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Sammanfattning 
I denna studie undersöker jag hur rytmläsning och rytmnotation gestaltar sig för 
instrumentlärare. För att nå studiens syfte gjordes kvalitativa intervjuer med lärare i olika 
instrument: två pianolärare, två gitarrlärare, en blåsinstrumentlärare och en slagverkslärare. 
Resultatet visar att instrumentlärarna använder kroppen, rösten och rytmkort som hjälpmedel 
för att träna på rytmläsning med nybörjarelever. När det handlar om elever på en mer 
avancerad nivå utrycker lärarna att rytmerna lärs ut på gehör. Nedskrivning av rytm var inte 
något som lärarna lade stor vikt på i. I diskussionen analyseras resultatet ur ett sociokulturellt 
perspektiv där informanternas svar och val av metoder diskuteras i förhållande till ålder, 
instrument och sammanhang de undervisar i.  

Nyckelord: rytmläsning, rytmnotation, rytm-metodik, rytm, notläsning, notation 

Keywords: rhythm-reading, rhythm-notation, rhythm methodology, rhythm, note reading, 
notation.  
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1 Inledning 
Rytm är melodins själ. De flesta musiker skulle nog hålla med om att rytmen ger liv i 
musiken. Trots det läggs det inte mycket fokus på rytmträning i musikundervisning. I min 
erfarenhet ställs vanligtvis melodi och harmonik i centrum av instrumentalundervisning. 
Orsaken till det kan ligga i att det är svårt för många elever att spela eller sjunga rätt toner och 
därför fokuserar lärare på att träna upp den harmoniska aspekten. Däremot finns det en risk att 
lärare blir glada när eleven har satt tonerna rätt att det accepteras att den rytmiska aspekten 
blev bara rätt på ett ungefär. Vid analys av musikstycken prioriteras ofta studerandet av 
melodi och harmoni. Inom rytmen läggs det då bara märke till de ytliga aspekter som taktart. 

Själv har jag haft individuell undervisning i olika instrument (piano, gitarr, klarinett, cello) 
men kan inte minnas lektioner där vi fokuserade på att jobba med rytm. Instrumentallärare 
kanske ser rytmträning som något som tränas upp på musikteorilektionerna, samtidigt som 
teorilärare tror att rytmläran utövas under individuella instrumentallektioner. Jag ställde mig 
frågan hur lärare i instrumentalundervisning ser på rytmläsning som en form av rytmträning. 
Hur stor vikt lägger lärare på att träna upp förståelsen och färdigheten i rytmläsning? I min 
upplevelse, när rytmen uppmärksammades på individuella lektionerna, handlade det mest om 
att rätta till det som spelats fel. Frågan är då om rytmaspekten har genomtänkts i förväg eller 
blir detta bara ett slumpmässigt moment?  

Rytm är ett mycket tacksamt ämne för undervisning eftersom det kan tillämpas och anpassas 
efter elever på olika nivåer och åldrar. Dessutom är rytm ett av musikens element som kan 
användas i gruppundervisning och i individuell undervisning. De flesta musiker jag stött på 
har inga svårigheter med att härma eller spela en rytm. Dock har jag upplevt att de kan ha 
svårt att läsa eller skriva ned rytmer i notbild. När det kommer till rytmläsning eller 
rytmnotering krävs det medvetenhet och rytmförståelse som gör att det blir mer utmanande 
och detta kräver övning.  

När jag undervisar rytmläsning på musikteorilektioner inser jag att verktygen jag använder för 
detta moment är mycket få. Vanligtvis uppmanar jag mina elever att klappa rytmen som står 
på tavlan medan de håller pulsen i fötterna. Det finns inte mycket pedagogiskt material som 
behandlar rytmträning, i jämförelse med hur mycket läroböcker det finns i harmoni, musiklära 
eller a vista-läsning. Därför vill jag med denna undersökning få inspiration och idéer till 
metoder för att öva rytmläsning som jag kan använda mig av både i musikteoriundervisning 
och i individuell instrumentalundervisning. 

 



 2 

2 Bakgrund 
I detta kapitel presenteras undersökningar som beskriver hur tonhöjd prioriteras före rytm i 
samband med notläsning. Därefter beskrivs musikundervisningens traditioner, notläsning och 
tidigare studier. Slutligen ges exempel på metoder för att öva rytmläsning.  

2.1 Problemområde 

Mycket har sagts för att lyfta rytmens betydelse i musiken. Rytmen är melodins själ och dess 
närvaro ger kompositionen liv och enhet (Klarmann, i Strayer, 2013). Tack vare rytmen kan vi 
uttrycka känslor i musiken. Även om en instrumentalist är tekniskt skicklig, finns det ingen 
konst om den rytmiska vigheten saknas (Lif, 1998, s.57). Rytmen ger melodin dess karaktär. 
Trots rytmens viktiga roll i musiken visar studier att elever prioriterar tonhöjd före rytm när 
det kommer till notläsning.  

Gudmundsdottir (2002) undersökte vilka notläsningssvårigheter 6–13 åriga pianoelever stötte 
på när de fick läsa tre okända musikaliska stycken. Resultatet visade att eleverna satsade på 
att i första hand spela rätt toner och att rytmen inte hade stort fokus, och ibland ignorerades 
helt. En liknande undersökning som gjorts av Henry (2011) med sångare, visade likaså att 
prioriteringen låg i att träffa den noterade tonhöjden istället för att sjunga de exakta rytmerna. 
Henry (2011) kom också fram till att sångare som också spelade ett instrument var bättre på 
att sjunga både rytmen och tonerna rätt, medan de som inte hade erfarenhet av att spela ett 
instrument kunde bara sjunga rätt tonhöjd. 

Forskning visar att tonhöjd och timing bearbetas separat i hjärnan det vill säga oberoende av 
varandra (Schön & Besson, 2002). Hur vi läser rytmer skiljer sig från hur vi läser tonhöjder 
(Gudmundsdottir, 2002). Rytmläsning är mer beroende av igenkänning av välbekanta 
strukturer, särskilt i nybörjarstadiet.  
 

While it is possible to accurately read a sequence of pitches on an instrument without any 
reference to mental representations of tonality or pitch structures, it is impossible to accurately 
read rhythm without reference to internal mental representations of meter and rhythmic structures 
(Gudmundsdottir, 2002, s. 21). 

 
Dessutom visar studier att personer med god rytmisk läsförmåga är mer benägna att bli bra på 
notläsning (Boyle, 1970; i Gudmundsdottir, 2002). Av den orsaken kan det finnas god 
anledning att ha särskilda metoder att öva rytm separat från harmoniken. Frågan är hur 
instrumentallärare ser på rytmträning i form av rytmläsning på lektioner. Det leder till arbetets 
syfte.  
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2.2 Musikundervisningens traditioner 
Under 1900-talet, innan kommunala musikskolor bildades i Sverige, förekom två 
huvudtraditioner inom musikpedagogik: den borgerliga och den folkliga (Rostvall & West, 
1998). Dessa traditioners olika syn på innehåll och form har påverkat hur musikskolorna ser 
ut idag.  
 
I den borgerliga traditionen är lärarens uppgift att förmedla färdigheter och handlingsmönster 
till eleven och hjälpa att utveckla dem (Rostvall & West, 1998). Det är själva musikstycket 
och instrumentaltekniska färdigheter som står i centrum i undervisningen. I den folkliga 
traditionen ligger betoningen på musikens funktion och form i en social kontext. 
Undervisningen inriktar sig på learning by doing, trial and error, där elever lär sig genom att 
härma och mindre verbal instruktion förekommer. I den folkliga traditionen är det viktigare 
med den musikaliska helheten än detaljerna (Rostvall & West, 1998). 
 
Kunskapssynen i dessa traditioner uttrycks i läromedel. Genom att studera pedagogers 
repertoarval och progression av dessa skapas en uppfattning om deras pedagogiska och 
musikaliska idéer. Repertoaren i den borgerliga traditionen är ofta inriktad på solistiskt spel 
och stor vikt läggs vid notläsning och tekniska övningar. I den folkliga traditionen däremot 
används inte ofta läromedel utan då bygger undervisningen på gehörsspel och improvisation. 
Repertoaren är mer inriktad på ensemblemusik, eftersom kärnan i den folkliga traditionen är 
det sociala samspelet (Rostvall & West, 1998).  
 
Hur musikundervisningen är utformad och vad den innehåller kan också påverkas av vilka 
traditioner det finns på musikskolor (Rostvall & West, 1998). Innehållet och undervisningens 
utformning samt institutionens organisation påverkar varandra. Inom varje instruments 
musikaliska och pedagogiska traditioner har det skapats uppfattningar om hur undervisningen 
ska struktureras för att det bästa möjliga resultatet ska åstadkommas. Dessa uppfattningar 
påverkar både undervisningens innehåll och hur institutionerna är strukturerade (Rostvall & 
West, 1998).  
 
Till skillnad från det estetiska programmet i gymnasiet, där läraren har en kursplan att förhålla 
sig till, är lärare på musikskolor fria att bestämma innehåll och undervisningens form. 
Samtidigt handlar det om att hitta en kompromiss av behov och förväntningar med bland 
annat föräldrar och elever. Läraren och eleven kommer från olika kulturella kontexter och har 
varierande syn på syftet med musiklektionerna. Beroende på vad eleven har för syfte med 
lektionerna blir de mer eller mindre givande för en (Rostvall & West, 1998). 

2.3 Notläsning 
Det är inte nödvändigt att behärska notskrift för att kunna spela ett instrument (Lif, 1998). 
Människor som inte kan läsa och skriva kan fortfarande kommunicera med omgivningen. 
Däremot är vår kultur byggd på det viset att vi behöver utveckla läs- och skrivförmågan för att 
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inte gå miste om det kulturarv som finns i skriftlig form. Personer som kan skriva och läsa 
kan utveckla sitt språk mycket mer (Lif, 1998).   

