillåter rollerna att bli mer jämlika, medan stereotypa mönster 
och maktrelationer kan konservera traditionella könsroller i rum med fasta genrer, med fasta 
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förväntningar som implicerar mer än själva musiken: ”hur musiker brukar agera och hur 
artister brukar låta och se ut”. (Borgström Källén, 2020, s. 60)  
Borgström Källén (2020) föreslår uppmuntrande av ett laborerande, undersökande arbetssätt (i 
likhet med bildämnets kursplan), där elev och lärare experimenterar tillsammans och hittar 
nya infallsvinklar och uttryck, både gällande instrumentval, ljudideal (sound), ideal rörande 
kroppsspråk, vokala uttryck och formspråk. Hon vidhåller lärarens ansvar i vilka roller som 
erbjuds i ett intersubjektivt rum.  
 
Det Musiklärare 1 återger kring erfarenheter av upplevd klarhet, konsensus och riktning 
gällande eget skapande utifrån bestämda genrer med bestämda ideal på musikhögskolan kan i 
en normativt genrekontextuell mening återspeglas hos Borgströms Källén (2020).  
Hon nämner här en omedveten syn som hon kallar ”rundgången”: ett vidmakthållande av 
normer och ideal som uppstår i musikhögskolornas utbildningstradition där lärare rekryteras 
och elever antas enligt en vedertagen underförstådd tradition med outtalade förväntningar.  
 
Karl Asp (2020) lyfter i relation till detta fram hur en modern syn på genrebegreppet 
motsägelsefullt nog kan leda till en konservativ undervisning där genrespecifika normer 
hamnar i förgrunden medan elevernas egna idéer och drivkrafter inte utvecklas och tas tillvara 
i lika stor utsträckning. Asp (2020) understryker att musikläraren i utformningen av 
undervisningen kan välja att skapa ett helhetligt musikaliskt rum där relationella aspekter tas 
tillvara. Han menar att traditioner, normer och vanor som inte reflekterats kan komma att 
styra hur läraren tolkar kursplanen.  
 
Musiklärare 2:s sista ord i citatet ovan om estetiska kvaliteter resonerar med Michael Fautleys 
(2010) överlappande kvaliteter (bilaga 3). Fautley (2010) validerar det problematiska i att 
bedöma estetiska kvaliteter men ger en fingervisning som överensstämmer med musiklärare 
2:s ord, dvs en tanke om att en stilistisk förmåga och kännedom i relation till en sorts musik 
kan vara en kvalitet som går att bedöma. Det ska sägas att Fautley (2010) här talar om 
bedömning i musikämnet i stort och inte kring musikskapande specifikt.  

6.2.4 Vardagskultur/Marknadsestetik 
 
”Så närmar vi oss hela tiden det som eleverna omedvetet och medvetet hela tiden strävar efter, det vill 

säga att göra liksom en riktig låt som de hör på radio eller i Spotify” (Musiklärare 1). 
 
Detta var det första citatet som misstänkliggjorde vår helhetsbild kring musiklärarnas 
processfokus. Musiklärare 1 och i viss mån 2, hade beskrivit elevernas kreativa process och 
processfokus som ett ideal för skapandepraktiken. Detta citat talar i istället om ett specifikt 
överordnat outsagt ideal som musikläraren tycks vara säker på, gällande samtliga elevers 
högsta önskan och motivation inför att skapa musik: en önskan och en strävan som hela tiden 
antas finns där, omedvetet eller medvetet.  
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Uttalandet kan i viss mån förstås i relation till musiklärare 1:s förförståelse där hen gett 
uttryck för inre upplevelser av att inte duga till skapande å ena sidan, och samtidigt haft få 
men starkt positiva erfarenheter av att lyckas då hen skapade musik i en tidigare nämnd 
genrespecifik skapandepraktik på musikhögskolan. 
 
Att synen på vardagskultur och marknadsestetik påverkar undervisningen styrks av Carlsson 
och Lindgren (2010); Asp (2020); Borgström Källén (2020) och Leijonhufvud (2020).   
Claes Ericsson och Monica Lindgren (2010) har i Musikklassrummet i blickfånget studerat hur 
musiklärare förhåller sig till- och implementerar marknadsestetik och elevers vardagskultur i 
den svenska skolan. Studien belyser hur pedagogisk välvillighet vidmakthåller en 
förgivettagen diskurs som handlar om ”självklarheten i att bygga på elevers 
vardagserfarenheter av musik” (Ericsson & Lindgren, 2010, s. 224). Forskningen 
problematiserar vidare om det verkligen är elevers musikkultur som behandlas i 
undervisningen eller om detta blir till en slags mutation, där skolkulturen implicit tömmer 
elevers vardagskultur på essentiell mening och motkulturella uttryck. 
Att det råder ett starkt fokus på vardagskultur och marknadsestetik i musikämnet generellt och 
hur det påverkar undervisningen belyses även av den nationella utvärderingen (2015) 

 
Vi kan konstatera att det fokus på praktiskt musikutövande i populärmusiktraditionen som varit 
förhärskande i flera decennier och även backats upp av flera kursplaner successivt har förändrat karaktären 
på musikämnet så att det återigen kan sorteras in under kategorin övningsämne. (Skolverket, 2015, s. 220) 

 
 
Borgström Källén (2020) problematiserar i likhet med Asp (2020) och Ericsson och Lindgren 
(2010) en oreflekterad syn på vardagskultur som självklart inkluderande, och pekar istället på 
andra vägar.  
 
I en skapandeövning (se 5.10) där M2 utgår från barockmusik och improvisation kan vi se 
beröringspunkter med ett exempel ur Borgström Källéns (2020) forskning som inbegriper 
ensemblepraktik med gymnasieungdomar. Här är resurserna (instrument, musikaliskt 
material) lika okända för deltagarna vilket i kombination med framgångsrik lärarstyrning och 
tydliga didaktiska incitament ger utrymme för en praktik med mindre normativa uttryck. 
Dessa av M2:s och Borgström Källéns (2020) praktiker för också tankarna till 
aktionsforskningsprojektet Listen imagine compose (Fautley, 2014). Här presenteras resultat 
kring hur man introducerar musik till unga som de hitintills inte känt till, och hur man kan 
göra musiken relevant i deras läroprocess, resultat som pekar på att det stimulerar kreativt 
lärande (Fautley, 2014 s.13) 
 
I anknytning till musiklärare 1:s relaterande till strömningstjänsten Spotify, en av elevernas 
troligen mest centrala källa till privat musiklyssning tar Susanna Leijonhufvuds (2020) 
forskning upp användningen av Spotify som lärandemiljö och redogör för olika utmaningar en 
lärare behöver fundera på och relatera till. Leijonhufvud (2020) visar på vikten av att inte gå i 
”marknadens ledband” (Leijonhufvud, 2020, s. 84) vid användandet av Spotify som 
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kommersiellt företag. Hon ställer exempelvis frågan om hur lärare och elever kan ta tillvara 
Spotifys utbud och samtidigt undvika att bli styrda av Spotify´s algoritmers beräkningar, som 
baseras på tidigare lyssningar. 
 
 

6.2.5 Elevernas förkunskaper  
”Man måste ha hantverket innan man riktigt kan. Det blir ett för stort hinder det där, att börja skapa. 

Att vara förtrogen med ett instrument för att komma vidare: då kan det funka bättre.” (Musiklärare 2)  

 
”När de får fritt jobba utifrån konsthistorien då får ju dom gå in för att hitta på själva och planera 

själva. Bygga upp en processplan. Ska man jobba med ett nytt material så måste man ju känna till 

materialet och tekniken: hur använder man det här materialet och vilka redskap ska man ha och hur 

gör du då?”  (Bildlärare 1) 

 

Synen- och förhållningsättet till vilken typ och grad av förkunskaper som krävs för att 
eleverna ska kunna skapa, skiljer sig i flera avseenden mellan bild- och musiklärarna. Att vara 
förtrogen med ett instrument implicerar större krav på förkunskaper än att känna till materialet 
och tekniken.  
Musiklärarna refererar här generellt till speltekniska kvaliteter som hantverk och 
instrumentkunnande som hjälpsamma förkunskaper för att kunna skapa, medan bildlärarna 
talar om en kombination av tekniska, konceptuella och estetiska kvaliteter där det 
hantverksmässiga förväntningarna avser teknik- och materialkännedom. Det märks också en 
skillnad i hur bildlärarna beskriver det nödvändiga hantverksmässiga kunnandet som något 
begripligt och inkluderande. Förkunskapskraven tycks mer handla om en kännedom som låter 
sig förmedlas under genomgångar vilka impliceras som tillräckliga för att eleven ska kunna 
börja skapa inom de satta ramarna: uppgifterna. Och att skapandet i sig används som ett sätt 
att bekanta sig med/bli förtrogen med ett material genom att utforska och skapa egen mening. 
Hos musikämnets förhållande till skapandepraktik tycks finnas en underförstådd förväntning 
och ideal där stort musikaliskt hantverk i sig är det instrinsikala. Något som tycks överordnat 
de samlade förmågorna kring själva skapandets- och det kreativa lärandets väg mot 
meningsfullt och begripligt innehåll och substans.  
 
Det förefaller i enlighet med citaten ovan som att förkunskapsskraven och meningsskapandet, 
när det handlar om att eleverna i praktiken i skapandet får utgå från egna ideér, planera och 
bygga upp processplan, står mer i genomförbar och begriplig paritet i bildämnet än i 
musikämnet. Detta kan tänkas spegla en syn på hur förkunskaperna tillåts påverka lärandet. 
Ett sådant samband beskrivs ingående hos Selander och Kress (2010) som också ger 
förklaringar till olika traditioners rötter.  
 

”Meningsskapande och lärande kan ses som två sidor av samma aktivitet. Skillnaderna dem emellan 
(förutom att begreppen har sina rötter i olika traditioner, nämligen semiotik respektive psykologi, 
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pedagogik och didaktik) handlar snarast om att lärande kan förstås som skillnaden mellan 
meningsskapande representationer vid två olika tidpunkter.”  (Selander & Kress, 2010, s. 33) 

 
Sammantaget uttrycks mer specifikt hos musiklärarna ett fokus på hantverk, instrument och 
hur många år eleven spelat medan bildlärarna förmedlar en syn och ett förhållningssätt kring 
kännedom om material, teknik och i relation till detta: hur eleven planerar för att lyckas med 
uppgiften. 
 
Dessa skillnader kan i huvudsakliga drag återges och speglas av kursplanerna i musik 
respektive bild (Skolverket, 2019). Musikämnets fokus på hantverksmässiga förkunskaper 
styrks också av den nationella utvärderingen (Skolverket, 2015) där ett ”ihärdigt 
färdighetstränande under förutsättning att eleverna orkade” (Skolverket, 2015, s. 220) gör sig 
gällande. 

6.2.6 Formella Ramfaktorer  
”Att vi inte vet hur vi ska bedöma. (…) Det är väldigt tolkningsbart.” (Musiklärare 1) 

 

”Ur bedömningssynpunkt så behövs det också någon form av resultat, man har fått ihop någonting 

som fungerar. Man tycker att: ”Åh, det blev ju bra! Men jag fick ju ihop det här, det funkar ju! (…)  

Att vara förtrogen med ett instrument för att komma vidare. Då kan det funka bättre.” (Musiklärare 2)  

 

”Tekniska och konstnärliga kvaliteter ska inte bedömas egentligen. Eleverna ska använda förmågorna 

när det löser uppgifter. Jag är med dem i processen och det är vad man kallar för formativ 

bedömning”. (Bildlärare 1) 

 

”Vad vill eleven säga med det här konstverket? Har den lyckats förmedla det som var intentionen?”. 

