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Prolog 

En musikerstudent på Kungl. Musikhögskolan i Stockholm förväntas kunna en hel del redan innan hen 
placerar sin taktstampande fot på de numera blanka golven. Genom de tre åren utsätts vi för ett stort 
urval kurser som sträcker sig från marknadsföring och entreprenörskap till frijazzteori med några 
avstickare som afrokubansk dans och ensemblegehör. Men det viktigaste vi gör är att musicera, 
repetera och i vissa fall öva med varandra. Det finns en rad kurser som får oss att testa våra förmågor i 
olika sorters musikaliska sammanhang och en annan rad kurser som utmanar oss att hitta vår egen väg, 
vår egen musikaliska röst och som sedan mynnar ut i ett självständigt, konstnärligt arbete.  

Det här arbetet börjar med en kort ursäkt. 

Kort ursäkt 
Det är från ett moln av narcissism jag sträcker ner händerna mot min dator för att skriva.  

Hur man ska kunna formulera ett arbete om ens egen konstnärliga process på ett annat sätt än att 
använda ordet jag i varannan mening undgår mig. Jag ber dig ha överseende med detta och vill också 
göra det extra tydligt att i detta arbete finns inga sanningar, jag kommer att skriva om min process, 
min musik och mina tankar om musik. Håll till godo. 

Då och nu 

Då 
Blå Tåget- Brustna hjärtans hotell1.  

Genialiskt album utgivet 1972 och något som har förföljt mig hela livet. Denna skiva är min barndom, 
mitt livs kärlek och mitt ideal för musikaliskt skapande. En sådan energi, glädje, humor och ärlighet 
har jag ännu inte hittat, än mindre lyckats skapa, i någon annan musik. 

Med det ur världen kan jag berätta att jag började mitt musicerande med att utforska pianot som barn. 
Min lärare, Ann-Marie, fick mig att uppskatta att sätta ihop melodier med höger och vänster hand från 
suzukiböckerna och belönade mig ibland med att lära ut låtar som ”Pink Panter” och ”The 
Entertainer”. Jag minns inte riktigt varför men jag tappade intresset efter några år och plockade senare 
upp saxofonen. Jag önskar att jag kunde säga att det var Roland Keijsers underbara insatser på några 
av Blå Tågets alster som fick mig att välja just saxofonen, jag vet dock inte säkert varför den hamnade 
i mina händer. Men saxofon blev det. 

Det är intressant att fråga sig varför man spelar musik. Då menar jag inte varför man plockar upp ett 
instrument då och då utan varför man spenderar timme efter timme i ett trångt övningsrum och 
försöker, utan någon märkbar framgång, förbättra pyttesmå aspekter av sitt spel som bara ett fåtal 
personer kommer lägga märke till. Fram tills för några år sedan var detta inte intressant för mig. Visst 
blev jag glad när jag väl lyckades spela ett av Charlie Parkers solon utantill som min lärare, Urban, på 
gymnasiet gav mig i läxa men jag var aldrig särskilt intresserad av vad det var jag spelade. Eller mer 
exakt varför Charlie Parker spelade just de toner han spelade. Men musik och min saxofon blev en 
identitet för mig, det var något jag var ganska bra på så jag fortsatte med det. 

 
1 Ett album utgivet 1972 av proggbandet Blå Tåget. 



 3 

Nu 
På gott och ont har detta förändrats. Nu kan jag spendera timmar med att spela samma ton in i en filt i 
min lägenhet bara för att jag tycker den har lite sämre klang än de andra tonerna. Men det är 
fortfarande den musikaliska glädje jag fann i Blå Tåget som är det viktigaste för mig. Den glädjen 
finner jag inte i att försöka öva upp en perfekt teknik eller spela vackra melodier utan, på sista tiden, i 
improvisatoriskt samspel och risktagande. Att vara bekväm med sitt instrument hjälper såklart till i ens 
strävan mot musikalisk uttrycksfrihet. Men hur mycket man än övar på de tekniska aspekterna av sitt 
spel så handlar den verkliga musiken om att inte falla tillbaka på det som är säkert utan om att motstå 
dessa impulser, glömma det man kan och hela tiden sträva efter att spela något som tar musiken till 
ställen man tidigare inte besökt. Tyvärr måste jag säga att efter studier på två folkhögskolor och två 
musikhögskolor så misslyckas jag fortfarande allt som oftast med detta. Detta misslyckande är en 
medvetenhet som jag nyligen funnit, och såklart försöker arbeta bort, mycket tack vare eminenta lärare 
som Klas Nevrin, Joakim Milder och Fredrik Ljungkvist här på musikhögskolan i Stockholm. Ju mer 
mitt intresse för improvisation och samspel växer desto mer vill jag ta avstånd från den personliga 
prestige som ofta är kopplad till musicerande. Flytta focus från individens prestation till 
kommunikationen mellan musiker, komposition och improvisation.  

För att summera så har jag utövat musik på olika sätt under majoriteten av mitt liv men det är först nu 
som ett verkligt intresse har utvecklats. Ett intresse av att förstå. Att bli medveten om varför jag, och 
andra, gör de improvisatoriska val vi gör och en strävan efter att hitta en ärlighet i mitt eget spel som 
jag känner att jag är nära men som ändå är oändligt långt borta. Jag hoppas att genom detta 
examensarbete kunna ta ett steg till på vägen och också att kunna nå ut till, beröra och inspirera alla 
som är villiga att läsa och lyssna. 

