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Sammanfattning 

I detta arbete undersöks hur enskild sångundervisning kan utformas så att sångelever kan få 
med sig musikteoretiska verktyg, likt elever med andra instrument, att använda vid såväl 
instudering som improvisation och musikskapande. Fokus har varit sångundervisning inom 
Contemporary Commercial Music (CCM) – ett paraplybegrepp som innefattar genrer som 
pop, soul, jazz, country, rock, r’n’b och hiphop. 

För att få en inblick i hur man kan arbeta med musikteori i sångundervisning har tre erfarna 
sångpedagoger intervjuats. Samtliga arbetar på ett musikteoretiskt medvetet sätt med sina 
elever. Med hjälp av deras erfarenheter och metoder samt tidigare forskning presenteras 
möjliga vägar till en adekvat inkorporering av musikteori i enskild sångundervisning. I 
tidigare forskning om musikteori för sångare föreslås bland annat solmisation, rörelser och 
gehörsträning som metoder att utveckla sångelevers musikteorikunskaper. Informanterna ger 
exempel på övningar för att stärka harmoniskt och teoretiskt medvetande hos sångelever samt 
ger sin syn på viktiga områden inom musikteori för sångare – harmonik, rytm, intervall och 
improvisation. Informanterna lyfter även vinsterna med att lära sig ett ackordsinstrument. 

I studien framkommer att breda, grundläggande musikteoretiska kunskaper utgör en viktig 
grund för musicerande och improvisation. Att teoretisera det klingande – namnge det som 
hörs och det som sjungs – ger sångeleven ett musikteoretiskt språk att använda i 
kommunikation med sina medmusiker. Detta betonas både i tidigare forskning och av 
informanterna. 

Nyckelord: Sångundervisning, musikteori, sång, sångimprovisation, improvisation, 
musikpedagogik 
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1. Inledning och bakgrund 

Musikteori är musikens skriftspråk. Så brukar jag förklara begreppet när jag introducerar 
musikteori för nybörjare. Att behärska musikteori kopplat till musicerande är jämförbart med 
att lära sig läsa och skriva som komplement till talet. Du kan klara dig långt utan att kunna 
läsa och skriva men kommer förr eller senare ställas inför situationer där bristande läs- och 
skrivkunskaper utgör hinder och skapar barriärer. Även musik har sin egen terminologi, ord 
och begrepp som underlättar kommunikation med medmusiker och som, vid djupare 
förståelse, kan underlätta friare musikaliska val och kreativitet. Undervisning i grundläggande 
musikteori borde därför ses som en naturlig del av instrumentundervisning, precis som läs- 
och skrivundervisning är en naturlig del av undervisning i exempelvis spanska. Så är också är 
fallet för de allra flesta instrument.  

Första gången jag kom i kontakt med musikteori var i gymnasiet, där jag läste musikestetiskt 
program. Vi läste då musikteori som enskilda kurser och det var som att nya världar öppnade 
sig. Från att ha varit en renodlad gehörsmusiker förstod jag hur musiken hängde ihop ur nya 
perspektiv och det var som att en borttappad pusselbit äntligen föll på plats, en aha-upplevelse 
kort och gott. Musikteori och sång har dock alltid varit tydligt segregerade genom mina år 
som sångelev. Vid högre studier – folkhögskola och musikhögskola – har jag, delvis efter 
egna önskemål, getts ökade möjligheter att utveckla musikteoretiskt medvetande kopplat till 
min sång. 

1.1.Musikteori i sångundervisning 

Skolverket skriver att sångundervisning på gymnasiet skall innehålla musikteoretiska inslag, 
till exempel sång efter noter (Skolverket, 2011). Läser man om musikteorins roll i enskild 
sång- och instrumentundervisning går det dock att se att åsikterna går isär kring hur stor plats 
musikteorin bör ha i undervisningen även om de flesta pedagoger är överens om att viss 
kunskap i musikteori behövs (Schenck, 2006). Det tycks även finnas en bild av att sångare 
inte behöver, eller klarar att lära sig, musikteorin i samma utsträckning som instrumentalister. 
Scott Fredrickson sätter uppgivet, och möjligen omedvetet, fingret på detta redan 1994 i sin 
artikel Teaching Beginning Vocal Improvisation (1994); hur sångare på högre nivå kan tyckas 
ofriare i sin improvisation eftersom de tenderar att vilja analysera den musikaliska strukturen 
trots bristande teorikunskaper. Yngre barn är däremot ofta djärvare och tar större chanser 
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vilket gör improvisationen mer lyckad. De bristande teorikunskaper som Fredrickson (1994) i 
förbifarten beskriver kan möjligen verka mer hämmande i takt med att färdigheter och 
instrumentkännedom fördjupas. 

Arder (2007) beskriver det som att tiden inte räcker till att undervisa i musikteori under 
sånglektionerna eftersom uppbyggnaden av själva instrumentet är en så tidskrävande process 
och att musikteoriundervisningen därför bör ske utanför sångundervisningen. Dock kan 
teoretisk träning, till exempel sjunga skalor och intervall a cappella, vara ett bra sätt att arbeta 
med intonation hos sångeleven (Arder, 2007). 

1.1.1. Musikteori och rörelse 

En del röster mot att undervisa musikteoretiskt bygger detta på erfarenheter från 
instrumentundervisning som blivit matematisk och abstrakt genom att noter lärts ut istället för 
gehör (Williams, 2019). Söker vi en metod för att lära ut musikteori som en naturlig del av en 
praktisk musikundervisning finns inspiration att hämta i rytmikmetoden. ”Man skulle kunna 
säga att rytmik är praktisk gehörsträning i kombination med improvisation, komposition, 
samspel och musicerande”, skriver Eva Nivbrant Wedin (2012, s. 153) i sin bok Spela med 
hela kroppen. Hon beskriver vinsterna med att låta flera sinnen vara aktiva vid musikinlärning 
och menar att teori utan praktik lätt blir abstrakt. Musiken är till sin natur klingande och 
praktisk och det kan ifrågasättas varför man har separat musikteoriundervisning för barn och 
nybörjare och inte låter den bli en del av musikundervisningen. Vi lär oss på olika sätt och en 
rytmikinspirerad sångundervisning skulle kunna stärka ett tidigt musikteoretiskt medvetande 
eftersom kunskapen förankras med flera sinnen (Nivbrant Wedin, 2012). 

Även Jenevora Williams (2019) lyfter rytmikinspirerade metoder som verktyg för att arbeta 
med intonation hos yngre sångelever. Förmågan att intonera eller ”sjunga rent” utvecklas vid 
5–6 års ålder och ett sätt att förstärka denna förmåga kan vara att presentera toner och skalor 
genom visuella och kinestetiska verktyg. Williams (2019) menar att exempelvis skalor och 
melodier kan visas med handrörelser uppåt och nedåt som visar tonsteg och intervall. Hon 
föreslår även solmisation som ingång till tonal medvetenhet och utveckling av det inre 
hörandet hos barn. Solmisation, är ett system med namn för skalans toner (do, re, mi, fa, so, 
la, ti) ihop med särskilda handtecken (Williams, 2019).  