Det här att kommunicera någonting genom bilden och hur man använt det tekniska. Det är en estetisk 

kvalitet tycker jag ju. att kunna förmedla en känsla genom bildmaterial. (Bildlärare 2) 

 
Dessa fyra citat pekar på fyra olika syn- och förhållningssätt på/till vad som ska bedömas 
inom ramen för skapandepraktik. 
Samtliga lärare ger emellertid genom intervjuerna som helhet någon gång uttryck för att det 
kan vara en stor utmaning med bedömning och betygsättning inom skapande. Men det finns 
tydliga skillnader mellan musik och bildlärarna. 
 
Hos musiklärarna förefaller resultatet: den färdiga låten och inte minst hur väl eleverna kan 
framföra den, i kombination med det svåra i att bedöma allt detta, vara centralt.  
Hos bildlärarna finns ett starkare fokus på processen och på uppgiften.  
En intressant skillnad, bildlärarna emellan, är hur B1 helt utesluter estetiska (och tekniska) 
kvaliteter ur bedömningen och istället fokuserar på hur eleverna kan lösa uppgiften med hjälp 
av sina förmågor. (samma lärare beskriver vid ett annat tillfälle hur hen får mycket 
bedömningsmaterial genom att lyssna på hur eleven reflekterar kring det hen gjort, på ett 
konceptuellt plan, vilket förklarar varför hen inte utesluter konceptuella kvaliteter ur 
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bedömningen) Bildlärare 2 har å sin sida hittat ett sätt att bedöma estetiska förmågor genom 
att titta på hur väl eleven kan förmedla och kommunicera en intention genom bildmaterial. 
Samma lärare nämner emellertid lite senare i samma stund att det finns en synbar risk här med 
att eleven börjar gissa vad läraren tycker ”är fint” och då fokuserar mer på att uppnå det.  
 
Att musiklärarnas fokus på skapandepraktik ligger på det färdiga resultatet och 
hantverksmässig förtrogenhet, samtidigt som bildlärarna fokuserar på processen: att eleverna 
genom att utvecklas kreativt undersöker och uppmuntras att uttrycka intentioner; är egentligen 
ganska naturligt, eftersom det klart och tydligt står i kursplanens syftesbeskrivning: 
 

”Undervisningen ska ge eleverna både möjlighet att utveckla en tilltro till sin förmåga att sjunga och 
spela och ett intresse för att utveckla sin musikaliska kreativitet. Ges förutsättningar att utveckla sin 
förmåga att skapa musik samt gestalta och kommunicera egna musikaliska tankar och idéer.” 
(Skolverket, 2019) 

 
Signifikant här blir att det är just musikalisk kreativitet och musikaliska tankar och idéer som 
ska gestaltas och kommuniceras. Det förefaller som att musikskapandet förväntas avgränsas 
till en musikalisk kontext. Enligt bildämnets syftesbeskrivning verkar skapandet kunna ses 
som en möjlig väg till ett undersökande kring både den inre och yttre världen:  
 

”Undervisningen ska bidra till att eleverna utvecklar sin kreativitet och sitt intresse för att skapa. Den 
ska också uppmuntra eleverna att ta egna initiativ och att arbeta på ett undersökande och 
problemlösande sätt.” (Skolverket, 2019) 

 
När musiklärare 2 uttalar: ”Att vara förtrogen med ett instrument för att komma vidare. Då 
kan det funka bättre” bekräftas det också av den nationella utvärderingen (2015)  
 

”(…) att det mest avgörande för elevers betyg i musik är förmågan att sjunga och spela. Andra 
förmågor som att uttrycka sig personligt i musicerandet, att skapa musik eller att ”veta mycket om 
musik” har inte lika stor betydelse för musikbetyget.” (Skolverket, 2015) 

 
Att uttrycka sig personligt i musicerandet får här förstås som relaterat till kursplanens syfte 
dvs att ”gestalta och kommunicera egna musikaliska tankar och idéer” (Skolverket, 2019) och 
det går att förstå svårigheterna kring det godtyckliga dilemmat i bedömningen av estetiska 
kvaliteter när de estetiska kvaliteterna inte är kopplade till en mer specifik kontext som 
exempelvis en uppgift utan ska bedömas generellt utifrån ett personligt musikaliskt uttryck i 
en musikalisk kontext med musikaliska byggstenar. ”Att veta mycket om musik” (Skolverket, 
2015) får förstås som en konceptuell kunskapskvalitet. Och att skapa musik förefaller med 
detta perspektiv svårt att bedöma eftersom det genomgående uttrycks att skapandet ska 
bedömas enbart utifrån musikaliska parametrar och musikaliska kontexter vilket ganska 
naturligt för fokus tillbaka till duglighet med instrument eller sång. Och även fast 
musikskapandet mycket väl kunde vara en väg, via musik, till ett undersökande av inre och 
yttre världar där en begriplig och meningsskapande uppgifts ramar och incitament, 
tillsammans med lärarens vägledning och förklaringar kunde leda till ny förståelse och nya 
frågor både kring det som undersökts och kring musikspecifika aspekter, så tillåts det inte att 
infrias här. 
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Hur olika musik- och bildlärarna ser på- och förhåller sig till bedömning både som två 
separata grupper men även sinsemellan, kan förstås genom Hanken och Johansen (2015) 
forskning som styrker hur syn på- och förhållningsätt till ramfaktorer påverkar lärarens arbete.  
I enlighet med detta och i en musikskapandekontext menar även Karlsson (2018) att 
styrdokumenten ger plats för lärarnas egna tolkningar gällande hur komposition kan integreras 
i undervisningen då själva begreppet komposition inte används särskilt ofta. Istället framhålls 
begreppet musikskapande som mer frekvent använt. Vidare belyses hur kursplanens tonvikt 
på musikskapandebegreppet implicerar en bredare syn på vad som kan tolkas som skapande i 
musikämnet och kan på så vis även ge plats för exempelvis skapande med befintlig musik. 
Det problematiska och svåra med att bedöma estetiska kvaliteter vilket uttrycks i olika hög 
grad av samtliga lärare, bekräftas av Fautley (2010).  
 
Då vi ser att kvalitetsuppfattningarna inom musikämnets skapandepraktik i hög grad verkar 
vara begränsade till just musikämnets idiom och i även i stor utsträckning 
hantverksfokuserade och resultatfokuserade, medan bildämnet inom ramen för 
skapandepraktik väger in förståelse för fenomen och begrepp såväl inom ämnet som utanför 
och som medel för kommunikation av erfarenheter, upplevelser och åsikter så behövs här i 
sammanhanget mer förklaring. 
I anknytning till detta belyser Zanden (2010) i sin avhandling hur underförstådda 
kvalitetsuppfattningar tillsammans med uttryckliga bedömningar kan bli ett problem i 
musikundervisningen. Han menar att när vi inte uttalat eventuella förväntningar kring 
konstnärliga färdigheter så uppstår en osäkerhet. Zandén (2010) framhåller att det finns för få 
estetiska värderingar formulerade och belyser bristen på musikspecifika kontextuella kriterier 
i musikämnet. Detta blir relevant i anknytning till Listen imagine composeprojektet (Fautley, 
2014) där man funnit hur aktivt lyssnande och reflektion främjar sofistikerat vokabulär hos 
skolungdomar (Fautley, 2014, s.12). Zandén (2010) diskuterar även musiklärarens status och 
talar om ett slags teoretiskt underskott som påverkar ämnets status i förhållande till andra 
ämnen.  
 
Kanske kan både bild och musiklärarnas svårigheter kring att förhålla sig till estetiska 
kvaliteter även på ett större plan delvis förklaras utifrån en filosofisk utgångspunkt genom det 
relativa postmoderna konstbegreppet.   
Granefelt Laurén (2006) diskuterar, i enlighet med detta, definitionen av konst och hur vi kan 
förhålla oss till konstbegreppet idag. Han pekar på att det som en gång var relativt enkelt att 
definiera i termer av estetiska kvaliteter nu under 1900-talet givits en sådan mångfald av 
uttrycksätt och former att en definition med ambitionen att införliva allt detta behöver vara 
bred. Granefelt Laurén pekar vidare på hur konst och skönhet inte längre uppfattas som 
koherenta vilket innebär att ”klassiska” definitioner räknas bort och att man i enlighet med 
detta behöver förändra sitt synsätt på vad som väsentligen är konst.  
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Angående kunskapskraven skiljer sig musik och bildlärarna ganska mycket åt i 
förhållningssätt. Hos musiklärarna utrycks en känsla av begränsad tid, till att hinna med att 
pricka av kunskapskraven, vilket ibland kan göras genom musikskapande: 
 
” Melodispel (…) det är ett kunskapskrav. Där har jag liksom kunnat pricka av. Istället för att de ska 

spela andras melodier så spelar dom sina egna melodier. vilket kanske gör att de som de spelar är 

naturligt för dem…  För det är tajmingen som är i fokus.”  

Kunskapskraven fokuserar på speltekniska och konceptuella kvaliteter. Synd för de elever som har 

mer av estetiska kvaliteter att de inte premieras så mycket.” (Musiklärare 2) 

 
Hos bildlärarna uttrycks ett tydligare processfokus och på det hela taget framkommer inte 
samma uttryck för brist på tid att hinna med kunskapskraven. 
 

”Jag skulle inte kunna betygsätta bara på en bild. Jag kan inte säga att jag kan sätta ett betyg bara på 

resultat, då måste jag veta så mycket mer. Att göra bilderna det är ju en väg till förståelse. egentligen 
så är processen viktigast. och att de kan förstå, vad de har gjort och varför. om de har kunskapen och 

kan redogöra för den då är det ju det viktigaste arbetet gjort egentligen”. (Bildlärare 2) 

 

Jag tänker att dom är två separata kunskapskrav. Processen är liksom en del och resultatet är en annan 
del. (Bildlärare 2)  

 
Bildlärare 2 som i en annan del av intervjun tydligt beskrev hur hen arbetade med formativ 
bedömning ger här också exempel på just det. Detta förhållningssätt till bedömning 
överensstämmer med Bedömning betyg och lärande (Klapp, 2015). Här definieras formativ 
bedömning som ”ett grundläggande pedagogiskt förhållningsätt som fokuserar på elevernas 
lärande.” (Klapp, 2015 s. 169). Klapp (2015) exemplifierar vad som kan känneteckna detta, 
bl.a. att aktivera elever att äga sitt eget lärande.  
Apropå lärarnas olika förhållningssätt avseende kunskapskraven i de ovan nämnda citaten kan 
tänkas att rädslan för att misslyckas kan stå i relation till detta. I anknytning till det 
sistnämnda framhåller Klapp (2015) vikten av att medvetandegöra att det endast är eleven 
som kan lära sig i slutänden. Rädsla för att misslyckas lyfts också fram som en aspekt av yttre 
motivation vilket leder till att utmaningar blir obehagligt och att rädslan för misslyckande ter 
sig mycket negativt för utveckling och lärande. Musiklärarens fokus ter sig även mer 
summativt, inställt på att pricka av och bedöma enskilda delar. I sammanhanget redogör 
Klapp (2015)  för internationell forskning som pekar på ett flertal negativa effekter av 
summativ bedömning. Bl.a. att flickor missgynnas av prov; att elevers självkänsla påverkas 
negativt hos de som presterar lågt generellt; att det kan leda till ett mer ytligt och 
prestationsinriktat förhållningsätt till lärande samt att det kan leda till att elever utvecklar 
ytliga strategier för lärande (Harlen & Crick refererad i Klapp, 2015, s. 29). 
Bildlärarna visar här i motsats till detta på att vikten av att ”eleven själv ska förstå vad den har 
gjort och varför”. Vilket får betecknas som ett formativt förhållningssätt till bedömning.  
Bildlärare 2 som i egenskap av den grundtrygga utforskaren artikulerar en tydlig bild av att 
bedöma process och resultat som två separata kunskapskrav kan genom den synen och det 
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förhållningssättet tänkas lägga mer tid på att synliggöra och bedöma vad som sker i processen 
än vad fallet verkar vara hos musikläraren. 
 