Process 

”Everything should be fun, it should be a celebration of life”- Cecil Taylor2 

 

Måste man ha en intention med det man för stunder hänger sig åt?  

Då menar jag en annan intention än att utföra saker för sin egen tillfredställelse och utvecklings skull. 

Idéer och misslyckanden 
Det är ju ändå inte så ofta man gör ett examensarbete på Kungl. Musikhögskolan så man borde ta 
denna chans och göra någonting stort, någonting välrepeterat och ”svårt” så man imponerar både på 
sina medstudenter och lärarkollegiet. De tankarna vandrade flyktigt igenom mitt huvud men lyckades 
aldrig riktigt få något fäste. Istället ville jag visa något jag verkligen tycker om, spela musik som är 
inbjudande och undersökande och starta något som man kan fortsätta med utanför skolans relativt 
trygga fasader i glas och guld. Jag ville skriva musik som inbjuder till improvisation, där de skrivna 
noterna mer är ett förslag på hur musiken kan låta. Musik som öppnar upp för initiativ och 
risktaganden istället för, som jag ofta känner, höjer väggar av harmonik och stilkännedom till en 
musikalisk labyrint där musikerna sedan får umgås med varandra bäst de kan. Det borde tilläggas att 
jag med detta inte menar något illa om varken vissa musiker eller vissa musikstilar, min kritik mot 
denna form belyser snarare min egen oförmåga att navigera i dessa labyrinter på ett respektabelt sätt. 

  

 
2 Amerikansk jazzimprovisatör. Citat från youtube videon ”Cecil Taylor on creation”. 
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• Jag vill undersöka kollektiv improvisation i förhållande till mina kompositioner. 
• Jag vill undersöka hur man komponerar på ett sätt som inbjuder till kollektiv improvisation. 
• Jag vill skapa ett forum där intentioner och risktagande värderas högre än resultat. 

Att det kollektiva hamnar i fokus beror på att det tar oss bort från den personliga prestigen. Att 
komponerande hamnar i fokus beror på att jag vill utveckla min förmåga att i kompositioner använda 
tonspråket jag har som improvisatör. Att risktagande hamnar i fokus beror på att utan det elementet så 
blir musik platt och förutsägbar. 

Så med en hyfsat klar idé av vad jag vill göra kommer vi nu till misslyckanden. Hur skriver man 
musik som öppnar upp för initiativ och risktaganden. Musik som är formbar för individers impulser 
och som ändå låter som det man hör långt bak i huvudet? Här gick mina tankar i olika banor, jag 
försökte skriva en del grafiska partitur, jag försökte blanda traditionell notskrift med bilder och former, 
jag skrev musik som jag själv tyckte blev för komplicerad och målade på så sätt in mig i ett hörn av 
samma sorts stilkännedom och traditioner som jag ville undvika. För oavsett om man spelar en dikt 
och några väl valda streck med en dynamisk kurva under eller en klar notbild med färdig melodi och 
harmonik så faller man, jag, lätt in i de förväntningar och traditioner som genomsyrar respektive 
musikstil. För mig så handlar detta ofta om en rädsla för att bryta de stilistiska normerna. Jag betraktar 
mig själv som ett kugghjul med en tydlig funktion, en funktion som såklart ser annorlunda ut beroende 
på den musikalisk situation man befinner sig i, och problemet med detta är att jag blir rädd för att hela 
maskinen kommer att låsa sig eller gå sönder om jag väljer att börja snurra åt ett stilbrytande håll. 
Under det senaste året har jag försökt att frångå detta synsätt, istället för att se mig själv som ett 
redskap för kompositionerna så vill jag se kompositionerna som ett redskap för det kollektiva 
musicerandet och improvisationerna jag skapar tillsammans med mina medmusiker. 

För att komma bort ifrån dessa labyrinter av normer och stilkännedom, både på ett personligt plan och 
för gruppens bästa, så insåg jag att den skrivna musiken skulle behöva vara relativt ”enkel” att förstå 
sig på och spela. Dels för att den skulle fungera som en slags mall, fri att tolka och böja3 i förhållande 
till det som händer innan och efter. Och dels för att improvisationen, inte arbetet med 
kompositionerna, skulle vara i fokus under repetitionerna.  

Ett alternativ var såklart att spela helt fri musik, utan varken riktlinjer eller begränsningar. Men det 
kändes som att ta en för ”enkel” väg. Jag ville utmana min förmåga att skapa kompositioner som levde 
upp till kriterierna jag stakat ut och jag ville också kunna visa upp mitt egna tonspråk som kompositör. 
I brist på lösningar och inspiration blev själva musiken ett problem jag valde att skjuta på.  

Bandmedlemmar och sociala situationer 
Något som har en minst lika betydande roll som kompositionerna för att jag ska känna frihet i mitt 
musicerande är vilka människor och vilken stämning ett band består av. Jag kan ofta komma på mig 
själv med att direkt ifrågasätta mitt spel och de musikaliska val jag gör i situationer där jag inte är 
socialt bekväm. Kanske borde förtydliga att med ”socialt bekväm” menar jag inte när man spelar med 
sina närmaste och trevligaste vänner utan där det finns en tillåtande atmosfär, en atmosfär där man 
känner att ens medmusiker inte strävar efter personlig prestige utan efter en musikalisk konversation. 
En miljö där man främjar, reagerar på och utvecklar varandras idéer. När denna bekvämlighet inte 
infinner sig märker jag att jag ofta impulsivt faller in i ett spel som till största delen består av de fraser 
och melodier jag utvecklar i övningsrummet. Jag tror att detta händer, i de flesta fall, när jag känner ett 
tvång att prestera. När den personliga prestigen blir viktigare än det kollektiva.  