Daniel Zangger Borch (2019) beskriver rörelse, att gå eller gunga i takt med musiken, som ett 
effektivt verktyg för att utveckla tajming och rytmkänsla hos sångare. Det är naturligt för de 
flesta sångare inom Contemporary Commercial Music (CCM) att röra sig till musiken medan 
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man sjunger, exempelvis ser man sällan en gospelsångare stå helt stilla, understryker Zangger 
Borch. 

1.1.2. Rösten – ett gehörsinstrument 

Rösten är ett gehörsbaserat instrument och sångarens klang, pitch, ton och liknande är kopplat 
till sångarens hörande. Även om det hos vana sångare bildas muskelminnen av toner och 
tekniker går det inte att stämma rösten eller sjunga efter enbart teoretiska, matematiska 
mönster. Jämförelsevis kan en pianist spela på ett elpiano utan volym och ändå redogöra med 
säkerhet för vilka ackord som spelas. En sångare som helt saknar medhörning kan möjligen 
hoppas att musklerna vet vad de ska göra men aldrig veta något säkert om det klingande 
resultatet.  

En sångare förhåller sig till det musikaliska sammanhanget, musiken, på ett gehörsbaserat 
sätt. Daniel Zangger Borch (2019) menar att det är förmågan att uttrycka sig fritt och utan 
hinder som utgör sånglig frihet. Det handlar om att identifiera, tolka och reagera på musikens 
signaler. Dessa signaler kan vara i form av tempo, tonart, taktart, harmonik, melodi, rytm och 
instrumentering. Signalerna kan ge sångaren ledtrådar till val av register, sound, artikulation, 
dynamik, frasering, tajming och intensitet, enligt Zangger Borch.  

1.1.3. Improvisation 

”Varje konversation är en form av jazz. Att skapa i stunden är för oss lika vanligt som att 
andas.” (Nachmanovitch, 2010, s. 23). Vi människor är vana att improvisera och gör det 
dagligen, när vi talar, lagar mat eller skapar konst – när vi talar med en vän planerar vi inte i 
förväg vad vi ska säga men vi använder oss av en uppsättning byggklossar (ordförråd) och 
regler för hur de kan användas och kombineras (grammatik). Stephen Nachmanovitch (2010) 
beskriver improvisation och det fria musicerandet som något som helt och hållet grundas i 
erfarenhet. Han menar att det ibland antas att improvisatörer saknar medveten plan och bara 
spelar ”vad som helst” när man i själva verket följer sammansatta mönster. 

I litteratur om jazzimprovisation ingår inte sällan ett kapitel med genomgång av 
grundläggande teoretiska verktyg som kan underlätta improvisationen (Weir, 2001; Crook, 
1999). Michele Weir (2001) framhåller gehöret som en viktig ingång för just 
sångimprovisation. Det går utmärkt att lära sig att improvisera utan musikteoretisk utbildning, 
som många av den tidigare jazzens stora improvisatörer, men att känna till grunderna i teorin 
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och utveckla ett teoretiskt gehör underlättar improvisationen, menar hon. Särskilt som 
jazzmusik utvecklats genom åren och blivit mer harmoniskt avancerad. Weir (2001) beskriver 
det som att man lär sig jazzens språk och vokabulär, ramarna för improvisationen, genom att 
sätta sig in i jazzens musikteoretiska grunder – skalor och ackord, genresignifikanta  
ackordsprogressioner och kadenser, rytm och groove samt låtars form och genrens 
framträdandetraditioner. Att hitta en låts grundtoner, ackordstoner och ledtoner och kunna 
sjunga respektive spela dem är ett utmärkt sätt att sätta sig in i musikens uppbyggnad och bli 
förtrogen med ramverket för musicerandet och improvisationen (Weir, 2001; Crook, 1999). 

Weir (2001) och Crook (1999) betonar båda vikten av att träna upp sitt gehör för att underlätta 
improvisation, och musicerande i största allmänhet. Att kunna höra ackordsprogressioner 
inom sig och i förväg ger enorma försprång. Crook (1999) menar vidare att en låts form och 
ackord blir lättare att hålla i huvudet om man lärt sig låtens huvudtema (melodi) utantill och 
kan höra den inom sig medan man spelar. Att utgå ifrån sångmelodin, variera och utsmycka 
den, kan vara en bra ingång till improvisation för nybörjare men det är bra att även utforska 
det som omger melodin (Weir, 2001). 

1.1.4. Musikens språk 

Jazzsångerskan och sångpedagogen Liselotte Östblom (2018) jämför sånginlärning med att 
lära sig ett nytt språk och att musiken, liksom språket, har flera olika beståndsdelar. Såhär 
presenterar Östblom musikspråkets delar (min egen översättning från engelska).   

Vokabulär – teknik, frasering, uttryck 
Grammatik – musikteori, förståelse för rytm och harmonik 
Lyssna – gehör, imitation, reflektera över vad vi hör 
Tala – musicera med andra, improvisera, demonstrera sin kunskap ”in action” 
Besöka ett land – gå på konsert eller föreställning, lyssna på musik, uppträda, träffa musiker 

Östblom (2018) menar att vi behöver ta oss an det nya språket på flera sätt och ett liknande 
förhållningssätt borde kunna tillämpas när vi lär oss ett instrument. ”If the language teacher’s 
only task is to focus on how to pronounce words on a paper, put in front of the pupil each 
week until spoken ‘perfect’, that would be silly (and highly ineffective).” (Östblom, 2018, s. 
2). Exemplet kan motsvaras av sångpedagoger som lägger fokus på enbart vokabulär, vilket 
många sångelever erfar inom CCM vid enskild sångundervisning. Själva musikerskapet i sig 
skulle kunna definieras som språkkunnighet – färdighet i musikens alla delar (Williams, 
2019). 
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Att inneha adekvata kunskaper i musikteori skulle kunna liknas vid att vara musikaliskt 
litterat. En sångares avsaknad av glosor, ord och begrepp för det hen faktiskt kan och förstår 
på ett gehörsmässigt plan kan medföra en känsla av att inte vara lika kunnig som sina 
medmusiker, rentav en föreställning om att ens egna kapacitet inte når upp till andra musikers. 
Även om man med lätthet kan sjunga en mixolydisk skala är det en annan sak att kunna 
namnge den. Andrew Gerle skriver i sin bok Music Essentials for Singers and Actors (2018) 
att sångare ofta har en självbild som oförmögna att tillgodogöra sig musikteoretiska 
kunskaper. Gerle (2018), som själv är verksam i musikalbranschen där sångare och 
instrumentalister inte sällan tilldelas nykomponerad originalmusik, ser musikteori som ett 
ovärderligt verktyg för den yrkesverksamma sångaren. Han går så långt som att säga att goda 
kunskaper i musikteori mer eller mindre är en förutsättning för att överhuvudtaget kunna 
konkurrera om anställningar vid de stora teatrarna. 