Schenk (2000) analyserar Holts observationer av hur barn lär sig läsa det skrivna språket och 
jämför det med notläsning. Exempelvis lägger Holt märke till att barnen tycker om och 
behöver läsa böcker som är meningsfulla för dem och som är motiverande för barnen att läsa. 
Schenk anser likaså att barn ska lära sig i ett sammanhang där de kan uppleva och förstå 
fördelarna med att kunna läsa noter, exempelvis i ensemblespel eller att spela andras 
kompositioner. Holt noterar också att barn experimenterar ofta med att skriva innan de kan 
läsa. På samma sätt, enligt Schenk, bör barnen få skriva noter och egna kompositioner även 
om de inte förstår hur det fungerar. Barnen får mycket kontakt med det skrivna språket och 
likväl skriver Schenck att så småningom ska det förekomma mycket kontakt med noter, utan 
att utsätta barnet för något obehagligt (2000, s. 240). 
 
Notläsning (music-reading) är en komplex färdighet och det finns många faktorer som 
kan hindra notläsningens flyt (Gudmundsdottir, 2010). Notläsning kan vara svårt för 
många elever som resulterar i att lärare väljer att minimalisera notläsning i deras 
undervisning så att elever inte tappar lusten att spela. Det är viktigt att elever inte 
förknippar musicerandet endast med notläsning (Schenck, 2000). Gudmundsdottir 
(2010) påpekar att notläsning är en specialiserad skicklighet och behöver undervisas 
noggrant och behärskas. Schenck (2000) skriver att notläsningssvårigheter kan bero på 
elevernas rädsla eller låsning och därav är det extra viktigt att dessa moment sker i en 
trygg och ofarlig miljö.  
 
Det traditionella västerländska notsystemet kan i viss utsträckning illustrera musikens 
uttryck men alla fraseringar och musikaliska utryck kan inte beskrivas på ett notpapper 
utan behövs upplevas i den kultursituation den tillhör och dess ursprung (Lisø, 2009, s. 
33).  

2.4 Tidigare studier 
I detta avsnitt presenteras flera studentuppsatser, tidigare studier och en avhandling. Det är 
inte många studenter i Sverige som har undersökt hur rytmläsning lärs ut i 
musikundervisning. Den studentuppsats som är närmast denna studiens syfte är Ringbos 
(2018) arbete om hur rytmläsning med barn, 5–8 år, framställs i vetenskapliga texter under 
2000-talet. Studiens syfte är att undersöka vilka effekter notläsning kan ha på läs- och 
skrivutveckling. Ringbo har kommit fram till att det inte finns mycket forskning om detta 
ämne under 2000-talet. Utifrån de artiklar som studerades kom hon bland annat fram till att 
rytmisk notläsning kan utvecklas på samma sätt som läs- och skrivförmåga, och aktiviteter 
bör involvera moment som inkluderar att ljuda, skriva och läsa (Ringbo, 2018).  

Det finns ett antal tidigare studentuppsatser som undersöker hur olika instrumentallärare 
arbetar med puls och rytm. Exempelvis gjorde Person (2018) en enkätstudie som undersökte 
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pianolärares metoder för att arbeta med puls, takt och rytm i sin undervisning. Hon kom fram 
till att de mest förekommande metoder som pianolärare använde för att arbeta med puls, takt 
och rytm bestod av att göra pulsslagen synliga med hjälp av exempelvis dirigering, låta 
eleverna sjunga låtar de arbetar med och lära först ut rytmen på gehör innan notbilden 
introduceras. Andersson och Davidsson (2012) gjorde kvalitativa intervjuer och 
videoobservationer med syfte att ta reda på hur fiolpedagoger på en kommunal musikskola 
undervisar i ämnet rytm och puls. Resultatet visade att pedagogerna använde bland annat 
kroppen, ord, sång, rytmkort, pysselhäften, metaforer och liknelser som hjälpmedel för att lära 
ut puls och rytm. Förutom det kombinerade ofta pedagoger dessa hjälpmedel och anpassade 
sin undervisning utifrån elevens sätt att lära.  
 
I en annan studentuppsats undersöks hur violinpedagoger arbetar med notläsningslärande 
(Knutsson, 2008). Ett av teman som Knutsson (2008) tar upp i diskussionen är hur mycket 
vikt pedagogerna lägger på rytmläsning i jämförelse med tonhöjdsläsning. Hon upplevde att 
pedagogerna lägger mer fokus på tonhöjden än rytm i samband med notläsning. Knutsson 
diskuterar att rytmläsning är svårare att begripa för barn i jämförelse med tonhöjdsläsning. 
Hon tror att orsaken till det, utifrån en musikhistorisk kontext, är att rytmläsning är mer 
avancerat eftersom det rytmiska notationssystemet uppkom mycket senare än 
tonhöjdsnotationen (Knutsson, 2008).  
 
Rostvall och West (2001) har skrivit en avhandling där de analyserar gitarr och 
blåsinstrumentlektioner i kommunala musikskolor i Sverige. De kom bland annat fram till att 
lärarna inte lade mycket vikt vid rytm på lektionerna. Vid notläsning var tonhöjderna i fokus 
medan rytmer och rytmläsning blev sekundärt. I sin avhandling skriver de att under 
lektionerna bröts musiken upp i separata toner, som lästes från notbild, och behandlades inte 
som fraser, rytmer eller melodier. Notvärdena relaterades aldrig till pulsen i musiken. Det 
gjorde att musiken inte hade något flöde. När eleven spelade fel rytm eller otajt i relation till 
pulsen, uppmärksammade lärare inte detta. De komplicerade rytmerna förklaras inte, utan 
eleven fick härma läraren. Ibland spelade lärare själva fel rytm som ledde till att elever 
härmade samma misstag. Lärarnas instruktioner var mer riktade till notsymbolerna i noten och 
namnen på tonhöjderna, och inte till musiken som spelades i sin helhet (Rostvall & West, 
2001). 
 
Det finns ett antal internationella studier som tar upp rytmläsning utifrån ett pedagogiskt 
perspektiv. Exempelvis jämför Bebeau (1982) två metoder för att lära ut rytmläsning: 
traditionell metod som innefattar matematisk uträkning av rytmer och talsignalsmetod (speech 
cue method) där rytmen reproduceras i form av ord och rörelser. Det gjordes två experiment, 
med barn som gick i årskurs tre, med syfte att undersöka vilken av dessa metoder är mer 
effektiv vid läsning av rytmmönster. Båda experiment visade att den talsignalsmetoden var 
mer effektfull än den traditionella metoden. 
 
Persellin (1992) undersöker hur barn i olika åldrar på bästa sätt memorerar rytmiska mönster. 
Han tar upp de tre vanligaste inlärningssätten inom utbildning - visuell, auditiv och 
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kinestetisk. Vissa lär sig bäst genom att se informationen, andra genom att höra den eller 
uppleva den med kroppen. I Persellins studie deltog 70 elever från årskurs ett, 70 elever från 
årskurs tre och 70 elever från årskurs fem. Varje elev ombads att memorera och klappa eller 
knacka på bordet sex rytmmönster med ökande svårighetsgrad. Dessa rytmmönster fick elever 
antingen se, höra, känna (när den klappas på elevens hand) eller uppleva rytmen i form av 
kombination av dessa inlärningssätt. Med detta analyserades hur exakt och hur många av 
dessa rytmmönster eleven kom ihåg och kunde reproducera. Resultatet visade bland annat att 
den visuella metoden var minst effektiv med elever som gick i årskurs ett, då de snabbt 
tappade fokus och intresse. Däremot en kombination av det visuella, auditiva och/eller 
kinestetiska visade sig vara en mer framgångsrik metod med yngre elever. Den visuella 
metoden var mer lyckad med elever i årskurs tre och fem. Det visade sig att det visuella 
hjälpte dem att komma ihåg de rytmiska mönstren. Persellin (1992) uppmuntrar lärare att 
kombinera flera inlärningssätt i sin undervisning för att lärandet ska bli mer effektivt. 
 
Mishra (2016) har gjort en metaanalys av studier som mätte rytmisk avista läsning (46 studier 
och 68 individuella analyser) och melodisk avista läsning (21 studier och 35 individuella 
analyser). Analysens syfte var att ta reda på om interventioner som testades i studierna hade 
en positiv påverkan på rytmisk eller melodisk avista läsning och i så fall om interventionerna 
påverkade dessa två aspekter på olika sätt. I sin artikel tar Mishra upp forskningar som påstår 
att rytmisk och melodisk avista läsning processas på olika sätt och därför bör olika 
interventioner användas för att utveckla dessa två aspekter. Hon kom fram till att 
behandlingar som fokuserade på räknesystem, rörelser och rytmisk övning (drill) var de som 
hade stor påverkan vid rytmisk avista läsning. Melodisk avista läsning påverkades positivt av 
samarbete och instrumentell träning. Mishra (2016) skriver att metaanalysens resultat stödjer 
tidigare forsning och visar att vissa interventioner gav bättre resultat i samband med rytmisk 
avista läsning än melodisk och vice versa, och av den orsaken bör det användas olika 
strategier beroende på vad som ska tränas upp.  

2.5 Rytmmetodik  

Under slutet på 1800-talet har man ansett att det främst är handens och fingrarnas erfarenheter 
som gör vårt intellekt medvetet om olika rytmer. Dalcroze (1997), som är grundaren till så 
kallad rytmikmetoden, kom fram till att elever behöver engagera hela kroppen för att förstå 
rytmen. Dalcroze påstår att innan rytmen appliceras på instrumentet bör den främst utföras 
med kroppen. I rytmikmetoden är kroppen huvudinstrumentet. För att medvetandet av rytmen 
ska befästas krävs upprepande rörelsemönster. Samtidigt utvecklas också gehöret, enligt 
Dalcroze, eftersom örat lär sig höra de olika rytmer som kroppen utför (Dalcroze, 1997).  