I anknytning till den skillnaden vi ser i syn- och förhållningssätt mellan bild och 
musiklärarnas fokus kring bedömning, kan anas att det i någon mån förutom styrdokumenten i 
sig också kan förklaras av en ståndpunkt och en rutin kring hur bedömning i respektive ämne 
ska gå till. I enlighet med detta pekar Selander och Kress (2010) i boken design för lärande på 
att: ”De flesta bedömningssystem och bedömningsmallar är inte uppbyggda efter vad den 
lärande har lärt sig, utan i förhållande till redan etablerad standard för vad som ska räknas som 
lärande i en specifik domän i ett specifikt kunskapsfält.” (Selander & Kress, 2010, s. 141) 
 
Bildlärare 2 ger även beskrivningar av en annan formell ramfaktor nämligen det fysiska 
rummet: 
 
”Rummet ger vissa förväntningar på hur man ska vara, och om man har en bänk och tittar framåt mot 

en whiteboardtavla då liksom… Då har dom eleverna redan ställt in sig lite på att dom ska göra något 

teoretiskt.” (Bildlärare 1) 

 
Borgström Källén (2020) talar i enlighet med detta om hur förutsättningarna påverkas i olika 
intersubjektiva rum och Karls Asp (2020) talar om helhetligt musikaliska rum och även om 
detta i sak mer är frågan om informella ramfaktorer så valideras ändå rummet här som en 
starkt betydelsebärande faktor vilket stämmer med B2:s reflektion. En liknande specifik 
reflektion kring rummets instrinsikala betydelse återfinns inte hos musiklärarna. 

6.2.7 Uppgiftsfokus/verksfokus 
 
”Eleverna ska använda förmågorna när det löser uppgifter. (Bildlärare 1)  

 

”Man har fått ihop någonting som Fungerar. Man tycker att: ”Åh, det blev ju bra! Men jag fick ju ihop 

det här”. (Musiklärare 2) 

 

Det mest tydliga differentierande temat vi tidigt såg förutom synen på förkunskaper var 
förhållningssätten till uppgifts- och verksfokus.  
 
Bildlärare 1 och 2 ger många, ingående beskrivningar av olika uppgifter i skapande som 
innehåller en medvetenhet och synliggörande kring processens olika delar, elevens egna val 
och möjlighet att lära sig genom skapandet, ofta kunskap som tangerar eller samspelar med 
yttre och inre, formella och informella aspekter av tillvaron. I bilaga 7 visas som tidigare 
nämnts en kartläggning av de övningar som lärarna beskriver. Det finns exempel på flera 
skapandeövningar hos musiklärarna, även några som i bilaga 7 beskrivs i termer av musik 
som medel, dock är medlet i dessa fall antingen syftande tillbaka till en musikalisk kontext 
eller syftande till didaktiska gemenskaps och- eller samarbetsaspekter. 
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Bildlärare 1 ger ett specifikt exempel på en elevteckning som hängt på väggen i flera år. 
Teckningen är enligt läraren själv inte alls särskilt skickligt gjort rent tekniskt. Tvärtom. Det 
B1 med stort engagemang vill visa under intervjun är hur särskilt väl eleven lyckats lösa 
uppgiften med sina förmågor av teknisk, estetisk och konceptuell karaktär. Teckningen är en 
uppgift i valörer i grått, blyerts som med olika täthet visar ett specifikt motiv och inbyggt 
narrativ vilket valts av eleven själv. Perspektiv och proportioner är långt ifrån perfekta men 
noggrannheten och omsorgen, kring uppgiftens huvudsakliga fokus: nyanserna, är mycket 
god. 
 
Det enskilda exempel som tidigare nämnts (se 5.10) med M2:s pentatoniska övning har 
mycket av detta uppgiftsfokus. De ska också sägas att exemplet, som läraren också upplevde 
var uppskattat av eleverna, eventuellt skulle behöva rationaliseras bort för att hinna med 
kunskapskraven vilket i enlighet med musiklärare 2: som den ansvarfulla pragmatikern, tar 
stort ansvar för att eleverna ska hinna med kunskapskraven, vilket illustreras genom följande 
citat:  
 

”Året 2011 gjorde att jag fick plocka bort mycket som innebar <<ha kul med musik>> för att hinna 

med kunskapskraven.” (Musiklärare 2)  

 
Eftersom uppgiftsfokus i musikskapande är underrepresenterat i våra resultat samtidigt som 
ett uppgiftsfokus i många stycken verkar kunna medföra ett inkluderande begripligt lärorikt 
och kreativt förhållningssätt till skapande så kan det vara relevant att i anknytning till 
musiklärares 2:s uppgift pentatoniska uppgift, referera till en uppmärksammad undersökning 
gällande uppgiftsfokus i musik. I och med detta och i denna kontext vill vi bidra till att 
fördjupa en musikpedagogisk intern diskussion om musikskapandets uppgiftsfokus i relation 
till informellt lärande.   
 
Lucy Green (2008, refererad i Backman Bister, 2014, s. 68–69) har undersökt elevers 
grupparbete i musik och hur de kan uppnå ett gemensamt resultat genom att lösa en 
gemensam uppgift. I en mycket omfattande studie fick elevgrupperna samma uppgift men 
med möjlighet att anpassa den efter deltagarnas kunskapsnivå. Hon benämner arbetssättet 
Differentiation by Outcome: differentiering genom resultat. Musikläraren förberedde ett 
specifikt musikaliskt material som eleverna fick tillgång till digitalt i form av korta 
instruerande filmer, som de sedan använde sig av för att lära sig grundläggande sång- och 
spelfärdigheter som behövdes för uppgiften. Projektet fungerade mycket bra för elever som 
haft en historia av svårigheter att klara skolan och skolmiljöns förväntningar. Green 
presenterar begreppet peer-directed learning (ung. kamratlett lärande) vilket enligt Green kan 
innebära fördelen att den som lär ut också lär sig i den processen. Studien visade även att 
lärarna tyckte samarbetet och kamratlärandet varit väl fungerande när eleverna arbetade 
lärarlöst. Orsaken uppgavs vara att eleverna kände motivation samt att arbetsområdet för 
uppgiften var oväntat och ovanligt.  
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Professor Lucy Green, som också medverkar i det av professor Michael Fautleys initerade 
aktionsforskningsprojekt Listen Imagine Compose (Fautley, 2014) har för ovan beskrivna 
omfattande studie fått starka reaktioner, positiva som negativa. Den positiva respons som 
riktas mot undersökningen speglas i texten ovan. Den negativa kritik som framkommit 
handlar om att använda sig av informellt lärande i en skolkontext. 
 
En bakgrund till sakfrågan, om och skillnaden i informellt lärande med fokus på 
vardagskultur i svenskt/engelskt skolväsende, ges av Carlsson och Lindgren (2010)  
 

”I en brittisk studie, genomförd under senare år, har försök gjorts att implementera rock- /popbands 
informella lärprocesser i skolans musikundervisning. Man tyckte sig kunna se en märkbar 
kvalitetshöjning vad gäller elevernas musikaliska kunskapsnivå då de getts tillfälle att arbeta enligt 
det informella lärandets premisser(Green 2008). I Sverige ses dock diskussionen kring 
formellt/informellt lärande som mindre relevant då gränserna dem emellan till stor del har luckrats 
upp i de flesta sammanhang där musikaliskt lärande förekommer.” (Carlsson & Lindgren, 2010 s. 
200) 

 
 
Informellt lärande problematiseras i denna kontext även av fler forskare: Asp (2020); 
Backman Bister (2014); Borgström Källén (2020); Zanden, (2010). 
Backman Bister (2014) lyfter fram förtjänsterna med Greens (2008) studie men pekar också 
på en angelägen vaksamhet kring gränserna för elevautonomi i en skolkontext: ”Det är 
mycket viktigt, oavsett vilken lärarroll som läraren intar, att läraren förblir en ledare i 
klassrummet, och inte abdikerar sitt ansvar.”  (Backman Bister, 2014) 
Med bakgrund av detta vill vi återgå till Carlsson och Lindgrens (2010) studie 
Musikklassrummet i blickfånget: vardagskultur, identitet, styrning och kunskapsbildning. 
Här problematiseras inslag av informellt lärande i klassrummet genom vardagskultur och 
marknadsestetik. Med knivskarp diskursiv lins synliggörs dessa fenomen och har bl.a. hjälpt 
oss att upptäcka vardagskultur och marknadsestetik i våra teman. 
Det finns emellertid i studien ett specifikt exempel kring skapandepraktik som kommer leda 
oss tillbaka till ett fokus på möjligheterna med att utforska uppgiften som verktyg i en 
musikskapandekontext: 
Carlsson och Lindgren (2010) problematiserar skolans uppgiftskultur i anknytning till en 
musikskapandeövning. Det är ibland svårt att här förstå kritiken kontextuellt då den antyder 
att något skulle kunna göras mer fullödigt, fast utan full artikulering, eller tillräckligt tydlig 
fingervisning om ett önskvärt alternativ: 
 

”Det inte är fråga om ett skapande som tar sin utgångspunkt i ett behov att uttrycka sig utan snarare 
framstår som en aktivitet där inspiration måste konstrueras genom en teknik som mindmapping, och 
där förhandling och samarbetsträning är centrala ingredienser. Eleverna delas upp i könsblandade 
grupper om tre till fyra elever i varje, vilket anses bidra till mera harmoniska och innovativa grupper. 
Ett tillvägagångssätt där texten författas först, rekommenderas och utgångspunkten är att denna 
strategi är bättre än att försöka skapa med ”instrumentet i hand.”  (Carlsson & Lindgren, 2010, s. 48) 

 
Det vi tycker oss se här är något av ett cirkelresonemang.  
Vi använder oss av två hermeneutiska arbetsprinciper för att tolka citatet. 
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Tolkandets abstraktionsnivå som hänger samman med del/helhetskriteriet också kallat 
koherenskriteriet eller det holistiska kriteriet (Ödman, 2007) återspeglar en utsaga som skiljer 
sig från den helhet vi i övrigt ser hos Carlsson och Lindgren (2010). Det är informellt lärande 
i en skolkontext genom vardagskultur och marknadsestetik som genomgående 
problematiseras genom undersökningen men här problematiseras istället de konkreta formella 
didaktiska avgränsningarna, incitamenten som med rätt lärarstyrning kan leda till kreativt 
lärande. 
Om lärarens individuella agerande hade problematiserats hade inte textavsnittet avvikit på 
samma sätt från övriga kapitel och kanske varit svårare att se som en avvikande del.  
Vi använder oss också av tolkningsfokusering och ändrar här fokus från informanternas 
beskrivningar av händelseförlopp till hur det misstänkliggjorda citatet är skrivet utifrån en 
värderande, existentiell verklighet. Det vi finner då är hur uttrycken: ”en aktivitet där 
inspiration måste konstrueras”, könsblandade grupper (…) anses bidra till mera harmoniska 
och innovativa grupper” och ”Skapa med instrumentet i hand” antyder att inspiration kanske 
inte borde behöva skapas utan bara finnas. Att pedagogisk omsorg kring en diversiv 
gruppindelning kanske är överdriven. Och att skapa med instrumentet i hand egentligen 
kanske vore det naturliga, det normala. 
 