1.1.5. Musikteori – musiklära, gehör och satslära 

Musikteori delas ofta in i tre huvudkategorier: musiklära, gehör och satslära. Dessa delar är i 
verkligheten sammanflätade men behandlar olika teoretiska ingångar. Musiklära behandlar 
notvärden, tonnamn, symboler, taktarter, ackordsuppbyggnad, noterade intervaller, rytmer, 
melodier, skalor med mera. Gehör har, som hörs på namnet, med lyssnande och hörande att 
göra – att kunna identifiera och teoretisera det klingande. Satslära handlar om förhållanden 
och funktioner, t.ex. hur ackord förhåller sig till skala, melodi eller till varandra samt hur 
rytm- och tonmaterialet används för att skapa spänning, harmoni och dissonans. Satslära 
skulle kunna ses som en fördjupning eller påbyggnad av musiklära. Alla dessa tre delar är 
relevanta för sångare, och för alla som på allvar vill sätta sig in i musik. Även om musikteori 
är ett ämne med brett innehåll och många olika moment (Jansson, 2007; Gerle, 2018) 
benämns det ibland som enbart notläsning när det beskrivs i samband med enskild 
undervisning (Schenck, 2000; Williams, 2019; Arder, 2006). Notläsning och musiklära är ett 
viktigt verktyg, inte minst vid instudering där noter ibland utgör ett ensamt underlag för nytt 
material. 

1.2.Syfte 

Syftet med detta arbete är att finna möjliga vägar till en adekvat inkorporering av musikteori i 
sångundervisning. Jag vill ta reda på hur man som sångpedagog kan arbeta för ökad 

!  5



musikteoretisk medvetenhet hos sina sångelever och hitta exempel på metoder för att låta 
teorin få en naturlig plats i undervisningen. Huvudfokus kommer ligga på sångundervisning i 
CCM även om en målsättning är att denna text ska vara relevant även för verksamma inom 
andra genrer. 

2. Metod och genomförande 

I detta kapitel redogörs för val av metod och hur undersökningens resultat analyserats. 
Därefter följer en genomgång av etiska överväganden samt en redogörelse för urval och 
avgränsningar beträffande såväl informanter som frågeformulering. 

2.1.Metodval 

Eftersom syftet är att söka efter exempel på möjliga arbetssätt, snarare än att få fram statistik 
eller empiriskt underlag, har jag valt att genomföra kvalitativa, semistrukturerade intervjuer 
med tre sångpedagoger för att få svar på frågor om hur man kan arbeta musikteoretiskt med 
sångelever och om det finns några musikteoretiska fält som är särskilt relevanta för sångare. 
Kvalitativa intervjuer är den vanligaste datainsamlingsmetoden och lämpar sig väl för denna 
studie eftersom informanterna ges utrymme att svara på ett mer detaljerat och innehållsrikt 
sätt (Christoffersen & Johannesson, 2012). 

2.2.Urval och avgränsningar 

I detta arbete undersöks hur man som sångpedagog kan inkorporera musikteori i sin 
sångundervisning. För att kunna ge denna huvudfråga adekvata svar behöver informanterna 
uppfylla två kriterier. De behöver vara sångpedagoger och de behöver ha erfarenhet av att 
arbeta med musikteori i sångundervisning. Jag har vidare valt att fokusera på 
sångundervisning inom CCM vilket utgör en tredje urvalsavgränsning. 
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Jag fann mina informanter, tre sångpedagoger, genom rekommendationer från personer i min 
närhet som känt till min studie och syftet med arbetet. Detta medförde att alla tre hade goda 
kunskaper inom området som skulle undersökas. 

2.3.Etiska överväganden 

Hänsyn har tagits till de fyra huvudkraven i Vetenskapsrådets skrift Forskningsetiska 
principer (2002). 

Informationskravet. ”Forskaren skall informera de av forskningen berörda om den aktuella 
forskningsuppgiftens syfte” (Vetenskapsrådet, 2002, s. 7). Redan då informanterna 
tillfrågades om sin medverkan redogjordes för studiens och intervjuns syfte – att undersöka 
hur man som sångpedagog kan arbeta med musikteori i sin sångundervisning. 

Samtyckeskravet. ”Deltagare i en undersökning har rätt att själva bestämma över sin 
medverkan” (Vetenskapsrådet, 2002, s. 9). Deltagandet har varit frivilligt och informanterna 
har själva svarat ja på frågan om deltagande. Jag har även varit noga med att informera om att 
jag spelat in intervjun samt hur jag kommer analysera materialet och att jag har tagit mig 
frihet att välja ut sådant som jag tycker är intressant och relevant för mitt arbete. 

Konfidentialitetskravet. ”Uppgifter om alla i en undersökning ingående personer skall ges 
största möjliga konfidentialitet och personuppgifterna skall förvaras på ett sådant sätt att 
obehöriga inte kan ta del av dem” (Vetenskapsrådet, 2002, s. 12). De tre informanterna har i 
texten tilldelats fingerade namn på bokstäverna X, Y och Z – Xena, Ylva och Zara. Dessa 
namn har även använts vid transkribering av intervjuerna. 

Nyttjandekravet. ”Uppgifter om enskilda personer får endast användas för 
forskningsändamål” (Vetenskapsrådet, 2002, s. 14). Insamlad data kommer inte att användas 
till något annat än denna studie och insamlad information förs inte vidare till tredje part.  

2.4.Genomförande 

Jag valde att genomföra intervjuerna över videosamtal som spelades in. Jag hade från början 
tänkt mig fysiska möten men denna studie genomfördes under en pandemi (Covid-19) och 
videosamtal var därför att föredra. Videosamtal har flera fördelar. Dels slipper båda parter 
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restid och resväg vilket kan förenkla möjligheten till möte, i synnerhet om det geografiska 
avståndet är långt. Videosamtal är också enkla att spela in i förhållande till telefonsamtal och 
jag kunde fortfarande registrera informantens kroppsspråk och tonfall. Dock förutsätter denna 
mötesform att båda parter har tillgång till dator eller liknande med god internetanslutning och 
en gemensam digital plattform genom vilken samtalet kan ske. Det krävs med andra ord en 
del tekniska förberedelser inför intervjun, även för informanten, och detta kan det vara bra att 
informera om i god tid före samtalet. Intervjuerna var cirka 45 minuter långa. 

2.4.1. Intervjufrågor 

Mina intervjufrågor (Bilaga 1) är tänkta att vara öppna och lämna utrymme för utvecklade 
svar med möjlighet till flera olika ingångar och idéer.  

Intervjun följer den guide som Christoffersen & Johannesson (2012) presenterar i 
Forskningsmetoder för lärarstudenter (ibid., s. 86–87) och börjar med en inledning där jag 
presenterar mig själv, mitt arbete, vad intervjun kommer behandla och hur svaren kommer 
användas. Själva intervjun börjar med faktafrågor, i detta fall vilken befattning och utbildning 
informanterna har. Därpå följer de fyra nyckelfrågorna, kärnan i intervjun där svar kan ges 
som besvarar forskningssyftet. Som avslutning upprepar jag intervjufrågorna och frågar om 
det finns något de vill tillägga. 