Jag försöker aktivt komma ifrån dessa impulser då det sällan, i mina öron, gynnar musiken. Men att få 
höra och spela musik där man, oavsett musikstil, känner att musikerna utmanar sig själva och varandra 
till att ta musiken mot nya okända platser är något av det absolut bästa som finns. Jag menar såklart 

 
3 Böjbar musik? Vi återkommer till detta. 
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inte att det inte går att njuta av vacker och ”välplanerad” musik. Att luta sig tillbaka och lyssna på ett 
noga inlärt stycke musik där de tekniskt perfekta solistiska insatserna avlöser varandra kan vara rysligt 
tillfredställande. Men att under en konsert få känna sig smått orolig för musikerna och situationerna de 
försätter sig i, att sitta fastnaglad längst fram på stolkanten och bli överraskad av det som sker i 
musiken, det tar en konstupplevelse till en helt annan nivå.  

Jag gav mig själv i uppdrag att skapa ett band där vi kunde nå fram till detta ideal av utforskande. Där 
vi kunde få utrymme att utmana varandra musikaliskt, föra en konversation om improvisation och 
komposition och som bestod av medlemmar med ett starkt personligt uttryck. Något som antagligen är 
det jag värdesätter mest hos en musiker. Jag hade då en period när jag lyssnade extremt mycket på 
Don Cherry i olika konstellationer. Mycket tillsammans med Ornette Coleman men också på den 
underbara musik han skapade med Pharoah Sanders, Archie Shepp, Sonny Rollins m.fl. (saxofonister 
jag vet...). Den frihet jag alltid hör från Don Cherry och det samspel jag finner i t.ex. ”Archie Shepp & 
The New York Contemporary Five”4 kom att påverka både instrumenteringen i bandet och senare 
utformandet av kompositionerna. Jag bestämde mig för att inte använda mig av något 
ackordsinstrument och frågade Niklas Barnö (trumpet), Guto Lucena (saxofon), Mauritz Agnas 
(kontrabas) och Andreas Pettersson (trummor) om de ville delta. Lyckligtvis hade alla tid och lust så 
det blev hög tid för mig att börja prestera som kompositör. 

Musiken och självförtroende 
”Hit one note that you like, then find another note that you like in combination with that. That´s how 
you begin, to make your own musik”- Cecil Taylor5 

Det är för mig, tydligen, extremt mycket enklare att skriva musik när jag vet vilka musiker jag skriver 
till. När jag vet vilka möjligheter som finns i konstellationen och vilken tillit jag kan ha på mina 
medmusikers förmåga att kollektivt lösa övergångar mellan skrivna delar och improvisation. Särskilt 
det senare gjorde mig självsäkrare i mitt komponerande. Jag bestämde mig för att definitivt överge de 
grafiska partituren, de texter och de bilder jag hade planerat att använda och skrev istället tydliga 
melodier med enkel harmonik. Om vi hade använt oss av de mer grafiska kompositionerna så skulle 
arbetet svängt lite åt fel håll. Istället för att inbjuda till improvisation och personligt uttryck så hade vi 
blivit mer bundna till den skrivna musiken då den, trots sitt kanske friare format, kräver mer av en 
musiker ur notläsningssynpunkt. Jag hade också bestämt mig för att använda kompositionerna för att 
beskriva mitt eget tonspråk och för det ändamålet var traditionella noter ett bekvämare 
tillvägagångssätt. 

Jag var väldigt noga när jag skrev musiken att kompositionerna skulle kännas musikaliskt 
sammanhängande, jag ville att det i konserten skulle finnas ett genomgående tydligt tonspråk. Har man 
en hyfsat röd tråd som löper genom kompositionerna/improvisationerna i en konsert främjar man 
lyhördheten och gör upplevelsen enklare att förstå sig på för både åhörare och musiker. Och att 
utnyttja det tonspråk man har som improvisatör i sina kompositioner är nog något som alla gör 
omedvetet, och vissa medvetet. Men att riktigt fundera över vad ens tonspråk är, transkribera egna 
solon och hitta mönster som man använder sig av under komponerandet var något jag fann extremt 
underhållande. Detta var ett arbetssätt som jag aldrig tidigare utforskat då jag, istället för att söka efter 
brister och luckor i mitt eget spel, letade upp och lyfte fram det jag verkligen tyckte om. Jag hittade 
fraser och melodier jag verkligen gillade6, det tonspråk jag betraktar som mitt eget, och använde dem 
som utgångspunkt för komponerandet. Därför använde jag inte något av mina tidigare alster utan skrev 
ny musik med detta projekt i åtanke. Men med en lite mer komplicerad harmonik var det en 
komposition som stack ut. En ballad på åtta takter där inbjudan till fri improvisation lyste med sin 
 
4 Archie Shepp - saxofon, Don Cherry - trumpet, John Chicai - saxofon, Don Moore - bas, J.C. Moses - trumor. 
5 Citat från youtube videon ”Cecil Taylor on creation” 
6 För exempel på dessa fraser se bilaga ett till fem. 
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frånvaro (Självklart ska tonen Ab i sjunde takten ha ett återställningstecken). Vi tacklade detta 
problem genom att lägga upp en tydlig form där vi lät dessa åtta takter vandra runt medan vi adderade 
och utforskade stämföring, samtidigt som man hela tiden skulle kunna ana melodin i något av 
instrumenten. Detta gav oss en meditativ oas som under konserten skapade en, i mina öron, 
fungerande kontrast till de andra lite vildare kompositionerna7.  