På så viss menar vi att just detta avsnitt ur Carlsson och Lindgren (2010) bär på ett intressant 
cirkelresonemang som eventuellt ytterst kan spegla något av samhällets ämnessyn på 
musikskapande. Vi menar också att resonemanget indirekt cementerar normer kring 
ämnessyn, genus (de som skulle skapa med instrumentet i hand var en grupp spelskickliga 
pojkar) och inte minst enligt vår förståelse, åberopar en syn på musikskapande såsom naturligt 
orienterat kring speltekniska färdigheter.  
 
Och med detta vill vi återgå till ett synliggörande av musiklärare 2:s musikskapandeuppgift 
som hen just planerat att revidera till förmån för att hinna med kunskapskraven, en uppgift 
som legitimerar musikskapandet i en konstruktiv uppgiftskultur med mer än bara musik, 
musikalitet och musicerande för ögonen.  

6.2.8 Processfokus/resultatfokus 
 
Både musiklärare 1 och 2 ger uttryck för att den kreativa processen är viktig. Musiklärare 1 
visar vid ett tillfälle under intervjun upp en text som hen använt som resurs med sina elever. 
Texten går ut på att med humor och empati beskriva hur en arbetsprocess kan gå till och hur 
svårt det kan kännas längst vägen. Detta incitament visar hur musiklärare 1 i egenskap av den 
förstående ledsagaren hjälper eleverna att våga misslyckas, vilket är en essentiell del av 
formativt lärande enligt Klapp (2015). Musiklärare 1:s incitament med den överblickande 
texten kring processen påminner om (Kultur i Väst, 2015) där den kreativa processens olika 
faser illustreras. 
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Vi ser dock att ett processfokuserat förhållningssätt till elevarbetet är mer omfattande i 
bildlärarnas skapandepraktik: 
 

”Processen är allting i det arbetet. Alltså om det går fel eller om det inte blir som dom har tänkt, så att 
alla är med på banan, att det är processinriktat. 
 Det behöver liksom inte vara … att de kanske inte riktigt vet var det kommer landa nånstans eller 
så … Att dom är trygga i gruppen och att man har tid till det. Att dom vet om förutsättningarna då.  
Att dom gör aktiva val liksom hela tiden. Att dom tar ställning till hur dom vill göra, alltså, -Vilket 
material ska jag jobba i nu? Och varför?  och -Hur blev det? Och sen utvärdera och sen testa igen” 
(Bildlärare 2) 

 
”När niorna har sina projekt då brukar det också vara så mer som en konstateljé dom håller på och 
håller på och alltid när man säger att  - nu är det 5 minuter kvar -  så skriker dom bara -neeeeeeej-  så. 
Du kanske ska ha så här många gånger, för testning, av material. Medan någon annan ska skissa upp 
sin grej och så måla i fem veckor. Så att de har ju olika processer. När de får fritt jobba utifrån 
konsthistorien då får ju dom gå in för att hitta på själva och planera själva. Bygga upp en 
processplan.” (Bildlärare 1) 
 

Bildlärarnas sätt att här se på och förhålla sig till den kreativa processen när det gäller att låta 
eleverna sätta värde på de gör och på sig själva som kunskapssökare bekräftas av Lindström 
(2014). Och att lärarna visar att det ser hur läroprocessen går att följa genom olika val samt att 
det behöver få ta tid stämmer med Selander och Kress (2010). 
 
Kring portföljmetodik har en av musiklärarna praktiska exempel från skapandepraktiken som 
syftar till resurser för att dokumentera: 
”De har, häfte eller digitalt om du vill eller papper och penna” (Musiklärare 1) 
Av intervjuerna framgår också att musiklärare 1 ger plats för reflektion i samband med 
skapandepraktik vilket hänger samman med portföljmetodik. (Lindström, 2014). 
 
När det gäller bildlärarnas syn på- och förhållningssätt till portföljmetodik ges exempel som 
berör elevernas övning på dokumentation som portföljmetodisk princip, en bekräftad samling 
av dokumenterat skapandepraktiskt material samt en praktik som innebär att elever sparar på 
processen: 
 

”Att öva på dokumentationen OM man fokuserar på processen, tänker jag… Jag menar om process 
ÄR att göra medvetna handlingar som leder framåt, så BEHÖVS det ju tränas PÅ att GÖRA 
DET.” (Bildlärare 2) 

 
”Det finns ett Instagramkonto. En hel BYRÅ full med gamla åskådningsmaterial där jag fotat av 
massor av dokumentation,  graffitti,  porträttfoton, allting. Åttorna har gjort logotyper vissa år och där 
har dom faktiskt FÅTT spara sin process.” (Bildlärare 1) 
 

Av intervjuerna framgår också hur reflektion kring skapandet görs i stor utsträckning. 
 
Bildlärarnas förhållningssätt till portföljmetodik när det gäller att möjliggöra för eleverna att 
kunna se tillbaka på tidigare arbeten och tankar och kunna jämföra dessa för att se vilken 
utveckling som skett samstämmer i hög grad med Lindström (2014)  
Det sätt som bildlärare 1 och 2, tillämpar dokumentation genom att låta elever ställa samman 
portföljer menar Lindström (2014) leder till att eleverna inser värdet av att arbeta och arbeta 
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om, får olika perspektiv på konstnärliga problem och får motiveras att fullfölja projekt över 
tid. Och de då blir medvetna om sin konstnärliga och personliga utveckling och gradvis blir 
mer självständiga i arbetet. Detta går även i linje med Alli Klapps (2014) definition av 
formativ lärande.   
 
Det sätt som bildlärare 1 och 2 beskriver arbetet med att spara på processen och att göra 
medvetna val samt utforska och reflektera överensstämmer också med innehållet i Kultur i 
Väst (2015) metodiska processverktyg. 
 
Hos musiklärarna och specifikt hos M2 är skolframträdanden ytterst centrala för 
musikundervisningen i stort. Skolframträdandena tycks vara en mycket uppskattad företeelse 
hos föräldrar och elever samt resten av skolans lärare och är en tradition som också antas 
skänka skolan ett gott rykte. Att skolframträdanden spelar en stor roll i undervisningen 
återspeglas av Karl Asp (2015) i avhandlingen mellan scen och klassrum. Här problematiseras 
skolframträdandena i en kontext där eleverna försöker simulera, tillgodogöra sig och anpassa 
sig till en outtalad, informell praktik i musikundervisningen knuten till specifika 
skolframträdanden. Asp (2015) finner genom detta att lärande begränsas till vad eleverna 
spelar under dessa framträdanden. Frågor ställs kring vad de egentligen lär sig genom att delta 
i framträdandena. Att skolframträdanden ofta ges en central roll syns också i rapporter från 
Listen Imagine Compose (Fautley, 2014) som också ifrågasätter dess betydelse.  
 
Hos M2 och M1 finns i likhet med tidigare presenterade verksfokus ett starkt resultatfokus 
vilket kan ses i relation till skolframträdandena.  
 
När musiklärarna får frågor specifikt kring hur de ser och förhåller sig till arbetet med 
elevernas kreativa processarbete så svarar de ofta i termer av resultat och förkunskaper: 
”Det dom första 90%:en av eleverna kommer att tänka på är -det där kan ju inte jag! Sen har jag 

kanske spelat gitarr i sex månader men det är som att det är frånkopplat” (M1) 

 
”Använd dom här bitarna och bygg någonting, så kommer det kunna … bli någonting.”  (M2) 

 
M2 utvecklar resonemanget till att tangera formativt lärande ifråga om att äga sitt lärande och 
våga göra misstag: ”Du måste tänka utanför dina egna comfortzones”, vilket Klapp (2014) lyfter 
fram som en relevant aspekt gällande formativ bedömning. M2:s resonemang vänder dock 
direkt tillbaka till att åter handla om förkunskaper och förtrogenhet:  
 

”Men samtidigt så är det ju så också att har du ingen comfortzone … För vissa som aldrig har 

skapat har inte byggt upp en comfortzone”. 

 

Hen landar vidare i en slutsats som tycks fastslå att det färdiga resultatet är det som blir 
exklusivt tillfredställande, för eleven: ”Om jag gör såhär, så vet jag att jag kommer ro ihop ett bra 

resultat. Det ska sitta ihop liksom, byggstenarna ska passa”. Det är signifikant hur M2 här talar 
som om hen gav röst åt en imaginär elevs tankar. Detta kan eventuellt resonera med 
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musiklärare 2 som den ansvarfulla pragmatikern som i kombination med ett sakligt 
rättvisepatos som vill bidra till att hjälpa eleverna klara kunskapskraven, och de egna 
ungdomserfarenheterna av bandet som skrev låtar och den starkt positiva erfarenheten av det. 
Angående resultat och bedömning säger M2 att ”Ur bedömningssynpunkt så behövs 

det också någon form av resultat, man har fått ihop någonting som fungerar”.  Att koppla resultat till 
bedömning ger ett intryck av ett summativt förhållningssätt till bedömning vilket Klapp 
(2014) menar kan leda till lägre motivation generellt. 

6.2.9 Den sista forskningsfrågan och avslutande diskussion 
 
Den sista forskningsfrågan avslutar diskussionen och leder vidare: 
 

• Vilka didaktiska aspekter från bildämnet upplever musiklärarna skulle kunna 
berika musikundervisningens skapandepraktik och vice versa?  

När frågor ställs kring hur metoder i bildämnet skulle kunna implementeras i musikämnets 
skapandepraktik får vi positivt laddade svar. 
M2 svarar pragmatiskt i enlighet med vår bild av hens förförståelse och visar på en upplevelse 
av en möjlighet att fördjupa skapandepraktiken i musikämnet genom det hen upplever som 
signifikant för bildämnets skapandepraktik: 
 
”Det tror jag definitivt... Om man skulle känna att man vill fördjupa sig i skapandebiten i musikämnet.  

Där nere skapas det mer … liksom verk … så att säga… än vad vi skapar här… här jobbar vi mer 

med … hantverk” (Musiklärare 2) 

M1 delger här erfarenheter som hitintills varit okända under intervjun. Det framkommer att 
hen arbetat under en längre period på en tidigare arbetsplats sida vid sida med en bildlärare. 
Det kan förklara något av M1 särskilda fokus kring att tala om den kreativa processen genom 
intervjun. M1 beskriver samarbetet med bildläraren som mycket positivt, lärorikt och kreativt. 
Hen svarar direkt och med särskilt engagemang och med återkommande utsagor kring 
upplevelsen av mötet mellan bild och musikämnets skapandepraktik och möjligheten att 
samarbeta med bildämnet: 
 

”(musikeleven frågar) ”Kan man få måla fram musik”? (M1 svarar)- ”Absolut!”  