Genom att klappa rytmiska mönster kan eleven anknyta dem med fysiska rörelser (Schleuter, 
1997). Handklappandet bör involvera hela armens rörelse och inte bara händer och handleder. 
Schleuter (1997, s. 86) tycker att det bör användas olika rörelser beroende på vad som ska 
övas: taktslag (första taktslaget klappas på̊ knäna och resterande taktslag med handklapp), 
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rytmmönster (handklapp) eller temposlag (enbart knäklapp). Det gör att elever slipper vara 
förvirrade över skillnaden mellan temposlag och rytmmönster.  

Lisø (2009) tittar i sin avhandling på hur vi i vår västerländska musikkultur upplever och lär 
oss rytmik i jämförelse med västafrikanska musikkultur. Han skriver att rytm, språk och 
rörelse hänger ihop och att vi kan påverka och effektivisera själva inlärningsprocessen.   

Användning av rytmstavelser är vanligt i traditionell instrumentalundervisning. Schleuter 
(1997, s.86) problematiserar den här metoden och påpekar att ofta används rytmstavelser för 
att lära ut notation visuellt och inte rytmisk känsla eller gehörsrytmmönster. Lisø (2009) ger 
exempel på hur det kan ges utrymme för utryck i användning av stavelser. I sin avhandling 
beskriver Lisø hur han delar upp ordet ”kaffe” för att illustrera fraseringar av figurer. Om det 
ska spelas jämna åttondelar, som låter någorlunda metriskt, uttalas dessa som KA-FE. Vidare 
kan åttondelarna sträckas genom att uttala dem KAF-E, som skapar en känsla av shuffle-
underdelning. För att få fram en triolkänsla uttalas ordet mer som KAFF-E (och KA-FE-TI 
som trioler), och som en punkterad åttondel och sextondel uttalas ordet som KAFFE-TI. På 
det sättet finns det utrymme för utryck mellan åttondelar och trioler, samt mellan trioler och 
sextondelar. Enligt Lisø (2009, s. 24) bör lärare ”oppfordre sine elever til å bruke stemmen og 
leke med rytmiske figurer for å bli flinkere til å ”tale” sitt eget instrument. Dette vil hjelpe til 
å bevisstgjøre ens egne fraseringer og uttrykk”. Rösten hjälper eleven att vara medveten om 
rytmens mönster både vid rytmläsning och vid improvisation (Lisø, 2009). 

Jersild (1961), professor i det danska Musikkonservatoriet, har skrivit en lärobok i 
rytmläsning som syftar på att träna den rytmiska läsförmågan. Han insåg att när en musiker 
har svårigheter med notläsning, är det ofta den rytmiska läsfärdigheten som inte är tillräckligt 
utvecklad. Jersild säger att eftersom noterna uppfattas för ofta som enskilda fenomen, och 
sätts inte ihop tillräckligt snabbt till en helhet, uppstår svårigheten att hitta den rytmiska idén 
bakom notbilden. Vid rytmläsning är det samma princip som vid läsning: bokstäverna utgör 
ord som samlas till en serie av ordbilder och därefter skapar en mening (Jersild, 1961).  

För att bli bra på att läsa noterade rytmer behöver eleven utveckla förmågan att känna igen 
rytmiska mönster och utföra dem snabbt och exakt motoriskt (Gudmundsdottir, 2002). 
Rytmläsning förknippas ofta med bilden att eleven sitter och tragglar notvärdena som inte har 
någon kontext. Denna typ av övning kan vara mycket effektiv och givande men också färglös 
och oinspirerande, särskild för yngre elever. Rytmutövningar bör därför kopplas till ett 
sammanhang för att de ska vara meningsfulla (Jersild, 1961; Lisø, 2009; Schleuter, 1997). 

Det finns flera sätt att jobba med rytm på lektionerna. Schleuter (1997, s. 100) ger exempel på 
elevuppgifter som kan se ut på följande sätt: hitta och ringa in rytmmönster eleven känner 
igen i välbekanta för hen låtar; visuellt räkna hur många gånger ett givet mönster förekommer 
i låten; känn igen bekanta mönster i bekanta låtar medan du sjunger eller spelar dem från 
notskrift.  
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Ytterligare ett hjälpmedel för att öva rytmläsning är rytmkort i form av flashcards (Schleuter, 
1997, s. 98). Varje rytmkort ska innehålla taktart och rytmmönster vars varaktigheten fyller 
utrymmet av fyra temposlag. Dessa mönster kan klappas, sjungas och/eller spelas på en given 
tonhöjd. Därefter kan eleverna själva placera flashcards i den ordning de vill som sedan ska 
utföras. I gruppundervisning föreslår Schleuter (1997) att skapa ett rytmostinato genom att 
låta en eller flera elever upprepa ett rytmkort medan andra utför en serie av rytmkort.  

Flashcards kan också bli ett första steg till att lära sig notera i skrift (Schleuter, 1997). 
Inlärningen av notering sker genom kopiering av bekanta rytmmönster. Som en hemläxa kan 
eleverna få i uppgift att skriva egen komposition för en slagverksensemble med hjälp av de 
rytmkort som används på lektionen. Nästa lektion förvändas eleverna att spela upp sina egna 
och varandras kompositioner. Schleuter (1997) tycker att när eleverna har blivit bekanta med 
notation, bör korta diktatprov bestående av välbekanta rytmmönster (för eleverna) vara en del 
av de flesta lektionerna. Enligt författaren är diktering en primär teknik för att avgöra vilken 
nivå elever befinner sig på i rytmgehör.  

Lisø (2009) hävdar att det är viktigt att musiklärare tidigt i sin undervisning utrustar sina 
elever med ”större mottagare” dvs med flera olika musikstilar för att träna förståelsen av 
musiken som har en annan karaktär och struktur. När vi lyssnar på musiken vi är vana vid har 
vi en bild av var tyngdpunkten och pulsen ligger i musiken. Men när vi börjar lyssna på musik 
med en helt annan karaktär blir det svårt att förstå musikens grundstruktur, spänning och 
rytmerna (Lisø, 2009). 

Elever behöver lära sig tolka notväderna för att de ska kunna se, genom det rytmiska mönstret 
i notbilden, hur rytmen ”känns”. Det, enligt Lif, tar lång tid att behärska och ”istället ger 
härmning och rörelseövningar ofta ett bättre och snabbare resultat” (Lif, 1998, s.62).  

Vissa instruktionsmetoder kan vara lämpliga för en åldersgrupp men inte för en annan 
(Gudmundsdottir, 2010). Av den orsaken är det viktigt för lärare att ta hänsyn till elevens 
ålder vid val av metod. Gudmundsdottir (2010) jämför olika forskningar och med det visar på 
hur vissa metoder fungerar bättre i en viss åldersgrupp. Hon kom fram till att metoder som 
innehåller ”foot tapping” för att markera takten, klappa eller räkna rytmen kan vara mycket 
effektivt med barn i äldre åldrar och tonåringar. Däremot visar studier på att dessa metoder 
inte visar ett bra resultat med barn i årskurs tre och fyra och kan upplevas distraherande. 
Gudmundsdottir (2010) skriver: 

Methods using speech cues to identify and reproduce rhythmic patterns, as the Gordon and 
Koda ́ly methods do, seem to be effective and appropriate for third and fourth graders (Bebeau 
1982; Palmer 1976; Shehan 1987) as well as for sixth graders. It is important to note that the 
effectiveness of speech cue methods for teaching rhythm reading seems to be achieved through the 
combination of visual and aural strategies. In essence, written patterns are associated with aural 
labels in the form of speech cues and this combination tends to be a successful strategy for 
teaching rhythm reading (Gudmundsdottir, 2010, s. 336). 
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Enligt Lif (1998) är det ingen skillnad på den elementära instrumentalmetodiken och 
metodiken på ett högre nivå. Metodiken på högskolenivån är bara en utveckling av 
mellanstadiemetodiken, som bygger på nybörjarmetodiken. Skillnaden är att i den högre nivån 
studeras det mer detaljerat, medan i nybörjarstadiet behövs det inte vara noggrant (Lif, 1998).  

2.6 Syfte 
Syftet med studien är att undersöka hur rytmläsning och rytmnotation gestaltar sig för 
instrumentallärare. Det första jag vill ta reda på är hur instrumentallärare beskriver sitt 
tillvägagångssätt, det vill säga metoder, i samband med utövning av rytmläsning och 
rytmnotation med sina elever. Det andra är hur ser instrumentlärarnas progressionstanke av 
metoder ut när noterade rytmer blir allt svårare, det vill säga strategier för progression. 
Frågeställningar som ska besvaras är:  
- Vilka metoder använder instrumentallärare för att träna elevernas rytmläsning och 

rytmnotation?  
- Vad har instrumentlärare för strategier för att utveckla elevernas rytmläsning och 

rytmnotation i det långa loppet? 

3 Metod och Teori 
I detta kapitel redovisas den metod som har använts för att samla in den empiri som behövs 
för att nå undersökningens syfte. Därefter presenteras urvalsprocess, teori, analysmetod och 
etiska överväganden som arbetet grundar sig på.  

3.1 Kvalitativ intervju 
Då syftet med studien är att få en bild av pedagogernas egna tankar om rytmläsning och 
rytmnotering, kändes det naturligt att göra intervjuer. En kvalitativ intervju ger möjlighet för 
forskaren att upptäcka och analysera intervjupersonens uppfattningar om ett fenomen, 
samtidigt som den intervjuade kan förmedla sina tankar med egna ord ur sitt eget perspektiv 
(Kvale, 1997, s.70). En sådan typ av intervju kan beskrivas som ett samtal mellan två 
personer om ett särskilt tema (Patel & Davidson, 2003, s. 78). Dock finns det en obalans 
mellan rollerna då det är intervjuaren som strukturerar frågorna och styr samtalet.  
 