 
 

”Det verkar som att du bara sätter melodier du tycker om efter varandra” påpekade Joakim Milder till 
mig vid vår handledarträff. Det var exakt vad jag gjorde. Jag försökte medvetet skapa kompositioner 
på ett sätt som öppnade upp för improvisationer före, under och efter temat. Jag försökte dra 
inspiration från Don Cherrys förmåga att skapa improvisationer där komponerade delar passades in 
istället för kompositioner där man passar in improviserade delar8. Jag ville genom detta ge en större 
frihet till mig själv och mina medmusiker att inte se den skrivna musiken som ett svar på ”hur det ska 
låta” utan snarare se den som en språngbräda, en inspirationsgrund som ger kraft och energi åt de 
kollektiva improvisationerna.  

Att tro på sin förmåga som musiker och på sina egna kompositioner är en ynnest jag sällan får 
uppleva. Jag tror att de flesta, hur självsäkra de än verkar, har perioder av tvivel och ifrågasättande och 
tyvärr är detta något vi pratar väldigt lite om på vår Kungl. Musikhögskola. Det finns, i mina ögon, en 
tradition där det färdiga resultatet är något mycket viktigare än processen man går igenom för att ta sig 
dit. Trots att den process som säkert alla går igenom kantas av misslyckade men lärorika sidospår. Jag 
vet inte riktigt vart jag vill komma då jag inte har något bevis för detta eller lösning på detta 
”kanskeproblem” av diskussionsfrånvaro. Men jag vill slå ett slag för processen och belysa att för 
varje komposition av de sex vi till slut spelade på examenskonserten så ligger tre i papperskorgen. 
Vissa för svåra och vissa så löjligt enkla att jag inte vågade ta med dem. Men de jag tog med var jag 
ovanligt nöjd med. 

Repetitioner och en smula tidsbrist 
Jag hade gärna haft obegränsat med tid i replokalen. Tanken var ju att utforska ett kollektivt samspel 
med mina kompositioner som utgångspunkt så vi skulle såklart hinna med allt ifrån 
improvisationsövningar till muntliga samtal. Dock är verkligheten en annan och med tanke på att alla 
ställer upp och gör detta gratis så kände jag att tre rep fick bli det gyllene antalet. Nu borde det nog 
nämnas att vi hade det första repet ungefär en månad innan konserten, om projektet kommit igång lite 
tidigare (host host) så kanske tid hade funnits för både det ena och det andra. Men man ska inte gråta 
över spilld mjölk, vi har fler spelningar framför oss och det medför också mer tid till undersökande 
aktiviteter. 

Bristen på repetitionstillfällen, och/eller rädslan för att verka oförberedd, gjorde att jag hade en hyfsat 
strukturerad plan inför den första repetitionen. Kompositionerna var färdiga, jag visste hur jag ville att 
 
7 För exempel se bilaga ett till fem. 
8 T.ex. ”Cocktail Piece (first variation) Take 1”, ”Cocktail Piece (first variation) Take 2” & ”Cherry´s 
Dilemma”- Don Cherry Quintet. 
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vi skulle ta oss an dem och trots att det var en ny konstellation av människor kändes det genast som att 
vi hittade varandra bra i labyrinten av stilkännedom som min strukturerade plan (tyvärr) la grunden 
för. Trots målet att undvika dessa labyrinter så byggde jag ändå omedvetet upp en av mina egna 
stilistiska associationer, både i kompositionerna och i instruktioner till hur vi skulle ta oss an dem. Jag 
har tyvärr inte kommit fram till någon lösning som hjälper en att undvika detta fenomen helt men som 
tur var så var väggarna inte så tjocka i just denna. Tunnheten tillsammans med starka och personliga 
musikaliska viljor gjorde att vi lyckades riva en och annan barriär under projektets gång. Vi tog oss 
igenom allt material under den första repetitionen, på ett hyfsat respektabelt sätt, och ägnade de två 
kommande till att bekanta oss musikaliskt med varandra via mina enkla melodier.  

Jag måste lägga till några rader här om att axla rollen som bandledare, något som jag länge har 
förknippat med en viss rädsla. Man är inte bara ansvarig för att det ska finnas musik att spela utan 
också för att hitta repetitionstillfällen, boka spelningar mm. En väldigt viktig detalj man också måste 
ta ansvar för är den sociala delen, att skapa en öppen och tillåtande stämning. Jag försökte påverka den 
genom att ta initiativ till att starta diskussioner kring det som hände i musiken. Jag gjorde det tydligt 
att de enskilda musikernas initiativ, risker och intentioner var viktigare än att få det att ”låta bra”. Och 
att försöka skapa ett rum där alla får utrymme för att testa sina musikaliska idéer utan att behöva 
ifrågasätta sig själva gav mig en hel del glädje. 