Och du vet det är såna metaforer och liksom..Så att jag tror att det är ett superfint ämne att samarbeta 

med. För det tilltalar många som kan förstå det här med penna på ett papper och vad som fastnade och 

vad man kan sudda bort. Och det är jättebra! jättebra! Sådana metoder är bra att föra över på 

instrument t.ex. Det växer ju fram. det sker, det ska byggas här. -Ta stegvis.. Det är någonting som 

formas” (Musiklärare 1)  

 
Bildlärare 2 har tyvärr inga erfarenheter av musikämnets skapandepraktik utan återger istället 
spontant konsekvenser av ramfaktorer hen upplevt då hen tvingats undervisa bild i en 
musiksal och då den fysiska formella ramfaktorn: rummet, medfört förväntningar hos 
eleverna, i detta fall ett trumset, vilket inverkat negativt på bildlektionens arbetsflöde.  
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Bildlärare 1 överraskar med ett perspektiv som vi, författarna, inte vägt in alls och som i 
sammanhanget och med vår helhetsbild blir viktig för att nyansera de skillnader vi ser mellan 
ämnenas skapandepraktik:  
 

”Där (i musiksalen) är det ju en gemensam process. Här är det ju väldigt individuellt. samarbete är ju 

det viktiga där. Och man påverkar ju varandras resultat kanske. Jag tänker ju på när dom spelar. Så 

tänker jag. jag vet inte hur mycket man kan tänka att dom gör egen musik”. (Bildlärare 1)  

 
Relevant här, vilket B1 medvetandegör, är att bildskapandet sker individuellt. Detta är något 
som M2 tydligt accentuerar som en pragmatisk lösning för att bedömningsmässigt kunna 
härleda ett skapandearbete till den person som faktiskt genomför det. Det faktum att 
musikskapandepraktiken förväntas ske i stora grupper som: ”Kräver att det låter, det kräver att 
någon gråter” (M1) kan inte marginaliseras utan ska i sammanhanget synliggöras som en reell 
verklighet i lärarnas vardag. Att musikskapandepraktiken i stor utsträckning använder och 
uppmuntras använda applikationen garageband kan förklaras av sammanhanget utifrån att 
skapandet då tillåts ske individuellt, samt med hörlurar, vilket medför att skapandet då, i 
likhet med bildämnets skapandepraktik, tillåts göras med fullt individuellt fokus och med 
yttre ramfaktorer i form av ett jämförelsevis tyst rum. Och dessutom: ”kan man se spår av 
processen i Garageband” (M2).  B1 lyfter även andra relevanta aspekter som att resultatet av 
skapandepraktiken som sker i grupp också nödgas bedömas gruppvis vilket B1 validerar som 
komplext (och förklaras som tidigare nämnts, explicit som en svårighet av M2)  
 
B1 pekar även på en fundamental fråga som vi: författarna med en musikdidaktisk 
utgångspunkt 6inte heller tänkt på. Nämligen att hen inte tycks tro att eleverna ska förväntas 
skapa ny musik. B1 upplever att spelandet, musicerandet i sig är skapande!  
Detta är viktigt att säga som motbild till det bärande resonemanget i vårt arbete som 
implicerar att bild och musikämnet överhuvudtaget kan och ska kunna jämföras i egenskap av 
skapandepraktiker.  Med det öppna frågandets princip (Ödman, 2007) för ögonen ter sig 
bildlärarens utsaga som rimlig och essentiell för att på ett nyanserat sätt förstå gränserna för 
hur två olika ämnen kan jämföras.  
 
Det ska sägas att när vi, författarna, kom hem från intervjuerna, var fyllda av en delad 
upplevelse av, stor respekt, beundran och ödmjukhet inför musiklärarnas situation och värv i 
allmänhet. Det gjorde också att det dröjde innan vi kunde hitta ett sätt att se hur delarna 
förhöll sig till helheten gällande lärarna och skapandepraktiken. Vi förstår att 
förutsättningarna för ämnena är olika ur flera avgörande aspekter i anslutning till många 
ramfaktorer såsom exempelvis elevgruppers storlek och sammansättning.  
 

 
6 Detta (se även syfte) ska förstås som den musikpedagogiska kontext för organiserat lärande som vi, författarna, 
är mest förtrogna med i jämförandeakten mellan musik och bildämnets skapandepraktik. En musikdidaktisk 
utgångspunkt ska inte förväxlas med ansats eller vetenskapssyn. 
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Men kanske är ändå ämnessynen det mest avgörande för hur bildämnets och musikämnets 
skapandepraktik blir. Och en ämnessyn går att förändra. Och kan vårt arbete bidra till tesen att 
ämnessyn påverkar ämnespraktiken och i denna kontext även bidra till en ”levande 
diskussion” (Skolverket, 2015, s. 220) kring musikskapandets didaktik så upplever vi det som 
konstruktivt med tanke på musikämnets framtid och förnyelse. 
Bildlärare 2 ger till sist, med emfas, genom flera utsagor mot intervjuns slut, uttryck för en 
upplevelse av beundran inför musikämnet. En beundran som också tycks spegla en ämnessyn 
kring musiken som betydelsebärande konstform/begrepp med starkt vardags- och 
identitetspåverkande element. En ämnessyn som står i relation till undervisningens 
utformande, vilket bekräftas av Frede Nielsen och Øyvind Varkøy (refererade i Backman 
Bister, 2014, s. 73-74); Hanken och Johansen (2015) och Skolverkets nationella utvärdering 
(2015). En ämnessyn som står i relation till undervisningen utformande beträffande 
vardagskultur, marknadsestetik och normer vilket bekräftas av (Asp, 2020; Borgström Källén, 
2020; Ericsson & Lindgren, 2010; Karlsson, 2018; Leijonhufvud, 2020). Och en ämnessyn 
som står i relation till undervisningens utformande beträffande det postmoderna 
konstbegreppet vilket bekräftas av Granefelt Laurén (2006).  

6.3 Metoddiskussion 
En kvalitativ intervjuundersökning av detta slag kan inte göra anspråk på att i sig medföra 
någon generaliserbarhet genom sina resultat. Däremot kan ett större antal kvalitativa 
undersökningar av samma slag leda till mer generaliserbarhet. Den kvalitativa 
undersökningens validitet och reliabilitet bygger på hur väl undersökningen planerats, 
organiserats, genomförts, beskrivits och redovisats. Genom akribi och logik i arbetet, en väl 
sammanhållen gestalt samt en möjlighet för läsaren att kontrollera undersökningens 
tillvägagångsätt, kan validitet och reliabilitet förbättras. Vi har försökt vägleda läsaren genom 
vår hermeneutiska resa för att visa denna kvalitet. 

7 Vägar vidare 
Om man dekonstruerar ett färdigt musikaliskt verk, en låt, är det möjligt att identifiera 
musikens olika konceptuella kvaliteter. Varje del har ett innehåll som ingår och påverkar 
verkets helhet. Rytm, klang och dynamik, tonhöjd, tempo, perioder, taktarter, vers, refräng: 
byggstenarna i kursplanens centrala innehåll (Skolverket, 2019) har var för sig inget specifikt 
innehåll. Det som inbegrips som byggstenar blir till först i efterhand, i det färdiga verket.  
 
I skapandeprocessen behöver byggstenarna ha en kvalitet: en essens. Det kontextuella 
innehåll som anges i relation till byggstenarna i kursplanens centrala innehåll (Skolverket, 
2019) är olika genrer med varierande instrumentation (Skolverket, 2019). På så sätt 
impliceras en kvalitet och en essens för byggstenarna. 
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Med detta perspektiv går det att se hur musikskapande implicerar och fokuserar det färdiga 
verket genom en specifik genre och en specifik instrumentation. 
Det här kan vara ett exempel på hur musikskapandets didaktik styrs mot ett verksfokus genom 
kursplanen, vilken i sig på ett större plan kan tänkas vila på en ämnessyn kring musik i 
allmänhet och musikskapande i synnerhet. 
 
I det centrala innehållet i bildämnets kursplan anges i likhet med byggstenar: former, färger 
och bildkompositioner samt deras betydelsebärande egenskaper och hur dessa kan användas 
i bildskapande arbete. Begreppen former, färger och bildkompositioner har i sig ingen 
specifik kvalitet eller essens.  
Det kontextuella innehåll som anges i relation till former, färger och bildkompositioner i 
kursplanens centrala innehåll är deras betydelsebärande egenskaper och hur dessa kan 
användas i bildskapande arbete.  
Med detta perspektiv går det att se hur bildskapande implicerar och fokuserar uppgiften, 
arbetet genom aktiva val i ett meningsskapande. 
 
Med utgångspunkt från delarna och helheten av vårt arbete vore det intressant att undersöka 
om- och hur uppgifter i musikskapande med inspiration från bildämnet kan påverka 
musikskapandepraktik i skolan. Förslag till specifika områden här kan vara hur 
musikskapandedidaktiken präglas av de teman som vi funnit. 
 
Bilaga 7 är, vilket nämndes (i 5.10), tänkt som en kartläggning av skapandeövningar och en 
didaktisk inspiration.  
 
Det vore också intressant att vidare undersöka ämnessynen kring skapandepraktik i 
musikämnet i jämförelse med ämnessynen inom andra estetiska ämnen som dans och drama. 
 
Till sist vore det intressant att undersöka ämnessynen kring överlappande estetiska 
konceptuella och tekniska kvaliteter (Fautley, 2010); (Nyberg, 2019) i musikskapandepraktik, 
i relation till exempelvis kreativt lärande eller bedömning. 
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Bilaga 1  
Information till medverkande informanter  

 
Hej! 
 
Vi (Ola Sandström och Markus Eriksson) kommer att genomföra 4 (fyra) stycken kvalitativa 
intervjuer vilka ska användas i en C-uppsats inom lärarlegitimationsutbildningen (KPU) vid 
KMH (forskningshuvudman).  
 
Huvudsyftet med forskningen är att undersöka och förstå mer om musikskapandets didaktik i 
relation till bildskapandets didaktik. Därför vill vi gärna fråga dig hur du arbetar med 
skapande i ditt ämne. 
 
Din medverkan är frivillig och du kan närsomhelst avbryta den. 
 
När vi skriver arbetet kommer vi förutom att ange informantens yrkestitel att använda oss av 
fingerade namn och ospecificerad skola för att säkerställa anonymitet.  
 
Intervjumaterialet (rådatan) kommer endast användas för forskningen och hanteras av Ola 
Sandström och Markus Eriksson. 
 
Vi har inte kunnat identifiera några risker eller negativa följder som denna forskning kan 
medföra. 
 
/Ola Sandström och Markus Eriksson: KPU-studenter vid KMH 
Ovanstående information inkluderar dels Vetenskapsrådets 4 huvudkrav på forskning, dels den information som ska ges till 
intervjupersoner (informanter) enligt etikprövningslagen. (SFS 2003:460) 
 
Medverkandes signatur: 
Sign:______________________________________________ 
 
Namnförtydligande:___________________________________ 
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Bilaga 2  
 
Intervjuguide musiklärare (samma frågor till bildlärare men byt ut nödvändiga begrepp):  
  
Syfte:  
Att från en musikdidaktisk utgångspunkt undersöka och jämföra hur musik- och bildlärare på 
högstadiet ser på/och förhåller sig till skapande i undervisningen.  
  
Forskningsfrågor:  
  
1. Hur ser/ och förhåller sig musiklärare i jämförelse med bildlärare på/till arbetet 
med process, resultat och kvalitéer samt relationen dem emellan inom ramen för 
skapandepraktik.   
  
2. Hur använder musik- och bildlärare sig av portföljmetodik i anslutning till 
skapande?  
  
3. Vilka didaktiska aspekter från bildämnet upplever musiklärarna skulle kunna 
berika musikundervisningens skapandepraktik och vice versa?  
  
  
• Visa och gå igenom det informerade samtyckesbrevet (Bilaga 1).   
  