Fyra nyckelfrågor är framtagna för att besvara arbetets huvudsyfte. Dessa nyckelfrågor är, i 
enlighet med Christoffersen & Johannesson (2012), enkla och korta men kompletteras ibland 
med följdfrågor. Varför-frågor bör undvikas, man kan istället ställa frågor om vad eller hur. 
Informanterna ges öppna frågor med formuleringar som ”hur arbetar du med…”, ”finns det 
något du ser som särkilt relevant…” och ”hur har du tagit fram material…”. I kombination 
med de öppna, neutrala frågorna har informanterna uppmuntrats till exemplifiering vilket ger 
utrymme för mer detaljerade och fylliga svar (Christoffersen & Johannesson, 2012). 

Jag har ställt mina frågor så neutralt som möjligt och undvikit att avbryta informanterna. Dels 
för att inte störa deras tankegångar och resonemang och dels för att undvika intervjuareffekten 
– att mitt tonfall, ordval, ansiktsuttryck med mera gör att det kan uppfattas som att jag 
förväntar mig ett särskilt svar (Stukát. 2011). 

Intervjuerna har transkriberats. Ord eller fraser som varit särskilt betonade har kursiverats och 
rörelser eller gester har skrivits inom parentes. Därefter har svarsmaterialet redigerats för att 
kunna presenteras i fyra teman, kopplat till de fyra nyckelfrågorna. Jag har tagit mig friheten 
att sålla bland det långa svarsmaterialet och har valt ut det jag ser som kärnfullt och relevant 
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för studien. Således kommer informanternas svar presenteras på ett sådant sätt att de passar in 
i textens valda teman. När detta arbete färdigställts har videofiler raderats. Anonymiserade 
transkriberingar lagras på lokal hårddisk.  

2.4.2. Informanterna 

Xena. Sångpedagog och frilansande sångerska. Examen från högre musikutbildning 1996, 
dessförinnan folkhögskola med musikinriktning. Arbetar främst med elever från 
gymnasieåldern och uppåt. Har genom åren arbetat i gymnasium, folkhögskola, 
musikalutbildning, helgkurser samt spelat in egen musik och frilansat som sångerska. 
Uppskattar att arbeta med elever på relativt hög nivå och undervisar mycket i improvisation. 
Xena arbetar idag deltid på ett musikgymnasium. 

Ylva. Sångpedagog och frilansande sångerska. Examen från högre musikutbildning. Hon har 
undervisat i sång, ensemble och musikteori samt andra instrument, bland annat slagverk i 
workshops och liknande. Hon har erfarenhet av att arbeta privat, i kulturskolan, på 
folkhögskola och i gymnasium. Hon är genrebred inom CCM samt folk- och världsmusik. 
Hon spelar många biinstrument, främst slagverk. Ylva har fram till nyligen arbetat på en 
folkhögskola med musikinriktning och hon uppskattar det fria undervisningsformatet som 
folkhögskolan innebär. 

Zara. Sångpedagog. Arbetar i huvudsak i gymnasium och vuxenutbildning och är 
huvudansvarig för skolans jazzinriktning och utbildningsledare för skolans vuxenutbildning. 
Hon är genrebred men har ett huvudintresse för jazz. Examen från högre musikstudier 1989. 
Hon har arbetat i grundskola, showskola, kulturskola och gett privatlektioner.  
  

3. Resultat 

 
Resultatet från min studie kommer här att redovisas i form av svar på intervjufrågor följt av 
informanternas förslag på övningar. Intervjusvaren har redigerats och presenteras i fyra olika 
teman, kopplade till de fyra nyckelfrågorna i intervjun.  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3.1.Att arbeta med musikteori i sångundervisning 

Xena 
Xena använder sig mycket av musikteori när hon undervisar i improvisation med 
målsättningen att utveckla improvisationsspråket. Hon vill ge eleverna teoretiska verktyg. 
Xena använder olika metoder och strategier när hon lär ut till exempel improvisation, 
beroende på vilken nivå eleven har och vilken teoretisk förkunskap som finns. Är eleven 
intresserad av teori och har koll på det blir det kanske inte hämmande att be eleven att sjunga 
färgningar, mot om den knappt vet var ett C sitter på pianot men har ett bra gehör. Xena 
menar att det går att föra in teori nästan oavsett vilken nivå eleven ligger på, bara man 
anpassar sitt vokabulär så att eleven hänger med. Hon har märkt att teorikunskaper går ganska 
fort att utveckla om man för in teorin parallellt från början. Xena berättar också att hon vid 
improvisation föredrar att ge eleverna ramar som notvärden och harmonik då hon upplever att 
man kommer ganska långt med det, framför att fokusera på skalor. Sedan är det förstås bra att 
ha en grundförståelse av skalorna också men Xena menar att andra övningar ger mer 
direkteffekt. Att sjunga utifrån skalor, särskilt i låtar med högt tempo, kan vara svårt för 
många som inte har knappar att trycka på när de spelar, säger Xena och gör saxofonrörelse 
med händerna. Hon har träffat många sångare som är både duktiga och erfarna men som tänkt 
att de inte är några teoretiker och enbart sjungit på gehör. Även dessa svarar snabbt på 
övningar med teoretiska ramar. Det är, enligt Xena, vanligt att sångare fastnar i samma 
rytmiska mönster och därför kan det vara bra att göra rytmiska övningar.  
 
Ylva 
Den elev man har måste få styra lektionen, säger Ylva och menar att det gäller att kunna se 
vad varje elev har för individuella behov för att kunna ge ”rätt medicin”. Det är inte alla 
elever som är så sugna på att lära sig musikteori, även om det är rätt medicin, så en stor del av 
arbetet kan vara att få eleven att själv inse när och varför man behöver musikteorin – att visa 
på situationer där teorin behövs, som instudering, plankning, improvisation och annat. Även 
mängden och nivån på musikteoretiska övningar avgörs av elevens förkunskaper och behov. I 
vissa fall kan behovet vara något konkret, som hur en sångare kan förhålla sig till en fast 
tonart och vad man kan göra om man ska sjunga till ett storband och tonarten är lite för låg 
eller hög. I andra fall kan det handla om ett långsiktigt byggande av ett musikteoretiskt språk, 
något man har nytta av framför allt i musicerande med andra. 

Zara  
Enligt Zara är det viktigt att eleven får lära sig notläsning, att eleven har ett medvetet 
förhållande till noter och inte alltid enbart sjunger på gehör då det i längden kan bli 
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begränsande. Hon poängterar att själva musikaliteten är något som sitter inom oss och att 
musikteorin är språket vi använder när vi kommunicerar med andra. Man kan komma 
jättelångt med att enbart sjunga på känsla och gehör, precis som det går jättebra att prata och 
vara analfabet, men i kommunikation med andra kan det bli problematiskt, säger hon. Zara 
använder sig av musikteori och musikteoretiska begrepp i sin undervisning för att ge eleverna 
en medvetenhet kring var de faktiskt befinner sig i det musikaliska sammanhanget. Är det ett 
stort intervall är det ett stort stöd i att kunna benämna det som en septima, det blir mer 
konkret för eleverna, menar Zara. Att väva in begreppen är ett sätt att också ge eleverna ett 
mer naturligt förhållande till musikteori. Hon använder olika metoder för att lära ut musikteori 
under sina sånglektioner. Det kan vara allt från vald repertoar eller att få i läxa att lära sig en 
skala till att taktera eleverna eller använda kroppen för att få in rytmiska moment och att 
förebilda eller visa på pianot. Pianot är ett verktyg Zara ofta använder eftersom det är så starkt 
kopplat till musikteorin. Hon arbetar mycket med harmonik och att låta eleverna hitta, förstå 
och sjunga ackord, och då i huvudsak grundton, ters och septima – det som bildar skelettet i 
harmoniken. 