Konsert, glädje och ifrågasättande 
Att visa upp någonting man är stolt över. Att ta en flyktig idé, jobba med den och blåsa liv i ett projekt 
som man sedan får presentera i musikalisk gestaltad form för sina vänner och lärare. Att skriva musik. 
Att starta ett band. Allt detta kan man se tillbaka på med glädje, men när man är mitt i processen 
kantas den glädjen av oro och ifrågasättanden. I början ifrågasätter man idén. Räcker det här? Sedan, 
när man väl har satt ihop ett band, så ifrågasätter man idén, hur kompositionerna kommer att bli 
mottagna, kommer musikerna passa bra ihop osv. Efter det, när repetitionerna har gått bra och 
konsertdagen närmar sig så ifrågasätter man idén, igen. Men detta är inte ett ifrågasättande jag tycker 
illa om. Att hela tiden vara medveten om och försöka utveckla vad det är man gör verkar i mina ögon 
hälsosamt. Så länge man lyckas hålla ifrågasättandet på en vettig nivå, vilket inte är det lättaste. 

Så denna konsert genomfördes med glädje och en smula stolthet, mycket tack vare väldigt fina och 
stöttande medmusiker! Vi lyckades behålla den evigt viktiga, seriösa lekfullheten och 
kompositionernas utformningar skiljde sig på ett tillfredsställande sätt från hur de låtit under 
repetitionerna (där de också skiljde sig på ett tillfredställande sätt från gång till gång). Konserten 
präglades dock lite av situationen, en tidsbegränsad examenskonsert på KMH. Detta blev märkbart 
först när vi några veckor senare spelade samma musik med samma band på ”Glenn Miller Café”9. Där 
blev utsvävningarna längre, de skrivna noterna visades mindre respekt och upplevdes på så sätt som 
mer böjbara. Vi tog fler och större risker. 

Just att inte veta vad/när/hur saker ska hända och i vilken form musiken kommer att utformas gör 
extremt mycket för ett bands lyhördhet. Att man hela tiden måste vara på tårna för att plocka upp ett 
tema, se/höra en cue eller hoppa in i en improvisation ger en nerv till musiken som är så extremt 
viktig. Jag antar att man kan få samma nerv, känsla och lyhördhet om man intresserar sig för, och 
arbetar med, andra saker inom musiken. Som ”perfekt” intonation, ”häftiga” överlagringar mm. Men 
det som alltid har tilltalat mig och drivit mig framåt är osäkerheten och, det jag menar är, risktagandet. 
Vi tjusas alla av olika saker och det är nog det som gör vår utbildning så speciell. Något som är en 
sanning för mig kan vara totalt nonsens för andra och att alla ändå tillåts växa och utvecklas åt sitt eget 
håll under samma (glas)tak är KMH, tillsammans med sin lärarkår, värd en eloge för. 

 
9 En jazzklubb i Stockholm. 
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Relationen mellan komposition och improvisation 

En komposition påverkar i hög grad en improvisation men är själv ganska orubblig. Går det att skriva 
musik på ett sätt som gör relationen mer jämlik? 

Böjbara kompositioner 
Vad betyder ens det? 

Att det finns en skillnad mellan komposition och improvisation råder det ingen tvekan om. En 
komposition, att på något vis skriva ner en musikalisk idé, är ett sätt att försöka bevara och beskriva 
musiken så som man hör den i huvudet. Samtidigt som en improvisation är ett mer direkt sätt att, utan 
eftertänksamhetens filter, få ur sig sina tankar och idéer i relation till vad som händer runt omkring en. 
Det råder heller ingen tvekan om att kompositionen har en stor påverkan på hur improvisationen 
utformas och att vi sällan tar hänsyn till hur improvisationen utformades när vi sedan letar oss tillbaka 
till kompositionen. Det beror på att en improvisation är något vi passar in i de redan skrivna noterna, 
den av någon uttänkta visionen för hur musiken ska låta. Vi behandlar ofta en komposition med så stor 
respekt att vi gör allt för att böja och forma våra improvisationer efter den.  

Under min handledarträff med Joakim Milder så påpekade han, efter att fått höra en inspelning från 
vår repetition, att improvisationen som följde temat saknade samhörighet med kompositionen. Han sa 
dock ingenting om att temat som avslutade stycket saknade samhörighet med improvisationen. Vilken 
grad av respekt ska man då ha för en komposition? Ska man forma improvisationerna helt efter den 
eller kan man lyckas skapa sammanhang där de, i viss utsträckning, formar varandra? Det beror såklart 
helt på kompositörens vision av stycket, om det är den skrivna musiken eller improvisationen som 
ligger i fokus. Då menar jag också den improvisationen man hela tiden använder sig av när man spelar 
de skrivna noterna, saker kompositören utelämnat som vibrato, exakt pitch, klang mm. Det är t.ex. 
sällan som någon definierar, i jazzsammanhang, om man ska spela deras tema ”blött” eller ”torrt”. 