Några hermeneutiska arbetsprinciper i Ödman (2007). 
Det öppna frågandets princip. Och professionell naivitet, en variant från (Kvale 2017).  
Förförståelsen: den egna och informantens  
Tidsdimensionen: en företeelses bakgrund och framtid/möjligheter  
Del/helhetskriteriet: Vilka teman framkommer, hur förhåller sig delarna till helheten  
Tolkningsfokusering: pendlingar mellan del/helhet i ett händelseförlopp  
Samspel mellan förklaring och förståelse  
  
Att minnas:  
Vi kan använda ”vi” eftersom vi alla är lärare. Det öppna frågandets princip/professionell 
naivitet. Vilka teman framkommer, hur förhåller sig delarna till helheten. Och hur relaterar 
det till informantens förförståelse?   
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Intervjufrågor:  
 
(Grå) Personlig förförståelse: (hermeneutik) och tratteknik (Kvale)  
 
Nyckelord: Vad är informantens förförståelse kring musikskapande?  
   

Det första minne eller association som dyker upp (personligt minne av 
musikskapande)?  Stark upplevelse/formativ upplevelse i relation till skapande. 
Vad var det som fick dig att känna så/fångade ditt intresse/fascinerade eller 
dyl.?   
 

(Gul) Allmänna skapandepraktik frågor (hur informanten arbetar med musikskapande)  
 
Nyckelord: Musikskapande i undervisningen i allmänhet, lite lättsamt, komma igång, 

tratta! 
 

Nu när vi pratar om Musikskapande, när upplever du att det fungerar som bäst i 
din undervisning? Vad tror du det kan bero på?   
   
När upplever du att musikskapande fungerar mindre bra?   
Vad tror du det kan bero på? 
Ett konkret exempel? 
 
Kan du berätta om projekt eller temaarbete där musikskapande varit i fokus 
(eller innehållit inslag av musikskapande)?   -  frågan återkopplas senare i 
process-delen av intervjun.  
  
När sker (händer/uppstår) egentligen musikskapande/låtskrivande på 
lektionerna/i undervisningen, är det i huvudsak vid tillfällen som är dedikerade 
till just det eller finns det tillfällen där musikskapande sker indirekt eller utan att 
man ens tänker på det?    
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(Blå) Resultat   

    
Nyckelord: Färdigt resultat, relationen mellan färdigt resultat och process. 
 

Vad är ett resultat?  
 
Är musikskapande främst en process eller är det viktigt att det leder fram till ett 
slutgiltigt resultat?  
 
Var i din undervisning i musikskapande skulle du säga att du lägger tonvikten: 
på processen eller det färdiga resultatet? 
 
Vad kan ett färdigt slutresultat säga om processen och vice versa?  
 
  
(Grön) Kvaliteter  

       
Nyckelord: Bedömning, kvalitéer, kvalitetsbegrepp. 

 
Visa Johan Nybergs/Fautley´s överlappande cirklar (Bilaga 3) 
 
Hur ser du på (formativ/summativ)bedömning när det kommer till 
musikskapande?  
 
Vilka kvalitetsaspekter i elevernas arbete (inom ramen för skapande i ditt ämne) 
skulle du säga går att härleda till process respektive färdigt alster?  
 
(Röd) Process och portföljmetodik    

  
   Nyckelord:  

Att synliggöra och validera den kreativa processen, portföljmetodik, dokumentation, formativt 
lärande, kreativt lärande, reflektion i olika former  
 

Återkoppling: Apropå projektet/temaarbetet med musikskapande som du tidigare 
berättade om:  
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Hur upplevde du arbetsprocessen, vad betydde den?  
 
Visa ”Att äga sin process” (Bilaga 4) 
    
Hur kan vi skapa förutsättningar för elever att öva på att befinna sig i (och 
reflektera över?) kreativa processer? 
 
Hur kan vi gå tillväga för att bygga upp gemensam förståelse för kreativa 
processer? (allmänt/grupp/individuellt plan) 
 
Vad tänker du kring det tidsutrymme vi lärare ger arbetsprocesser i skapande – 
hur påverkar det arbetet med skapande tror du? 
 
Vad skulle du säga är förutsättningar för att få elever att känna sig trygga i sina 
processer? 
 
Och nu kommer vi in lite på detta med att synliggöra och spara på kreativa 
processer: 
 
Vad känner du till om portföljmetodik?   
 
(Om inte, hur brukar du göra för att dokumentera elevernas arbeten?) 
 
Annars… 
 
Hur använder du/skulle du använda portföljmetodik i anknytning till 
musikskapande?   
 
Hur kan man skapa rutiner för- och uppmuntra elever till att dokumentera 
processer? 
 
Hur kan dokumentation användas för kommunikation (reflektion) kring arbetet 
under och efter kreativa processer? (Såväl mellan lärare och elev som elever 
emellan)  
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Vad tror du dokumentation (för att följa elevers kreativa arbete över tid) kan 
innebära (för undervisning/bedömning/för elevernas medvetenhet om sina egna 
kreativa processer?)? (för bedömning såväl formativ som summativ?) 
 
 
 
(Lila) Det andra ämnet Bild/musik  
  
Nyckelord: Didaktiska aspekter från ”det andra ämnet” (Perspektiv på musikskapandets 
didaktik) 
  

Vad känner du till om bildämnet, hur bildlärare arbetar med skapande och 
skapandeprocesser, eller portföljmetodik?    
   
Har vi musiklärare något att hämta där i form av metoder eller förhållningsätt?   
  
Att säga mot slutet:   
Vi som skriver uppsatsen har läst vad kursplanen (Skolverket 2018) säger om musikskapande 
och det är ju ganska mycket. Men en nationell utvärdering från skolverket (Skolverket 2015) 
som vi refererar till i uppsatsen visar att musikskapande görs mycket sparsamt och på vissa 
skolor inte alls.  
 
Nyckelord: Varför (det öppna frågandets princip)? 
  
  

Varför tror du att det är så?   
Kan du känna igen det?   
Vad skulle vi kunna göra åt det?   
 
Att tänka på (Kvale):   
 
  

• Om man är osäker på ett svar, kontrollera igen för högre validitet (-menar du 

att?)   

• Checka av med intervjuguide och forskningsfrågorna så att alla relevanta delar 

berörts   

• Validitet och reliabilitet ligger mycket i utförandet, själva intervjuns och 

samtalets kvalitet  
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Bilaga 3  

 

 

Bilaga 3 (del 2 av 2) 
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Bilaga 4 
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 Bilaga 5 
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Bilaga 6  
Musiklärarna 

 
Elevernas förkunskaper (behöva kunna spela ett instrument för att kunna skapa) 
Elevernas förkunskaper (spelat gitarr i sex månader) 
Elevernas Förkunskaper (hantverk) 
Verksfokus (det kan BLI någonting, ett bra resultat, det ska sitta ihop, byggstenarna ska 
passa)   
Processfokus (när eleverna förstått att det är en process) 
Processfokus (häfte eller digital dokumentation ger en trygghet) 
Processfokus (det kan gå att se kvaliteter i en process i garageband)     
Processfokus (i filosofisk mening och i garageband)  
Resultatfokus (ur faktisk bedömningssynpunkt)   
Resultatfokus (generell) 
Resultatfokus (individuellt arbete ger tydligt resultat) 
Resultatfokus  (generell) 
Formella ramfaktorer (styrdokument),  
Formella ramfaktorer (bedömningsunderlag, tid).  
Formella ramfaktorer (kunskapskrav). 
Formella ramfaktorer (kursplanen).  
Formella ramfaktorer (bedömningsunderlag)   
Formella ramfaktorer (Lgr 11,  kursplan,  kunskapskrav gäller endast tekniska och 
konceptuella aspekter)  
Genrer (generell) 
Genrer (generell) 
Genrer (generell)  
Genrer (generell) 
Genrer (generell) 
Vardagskultur (generell) 
Marknadsestetik  (Spotify) 
Skapande som mål (Generell) 
Otillräcklighet/uppgivenhet (Bedömning) 
Otillräcklighet/uppgivenhet (generell) 
Otillräcklighet/uppgivenhet (generell) 
 
Om bildämnets skapandepraktik: 
Processfokus (det växer, sker, stegvis, formas)  
Verksfokus: (det skapas mer verk i bildämnets skapandepraktik) 
Förkunskaper (Vi jobbar mer med hantverk i musikskapande än i bildämnets 
skapandepraktik) 
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Bildlärarna 
 
Elevernas Förkunskaper (känna till materialet och tekniken)  
Elevernas Förkunskaper (elevens egen planering för att lyckas med uppgiften) 
Uppgiftsfokus (olika grad av skapande i olika uppgifter) 
Uppgiftsfokus (eleverna ska använda sina förmågor när de löser uppgifter) 
Uppgiftsfokus (generell) 
Uppgiftsfokus (genomförda uppgifter ligger till grund för terminsbetyget) 
Processfokus (Vi jobbar och är nästan alltid i en process)  
Processfokus (gemensam förståelse för processen)   
Processfokus (egentligen är processen viktigast) 
Processfokus (slutresultatet lite mindre viktigt, skifta fokus beroende på typ av uppgift)  
Processfokus (generell) 
Processfokus (generell)   
Processfokus (processinriktat, göra aktiva val, pröva/ompröva, laborerande av olika material) 
Processfokus (Betydande dokumentation av uppgifter, verk och processer) 
Processfokus (dokumentation med fokus på att processen behöver tränas) 
Formella ramfaktorer (rummets betydelse)  
Formella ramfaktorer (Det går inte att sätta betyg bara på resultat) 
Formella ramfaktorer (process och resultat är separata kunskapskrav, processen kan vara 
väldigt gedigen utan att resultatet blir bra) 
Formella ramfaktorer (tekniska och konstnärliga kvaliteter ska inte bedömas, tonvikt på 
formativ bedömning)  
Formella ramfaktorer (att använda det tekniska till kommunikation är en estetisk kvalitet)  
Formella ramfaktorer (uppfattar att eleverna uppskattar att få tid till sina processer)  
Formella ramfaktorer (använder sällan dokumentation/portfölj i terminsbetyget)  
Vardagskultur (utgå från sig själva) 
Skapande som medel (skapandet en väg till förståelse och verifierad kunskap) 
Skapande som medel (pröva sina tankar, funderingar, fördomar)  
Otillräcklighet/uppgivenhet (svårt att bedöma estetiska aspekter p.g.a. risk för 
tolkningsbarhet/subjektivitet) 
 
Om musikämnets skapandepraktik: 
Processfokus (musikskapande är en gemensam process)  
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Bilaga 7 
MUSIKLÄRARE 1 CITAT 
 

ÖVNINGAR: 1.  Melodispel 2.  Skapa basgångar och ackord 
 

 

	
VAD?  
 

 1. Skapande som medel för instrumentövning och kamratundervisning. 
 

 2. Samarbete i musikskapande i form av att bygga vidare på en klasskamrats material. Utvärdering   
och reflektion kring arbetet. 
	

	

 
HUR?  
 

 1. Eleverna fick skapa melodislingor på piano som de sedan skulle lära ut till en kamrat. Fokus låg 
dock på att lära ut melodin till en kamrat och spela den tillsammans. 
 

 2. Eleverna fick skapa basgångar i programmet BandLab som de sedan lämnade över till en 
klasskamrat som skulle hitta på en ackordföljd till basgången. Arbetet utvärderades sedan genom EPA-
metoden (se 2. a))   
 

 

 
 
 
 
 
 
 
 
 

 
 
 
 
 
  

 

2. a) ”Dels så är jag jätteförtjust i EPA metoden. Först så sitter man ensam ”E” och reflekterar lite och då får dom alltid 
en timer 7 minuter är en ganska bra ensamhetstid så 7 minuter kring ”var är jag” vad blir mina nästa steg varför har jag 
gjort mina val just nu” sen plingar det och plongar det i larmet och så är det par.  Och då blir dom alltid ihop-parad, det 
sker digitalt, alla är fine med att det kan bli vemsomhelst, det viktiga är att vi lär av varandra och alla har olika ingång 
och så. Så då sitter dom i par och det varierar men det brukar vara mellan 7 och 11 minuter sådär, beroende på vad dom 
orkar och kan och vissa grupper fungerar jättebra och pratar hur mycket som helst. Och sen så kör vi alla i EPA.  Då får 
man dela som grupp kring liksom ge tips.. att de också ser sig själv .. att kollektivet är det starka och att vi liksom… 
alla gör typ samma och det är så det är när man skapar musik. Alltså en melodi är en melodi. ”Jamen det där låter som 
min” -det är för att du också spelar ett C-dur.  (vänligt samfällt skratt). Man avdramatiserar lite grann och så att det inte 
blir… Ja men det där med TRANSPARENS.” 
 