Jag brukar säga till mina elever att grundtonerna är själva grunden, golvet som man står på när 
man musicerar. Terserna och septimerna är väggarna, de skapar rummet så att man kan orientera 
sig. Det som ligger ovanpå, taket, kan vi smycka ut med allt möjligt. Där kan vi sjunga minusnior 
och plusfem och allt möjligt annat. Det är lite som grädden på moset och det blir som steg 
nummer tre att lära sig det. Så brukar jag prata om det. 

Zara 

Zara berättar att hon arbetar ganska intensivt med musikteorin under första gymnasieåret så 
att språket sätter sig som en bra grund för resten av studietiden. Hon rekommenderar sina 
elever att jobba med piano som hjälpmedel för att ta ut ackord och melodier. Det är ett hårt 
jobb att lära sig grunderna i musikteori och det är viktigt att se det som en process, att inte 
stressa igenom det och att eleverna förstår att det är något de har stor nytta av senare, säger 
hon. Hon berättar att hon ibland gör övningar av till exempel skalor och melodier kopplade 
till respektive skala. Det är bra, tycker hon, eftersom tonerna då sätter sig mer i kroppen, i 
röstens muskelminne.  

3.2.Musikteoretiska områden med särskild relevans för 
sångare 

Xena 
Xena ser kunskap i harmonik som elementärt och något som gör sången både roligare och 
tryggare. Hon lyfter även vikten av att utveckla svänget och det rytmiska. ”Det är ju inte 
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intressant om du har världens ballaste tonspråk om du inte sjunger svängigt, tycker jag”, säger 
hon. Dessutom tycker hon att sångare bör lära sig att spela eller åtminstone förstå sig på ett 
ackordsinstrument då det underlättar förståelsen för teori och framför allt harmonik mycket. 

Sångare behöver allmänt en bredare grundkunskap i musikteori, tycker Xena. Hon berättar om 
att sångare som kommer till första året i musikgymnasiet där hon jobbar idag i stort sett alltid 
kommer till sin första ensemblelektion med en bild av att de kan minst i gruppen:  

Alla instrumentalisterna kan ju teori, tror de [sångarna], vilket överhuvudtaget inte behöver 
betyda att instrumentalisterna kan spela bättre men bara med den tron att, ’nej men jag vet inte, 
jag kan inte så mycket, jag bara sjunger liksom på känsla och så’, det är ju otroligt frustrerande 
som lärare att se det. Med det i åtanke kan man tänka att, ja men självklart, så fort du 
överhuvudtaget kommer i närheten av en sångpedagog så är det klart att man ska lägga in 
improvisation och en tanke runt att sjunga fritt, i förhållande till det du hör. Och att det går även 
utan att kunna alla skalor. 

Xena 

Xena menar att sångpedagoger långt oftare än exempelvis saxofonpedagoger underlåter att 
undervisa sina elever i teori samt att många sångare saknar den teoretiska medvetenhet som 
behövs för att känna sig trygga med att improvisera och kommunicera i en ensemblesituation.  

Ylva 
Ylva anser att harmoniken är viktig att ha koll på. Förståelsen för harmonik ger en känsla för 
tonaliteten i det man sjunger. Det är visserligen jättebra att lära sig skalor också men har man 
koll på ackorden i låten – dess grundton, ters och septima – klarar man sig långt, menar hon.  

Ylva betonar även vikten av förståelse för andra instrument, dess funktion, omfång och en 
grundläggande förståelse för hur de spelas. Några exempel hon tar upp är att en blåsare kan ha 
lättare att spela i tonarten Bb än i B, eller att en basgång kan komma att låta mindre ”basigt” 
om en låt transponeras, på grund av strängarnas omfång.  

Grundläggande teorikunskaper hos sångare är också viktigt för att skapa en känsla av 
likvärdighet i en ensemble. Ylva säger att det är lätt att hamna utanför om man inte talar 
samma språk och hon känner sig trött på det dåliga rykte som sångare ibland kan ha bland 
andra musiker, att de inte har någon koll: 

Det känns ledsamt att höra och jag försöker verkligen att vara en bra förebild och drilla mina 
elever i att sång är ett instrument och att alla har lika stor vikt och värde i ett band. […] Vi spelar 
tillsammans och vi jobbar tillsammans och alla har lika stort ansvar. 

Ylva 
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De musikteoretiska verktygen behövs, menar Ylva, för att man som sångare ska kunna känna 
att man har koll på läget och kan komma med konkreta önskemål och förslag till förändring 
av arrangemang och liknande, men även för att inte andra i gruppen ska behöva dra ett tyngre 
lass för att någon eller några inte är lika insatta i det som ska spelas. 

Zara  
”Som jazzsångare måste man ha harmoniken med sig”, säger Zara. När man väl har hittat den 
sångtekniska grunden man behöver är teorin ett ovärderligt verktyg. Att kunna läsa och sjunga 
intervall är en jätteviktig grund för sångare eftersom alla melodier man sjunger bygger på 
intervall, menar hon. Att lära sig skalor är också en bra grund, anser Zara. För mer 
popinriktade sångare är det viktigt att få koll på låtars olika delar och form.  

Avslutningsvis säger hon att all musikteori givetvis är relevant för sångare. Hon vill att 
hennes elever ska få verktyg att kunna musicera på samma villkor som vilken musiker som 
helst, att de också ska kunna leda en ensemble framåt, ta egna initiativ och känna sig trygga 
med musikens alla delar. Grundkunskaper i musikteori gör också, menar Zara, sångaren mer 
självständig – inte beroende av halvkassa ackordanalyser från internet eller att någon annan 
musiker gör jobbet.  

3.3.Hur metoder och undervisningsmaterial tagits fram 

Samtliga informanter har tagit fram metoder och undervisningsmaterial själva. Framför allt 
har de använt sig av sina egna erfarenheter men även av övningsböcker i improvisation som 
de själva hittat. De har även inspirerats av annan instrumentundervisning där teorin ofta har 
en mer självklar plats i pedagogiken, tagit hjälp av instrumentalkollegor och tittat på hur de 
jobbar teoretiskt med sina elever. Alla tre har försökt fylla det de sett som luckor i den 
undervisning de själva fått.  

”Jag går jättemycket på vad jag saknade själv”, säger Xena. Hon berättar också att hon byggt 
mycket av sina övningar på erfarenhet av vad som varit framgångsrikt och haft effekt på 
elevernas utveckling.  

Även Ylva har byggt sina metoder på egna erfarenheter och ”trial and error” i undervisningen. 
Ylva tycker det kan vara svårt att använda den musikteorimetodik hon läste på SMI när hon 
undervisar i sång eftersom den inriktade sig på musikteori- och gehörsundervisning. I 
sångundervisning, menar Ylva, har musikteorin inte samma fokus – den genomsyrar 
sångundervisningen snarare än att man ger sångeleven ett övningsblad med teoriövningar.  
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Zara beskriver det som att hennes utbildning hade ett stort klassiskt fokus och att metodiken 
kring jazz och improvisation är något hon därför fått bygga själv. Sedan har enskilda 
pedagoger vid KMH varit inspirerande. Bland annat är förståelsen för grundton-, ters och 
septimaskelettet något Zara tagit med sig från sin utbildning. Zara har använt sig mycket av 
böcker och häften med improvisationsövningar. 
  