Det är dock svårt att inte hålla med Joakim när han påpekar att det är trevligt att höra när 
improvisationen relaterar till kompositionen. Men det är ännu trevligare att höra när kompositionen 
används som utgångspunkt för improvisationen som sedan kan få sitt eget liv och, fritt från 
kompositionen, utvecklas till någonting fristående. Och det är häpnadsväckande trevligt att höra när 
denna fristående improvisation sedan ger ett betydande avtryck på den, antagligen efterföljande, 
komponerade delen. Då blir musiken en kedja av händelser som hämtar inspiration från varandra 
oavsett om de är skrivna i förväg eller inte. Detta kräver att det lämnas plats för personliga uttryck, att 
det finns en öppenhet för individuella och kollektiva utsvävningar och att den skrivna musiken är av 
ett mer böjbart slag. När det redan finns färdig harmonik och tempo för improvisatören att förhålla sig 
till, och en ovilja att lämna denna i förväg konstruerade labyrint, är det lätt att man fastnar i sina egna 
välbekanta tongångar. Med detta menar jag inte att ett friare förhållningssätt till tempo och harmonik 
skapar en bättre solistisk improvisation, det skapar ett sammanhang som är mer utforskande, kollektivt 
och böjbart. För att få en mer jämlik relation mellan komposition och improvisation kan vi istället 
försöka använda den skrivna musiken som en språngbräda, en inspirationsutgångspunkt för att 
stimulera musikernas egna utryck. Något som sannolikt händer ganska ofta, särskilt när man vrider 
och vänder på ”standards”, men något som jag personligen inte fått uppleva när det rör sig om ett 
projekt där kompositören är en del av bandet. 

Hade våra improvisationer någon större påverkan på hur kompositionerna lät? 

Nej. Jag lyckades inte så bra med att skriva böjbara kompositioner. Men jag är heller inte helt säker på 
att det var kompositionerna det var fel på. Målet att skriva enkel musik lyckades jag definitivt med 
men vad var det då som gjorde att våra improvisationer passades in i dem och inte tvärt om? Dels så 
beror detta på föreställningen av att en komposition är en sanning, en vision där kompositören utryck 
är viktigare än musikerns. Det beror också på att vi inte hade så mycket tid för utforskning. Om vi 
under repetitionerna hade tagit oss mer tid att på olika sätt att improvisera runt den skrivna musiken 
och diskuterat möjligheterna kring att i stunden böja kompositionen efter improvisationen så skulle 
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nog resultatet blivit ett annat. Men det var just resultat som hindrade detta. Med ett begränsat antal 
repetitionstillfällen kände jag mig pressad att ha ett sammanhållet och fungerande koncept att visa upp 
på min examenskonsert och detta gjorde att vi som grupp tog mindre risker. Att jag inte tillät gruppen 
ta mer risker. Men trots att vi misslyckades med denna aspekt så lyckades vi med många andra. Vi tog 
oss alla friheter att leda improvisationen bort från kompositionen och vårt samspel främjades både av 
enkelheten hos den skrivna musiken och av den öppna stämning jag initierade. 

Ett behov av öppenhet 
Det har länge varit ett problem för mig att böja och forma mina improvisationer så de passar in i en 
kompositions ramar. Att lyckas följa en noga uttänkt rad av ackord eller spela över en komplex rytm 
gör alltid att jag tappar lite av mitt egna uttryck. Bara en så enkel sak som att veta hur långt ens 
solistiska utsvävande får vara gör att man tappar kontrollen över att bygga upp improvisationen på ett 
sätt som man, i stunden, känner är det rätta. Detta låter nog i mångas öron pretentiöst och man kan 
såklart argumentera för att om man har tillräcklig ”koll” så kan man, hyfsat kompromisslöst, passa in 
sitt spel i alla olika sammanhang. Men då handlar det, igen, oftast mer om att prestigefyllt visa upp sig. 
Det är när man obehindrat får interagera med sina medmusiker, när man fritt kan röra sig både 
innanför och utanför de förbestämda ramarna av tempo och harmonik, man verkligen utmanar sig själv 
och andra.  

Detta handlar inte om vilken stilistisk typ av musik man rör sig i, utan vi är åter tillbaka till vilken grad 
av tillåtande stämning man hittar bland sina medmusiker. Det jag menar är att man även i de mest 
komplexa ackordsrundor kan finna sin egen röst om diskussionen för möjligheter och öppenheten för 
sidospår är närvarande. 

Improvisation  
Vad är improvisation? 

Vi improviserar alla hela tiden. Vårt dagliga liv utgörs till största delen av improvisation. I våra 
samtal, vårt interagerande med världen omkring oss, använder vi oss av vår förmåga att improvisera 
och i de flesta situationer så begränsar vi vårt improviserande med olika regler. Vi placerar oss i ett 
fack, i detta fall jazz, där det finns en rad med normer för hur det ska låta. Allt ifrån vilka roller 
respektive instrument har till vilka ljud vi producerar styrs av dessa normer. Hur skulle vi bemöta om 
en trumpetare, mitt under sitt storbandssolo i KMH Jazz Orchestra, valde att yttra några ord mellan 
alla toner? 