Forskaren bestämmer i förväg vilka teman som tas upp och frågornas formulering. Det kallas 
grad av standardisering (Patel & Davidson, 2003). En hög grad av standardisering betyder att 
forskaren ställer samma frågor i samma ordning till alla informanter, medan låg grad av 
standardisering ger utrymme till omformulering av frågorna och ställa i den ordning som är 
passande för intervjupersonen. Intervjuaren avgör också hur fria frågorna är för tolkning, 
vilket kallas grad av strukturering. En mycket strukturerad intervju lämnar lite utrymme att 
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svara inom och det kan förutses alternativa svar, medan en ostrukturerad intervju ger största 
möjliga utrymme för intervjupersonen att svara inom (Patel & Davidson, 2003). 
 
I denna studie hade frågorna en ganska hög grad av strukturering för att hålla sig till ämnet 
och få svar på studiens frågeställning. Samtidigt hade frågorna en låg grad av standardisering 
för att de kunde omstruktureras och för att lämna utrymme till intervjupersonen att svara med 
egna ord. Intervjuerna som gjordes kan beskrivas som halvstrukturerade kvalitativa intervjuer 
eftersom det finns möjlighet att ändra frågornas form och ordningsföljd för att vidareutveckla 
intervjuarens svar och berättelserna (Kvale, 1997, s. 117).  

3.2 Design och genomförande 
I detta kapitel redogörs hur studien gick till, vilka urval som har gjorts samt hur efterarbete 
och analysarbete gick till. 

3.2.1 Urval och presentation av informanter 
För att få ett bredare perspektiv på hur rytmträning i form av rytmläsning implementeras i 
instrumentalundervisning valdes det att intervjua lärare från olika instrumentgrupper. 
Slutvalet av informanter blev: en blåsinstrumentlärare, två pianolärare, två gitarrlärare och en 
slagverkslärare. I denna studie benämns de intervjuade personer med påhittade namn, som 
inspireras utifrån första bokstaven av instrumentets namn som personen undervisar i.  
 
• Bertil är nyexaminerad musiklärare i trettioårsåldern och har två anställningar. Den första 

är på en grundskola där han undervisar i trombon och trumpet som är huvudinstrumenten 
på skolan. Den andra anställningen är på en kulturskola men inriktning konstmusik, där 
han undervisar i trumpet och valthorn.  
 

• Petra är lärarstudent i trettioårsåldern och undervisar samtidigt i piano på en 
ickekommunal musikskola. Hon har undervisat elever i olika åldrar men arbetar mest med 
elever i 7–11 års ålder idag. Petra undervisar framförallt pop-genre men har också elever 
som spelar klassiskt.  

 
• Patricia är i femtioårsåldern och undervisar i piano på en ickekommunal musikskola. Hon 

har elever från sju år och uppåt men undervisar mest nybörjare just nu. Patricia är själv 
klassisk pianist i bakgrunden men anpassar genre alt efter vad elever vill spela.  

 
• Göran är i sextioårsåldern och är anställt på ett estetiskt gymnasium. Han är framför allt 

gitarrlärare men undervisar också i fler ämnen som ensemblespel, musik- och gehörslära, 
arrangering och komposition. Göran undervisar i olika genre beroende på vilken genre 
elever går igenom i utbildningen.  
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• Gustav är i fyrtioårsåldern och undervisar i gitarr på en musikskola. Han har elever 7–18 
år och undervisar i olika genre beroende på vad eleven är intresserad av att spela.  

 
• Stefan är slagverkslärare och är i femtioårsåldern. Stefan jobbar just nu på en musikskola 

men har också jobbat som slagverkslärare i musikhögskola. Stefan undervisar både 
trumset och i melodiska instrument som marimba.  

 
Alla informanter har både individuell och gruppundervisning, förutom Bertil som bara 
undervisar i grupp. De kriterier ur vilka urvalet av de intervjuade personer gjordes var att 
läraren använder noter i sin undervisning och undervisar elever i deras huvudinstrument. 
Vilket sammanhang de undervisar i var inte viktigt eftersom målet var att få ett brett 
perspektiv på ämnet. De flesta personer som blev intervjuade jobbar på en musik-/kulturskola. 
Två av intervjuade personer jobbade inte på en kulturskola. Blåsinstrumentläraren är anställd 
på en grundskola och en av gitarrlärarna undervisar på ett musikgymnasium. Informanterna 
innefattade fyra män och två kvinnor. Eftersom informanter undervisar i olika instrument och 
kommer från olika bakgrunder ger en halvstrukturerad intervju rum till andra reflektioner och 
teman som kan uppstå. 

3.2.2 Etiska överväganden 

Detta arbete har grundat sig i de forskningsetiska principernas fyra huvudkrav 
(Vetenskapsråden, 2017). Det första är informationskravet som innebär att de intervjuade ska 
informeras om undersökningens syfte. Informanterna ska upplysas om att deras medverkan är 
frivilligt och att de har rätt att avbryta sin medverkan. Den andra är samtyckeskravet, vilket 
syftar till att forskaren ska inhämta informanternas samtycke. Informanten har rätt till att 
avbryta medverkan och forskaren får inte påverka beslutet. Den tredje är 
konfidentialitetskravet som innefattar att deltagarnas personuppgifter inte ska vara tillgängliga 
för obehöriga. Det fjärde och sista kravet är nyttjandekravet, som innebär att insamlade 
uppgifter får endast användas i forskningssyfte (Vetenskapsråden, 2017).  

Samtliga deltagare har informerats om studiens syfte och att deras medverkan är frivilligt och 
kan avbrytas. Innan en intervju startats blev informanterna tillfrågade om intervjun fick spelas 
in. Deltagarna var också informerade om att transkriptionerna av intervjun kommer bara vara 
tillgängliga för mig och endast användas i detta forskningssyfte. 

3.2.3 Förberedelse och genomförande 
Informanter kontaktades via mejl eller telefon där också tid bestämdes för intervjun. Fem 
intervjuer skedde genom videosamtal i applikationen Zoom där både ljud och video spelades 
in. En intervju gjordes på informantens arbetsplats och spelades inte in utan svaren 
antecknades på papper under intervjun. Intervjuerna tog mellan 30 och 45 minuter. 
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För att lära känna informanterna fick de berätta om sig själv i början på intervjun, var de 
arbetar, i vilka åldrar har de elever, vilken genre de undervisar i och hur mycket utgår deras 
undervisning ifrån noter eller gehörsundervisning. Därefter delades in frågorna utifrån två 
teman: rytmläsning och rytmnotation. 

3.2.4 Transkribering och analys 
Efter att intervjuerna har genomförts transkriberades de till text från inspelade videor. Under 
transkriptionen var det några beslut som togs för att göra läsning och analysarbetet enklare. 
Utfyllnadsord som inte gav något värde i betydelsen, sådana som “ju”, “alltså”, “liksom”, 
valdes att tas bort från transkriberingen. Visst talspråk rättades, som exempelvis “dom” till 
de/dem och ljud, som ”eh”, och ”mm”, togs inte med om det inte var en del av svaret. Om 
någon skrattade skrevs det “skratt” i parantes. De ord som inte hördes eller var otydliga skrivs 
i parantes så som jag uppfattar att hen säger det. När informanten betonade något ord skrevs 
ordet med stora bokstäver för att inte gå i miste i de moment informanten vill betona.   
 
Intervjun som gjordes muntligt på plats transkriberades ej, utan anteckningarna gjordes på 
papper under intervjuns gång. Nackdelen med den intervjun är att det blev mindre text att 
arbeta med, till skillnad från andra transkriberingar, och att texten bestod mer av 
sammanfattningar i form av korta meningar av det som har sagts. Det resulterade i att det inte 
fanns möjlighet att studera informantens svar detaljerat utan bara i allmänna drag.  
 
Analysarbetet gjordes utifrån tematisk analys. Braun och Clarke (2006) beskriver tematisk 
analys som en metod för att urskilja mönster (teman) i empirin. Frågeställningarna bildar inte 
teman utan ses istället som hypoteser till studien och ligger till grund för intervjufrågorna. 
Den tematiska analysen har gjorts i sex steg utifrån den analysguide som Braun och Clarke 
(2006) föreslår. Det första steget handlade om att bekanta sig med materialet genom att 
transkribera, läsa igenom flera gånger och göra anteckningar under läsningen. I steg två 
urskildes intressanta utsägelser av informanterna som sedan sammanfattades och skrevs ned i 
kortare koder. Detta gjordes i form av en tabell där direkta intressanta citat följs av korta 
textkoncentrat. Dessa textkoncentrat kallar Braun och Clarke (2006) för koder. I steg tre 
skrevs dessa koder ned på papper, markerades med färg för att veta vilken informant det 
handlar om, och sedan strukturerades för att hitta gemensamma teman. Steg fyra handlade om 
att se över materialet och ta bort teman som utgjordes av för lite data. I steg fem namngavs de 
reviderade teman utifrån essensen av deras innehåll. Avslutningsvis, i steg sex, strukturerades 
dessa teman och framlades i resultatkapitlet utifrån uppsatsens syfte. Författarna beskriver den 
tematiska analysen som en rekursiv process där rörelsen sker fram och tillbaka efter behov 
genom faserna (Braun & Clarke, 2006). 
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3.3 Sociokulturellt perspektiv 

Ur ett sociokulturellt perspektiv sker lärandet alltid i en kontext (Säljö, 2014). Vad lärare 
väljer att lära ut och den information som lärs ut är sammankopplat med det sammanhang det 
sker i. Hur lärandet sker på det bästa sättet och vad är viktigt att tillägna sig är beroende av 
den kontext lärandet sker i. Säljö påpekar att vad människan säger, skriver och gör påverkas 
av den kontexten denne befinner sig i och därför utrycker inte individen ens tankevärld och 
begreppsförståelse. Individen definierar vad den ska göra utifrån den situation denne befinner 
sig i. I kontexter existerar mer eller mindre outtalade normer där ett slags beteende är mer 
godkänt än ett annat. Individens gärningar i ett visst sammanhang förhåller sig dels till 
tidigare erfarenheter från motsvarig kontext och dels att denne känner av vilket beteende som 
är tillåtet i den kontext denne befinner sig i (Säljö, 2014, s. 128). Detta förorsakar att samma 
människa kan handla på̊ olika sätt i olika sammanhang. Det centrala i ett sociokulturellt 
perspektiv är att förstå kopplingen mellan sammanhang och individens handlingar.   