3.4.Musikteorin med från början? 

Xena anser att musikteorin bör finnas med naturligt redan från start men att det är viktigt att 
sångundervisningen får vara lustfylld och lekfull i början. Därför kan det vara bra att vänta 
med de lite svårare teoretiska utmaningarna tills eleven är i gymnasieåldern och uppåt. Hon är 
övertygad om att alla kan ta till sig teori, bara det lärs ut och används på rätt nivå så att teorin 
inte får en hämmande inverkan.  

Ylva är inne på samma spår och menar att det är hennes egna stora intresse för improvisation 
och teori som gör att hon föredrar att arbeta med lite äldre och mer erfarna elever eftersom det 
då går att utmana dem på en högre nivå. Ju mer erfarenhet en sångare får desto fler önskemål 
kommer hen att ha, till exempel vad gäller tonarter. Om man jobbar med yngre elever har man 
å andra sidan fördelen att de ofta lär sig nya saker snabbt – en bra idé är att tidigt 
rekommendera att eleven lär sig ett biinstrument.  
 
Zara anser också att musikteorin bör vara en del av sångundervisningen redan från början. 
Med de små barnen kan man leka fram musikteorin, menar hon. Zara ser det som att lära 
eleverna att skriva och att musikteorin är en basal del av att lära sig musik.  

3.5.Övningar 

Xenas övningar 
• Eleven sjunger tre- och fyrklangerna när hen lär sig en ny låt – sätter sig in i harmoniken. 

Eleven improviserar med ett visst notvärde och ska till exempel sjunga enbart åttondelar, 
enbart fjärdedelar eller en kombination av olika bestämda notvärden. 

• Eleven får i uppgift att hitta så många färgningstoner som möjligt i en låt.  
• Eleven improviserar i given tonart och när Xena säger stopp ska eleven tala om vilken ton 

hen sjunger, detta för att eleven på ett grundläggande sätt ska förstå vad hen håller på med. 
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• Utgå från en låt där det finns mycket av någonting, till exempel överlagringar, och se om 
eleven kan hitta dem. 

• Eleven provar att sjunga kromatiskt över en låt. 
• Be eleven pausa över två takter och sjunga över två. 
• Eleven plankar (lär sig) solon för att bredda sitt musikaliska språk. 
• Eleven sjunger det plankade solot och provar sedan att alterera och variera det. 
• Eleven sjunger ett eget solo influerat av det plankade solot.  

Ylvas övningar 
• Vid instudering av låt med svår harmonik får eleven hitta och sjunga grundtonerna i 

ackorden.  
• Därefter sjunger eleven treklanger och får ordning på vad som är grundton, ters och kvint i 

ackordet.  
• Därefter läggs färgningar till. 
• Låt eleven sjunga ledtonslinjer. Särskilt kring svåra passager kan detta vara ett bra stöd och 

verktyg. 
• Om eleven kan melodi och text på en låt används endast ackordanalys som stöd. 
• Om en elev har svårt med teori och intervall kan pedagogen med fördel visa på pianot. 
• Planka solon, analysera och sjung. Gärna solon på andra instrument än sång.   

Zaras övningar 
• Taktera när eleven sjunger för att skapa en medvetenhet kring puls och det rytmiska. 
• När eleverna lär sig nya låtar, gör det ”rätt”, dvs enligt noterad melodi, till en början. 
• Låt eleven hitta baslinjen. 
• Ge eleven i läxa att skriva ned baslinjen med noter (kan vara i G-klav) och kunna sjunga 

den, helst med ackordsbeteckningar ovanför och med fyra takter per rad så att det blir 
ordning på notskrivandet från början. 

• Gör därefter samma sak med terserna i låten – bygg på notbilden och låt eleven sjunga 
terser. 

• Gör därefter samma sak med septimerna i låten. 
• Låt eleven hitta och sjunga ledtonslinjer. 
• Låt eleven börja improvisera genom att utgå från ledtonslinjer och smycka ut dem. 
• Sjung igenom ackorden i låten eleven jobbar med. 
• Gör uppsjungningsövningar av skalor och skalrelaterade melodier (kom ihåg att benämna 

teoretiskt).  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3.6.  Sammanfattning 
 
Informanterna berättade om hur de arbetar med musikteori i sin undervisning och gav sin syn 
på musikteorins relevans för sångare. Informanterna har inte talat om musikteorins roll i 
sångundervisning enbart som en fråga om att sjunga efter noter eller sjunga på gehör. Snarare 
använder de musikteori och teoretiska begrepp som verktyg för att hjälpa eleverna förstå sitt 
sammanhang och sina musikaliska ramar och förutsättningar. Det handlar om att ge eleverna 
teoretiska nycklar till musicerande. 

De huvudområden inom musikteorin som i denna studie framkommit som extra relevanta för 
just sångare är harmonik, rytm och intervall. Informanterna lyfter även vinsterna med att lära 
sig ett ackordsinstrument. De gav konkreta exempel på musikteoretiska sångövningar. Många 
av övningarna syftar till att stärka ett harmoniskt medvetande hos eleverna för att i 
förlängningen kunna improvisera. Ingen av dem talar spontant om rörelse som metod för att 
lära ut musikteori. 

Alla tre har tagit fram metoder och material själva och har då utgått från vad de själva saknat i 
sin egen sångutbildning. Informanterna var överens om att det är viktigt att ha med musikteori 
i sångundervisning redan från början för att stärka sångares förmåga att musicera med andra 
och förutsättningar att sjunga fritt.  

4. Diskussion 

I detta avslutande kapitel kommer studiens resultat diskuteras mot bakgrund av tidigare 
forskning och egna erfarenheter. I kapitlet diskuteras även musikteorins plats i 
sångundervisning, improvisation och idéer om hur sångpedagoger kan arbeta med musikteori 
i sångundervisning.  

4.1.Musikteorins plats i sångundervisningen 

Schenck (2006) visar att de flesta pedagoger är överens om att grundkunskaper i musikteori 
behövs, även om det råder delade meningar om hur stor plats musikteorin bör ha i 
instrumentundervisning. Under studiens gång har bilden av att sångundervisning i relativt hög 
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utsträckning saknar teoretisk integrering stärkts. Genom intervjusvar, egna erfarenheter och 
samtal med andra sångare går det att dra slutsatsen att många sångare delar upplevelsen av att 
avsaknad av teoretiska verktyg och begrepp påverkar förmågan att kommunicera med 
medmusiker och musicera i ensemble på lika villkor. 