I viss mån hjälper såklart reglerna oss att interagera med varandra. Om vårt språk inte var fullt av 
grammatik hade vi nog haft svårt att, på ett tydligt sätt, uttrycka det vi har på hjärtat. Musiken fungerar 
på samma sätt. Är du tydlig i det du uttrycker blir det lättare för de runt omkring dig att svara på ett 
vettigt sätt. Men ju mer man studerar ett specifikt fält desto mer utrymme vill man ha att kringgå dessa 
regler, bortse från de som begränsar en och försöka blanda mellan alla uttrycksätt som finns 
tillgängliga för en. Och såsom man i det vardagliga talet kan besvara frågan, hur mår du, med ett ljud 
eller en rörelse. Så borde man också inom en musikalisk konversation kunna tillåta sig själv att, 
oavsett man är vokalist eller inte, besvara frågor och påståenden med ord, gester eller något annat för 
stunden tillgängligt medel. 

Så vad är improvisation? 

I den vanligast förekommande formen av improvisation inom jazz så är det individen som står i 
centrum. Med uppbackning av sina medmusiker utrycker hen det hen vill säga i förhållande till de 
regler som florerar i situationen. Det förekommer såklart en dialog mellan musikerna men det är 
tydligt vem som har ordet och vilka som borde hålla sig mer i bakgrunden. När hen är färdig med sitt, 
ofta prestigefyllda, uttalande så är det dags för nästa person att visa vart skåpet ska stå. Detta är såklart 
ett hemskt tråkigt generaliserande men för tydlighetens skull kan vi låtsas att det stämmer. Det jag 
försöker säga är att om man bara får fortsätta prata utan att bli ifrågasatt eller påverkad av någon annan 
så sägs det ofta mycket inövade och irrelevanta saker. Och när det finns en ovilja, eller rädsla, i en 
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grupp att lämna det trygga ramarna som gäller för improvisationen så begränsar det både musikerna 
och musiken. Här kommer den öppna och tillåtande stämningen jag skrivit om in. Känner man att man 
har något relevant att säga i någon annans monolog så behöver man inte tveka över att lägga sig i. Man 
blir mer lyhörd och med större frihet tvingas man göra fler aktiva musikaliska val. Då blir 
improvisationen mer kollektiv och diskussionen som uppstår mellan musikerna kan föra musiken långt 
bort från den inledande tanken.  

Det är den typen av improvisation som intresserar mig, den kollektiva och prestigelösa typen. Man kan 
såklart ta bort alla ramar och regler, då får man en helt fri improvisation. Men i detta arbete ville jag 
lyckas blanda in det fria i mina kompositioner, som kan tyckas vara ganska ”jazziga”. Det var 
utmanande då vi behövde relatera det improviserade till det komponerade, och tvärt om, för att få en 
sammanhängande känsla i musiken. Men gjorde också att vi både fick en utgångspunkt och en 
slutdestination för våra improvisationer. Något som hjälpte och inspirerade oss att musikaliskt börja 
samtala med varandra. 

Övning i relation till kollektiv improvisation 

Tiotusen timmar av fokus, sen kan man. 

Något för alla? 
”You use technique to make the statement but the statement must be out of what you have discovered 
in your preparation”- Cecil Taylor10 

Vi övar, ofta, för att förbättra vår förmåga att improvisera. Men om man anser en improvisation är 
summan av ett rum, eventuella medmusiker och eventuella inspirationskällor som en komposition eller 
en bild, hur kan man då öva på något där förutsättningarna aldrig är likadana? Det uppenbara svaret är 
att man övar på det som gör att man blir tekniskt mer obehindrad på sitt instrument. Vi övar upp vår 
instrumentklang, vår förmåga att röra oss smidigt i olika tonaliteter, vårt gehör, vi övar på att 
transponera melodier och ackordsrundor. Allt detta samtidigt som vi söker efter ett eget musikaliskt 
uttryck. Men vi övar för lite tillsammans.  

Kollektiv övning?  

De gånger jag får ut mest av ett övningspass är när jag inte är ensam. För oavsett om jag spelar skalor, 
långa toner, svåra ackordsrundor eller något annat så gör närvaron av en annan människa, ett annat 
instrument, att jag får ett helt annat fokus. Det ger oss också en möjlighet att öva på mer 
improvisatoriskt utforskande element i musiken. Element som kräver närvaron av en motpart/medpart, 
t.ex. reaktionshastighet, kontrollerandet av impulser, dynamiskt kontrasterande kurvor. Det är bara 
med hjälp av en, eller flera, medmusiker vi kan förbättra sådana aspekter i vårt improviserande och 
desto mer vi hänger oss åt detta utforskande desto mer förbättrar vi vår förmåga att göra medvetna 
musikaliska val. Med medvetet musikaliskt val menar jag också medvetenheten om vilka impulser 
man använder sig av när man spelar impulsivt11. 

Varför spenderar vi då merparten av våra övningspass ensamma?  

Övning är på något sätt en otroligt privat företeelse. I övningen är man svag då man belyser sina 
problem och brister. Det låter ofta dåligt när man övar. Det är då man tillåter sig att spela det man inte 

 
10 Citat från youtube videon ”Cecil Taylor on creation” 
11 Om man spelar med snabb reaktionshastighet, på impuls, så kan man öka det medvetna musikaliska valet 
genom att förbereda vilken sorts reaktion man ska använda sig av innan det man reagerar på spelas. Ett för mig 
relativt outforskat förhållningsätt som Klas Nevrin nyligen öppnat mina ögon för. 
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har kontroll över, det okända, det man vill utforska. Det är tyvärr otroligt svårt att visa sina svaga 
musikaliska sidor. De sidor man helst döljer för sina medmusiker. Men att släppa in någon i sitt 
övande, att tillåta någon att se dessa svaga sidor, att ta risker tillsammans med någon i en situation där 
det inte finns någon press att vare sig prestera eller visa vad man kan, gör att man blir mer mottaglig 
för risktagande när man befinner sig utanför övningsrummet. Man belönar inte längre sig själv för att 
ha ”låtit bra” och ”spelat sitt bästa” efter en konsert utan för att ha vandrat nya vägar. För oavsett om 
dessa vägar leder en hem eller om man blir tvungen och överge dem och hoppa på en buss så är det 
intentionen som är det viktiga. Detta tror jag uppskattas mycket av både medmusiker och publik. 