I kontexter finns dessutom redskap som utvecklats för att kunna hantera omvärlden. Dessa 
kan vara fysiska eller intellektuella. Individer hanterar situationer genom att använda olika 
former av hjälpmedel. Inom det sociokulturella perspektivet innebär det att lärandet är 
medierat. Individens handlingar är beroende av vilka verktyg denne använder i särskilda 
omständigheter (Säljö, 2014).  

Inom detta perspektiv handlar lärandet inte bara om att besitta information, ha färdigheter och 
förståelse. Individen ska kunna avgöra vilken information, förståelse och vilka färdigheter 
som är relevanta i ett visst sammanhang. Dessa tre faktorer påverkas och bildas utifrån 
kontexten och inom ramen för ett verksamhetssystem. Faktorerna har också formats inom 
gränserna för en verksamhet och speglar dess specifika arbetssätt och prioriteringar (Säljö, 
2014).  

4 Resultat 
I detta kapitel redogörs för resultaten från intervjuerna. Efter att informanternas svar från 
intervjuerna analyserats, bestämdes det att dela in svaren i tre huvudteman. Det första temat 
beskriver vilka metoder informanterna använder vid träning av rytmläsning med 
nybörjarelever och elever på ett högre nivå. Det andra temat belyser vad informanter väljer att 
lägga fokus på i sin undervisning angående rytm och tonhöjd och vad som förblir sekundärt. 
Det tredje temat handlar om rytmnoteringens plats i undervisning. Kapitlet avslutas med en 
resultatsammanfattning som leder över till det påföljande diskussionskapitlet.  
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4.1 Metoder för rytmläsningsinlärning 
De intervjuade lärarna beskriver olika metoder de använder sig av för att träna elevernas 
rytmläsningsförmåga. Hur läraren väljer att gå till väga skiljer sig beroende på vilken nivå 
eleven ligger på och hur svåra rytmerna är. De intervjuade lärarnas reflektioner skiljer sig och 
berör olika aspekter eftersom de undervisar i olika åldrar, instrument och sammanhang.  

Petra och Patricia säger att de använder kroppen som redskap för att lära ut notvärden för 
yngre elever. En av uppgifterna de använder går ut på att eleven ska stampa pulsen, säga 
notvärdet och klappa den samtidigt. Exempelvis klappar eleven med båda händerna på låren (i 
form av en lång lugn klapp) och säger ”he-el-no-ot”, medan denne stampar pulsen i foten. 
Halvnot görs på samma sätt men dubbelt så snabbt. Fjär-de-de-lar klappas med en hand på 
vänder och häger ben. Och sedan klappar de ått-on-de-lar med ena handen på andra handens 
handled. Både Patricia och Petra har gruppundervisning med små elever där de har många 
aktiviteter som fokuserar på rytm. Exempelvis använder de sig av rytmkort med rytmmönster 
som elever får klappa eller säga. När det kommer till äldre åldrar, där undervisningen blir 
individuell och repertoaren och rytmerna blir allt svårare, är det vanligt att de lär ut rytmer på 
gehör, där eleven får härma läraren. Patricia berättar att ofta, när de stöter på en svår noterad 
rytm, väljer hon att bara spela den så får eleven härma rytmen på pianot. Det förklarar Patricia 
med att 99 procent av hennes elever vill bara spela, och genom att låta eleven härma går det 
snabbare motivationen behålls. Petra uppmuntrar sina elever att lyssna på låtarna de ska spela 
innan lektionen, och det tycker hon också underlättar när eleven ska spela rytmen.  

Gustav säger att han använder rörelser men också stavelser för att öva rytm med nybörjare.  

[...] vi kan börja med dem riktigt små, de som går ettan och tvåan…då börjar vi med att t.ex. klappa rytmen, 
vi gör stora rörelser, och sen så gör jag lite olika: vi klappar på bröstet, axlar och armar. Sen så använder jag 
mig av att jag sätter stavelser …på åttondelar säger jag ’ta-te’, och fjärdedelar ’ta’, sextondelar ’iki-tiki’. Så 
börjar jag introducera det samtidigt som jag klappar, och så säger jag det, och sen så gör jag minde och 
mindre rörelse. Till slut så kanske jag bara slår på locket på gitarren med ett finger, för att det är den rörelsen 
man ska ha på strängen sen. Och SEN kommer det på strängen. Så det är som en trappa: vi börjar med stora 
rörelser, och grovmotoriken har dem, det är finmotoriken som kan vara kluriga.  
-Gustav 

Gustav berättar också att många elever vill spela pop-låtar som kan vara väldigt svåra 
rytmiskt och se ”helt sinnessjuka ut i notationen”. Trots det väljer han att inte ”försköna” 
rytmen för att det ska bli enklare att spela. Orsaken till det är hans erfarenhet av att elever 
märker när det inte låter som det ska, det vill säga som originalet. Sedan dess bestämde sig 
Gustav att notera rytmerna noggrant och inte ändra något. Han upplever, på samma sätt som 
Petra och Patricia, att när det kommer svåra rytmiseringar i notbilden, är gehöret till en stor 
hjälp.  

Bertil använder, liksom Gustav, stavelser for att säga notvärden. Dessutom berättar han att på 
den kulturskola han jobbar på använder alla lärare samma ordsystem. De ord som tillämpas 
är: helnot ”ta-o-u-å”, halvnot ”ta-o”, fjärdedelsnot ”ta” och åttondelar ”tit-ti”. Utifrån dessa 
stavelser gör Bertil olika övningar med elever. Ett av dem är att han ställer de utskrivna 
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notvärdena i rad så får elever säga dem på stavelser. Därefter byter läraren plats på papper och 
på det sättet blir elever vana att läsa rytmer. Därefter får elever spela rytmen på sitt 
instrument. Ett annat sätt Bertil jobbar med rytm är att han tar ut rytmen från den melodin de 
ska spela och övar på rytmen separat innan de lägger till melodin. Med de äldre, när de stöter 
på någon takt som är knepig, säger Bertil att han spelar rytmen så får eleven härma.   

Stefan berättar också att han använder papper med notvärden för att öva rytmläsning. Han 
påpekar att det förenklar att ha stora papper eftersom i notskriften är notvärdena så små. 
Stefan tror också på att ljuda, och tycker det är viktigt att sjunga eller säga rytmerna, och 
hävdar att det är en närmare koppling från hjärnan till munnen än från hjärnan till handen. 
Stefans pedagogiska grundkoncept bygger på att i alla nivåer är sättet att jobba på densamma. 
Sedan får läraren såklart anpassa språket och förenkla saker och ting på vägen, och göra det 
förståeligt för eleven.  

[...] spelar ingen roll vilken nivå jag jobbar på, du kan ju jobba på samma sätt ...om du jobbar med närmare 
en nybörjare eller om du jobbar med en avancerad student i masterutbildning, för att fundamentet är 
detsamma: det SKA funka liksom rytmiskt, det SKA funka pulsen å…tajming och sådana saker så att… Det 
är bara det att man får förenkla saker och tung hela vägen och bara å—göra dem, förståeliga för den man 
pratar med, och sedan så får man ju naturligtvis ändra språk och lite metoder ibland och på vägen. Men målet 
är detsamma. 
-Stefan 

Stefan ser fördelen i att jobba med enkla återkommande rytmmönster, eftersom de har elever 
nytta av och kan jobba med hela livet. Det handlar mer om att ”göra det lätta bra”, och 
fokusera på det. Med elever som är på en mer avancerad nivå bygger Stefan fortfarande sina 
övningar på enkla rytmer och lägger istället fokus på rytmens karaktär. Enligt honom är inte 
frågan om att bara ”fixa” rytmen utan att fixa den med ”finess”.  

[...] avancerad nivå, då pratar vi inte bara om att FIXA det…utan då ska ju du fixa det med FINESS helst. Du 
ska fixa det lite clasy, det ska VA nånting, det ska va KONST liksom, du ska ju gå FRÅN en enkel rytm, det 
ska bli en DANS liksom. 
-Stefan 

Enligt Stefan ska elever kunna spela rytmen på olika sätt och klä dem i olika kontexter. Stefan 
lär sina elever att notbilden, på samma sätt som språk, ger musiker möjligheten att 
kommunicera med varandra. Men när Stefan undervisar elever i ett melodiskt instrument, 
säger han att han lär lär dem väldigt mycket på gehör. Han säger att notläsning är svårt även 
för de som har spelat ett rytminstrument för honom innan. Elever upplever att det är fler toner 
och notlinjer att hålla koll på. 

Göran, till skillnad från andra informanter, har elever i ungefär samma ålder. Han säger att 
ostinaton är ett bra verktyg som kan användas i samband med rytmläsning.  

Ja det kan vara rytmfigurer, som kompositionsuppgift till elever eller studenter. På vilken plan som helst, på 
vilken nivå som helst egentligen. Så kan du förenkla och förenkla. Men du kan skapa liksom…sånt som 
ligger under enkla melodier som ändå fungerar som ett bra ackompanjemang, om flera är med. Olika lager 
som du kan ta bort eller lägga till, utan att det gör att musiken…som ändå gör att det kan vara som ett 
ackompanjemang till musiken. Eller som ett medel för att skapa spännande grejer. Ungefär som att använda 
loppar fast…ostinaton betyder ju att du använder små upprepade figurer som fungerar. [...] Det går att pyssla 
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och pussla med det där jättemycket, och det är roligt. Och då kommer man in i ett flow, rytm och flow hör 
ihop på något sätt.  
-Göran 

Stefan beskriver ostinaton som en konstant upprepning av en melodisk fras eller rytmmönster, 
och tycker kan sysslas med på alla nivåer. Enligt honom handlar ostinaton om att jobba med 
olika lager av exempelvis rytmfigurer som låter bra oavsett vart du placerar dem, som kan tas 
bort och läggas till och som kan skapa spänning i musiken. Göran ser likväl ostinaton som en 
del av kompositionsuppgift till elever, som kan vara som en kompletteringsuppgift för att 
jobba med rytmiska mönster.  