Oron för att ökad musikteori skulle göra instrumentundervisningen alltför abstrakt (Williams, 
2019) kan anses vara obefogad i just sångundervisning eftersom kopplingen mellan not och 
klingande ton naturligt sker genom gehör hos sångare. Den starka kopplingen sångaren har till 
sitt instrument (Weir, 2001) skulle i sig kunna ses som en tillgång, ett verktyg att ta sig an 
musikteorin. Schenck (2006) separerar i sin bok Spelrum det som han kallar notbunden 
undervisning och gehörsundervisning och behandlar således inte musikteori som helhet. Även 
om notläsning är en viktig del av musikteorin innehåller mina informanters teoretiska 
övningar relativt få inslag av ren notläsning. Informanterna i denna studie har inte talat om 
musikteorins roll i sångundervisning enbart som en fråga om att sjunga efter noter eller sjunga 
på gehör. Snarare används musikteori och teoretiska begrepp som verktyg för att hjälpa 
eleverna förstå sitt sammanhang och sina musikaliska ramar och förutsättningar. Det handlar 
om att ge eleverna teoretiska nycklar till musicerande. 

Att lära sig grunderna i musikteori – förstå musikens parametrar, ramar och byggstenar – 
underlättar all form av musicerande och improvisation (Nachmanovitch, 2010; Crook, 1999; 
Weir, 2001; Gerle, 2018; Östblom, 2018; Jansson, 2007; Zangger Borch, 2019). Detta oavsett 
om kunskaperna inhämtas genom musikhögskolestudier, böcker om musikteori eller genom 
lyssning och gehörsmässig erfarenhet. En skicklig gehörsmusiker, som anser sig sakna 
musikteoretisk kunskap, har troligen stor erfarenhetsbaserad kunskap om musikens 
byggstenar och det som utgör själva musikens ramverk även utan att använda musikteoretiska 
ord och begrepp. Min erfarenhet är att många sångare, jag själv inkluderad, har ett 
välutvecklat gehör men eftersatt förmåga att omsätta det klingande i det teoretiska och vice 
versa. Detta riskerar att bli ett hinder, framför allt i kommunikation med andra musiker, men 
det kan även verka hämmande för sångarens musikaliska flexibilitet, djärvhet och trygghet – 
som Fredrickson (1994) lade märke till hos improviserande sångare på högre nivå. Ett sätt att 
överbrygga detta hinder skulle kunna vara att sångpedagoger börjar använda sig mer av 
musikteoretiska begrepp i sin sångundervisning och sätter ord på det som sjungs och arbetas 
med – att låta musiklära och satslära få en plats i vokabulären, i samtal om musik med 
sångeleven. Som Östblom (2018) beskriver det, att låta musikens alla delar få ta plats i 
undervisningen. Om det är en mixolydisk skala som sjungs, varför inte namnge den?  

Musikteorin behöver ses som ett samlingsbegrepp för musiklära, gehör och satslära för att 
kunna ge elever en heltäckande teoretisk verktygslåda. De tre huvudområden som 
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framkommit i informanternas svar – harmonik, rytm och intervall – hör alla till musiklära. 
Harmonik utgör också stommen för satslära. Att informanterna inte uppgav gehör som extra 
relevant är troligtvis för att det anses så elementärt och självklart i sångundervisning. Tittar 
man på informanternas övningar kan man också se att de flesta musikteoretiska moment lärs 
ut på ett gehörsbaserat sätt, med rösten som huvudsakliga instrument. Sångelever lyssnar och 
härmar i mycket hög utsträckning. Hörseln och den auditiva direktresponsen utgör själva 
grunden för fonation och tonal orientering. Sångare behöver ständigt vara lyhörda inför sitt 
harmoniska sammanhang och medvetna om sitt tonmaterial.  

Något som också nämns av alla tre informanter är vinsten med att lära sig spela, eller 
åtminstone förstå sig på, ett ackordsinstrument. Utöver att sångaren då kan ackompanjera sig 
själv blir biinstrumentet ytterligare en nyckel till musikteorin och förståelse för sitt 
musikaliska sammanhang i ensemblesituationer. 

Ingen av informanterna talar spontant om rörelse eller dans som ingång till musikteori. Det är 
dock troligt att de arbetar med detta i en relativt hög utsträckning, medvetet och omedvetet. 
Exempelvis genom egna rörelser, ansiktsuttryck och signaler som förmedlas till eleven, även 
samtidigt som sångpedagogen ackompanjerar. Många sångpedagoger har särskilda rörelser 
och uttryck för olika dynamik och teknik. Om en sångpedagog exempelvis vidgar bröstkorgen 
med ett argt ansiktsuttryck kan det fungera som en realtidssignal till eleven att sjunga 
starkare. Rörelsen blir en form av dirigering. En annan vanlig metod är handrörelser uppåt 
och nedåt för att visualisera melodier och intervall, som Williams (2019) beskriver. 

En invändning mot musikteoretisk integrering som nämnts i bakgrunden är Arder (2007) som 
menar att tiden inte räcker till att undervisa i teori. Min egen mening, efter denna studie, är att 
musikteoretisk sångundervisning inte nödvändigtvis behöver ta mer tid i anspråk än icke-
teoretisk, eftersom det kan räcka långt med att sångpedagogen helt enkelt använder 
musikteoretiska begrepp för att sätta ord på det som sker när eleven sjunger. En naturlig 
inkorporering skulle kunna vara att arbeta på ett rytmikinspirerat sätt och låta teorin få vara en 
del av musicerandet, kroppsligt och med flera sinnen inblandade, snarare än något som 
undervisas separat. Den medvetenhet som finns kring sångteknisk utveckling när 
sångpedagoger tar fram övningar, läxor och repertoar skulle också kunna utökas till att även 
inkorporera musikteori. De intervallövningar som Nanna-Kristin Arder ger exempel på 
(Arder, 2007, s. 213) kan kombineras med visuell stimuli och teoretiska begrepp. Solmisation, 
handrörelser uppåt respektive nedåt (Williams, 2019) eller genom att gå, alternativt gunga i 
takt med musiken (Zangger Borch, 2019). 
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Informanterna uttrycker tydligt att musikteori bör finnas med och genomsyra 
sångundervisning på ett naturligt sätt från början. Detta för att ge sångare verktyg och 
förutsättningar att delta i olika musikaliska sammanhang på samma villkor som andra 
musiker. Zara beskriver det teoretiskt medvetna förhållningssättet som att bedriva en hållbar 
undervisning där eleverna ges en stadig musikalisk grund att stå på. 

Att lära sig sjunga är komplext och uppbyggnad av röstinstrumentet är tidskrävande (Arder, 
2007). För att ge en sångelev en heltäckande undervisning är det emellertid viktigt att inte 
utelämna vissa delar av musiken. För att som sångpedagog närma sig en mer holistisk 
sångundervisning kan ett förhållningssätt vara att se de olika beståndsdelar Östblom (2018) 
belyser – vokabulär, grammatik, lyssna, tala, besöka ett land (1.1.4.) – som likvärdiga. 

4.2. Improvisation 

Informanterna talar mycket om musikteori utifrån jazz och improvisation. Detta kan vara ett 
resultat av att jag funnit dem genom rekommendation från personer i min närhet som vet om 
att just jazz och improvisation är något som ligger mig själv varmt om hjärtat och därför 
sammanfört mig med informanter med liknande intressen. Möjligheten finns emellertid att 
intresset för improvisation i sig väcker en nyfikenhet, eller rentav ett behov av att fördjupa 
kunskaper om harmonik och musikteoretiska samband. 