2. b) ”När vi gjorde band-lab gjorde vi såna ”co-labs” grejer. Det var ju lite känsligt! ”Ska du gå in och bara pilla på 
min basgång här?” ”Nej du ska inte pilla på basgången du ska lägga till ACKORD” –”men vilka bastoner ÄR det då?”  
”Exakt då får vi PRATA med varandra. Du måste tala om för mig vilka bas...(skratt)” 

1.”jag hade ett litet musikskapandefokus vad gäller melodispel på piano för årskurs sju förra året. Jätteroligt, det var så 
många som var så nöjda, så många söta små fina melodier men då handlar det ju om fokuset var egentligen inte… blev 
inte att såhär; gör en melodi. Utan det var såhär; Du ska lära ut den till en kompis som ska spela den med dig.” 
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MUSIKLÄRARE 2 CITAT 
 
ÖVNINGAR: 1.  Musik från olika delar av världen (Pentatonisk skala,Kina) 2.   Låtuppbyggnad i 

olika populärmusikgenrer (Garageband) 3.  Skapa melodier till befintlig bakgrund (Garageband)  

4.  Skapa melodier till befintlig bakgrund (kopplat till musikhistoria) 
 

 

 
VAD?  
 
1.  Musikskapande (melodiskapande) som medel för att skapa förståelse och sammanhang för 
musikteoretiskt begrepp (pentatonsik skala, notläsning) och kulturellt fenomen (kinesisk kontext). 
 
2.  Musikskapande som medel för att skapa förståelse för musikteoretiska begrepp (formstruktur och 
ljudideal) inom olika populärmusikgenrer. 
 

3.  Musikskapande som medel för att förstå hur olika musikaliska byggstenar fungerar ihop 
(formstruktur, melodi, harmonik och rytmik). 
 

4.  Musikskapande (melodiskapande) som medel för att skapa förståelse för en musikhistorisk epok 
(barock). 
 

 

 
HUR?  
 
1.  I samband med genomgång av musik från olika delar av världen, i detta fall kina, och pentatoniska 
skalan fick eleverna spela melodier på piano och under tiden lära sig noter. Eleverna fick lära sig vilka 
toner som ingår i den pentatoniska skalan och sedan skapa melodier utifrån den vid varsitt piano med 
hörlurar och försöka få dem att låta kinesiskt. Läraren gick runt och lyssnade och kompade slutligen 
eleverna när de spelade upp sina melodier för varandra. 
 
2.  Eleverna fick skapa låtar inom populärmusikgenrer i programmet Garageband. De fick prova sig 
fram genom att lägga in olika ljud i arrangemanget (i Garageband) och resonera för ifall de tyckte det 
passade in i genren de valt att utgå ifrån 
 

3. Med utgångspunkt i en färdig musikbakgrund skulle eleverna skapa en melodi. Läraren gav 
eleverna begränsningar i form av att de fick använda tre toner att skapa melodin med och att den inte 
skulle vara längre än en takt. Uppgiften delas upp i steg och återkommer vid olika tillfällen spritt över 
flera läsår där upplägget anpassas utifrån den aktuella årskursen. Beskrivningen ovan motsvarar det 
första steget som innebär: 1. Att få en del att fungera (årskurs sju). 2. Att få två delar att fungera samt 
att en av delarna ska ha en tydlig refrängkänsla (årskurs åtta). 3. Att väva ihop allt till en helhet 
bestående av olika formdelar och en fungerande struktur (årskurs 9). 
 

4.  Eleverna fick skapa melodier utifrån pachelbels kanon.  
 

 

 
 
 
 

 
 
 
 

 

1.”När vi går igenom, i sjuan, musik från olika delar av världen så går vi igenom musik från Kina och pratar om 
pentatoniska skalan och i samma veva brukar jag låta dom få spela en kinesisk melodi på piano där de också under den 
tiden får lära sig noter och hur det fungerar. För de ska ju möta noter, alltså musiksymboler. Det finns ju ingenting som 
säger att, det är ju inget kunskapskrav, men att dom fått mött och bland annat fått se lite: ”hur fungerar det?” Det står i 
det centrala innehållet. Då har man fått med den biten. Då brukar jag alltid göra så också att dom får lära vilka 
toner som ingår i den pentatoniska skalan, och sen fritt arbeta med den för att skapa melodier. Och försöka 
hitta känslan av att det här kommer ifrån Kina. Att dom försöker lyssna. Låter det kinesiskt nu? Låter det Kung-Fu 
Panda som dom brukar säga? ja haha!” 
 
1. ”då får dom spela upp dom efteråt för varandra. Då sitter alla med hörlurar med varsin keyboard och så spelar jag ett 
komp till. Så att man får liksom en tempokänsla. Så dom har någonting att hålla sig till, och sen så får dom då friheten 
att skapa någonting över. Och så går jag runt och lyssnar, och sen när vi liksom är färdiga så kompar jag dom och så får 
dom spela upp melodierna.” 
 
1.”Och att man kanske får en insikt i någonting. T.ex. som med pentatoniska skalan. Att man får med sig att: ”det är 
klart att det låter kinesiskt för jag använder ju den pentatoniska skalan”. 
 
2.”…Till exempel i Garageband som jag har… Det har jag hållit på med i bara tre omgångar. Vi har inte haft 
möjlighet förut.” 
 
2.”…Dom visar att dom har förstått hur man bygger upp, till exempel jag brukar ge dom såhär: ”Nu ska vi göra en 
låt inom populärmusikgenre så att säga. Om det då är en hip hop-bakgrund eller om det är en poplåt 
eller någon EDM eller rock spelar mindre roll, men har du FÖRSTÅTT hur den genren som du väljer bygger upp 
musiken? Och också kanske att dom har fått testa också, som egentligen inte är så mycket i själva skapandet, att 
man får testa olika LJUD: ”Det här ljudet har du lagt in här. Tycker du verkligen att det passar bra i den här genren? 
Eller: ”kan du motivera varför du ska ha det, just det här ljudet som egentligen inte tillhör genren”  
 
3.”ibland har jag gjort så: Dom får testa att göra melodier till någon bakgrund i Garageband bara för att kolla hur det 
fungerar, då brukar jag liksom säga att: ”nu ska ni göra det här en gång och då får ni bara använda tre toner. Ni får bara 
använda c, d och e. Och så gör ni en melodi på det, och den ska vara max en takt lång.” Till exempel. För då får dom 
en begränsning och då ser dom att dom här pusselbitarna passar ihop… ”  

 
3.… Nu är jag inne på Garageband så brukar jag göra så att jag tar … dels så har jag byggt ut det så jag gör både sjuan, 
åttan och nian… … I sjuan ska de få EN del att funka, som en REFRÄNG”…”Du måste tänka så det låter som en 
refräng”. Och i åttan kanske jag drar upp lite mer att: ”du ska ha två delar och att du ska liksom ha en känsla av att den 
ena är lite mer, du ska välja vilken som är REFRÄNG.”. Och vad gör man för att en refräng ska … för refrängen är 
oftast höjdpunkten i låten, ”hur skulle du då VISA att den här, som du har bestämt ska bli refräng BLIR höjdpunkten i 
din komposition?”. och i nian ska de ju då väva ihop det så att man får någon form av, så det inte bara helt plötsligt 
bara: BOING! Drar igång liksom, utan man har en introdel så man kommer igång med en känsla, och sen så att man 
drar igång låten och sen så att man får ett avslut. Där kan dom ju då klippa och klistra liksom med sin komposition för 
att få liksom vers, refräng, vers, refräng till exempel och så…  

3.”Som jag gjorde med stegen sjuor, åttor, nior att: sjuorna bara gör EN fungerande bakgrund då som ska vara åtta 
takter lång som har en melodi. Får vara vad det vill, men det ska SITTA IHOP liksom, byggstenarna ska PASSA” 
 
4.”om man tänker på andra uppgifter jag gjort då t ex dom får ju fått göra egna melodier till … barock. Det är 
egentligen bara en ackordföljd det här Pachelbels kanon. Det är åtta takter med ackord som går runt, och egentligen är 
ju det någon form av improvisationsövning som gjordes från början och det får dom då göra egna melodier till…”   

 



 

 

 

 
 
 

84 

 
 
BILDLÄRARE 1 CITAT 
 
ÖVNINGAR: 1.  Skapa fritt utifrån konsthistorien 2. Samarbete med religionen  
3.  Generellt om utformning av uppgifter 4.  Teckningsuppgift: gråskaleövning  
 

 

 
VAD? 
 
1.  Skapa fritt utifrån ett avgränsat tema (konsthistorien). Tekniker (tex parafras) Skapandet som 
medel för att skapa förståelse för konsthistoriskt fenomen. Planera själva, lägga upp en processplan 
och utvärdera sina arbeten. 
 
2.  Ämnesöverskridande samarbete. Skapandet som medel för att återskapa och jämföra sina egna 
föreställningar om ett fenomen (kristendomen) gentemot fakta. 
 
3.  (Svar på frågan: ”Vad är ett resultat?”) Inte en specifik uppgift men ett exempel på lärarens 
tankar kring utformning av uppgifter. Att redovisa sina processer och utvärdera arbetet. 
 
4.  Skapande som medel för att skapa förståelse för material (blyerts) och teknik (valörer i gråskala).  
 

 

 
HUR?  
 
1.  Skapa fritt utifrån konsthistorien genom att använda sig av olika tekniker t ex parafras 
 
2.  Först skulle eleverna visa vad kunde eller trodde om kristendomen genom att tillsammans skapa 
något med valfritt material som förmedlade deras föreställningar. Därefter fick de redovisa och berätta 
hur de tänkt för att sedan jämföra mot fakta.   
 
3.  Eleverna brukar få redovisa sina arbeten och redogöra för sina processer, hur de arbetat med sina 
idéer samt utvärdera arbetet 
 
4.  Uppgiften gick ut på att eleverna skulle teckna med blyerts och fokusera på att försöka få fram 
skillnader i valörer (gråskala). 

 
 
 
 
 
 
 
 
 
 
 
 
 
 

 

1.”Det är ju niorna när de får fritt jobba utifrån konsthistorien då får ju dom gå in för att hitta på själva och planera 
själva. Bygga upp en processplan så att säga. Och utvärdera arbetet. även dom små när dom jobbar med 3-
dimensionella arbeten då är det mycket skapande tycker jag. Det är mer lekfullt skapande, då går dom in för”. 
 
1.”Ja dom har några alternativ dom ska jobba utifrån några koncept. Om man säger parafras eller att man prövar 
material och teknik utifrån konsthistorien eller att man gör en 3 dimensionell variant kanske en parafras, en teknik så 
det där kan dom liksom välja på 3 sätt och så får dom skapa sitt eget.”  
 