4.2 Rytm och tonhöjd 
Nästa tema handlar om vad informanter väljer att lägga fokus på i sin undervisning. Följande 
beskrivs om lärarna prioriterar rytm gentemot tonhöjd under lektionen generellt och i 
notläsning. Alla informanter ser fördelar med att separera rytm och tonhöjd i 
övningssammanhang men orsaken till varför de gör det skiljer sig.  
 
Samtliga informanter menar att det är viktigt att jobba med rytm, men det ser ut som att de 
fokuserade olika mycket på rytm i sin undervisning. När Patricia och Petra går igenom nytt 
material med elever, läggs det mer tid på att sätta rätt tonhöjder och harmoniken gentemot 
rytmen. Patricia beskriver sina tillvägagångssätt och säger att efter hon spelat igenom låten, 
för att eleven ska få en helhet av den, går de först igenom de noterade tonhöjder som ska 
spelas. Enligt henne är det svårare att sätta rätt toner och därför väljer hon att börja med dem. 
Patricia uttrycker det som att rytmen kommer av sig självt. Hon hävdar också att det inte finns 
mycket tid för att fokusera på rytm. Däremot, om en elev är motiverad och vill jobba med 
rytm, kan det läggas fokus på det. Patricia säger att hon skulle gärna vilja jobba mer med rytm 
på lektionerna men att det skulle i så fall bli ”prioriterat över spelet”.  
 
Petra inser också att det på hennes lektioner ligger mest focus på tonhöjderna och harmonin. 
Hon spelar mycket poplåtar med eleverna där det framkommer bland annat mycket 
ackordsspel. För att det ska gå snabbare i inlärningen av låtarna väljer hon att lägga enkla 
rytmiseringar på ackorden i form av exempelvis helnoter. Däremot ifall det är en låt som 
bygger på en särskild rytm, likväl en enkel melodi som har en speciell rytm, lägger hon mer 
fokus på rytmen.  
 

Jag försöker nog spela det mesta i helnoter när det kommer till ackord, för att då går det ganska snabbt. 
Däremot har jag 1 låt som heter ’happier’ - där utgår den från harmonin men man bygger på olika rytmer på 
den. Och det kan också vara en bra övning för elever som har kommit lite längre som har spelat efter ackord.  
-Petra 

 
Med sina nybörjarelever säger Gustav att han använder, istället för det vanliga notsystemet, 
ett tabulatursystem men med en rytmisk focus. Enligt honom är rytmen viktigare i början än 
notläsning och hävdar att notläsning begränsar. På frågan var han trodde mest fokus låg på 
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under lektionerna, svarade Gustav att i början handlar det om att hitta rätt toner, annars låter 
inte melodin som den ska. Sedan läggs rytmen på och ibland kan den komma av sig själv.  
 
Bertil ser rytmen som ett viktigt element i musiken och en del av grunden.  
 

[...] för att jag tycker - har de inte det, då kan vi inte börja med, liksom, och spela alla ackord och sådana 
saker. Det viktigaste är samspelet, det viktigaste är att det är tajt. Och sedan så att det är rätt ton, det är lite 
sekundärt. Men om det är ett bra samspel, så kommer det liksom, då kommer det bära hela vägen fram på 
något sätt. 
-Bertil 

 
Bertil säger också att ofta börjar de med att gå igenom rytmen och struntar i tonhöjderna. Då 
kan rytmen spelas bara på en ton. Alltså läser de rytmen först, och sedan tonhöjden.  

Enligt Stefan är rytmen minst lika viktigt som melodi. Han berättar:  

Vad är Melodin? Det är DEN vi ska ackompanjera. [...] som t.ex. så, om vi tar en sånär grej de ska spela…en 
xylofon stämma nånting till något orkesterstycke som ska va vid en provspelning, så ska den va rytmiskt 
intressant. Då får man plocka bort tonerna. [...] det RYTMISKA MÅSTE sitta…det kan aldrig fuskas över av 
toner. Och det är ett av de stora problemen som många gör. Man blir hänryckt av melodier och hit och dit, 
och stannar oh så börjar man om… Och sen är det liksom ingen, det FINNS inget rytmiskt flöde i det. Utan 
när det RYTMISKA flöden FUNGERAR, i harmoni med melodi, som du och jag upplever som musik 
liksom, ...annars blir vi lite oroliga i kroppen… 
-Stefan 

Stefan påpekar att den rytmiska delen aldrig kan fuskas över av toner, och inser att det är 
något som många gör. Enligt honom när rytmiska flödet fungerar i harmoni med melodin blir 
musiken balanserad och inte rytmiskt orolig. 
 
Stefan tycker det är viktigt att jobba med rytmen separat från melodin för att den ska vara 
”rytmiskt intressant”. Alla de andra intervjuade lärare tyckte också det var bra att separera 
tonhöjd och rytm. Enligt svaren upplevde jag att instrumentlärarnas grundtankar i frågan 
varför de separerar och med vilket syfte skiljer sig.  

Flera lärare separerar rytm och tonhöjd för att göra det enklare för eleven. Patricia låter 
eleverna ta rytm och tonhöjd för sig under notläsningen eftersom det är svårt att läsa dessa två 
element samtidigt. Petra tycker det är bra att separera rytm och tonhöjd när det handlar om att 
lära ut en speciell rytm, eller när eleven inte kan läsa noter. När det gäller elever i högre nivå, 
tycker Petra att det kan tas samtidigt (i notläsning) och separeras ifall eleven har svårigheter 
och inte ”sätter det”.  

A men där tycker jag att man kan ta det samtidigt. För då ska de ändå ha en grund i sig, om de har spelat efter 
noter förut. Då förhoppningsvis så kan de… men om de inte sätter [...] då kan man ta det separat och förenkla 
det lite. Men man kan utgå ifrån att de redan kan det, och då kan de nog sätta det båda samtidigt. 
-Petra 
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Gustav tror också på att separera och dela upp saker för att det bli enklare när det bryts isär 
och fokuseras på en sak i taget. Han uppmuntrar sina elever att ta rytm och tonhöjd för sig, 
och sedan sätta ihop det, men sätter inte ord på vad som bör övas först. Jag tolkar det som att 
det inte spelar någon roll. Göran uttrycker att under notläsningen är det mycket att hålla koll 
på och för att kunna göra det, måste varje grej övas för sig.  

Det är ju en multi… du har flera saker igång samtidigt. Så att man måste öva varje grej för sig på olika sätt: 
pulsuppfattning, underdelsuppfattning, tonhöjd, och vad står alla dem här symbolerna för…och att träna in 
det på ett smart sätt. 
-Göran 

Bertil däremot, till skillnad från Petra, Patricia och Gustav, jobbar med rytm separat för att det 
skapar ett flöde bland elever i gruppundervisning.  

4.3 Rytmnotering 
Rytmnotering, det vill säga skriva ned rytmer i notskrift, är inte något som prioriteras i 
instrumentundervisning. Informanterna tar upp att det inte finns tillräckligt med tid för att 
skriva rytmer. 

Petra tror inte att hon skriver mycket noter med sina elever. I alla fall gör hon inte det 
regelbundet. Men hon säger att det är ett viktigt ämne och det borde tas tid till det eftersom 
det lägger en bra grund för att sedan kunna lära sig låtar. Med sina nybörjarelever inkluderar 
Patricia uppgifter som innefattar att skriva noter. Men det ser ut som att nedskrivning av 
rytmer blir något sekundärt när elever blir äldre. Hon hävdar att ett sådant moment kan läggas 
till när eleven inte är förberedd eller om det finns tid över på lektionen. 

Stefan tycker att de skriver alldeles för lite på den tid de har. Han har haft erfarenhet av att ha 
mer tid med elever där de kunde få in fler moment som exempelvis notskrivning och hävdar 
att det har gett ett mycket gott resultat. Gustav och Bertil har notskrivning i form av 
kompositionsuppgifter. Gustav har några elever där de jobbar med att skriva egna låtar, och 
då är där rytmnotering också kommer in. Bertil hävdar att eleverna behöver lära sig grunderna 
först innan de kan fortsätta med att skriva egen musik och planka låtar, det vill säga skriva 
ned i notbild det man hör. Han säger att det är svårt att skriva egna melodier och sådana 
uppgifter har varit mycket styrda av läraren i form av att eleverna får ett antal toner och 
notvärden att jobba med.  

Görans situation och syn på notskrivning skiljer eftersom hans undervisning ska bygga på de 
krav som kursplanen kräver. Enligt lgy11 ska eleverna bland annat kunna skriva noter. På 
frågan om han tyckte det är möjligt att få in notskrivning och plankning i instrumental 
undervisning var hans svar att: 

du måste ägna mycket tid åt det där…och det kan vara problematiskt idag där ALLA kurser slåss 
om elevens utrymme och drivkraft och energi. [...] Så man måste tänka sig för vad är realistiskt för 
eleverna att orka med och hinna med, för det är ganska mastigt för många. [...] du måste begripa så 
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mycket mer. Du måste ha koll på…först …hur tolkar du rytmen? Sedan måste du bestämma dig 
för vilken meter du ska använda…har jag uppfattat pulsen på fjärdedelar eller …på halvnot eller 
på 8-delar? Vad är det som är riktigt här? Ibland kan det vara tveksamt vilket meter man ska 
använda liksom… 
-Göran 

Göran säger att det kan vara svårt med plankning och notskrivning eftersom processen har 
många delar i sig. Att skriva ned på pappret det du hör tycker han tar mycket tid och drivkraft, 
men när man väl har knäckt den koden blir det ett fantastiskt verktyg. Göran tycker ändå att 
just rytm är inte svårt när man kommer in i det, bara eleven hittar en rutin att träna det.  