Sångimprovisation förknippas ofta med jazz och scatsång, så även i denna text. Sjungen 
improvisation förekommer dock i de flesta CCM-genrer. Inom exempelvis soul och r’n’b har 
improvisation i form av wailningar eller vocal runs en given plats och är ett viktigt 
kännetecken för sin genre. Även i rockmusik finns ofta utrymme för sångaren att briljera 
tekniskt över en improviserad alterering av exempelvis sista versen eller slutrefrängerna i en 
låt. Det är mycket sällan man hör en låt där varje refräng sjungs precis likadant.  

Vid all form av musikalisk improvisation är det kritiskt att känna till tema, motiv och 
harmoniska förlopp – helt enkelt vad som utgör ramarna för improvisationen – för att kunna 
vara fritt kreativ i sitt musicerande. Som Nachmanovitch (2010) uttrycker det följer musikern 
alltid sammansatta mönster, musicerande och improvisation bygger på erfarenheter och 
kunskaper om dessa mönster. Dessa mönster eller byggstenar kan gå att lära sig enbart på 
gehör men genom att teoretisera konkretiseras förloppet och den som improviserar kan slippa 
känslan av att famla i blindo (Weir, 2001). Det kan alltså finnas goda skäl att tidigt grunda ett 
harmoniskt, musikteoretiskt medvetande. 
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Sångare som vill utveckla sin improvisationsförmåga kan ha nytta av informanternas 
harmoniska övningar (3.5.) som är tänkta att bygga upp en förtrogenhet med de ackord och 
tonala ramverk som omger sångmelodin i en låt. Att känna till just grundtoner, ackordstoner 
och ledtoner i en låt är en bra grund för improvisation även enligt Crook (1999) och Weir 
(2001). Hal Crook (1999), som själv är trombonist, betonar vikten av att lära sig sångmelodin 
i en låt för att få en bättre förståelse för låtens form och uppbyggnad. Michele Weir (2001), 
som riktar sig till sångare, rekommenderar istället att undersöka det som inte är sångmelodin 
för att få en bättre förståelse för låtens form och uppbyggnad. Dessa två metoder kan upplevas 
som motstridiga men i grund och botten handlar det om att vidga sina perspektiv och förstå 
vad som sker i musiken, även utanför det egna instrumentet. Även Ylva nämner vikten av ett 
vidgat perspektiv och att som sångare förstå medmusikernas roll och funktion i ensemblen 
(3.2.). Genom en gemensam förståelse och ett gemensamt språk, ges en nyckel till att 
improvisera och musicera tillsammans med andra. 

4.3.Metoddiskussion  

Den semistrukturerade, kvalitativa intervjun som undersökningsmetod lämpade sig väl för 
denna studie. Att frågorna var stora och öppna gjorde att det fanns gott om utrymme och frihet 
för informanterna att berätta om sina egna erfarenheter och metoder, och deras svar gav därför 
många intressanta uppslag till denna text. Mina intervjufrågor var formulerade på ett sätt som 
gjorde att arbetets huvudfråga kunde besvaras. Christoffersen & Johannessen (2015) utgjorde 
ett stöd i arbetet med att ta fram välformulerade, enkla och korta intervjufrågor samt att 
undvika varför-frågor. Intervjuguiden (s. 86–87) hjälpte till att ge intervjun en tydlig struktur. 

Informanterna gav konkreta exempel på hur det kan gå till att arbeta med musikteori i 
sångundervisning. Det vore intressant att se om informanterna skulle komma på fler och andra 
typer av övningar om de fått fundera på det under en längre tid. De övningar som föreslås i 
studien är de övningar och metoder som informanterna kommer att tänka på spontant, när de 
med relativt kort betänketid ombes exemplifiera arbetet med musikteori under 
sånglektionerna. 

Om studien varit mer omfattande hade det varit intressant att observera informanternas 
metoder i en lektionskontext. Dels för att få en djupare förståelse för metoderna men även för 
att se hur eleverna tar till sig undervisningen. Det kunde också varit givande att intervjua fler 
sångpedagoger, även utanför CCM. Det vore även intressant att komplettera med 
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musikteorididaktik och hur man kan arbeta med nybörjare allmänt, något som teorilärare har 
större insyn i än sångpedagoger.  

4.4.Vidare forskning 

I denna studie intervjuas tre sångpedagoger som alla bedriver en musikteoretiskt medveten 
sångundervisning och förespråkar detta. Det vore intressant att höra några röster mot ett 
inkorporerande av musikteori i sångundervisning. Dessutom vore det intressant att titta 
närmare på vedertagen praxis kring musikteori i sångundervisning och genom en mer 
kvantitativ undersökning få syn på hur och i vilken utsträckning teoretiska verktyg faktiskt 
tillämpas i olika genrer. Elevperspektivet vore också intressant att undersöka vidare eftersom 
det är just i min roll som sångelev som fröet till detta arbete såtts. 

En ytterligare fråga som väckts hos mig är hur vi sångpedagogstudenter kan ges verktyg att 
arbeta musikteoretiskt medvetet med våra framtida elever, exempelvis genom vår 
ämnesdidaktiska utbildning.  

4.5.Avslutningsord 

Arbetet med denna undersökning har gett mig värdefulla verktyg att använda som 
sångpedagog. Informanterna bidrog med såväl konkreta övningar som inspirerande tankar och 
resonemang. Jag har även fått några av mina egna tankar om musikteori i sångundervisning 
bekräftade och det blev tydligt att informanterna delar min bild av musikteorins värde och 
betydelse för sångare. 

Jag vill inte med denna text lägga värde i sångares olika teoretiska kunskapsnivåer. Det finns 
många exempel på sångare som byggt långa artistkarriärer utan vare sig utbildning eller 
teorikunskaper. Detta gäller inte minst jazzdrottningen Ella Fitzgerald som inspirerat otaliga 
vokalister världen över med sin avancerade scatsång som hon utvecklat utan någon formell 
musikutbildning. Idag är det emellertid fler och fler sångare inom jazz och även andra CCM-
genrer som väljer att utbilda sig. Det var den utbildningen jag ville titta närmare på för att få 
reda på hur jag som blivande sångpedagog kan arbeta för att ge mina framtida elever en 
heltäckande undervisning där musikteori är ett naturligt inslag.  
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Bilaga 1. Intervjufrågor 

Öppningsfråga. Berätta lite kort om vad du jobbar med, erfarenhet, utbildning och 
liknande.  

Fråga 1. Hur arbetar du med musikteori under dina sånglektioner?  
 – Ge gärna några exempel.  

Fråga 2. Finns det några särskilda områden inom musikteorin som du ser som extra 
relevanta för just sångare?  
 – Motivera gärna.  

Fråga 3. Hur har du tagit fram material och metoder?  
 – Fick du verktyg från din utbildning?  

Fråga 4. När är det lämpligt att börja koppla in musikteori i sångundervisningen?  
          – Med alla elever?  

Avslutningsfråga. Känner du att du fått svara på frågorna? Är det något du vill 
tillägga? 
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