2.”ett gemensamt projekt med religionen.  Först då få visa allt de kunde eller trodde om kristendom sen skulle de få 
fakta och sen skulle dom få göra ytterligare en workshop. Dom fick göra allt dom kom på som hade med kristendom 
att göra. Och vi bara gav dem allt material vi hittade såhär så fick dem göra tillsammans, dom jobbade och byggde och 
målade och gjorde och sen hade dom redovisningar om dom där grupperna och talade om ”såhär tänkte vi” så och det 
var faktiskt jättekul det var verkligen…” 

 
3.”Dels är det ju en färdig PRODUKT. Men sen är det ju också. Den andra delen är ju FÖRSTÅELSE och 
FÖRMEDLANDE AV KUNSKAP. Tycker jag. Och det brukar ske i redovisningsform då. När dom får redovisa sina 
arbeten och redogöra för process idé .. process, resultat, och utvärdera själva sina arbeten och.. så det är ju två delar. 
Det rent FYSISKA eller det KONKRETA resultat och det som händer HÄR (pekar på huvudet) som de kan berätta om 
förhoppningsvis.” 

 
4. ”Men där var ju uppgiften att göra en teckning i .. olika valörer alltså med gråskala i. Och tittar man på den så är ju 
inte det världens snyggaste teckning. (Informanten går bort mot väggen och visar på en teckning av en fotbollsmatch i 
olika gråskalevalörer med blyerts, en väl genomförd uppgift med omsorg kring skillnader i valörer trots att den inte så 
”snyggt ritad” enligt det vi uppfattar som en ”snygg teckning”)  Om man tänker sig att någon skulle teckna det här på 
riktigt så skulle den teckna jättesnygga fotbollspelare Ja ja  Ja du vet förstår hur jag menar. Men den här människan, 
den här eleven han har gjort allt han behöver för den här uppgiften Ja, han har ju med gråskalan. Sen tycker jag också 
att han har en jätterolig komposition bilden. Och DÄR kommer vi ju in på det här med estetiska” 
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BILDLÄRARE 2 CITAT 
 
ÖVNINGAR: 1.  Skapa Djurhuvud 2.  Bildanalys 3.  Färglära 4.   Stop-motionfilm med tema: 

Rörelse och Dans 5.  Foto: ordning och oordning 6.  Illustrations-/Skissövning 7.  Animation 
 

 

 
VAD? 
 
1.  Skapande som medel för att prova material (oljepastell, vattenfärg) och tekniker (målning, mönster, 
kollage) som delar av en gemensam helhet. Bearbeta och omarbeta material som eleverna redan skapat 
för att göra något nytt och gå vidare i processen. (Materialkännedom, tekniker, processkännedom 
(underförstått).  
 
2.  Analysera, tolka och diskutera fotografier av konstverk i grupp både ur teknisk synpunkt, men 
också vad bilderna kan förmedla, dess intentioner och budskap och vilka känslor de väcker hos 
eleverna. 
 
3.  Praktiskt undersökande/experimenterande. ”Vad händer om vi blandar olika färger?”. Teknik 
och materialkännedom. 
 
4.  Att utifrån ett bestämt tema (”Rörelse och dans”) prova på och utforska en teknik (stop motion) för 
att skapa en film. Skapande som medel för att förstå en teknik och tolka/gestalta ett tema. 
 
5.  Gestaltning och tolkning av begrepp (ordning kontra oordning), utforskande av teknik och 
bildkomposition, utvärdering i grupp i form av att ge och ta emot framåtsyftande respons 
 

6.  Övningar i teknik (illustration, skisser), materialkännedom (färgskalor), förberedelse och planering 
av arbetet samt prövning av idéer genom att skapa förlagor i form av skisser. 
 

7.  Skapande som medel för att skapa förståelse för teknik. Medvetenhet rörande förberedelser och 
planering av arbetet, prövning av idéer och elevernas intention genom att skapa förlagor i form av 
skisser och modellbygge. Reflektion och utvärdering av arbetet både gällande slutresultat och gjorda 
val under processen. 
 

 

 
HUR?  
 
1.  Eleverna skulle skapa ett djurhuvud. Arbetet delades upp i tydliga steg/delmoment där eleverna 
först fick prova material i form av oljepastell och vattenfärg genom att skapa mönster med dem. Därefter 
fick de riva isär sina mönster och göra kollage av dem. De fortsatte sedan med att skapa ögon och nos för 
att slutligen skapa ett ansikte av alltihop. Bearbeta/Omarbeta något de redan skapat för att göra något nytt. 
 
2.  Eleverna fick titta på bilder av skulpturer av en konstnär där läraren skrivit olika motsatsord på 
bilderna t ex: ”Frihet” eller ”Fångad” och sedan fick de diskutera i grupper. 
 
3.  Eleverna fick experimentera med att blanda färger för att skapa olika nyanser. Undersöka materialets 
möjligheter. 

 

  
  
  

1.”Nu gör jag en uppgift med dom som går i femman och sexan, som jag tycker fungerar väldigt bra där dom ska göra ett 
DJURHUVUD som innefattar ganska många olika STEG. Men först har dom jobbat med oljepastell och vattenfärg och 
gjort mönster och sen har dom rivit isär det och gjort kollage och sen har vi jobbat med ögon och nos, och sen ska dom 
liksom skapa ett ansikte av det…”  (Gör det också med sjuorna). 
 
1.”Men jag tänker att det i BILDEN ska vara RÄTT MÄNGD STYRNING och RÄTT MÄNGD FRITT SKAPANDE…”  
 
1.”Att när det blir FÖR FRITT så är det lätt att tappa ganska många elever som fastnar i att dom INTE VET HUR dom ska 
gå vidare eller att dom INTE VET VAD SOM FÖRVÄNTAS av dom…”  
 
1.”men jag tror att det är för att den är liksom RÄTT MÄNGD STYRNING och att den är väldigt väldigt TYDLIG…”  
 
1.”… och sen INOM DOM RAMARNA så kan dom ju göra HUR DOM VILL…”  
 
1.”… alltså dom kan använda oljepastellkritorna HUR DOM VILL eller dom kan använda VILKA FÄRGER dom vill så att 
det finns ju oändligt mycket VAL som dom kan göra under TIDEN så att det BLIR JU UNIKA ANSIKTEN liksom…  ändå 
VÄLDIGT VÄLDIGT styrt…” 
 
1.”SÅHÄR kan du rita ett öga. Då BÖRJAR du med DEN HÄR cirkeln och sen kan du ta DEN HÄR cirkeln, och SEN kan 
du jobba med färgerna SÅHÄR”…  
 
1.”… och då har jag innan tänkt: ”Det blir för tråkigt, det blir för mycket att skriva dom på näsan och det kommer DÖDA 
deras kreativitet” men jag har bara insett att jag … på något sätt så det där … jag vet inte. Att jag tycker att det väcker 
kreativiteten på något sätt.”  
 
1.”…ja dom har eh … för vissa VILL JU gå utanför det. Såklart. Och göra en annan typ av grejer och då … och det är ju 
ofta dom eleverna som är LITE MER VANA vid att rita och måla, och gör det hemma mer, och då gör dom … kan dom 
lägga sig på en, ja, annan nivå.” 
 
2.”Och då skulle vi ha bildanalys, och då hade jag skrivit ut bilder på … från en konstnär olika skulpturer och så … och vad 
dom skulle göra. Och så hade skrivit olika MOTSATSORD PÅ skulpturerna, t ex: ”Frihet” eller ”Fångad” såna ord. Eller 
”Glad” eller ”Ledsen” och så skulle … så ska dom få titta på den och diskutera i grupp”  
 
2.”… När jag har skapandeaktiviteter i rummet som heter ”Skapandeverkstan” också, för vi har slöjd så funkar det ju 
jättebra (att ha skapandeverksamhet i ”Skapandeverkstan”) men om jag liksom byter om till dom teoretiska bitarna inom 
bilden, som är bildanalys t ex. Då har dom oftast svårare att koncentrera sig, men om jag byter till ett klassrum med 
BÄNKAR och har den teoretiska biten DÄR då funkar det mycket bättre…” 

 
3.”… men nu när jag jobbade med det (färglära) så  
tänkte jag: ”Men, nä eleverna gillar det JÄTTEMYCKET” och dom tycker att det är såhär magiskt när man kan blanda 
färger och … rött och gult blir orange, jag tänker att det är liksom såhär lågstadiekunskap, men jag vet inte, det HÄNDER 
NÅGONTING när dom får lov att GÖRA det och lägga lite tid på det…”  
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4.  Utifrån temat ”Rörelse och dans” skulle eleverna fotografera och skapa en stopmotion-film som 
fångade en rörelse och sedan återge den på ett sätt som gjorde att rörelsen upplevdes jämn. 
 
 
5.  Eleverna skulle ta två bilder föreställande samma sak men där den ena bilden skulle gestalta 
ordning och den andra oordning. Därefter fick eleverna titta på varandras bilder och ge respons på hur 
de skulle kunna utveckla bilderna. 
 

6.  Under arbetet med illustration fick eleverna göra ett flertal olika skisser, exempelvis när de arbetade 
med olika färgskalor. Då fick eleverna blanda färger på papper där skissandet bestod av att till exempel 
prova med pennor innan de använde färgerna. 
 

7.  Eleverna fick i uppgift att göra animationer. Innan de började filma/fotografera fick de skissa hur de 
ville att karaktärerna skulle vara samt skriva manus. 
 
 
 
 
 
 
 
 
 
 

 

 

6.”När vi har jobbat med ILLUSTRATION, så har vi jobbat mycket med skisser. Och då har dom fått göra flera olika 
skisser och sen har dom jobbat med färgskalor som dom ville använda, att dom får testa och blanda det på ett papper… 
ibland får dom testa … Jamen PENNOR och sånt INNAN dom börjar använda, och då tycker jag ju att det är viktigt att 
dom sparar det så att jag ser … ” 
 
7. ”Sen tänkte jag att dom ska göra animation … ja, då blir det ju lite skissarbete INNAN och lite MANUS och kanske rita 
upp hur karaktärerna ska vara innan dom gör det i lera, om dom jobbar med lera och så. ”Vad vill dom ha ut av det? Jamen 
HÄR ÄR skissen för hur dom vill att filmen ska se ut. Ser den UT SÅ sen? Har dom lyckats översätta den då till det här? 
Nej, det blev något HELT ANNAT.” Jamen då tycker jag det är mindre bra. Så att jag vill ju att det ska finnas nån 
samstämmighet med grundidén. Det är klart att dom SKULLE KUNNA KOMMA PÅ ANDRA saker sen, men då MÅSTE 
det vara MEDVETNA handlingar som har tagit dom dit” 

4.”med åttorna och niorna imorgon så ska jag börja med stopmotion med dom. Dom ska göra på tema rörelse och dans. Att 
jag vill att dom ska liksom fånga en rörelse i filmen. Det spelar ingen roll hu många fotografier dom har, utan jag vill ha en 
jämn, fin flowig rörelse.” 
 
5.”Den senaste uppgiften jag hade med ått/niorna så analyserade dom dansfilmer, men innan dess så gjorde 
dom en fotouppgift. Dom skulle ta två bilder. Den ena skulle visa oordning och den andra ordning och dom skulle vara på 
samma …  dom skulle föreställa samma sak fast dom ändrat någonting i bilden.  Men det var en VÄLDIGT KORT uppgift 
så att där blev det ganska mycket fokus på resultatet eftersom dom jobbade med det bara en eller två veckor. Dom jobbade 
med processen OCKSÅ. Och då gjorde jag det genom att dom först fick testa på att göra en ganska snabb uppgift, och sen 
så tittade dom på varandras och fick ge varandra tips hur dom skulle kunna förbättra det. T ex om skuggorna ligger fel i 
fotot eller hur bakgrunden ser ut och såna saker.  
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