4.4 Sammanfattning 
I detta underkapitel sammanfattas informanternas utsagor och kopplas till studiens 
forskningsfrågor. Den första forskningsfrågan som skulle besvaras handlade om vilka metoder 
instrumentallärare använder för att träna elevernas rytmläsning och rytmnotation. Med 
metoder menas lärarnas sätt att lära ut saker och ting. Detta åstadkoms med hjälp av 
kvalitativa intervjuer där informanterna beskrev de olika metoder de använde för att träna upp 
elevernas rytmläsningsförmåga. När det handlade om nybörjarelever var det många metoder 
som togs upp. Det framkom att lärarna som undervisar ett melodi- eller ackordinstrument 
använder kroppen, rösten och rytmkort som hjälpmedel. Men när det handlade om elever på 
en högre nivå, tränas rytmläsning med hjälp av gehör. Slagverksläraren, när hans elever börjar 
spela ett melodiskt instrument, lär också ut repertoaren mer på gehör. Gymnasieläraren Göran 
tog upp att ostinaton är ett bra hjälpmedel att träna på rytmläsning och kan appliceras på alla 
nivåer.  
 
Den andra forskningsfrågan handlade om vad instrumentlärarna har för strategier för att 
utveckla elevernas rytmläsning och rytmnotation i det långa loppet. Informanterna visste 
tydligt hur de arbetar med rytm med nybörjarelever men hade svårare att sätta ord på hur 
träning i rytmläsning gick till när det kom till svårare rytmer eller till äldre åldrar. De kanske 
använder samma metoder på alla nivåer men är inte medvetna om det eller inte reflekterat 
över det. Jag tolkar det som att informanterna inte har en plan för en progression av utövning 
av rytmläsning, det vill säga ingen strategi. Bara slagverksläraren hade förslag på hur 
uppgifter i rytmläsning kunde utvecklas, i form av karaktär och utryck. Det förekom att 
lärarna tränar rytmläsning med elever i äldre åldrar med hjälp av gehör och härmning. Frågan 
är om detta är lärarnas strategi för att elever ska bli bättre på rytmläsning? Detta diskuteras 
vidare i diskussions kapitlet.  

Resultatet av intervjuerna visade också att pianolärarna och gitarrläraren tycker det är 
viktigare att först sätta rätt tonhöjd än rytm. Blåsinstrumentläraren och slagverksläraren 
hävdar att rytmen är lika viktig som melodin. Frågan är vad de olika pedagogers svar kan bero 
på? Om rytmen prioriteras ej, kan det vara orsaken till varför en strategi för progression av 
rytmläsning saknas? 
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Det finns olika orsaker till varför pedagoger väljer att separera rytm och melodi i övningen. 
Pianolärarna och gitarrlärarna övar på rytm och melodi separat för att förenkla notläsningen. 
Blåsinstrumentläraren övar på rytmen separat eftersom det är den som skapar flödet i 
gruppens musicerande. Slagverksläraren tycker det är viktigt att öva rytm separat från 
melodin för att göra den rytmiska aspekten intressant.   

Rytmnotering är inte något som informanterna som undervisar på en kulturskola lägger stor 
vikt på. Instrumentlärarna poängterar att det inte finns tillräckligt med tid för det. Trots det 
lyckas gitarr och blåsinstrumentläraren (som undervisar på en kulturskola) att få in det i sin 
undervisning i form av kompositionsuppgifter. Frågan blev snarare om informanterna har 
rytmnotering i sin undervisning, än vilka metoder och strategier de använder.  

5 Diskussion 
I detta kapitel diskuteras undersökningens resultat i förhållande till tidigare studier. Det 
diskuteras vilka möjliga orsaker det finns till att rytmen hamnar på andra plats i 
instrumentalundervisning. Informanternas svar diskuteras i förhållande till deras ålder, 
instrument och sammanhang de undervisar i. Vidare sammanfattas vilka metoder och 
hjälpmedel instrumentallärarna använder för att öva rytmläsning med eleverna. Kapitlet 
avslutas med metoddiskussion och ger förslag på fortsatt forskning. 
 
Ur ett sociokulturellt perspektiv handlar människan beroende av vilka normer som är 
acceptabla och relevanta i en viss kontext. Det innebär att samma individ kan handla på olika 
sätt vid olika kontexter. Informanternas svar och tankesätt är påverkade av den kontext de 
befinner sig i (Säljö, 2014). Hade samma lärare undervisat i andra åldrar eller sammanhang, 
med andra resurser och möjligheter, hade denne möjligtvis tänkt och gjort annorlunda. Därför 
ses informanternas svar utifrån den kontext de befinner sig i just nu. 
 
Det finns flera tidigare studier vars resultat visade att elever väljer att sätta tonhöjd över rytm i 
notläsning. Gudmundsdottir (2002) undersökte notläsningssvårigheter hos 6–13 åriga 
pianoelever. I denna studie kom hon fram till att eleverna lade mer fokus på att spela rätt 
tonhöjder än rätt rytmer, och att ibland ignorerades rytmen helt. Henrys (2011) undersökning 
visade likaså att sångare prioriterade tonhöjden över rytm. Min undersökning visar att 
pianolärare och gitarrlärare väljer att lägga mer tid på den harmoniska aspekten, det vill säga 
melodi och ackord. På lektioner i blåsinstrument och gitarr, som Rostvall och West (2001) 
studerade, blev rytmen och rytmläsning likaså sekundärt. Av detta kan vi se den möjliga 
orsaken till Gudmundsdottir (2002) och Henrys (2011) resultat. Kanske är det på ett sådant 
sätt att dessa elevers lärare också fokuserade mest på den harmoniska aspekten på lektionerna, 
som påverkade elevernas val och prioritering i undersökningen. Frågan är varför hamnar 
rytmen på en andra plats i instrumentalundervisning? 
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Några informanter uttrycker att det är svårare för elever att sätta de noterade tonhöjder och 
därför väljer de att börja med dem. Jag ställde mig frågan: om rytmen är enklare, varför inte 
börja med den? Om rytmen är själva karaktären i melodin (Lif, 1998), kan det hjälpa eleven 
att förstå känslan och få en helhetsuppfattning om låten. Innan en elev ska läsa tonhöjderna 
som tar tid, kan denne börja med att titta på rytmen, både i sin helhet och mer koncentrerat. 
En av pianolärarna säger att det inte finns tillräckligt med tid för att öva rytmläsning. Jag 
tycker att det inte behövs mycket tid för detta. Exempelvis, när läraren tar tid och analyserar 
låten i sin helhet, kan hen ta vara på stunden och analysera den rytmiska aspekten i låten. Ett 
exempel på detta är uppgifter som Schleuter (1997) föreslår: hitta och ringa in rytmmönster 
eller räkna hur många gånger ett rytmmönster förekommer. På det viset övas också 
rytmläsningsförmågan. Rytmen behöver uppmärksammas, särskilt när eleven spelar en melodi 
eller ackordsinstrument, eftersom tonerna drar till sig mycket uppmärksamhet och rytmens 
roll i det hela glöms bort. Eleven kan ha spelat en särskild rytm eller rytmiska mönster men 
inte varit medveten om det. De intervjuade lärarna kanske använder liknande metoder som 
Schleuter beskriver, för att analysera den noterade rytmen, men i sådant fall ser jag som att 
det görs omedvetet, eftersom det inte framkom under intervjun. 
 
En av pianolärarna säger att hon skulle gärna vilja jobba mer med rytm men att den i detta fall 
blir ”prioriterat över spelet”. Jag uppfattar det som att informanten inte ser rytmläsning som 
en del av musicerandet utan förknippar det mer som en mekanisk övning. Det är kanske flera 
lärare som har samma tankesätt. Jag tror att det kan vara en annan orsak till varför 
instrumentlärare inte övar rytmläsning med sina elever. 
 
I en kulturskola har lärare stor frihet att bestämma lektionernas struktur och innehåll (Rostvall 
& West, 1998). Jag undrar om elever utsätts för mer komplicerade rytmer? Vilken repertoar 
och övningar eleven ska spela utgörs utifrån vad läraren tycker är viktigt. Om lärare väljer 
repertoar där svårigheten ligger i melodin eller ackord, då kommer det automatiskt läggas mer 
tid och energi på det. Utmaningen ligger då i att sätta tonhöjderna rätt, och då blir detta 
moment prioriterat. Ansvaret ligger på läraren att tänka igenom en rytmisk progression och 
möjligtvis välja låtar utifrån det. Å andra sidan påverkas lärare inte bara av elevens 
förväntningar, utan också samhället och den musik som är vanlig eller populär just nu. De 
intervjuade lärarna säger att de utgår mycket utifrån vad elever vill spela. 
Blåsinstrumentläraren däremot tycker att rytmen är lika viktig som melodin, eftersom annars 
finns det inget flöde i musiken. Det påverkas såklart av den arbetsplats han befinner sig i. Han 
undervisar elever endast i grupp, där samspelet och flödet blir extra viktigt.  
 
Rostvall och West (2001) kom bland annat fram till att musiken sällan sågs ur sin helhet på 
lektionerna, utan fokus var mer riktad mot de separata noterade tonerna. I min undersökning 
pratade gitarrläraren, som jobbar på ett gymnasium, och slagverksläraren om rytm och 
rytmläsning ur ett större perspektiv, till skillnad från instrumentallärare som beskrev mer 
detaljerat hur alla notvärden tränades upp. Ur ett sociokulturellt perspektiv kan detta påverkas 
av lärares arbetsplats och instrumentet de undervisar i. Gitarrläraren som jobbar på ett 
gymnasium undervisar elever i flera ämnen som ensemble och gehörslära. Eftersom han har 
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dessa elever flera gånger per vecka i olika sammanhang finns det möjlighet att analysera 
rytmens betydelse från olika håll. Slagverksläraren tar upp rytmens roll och dess karaktär i 
musiken. Eftersom slagverk redan är ett rytmiskt instrument är rytmen i fokus redan från 
början i undervisningen. Utmaningen kan istället handla om att kunna göra ”musik” med 
rytmerna. Till skillnad från melodi- och ackordsinstrument, där musiken uppstår väldigt 
snabbt, behöver denna färdighet tränas upp hos slagverkselever. Därutav pratar 
slagverksläraren om rytmen i sin helhet. Han har också erfarenhet att jobba med äldre elever 
där denna typ av färdighet blir mer relevant. Detta har också inflytande på slagverkslärarens 
svar under intervjun.  
 
Lärarnas tankesätt och strategier påverkas av den sammanhang de befinner sig i. De lärare 
som Rostvall och West (2001) undersökte jobbade på en kulturskola. Frågan är om dessa 
lärare hade undervisat på ett annorlunda sätt ifall de jobbade i en annan kontext eller med 
elever i äldre åldrar?  
 
I denna undersökning deltog lärare i olika åldrar. Resultatet visar att äldre lärarna med längre 
undervisningserfarenhet beskriver saker och ting ur ett större perspektiv, samtidigt som 
nyexaminerade lärarna pratar mer om det didaktiska, och det som sker på lektionerna. Båda 
generationer har något att lära sig från varandra. De erfarna lärarna skulle kunna reflektera 
över detaljerna, det vill säga processen och metoder de använder. De nyexaminerade lärarna 
hade kunnat se på sin undervisning ur helhetsperspektivet och utifrån ett större sammanhang.  
 
I det sociokulturella perspektivet använder människor olika former av redskap för att hantera 
situationer (Säljö, 2014). De intervjuade lärarna nämner olika hjälpmedel de använder för att 
träna rytmläsning. En av dessa hjälpmedel är kroppen. Enligt Dalcroze (1997) behöver eleven 
uppleva rytmen i kroppen för att kunna förstå den. I den här undersökningen använder lärarna 
kroppsdelar som hjälpmedel framförallt med yngre elever. Schleuter (1997) föreslår att 
använda olika kroppsdelar beroende på vilket moment som ska övas: taktslag, rytmmönster 
eller temposlag. För att öva rytmmönster använder författaren handklapp. Samma metod 
beskriver pianolärarna, där eleverna får läsa och klappa den noterade rytmen med händerna. 
När det handlar om inlärningen av notvärden klappas de på olika kroppsdelar: halvnot, helnot 
och fjärdedelar på låren, åttondelar på handleden.  
 
Flera av de intervjuade lärarna använder rösten för att öva rytmläsning. Pianolärarna låter 
elever säga notvärden under tiden den klappas på kroppsdelar. Gitarr och 
blåsinstrumentläraren, på samma sätt som Lisø (2009), använder stavelser för att säga rytmer. 
Gitarrläraren säger att han använder stavelserna ta, ta-te och ti-ki-ti-ki, och 
blåsinstrumentläraren använder sig av ta-o-u-å, ta-o, ta och tit-ti. Till skillnad från 
informanterna använder Lisø ordet KAFE och delar upp det i stavelser och försöker skapa 
utrymme för utryck (KAF-E, KAFF-E). Lisø (2009) tycker att lärare bör uppmuntra sina 
elever att tala sitt eget instrument eftersom då blir eleverna medvetna om vilket utryck har 
rytmen de spelar. Det är intressant att se hur både den intervjuade slagverksläraren och Lisø 
(som också är slagverkare) tar upp samma aspekter. Båda tycker det är viktigt med att ljuda 
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och att arbeta med rytmens utryck. Enligt slagverksläraren handlar det inte bara om att fixa 
rytmen utan kunna spela den på olika sätt i olika karaktärer. Varje instrument har sina 
musikaliska och pedagogiska traditioner och det påverkar undervisningen (Rostvall & West, 
1998).  
 
I denna undersökning upplever jag att lärarna hade svårt att sätta ord på hur de arbetar med 
rytmläsning med elever i äldre åldrar. Det ser ut som att lärarna utgår allt mer från gehöret när 
rytmerna blir svårare i notationen. Slagverksläraren säger att han också går mycket ifrån 
gehöret när han undervisar i melodiska instrument. Lärarna upplever att det blir mycket 
enklare och snabbare på det viset, som Lif (1998) också beskriver det. Det är intressant att se 
hur pianolärarna, blåsinstrumentläraren och gitarrläraren som undervisar på en kulturskola 
inte nämner några fler metoder som de använder för att träna rytmläsningsförmågan med äldre 
elever, förutom gehör i form av härmning. Rostvall och Wests (1997) studie visade likaså att 
komplicerade rytmer förklarades ej utan eleven fick härma läraren. Frågan är om detta är en 
strategi som instrumentlärare har för att utveckla elevernas färdighet i rytmläsning eller om 
detta är en genväg för att spara tid och energi. Det är en fråga som kan diskuteras. För att det 
ska ske en progression i rytmläsning, enligt mig, behöver lärare ha tänkt ut en progression av 
material och metoder. Enligt mina upplevelser är detta inte något informanterna i denna studie 
lägger vikt på.  
 
Gitarrläraren som undervisar på ett gymnasium använder ostinaton för att åstadkomma 
rytmläsning. Ostinaton bygger på att olika lager av rytmer spelas samtidigt, som gör att det 
kan behövas fler elever på lektionen, i form av gruppundervisning. Gymnasieläraren har 
elever bland annat i grupp som ger möjligheten till att använda ostinaton som ett verktyg. 
Pianolärarna och gitarrläraren har yngre elever i grupp och äldre elever mer individuellt. I 
gruppundervisning skulle lärarna kunna använda ostinaton som hjälpmedel., däremot kan 
detta vara mindre relevant på individuella lektioner. Till skillnad från pianolärarna och 
gitarrläraren som undervisar på en kulturskola, har blåsinstrumentläraren all sin undervisning 
i grupp och skulle kunna använda sig av ostinaton. Schleuter (1997) föreslår att skapa 
rytmostinaton med hjälp av rytmkort. Det är flera lärare som använder rytmkort och då kan 
ostinaton vara som komplettering, särskilt med äldre elever. På det viset är det inte ett helt 
nytt moment utan lärarna kan fortsätta bygga på den metod de redan använder.  
 
Alla instrumentlärarna kommer från olika erfarenheter och traditioner. De har egna metoder 
och strategier som förmodligen fungerar bättre på deras instrument i det sammanhang de 
undervisar i än i andra. Lärarna har samtidigt olika möjligheter i form av tid och resurser. 
Fortfarande tror jag att de kan lära sig från varandra: utryck, ostinaton, kompositioner, rösten, 
kroppen, rytmkort. Exempelvis kan lärarna i ackordsinstrument uppmuntra sina elever att 
reflektera över rytmens karaktär och utryck i låtarna de spelar. Blåsinstrumentläraren kan 
använda ostinaton som hjälpmedel eftersom han undervisar i grupp och har möjlighet till det. 
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5.1 Metoddiskussion och fortsatt forskning 

Från början var målet med studien att ta reda på om instrumentlärarna tycker det är lika 
viktigt att öva på den rytmiska som den harmoniska aspekten i samband med notläsning. Jag 
ville inte ställa frågan som den är och valde därför att göra ostrukturerade kvalitativa 
intervjuer. Däremot var det svårt att hålla sig inom temat, eftersom informanterna förknippade 
rytmläsning och rytmnotation med olika saker. Exempelvis upplevde jag att några 
förknippade rytmläsning med notläsning generellt, där både rytm och tonhöjd är inkluderade. 
Andra pratade om rytmens roll i sin helhet. Några lärare förknippade rytmnotation med 
plankning eller nedskrivning av egna kompositioner. En mer strukturerad intervju hade 
möjligtvis gett tydligare resultat. Intervjufrågorna skulle kunna vara mer inriktade på hur 
lärarna arbetar med notläsning generellt, och utifrån det analysera vad fokus hamnade mest 
på. Jag ställde mig också frågan om rytmläsning och rytmnotation bör ses över ur ett större 
perspektiv, i sin helhet, och kan ej separeras? Är frågan relevant i kulturskolans sammanhang?  

För att få ett större perspektiv på ämnet och ta reda på om instrumentlärare har med 
rytmläsning överhuvudtaget i sin undervisning, hade det passat bra att göra en kvantitativ 
studie i form av enkätundersökning.  
 
I denna studie intervjuades lärare som främst undervisar på en kulturskola. För att få fler 
synvinklar på metoder i rytmläsning valdes det att intervjua en lärare som undervisar på ett 
gymnasium med estetisk inriktning. Dock satte inte läraren ord på metoder han använde i 
gitarrundervisning utan beskrev sina tankar utifrån hela gymnasiets utbildning, även fast han 
undervisar i musik- och gehörslära där fokus kunde bara ligga på rytm. De informanter som 
arbetar på en kulturskola gav tydliga svar på metoder de använder för att öva rytmläsning med 
elever i nybörjarstadiet. Dock var det inte självklart hur de jobbar med rytm med elever på en 
mer avancerad nivå. Informanter som har erfarenhet av att undervisa elever på gymnasiet och 
högskola, hade synen på rytmläsning ur ett större perspektiv och därav skilde sig deras 
förhållningssätt.  

En fortsatt studie hade kunnat vara att intervjua ett jämt antal lärare som jobbar på en 
kulturskola och på en högskola. Det är för att få möjlighet att jämföra lärares utövning av 
rytmläsning med elever på olika nivåer. För att kunna jämföra hur rytmläsning utövas i de 
olika instrumentgrupperna, hade fler studier behövts utföras där varje instrumentgrupp 
undersöks för sig. 
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