Mina erfarenheter av kollektivt övande 
Ska försöka hålla detta kort. 

Under mitt andra år på musikhögskolan så började jag öva ihop med Moritz Köther, en annan 
saxofonist. Det var min första erfarenhet av att kontinuerligt utforska musik i sällskap av en 
medmänniska. Faktumet att vi båda spelar saxofon gjorde det naturligt för oss att, till en början, 
tillsammans försöka förbättra saxofonrelaterade tekniker som t.ex. multiphonics och flageoletter. Vi 
utökade med tiden vår övningsrutin med att undersöka olika tonaliteter och modus, färger vi använde 
när vi utmanade varandra att komponera utifrån olika koncept. Kompositioner vi sedan spelade på duo 
och i olika ensemblesituationer. Jag började också öva tillsammans med en pianist, Isabell Gustafsson-
Ny. Vårt övande cirkulerade kring gehör, improvisation och komposition. Vi målade upp grafiska 
partitur och kontrasterande dynamiska kurvor som vi sedan använde som utgångspunkt för 
improvisationer. Vi övade också på reaktionshastighet och att spela tidsbegränsade ”fria” 
improvisationer. 

Detta gemensamma övande fick stor inverkan på mig och mitt förhållningssätt till risktagande. Att 
visa mina svaga sidor och släppa in någon annan i min trygga övningszon gjorde mig mer avslappnad i 
”skarpa” situationer där jag tidigare känt en stor press att prestera på, vad jag trodde var12, ett 
tillfredställande sätt för publik och medmusiker. Det förändrade också min uppfattning av vad som 
”borde” övas på och gav mig en första inblick i hur olika sorters kompositioner kan främja, och 
förhindra, det kollektiva improviserandet. 

Vidare tankar över vårt musicerande i projektet 

Vi hade roligt! 

Det lyckade 
Vad hade jag då för tillvägagångsätt för att nå målet att skapa en tillåtande och utforskande atmosfär 
där musikerna, mig själv inkluderat, kände sig så fria i sitt eget utryck som möjligt? Lyckades jag 
komponera på ett sätt som inbjuder till kollektiv improvisation?  

Dels så försökte jag förklara, både muntligt och genom mitt eget spel, att allt var tillåtet. Det var 
intentionerna och det kollektiva musicerandet som stod i centrum, inte kompositionerna. Så fort vi 
hade lärt oss melodiernas struktur så lät jag musiken bestämma resten. Under repetitionerna använde 
vi oss inte av bestämda former utan lät improvisationerna som uppstod växla mellan partier av allt från 
kollektivt konverserande till solistiska strapatser. För att sedan tillsammans leta oss tillbaka till temat 
eller bli avbrutna av en abrupt fysisk13 eller musikalisk cue av mig. Tematiken i melodierna gjorde det 

 
12 Snabbt och rätt. 
13 Om folk blundar så får man skrika lite. 
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enkelt att använda dem som utgångspunkt för improvisationen, och eftersom allt var skrivet unisont 
(för alla tre blås, även ofta tillsammans med bas och trummor) så kunde vi leka med en stämföring 
som aldrig blev likadan men alltid intressant. Inför konserten så gjorde jag upp skissartade former för 
kompositionerna, antagligen på grund av att jag ville visa upp ett tydligt resultat, men bara i stora drag 
t.ex. intro, papper, solo, papper. Vi definierade aldrig hur de improviserade delarna skulle passas ihop 
och utformas. Harmonik, tempo och vilka som spelade lämnades alltid till stundens ingivelse. 

Det var just detta jag huvudsakligen ville komma åt. Att skapa ett sammanhang där man känner sig fri 
att använda sitt egna utryck och där man känner att ens risktagande bemöts på ett musikaliskt positivt 
sätt av ens medmusiker. Både de enkla kompositionerna och öppenheten för diskussion bidrog till 
detta. Jag vet inte om det bara är jag som aktivt måste söka efter sammanhang där jag känner en sådan 
frihet, om ni andra känner den hela tiden eller om vi alla allt som oftast spelar i situationer där vi 
konstant ifrågasätter våra musikaliska val. Man måste såklart ifrågasätta sina musikaliska val för att 
utvecklas men det sättet jag talar om är mer direkt och destruktivt. Det är endast med några få 
människor jag har lyckats diskutera detta, och vare sig det beror på att vi rör oss i samma 
musikstilistiska kretsar eller inte så verkar problemet inte vara något unikt för mig. Problem i all ära, 
de är mina, antagligen ganska ointressanta och jag arbetar aktivt för att överkomma dem. Men oviljan 
att diskutera både detta och annat förstår jag inte riktigt. I många projekt där jag har varigt delaktig 
musiker och försökt starta diskussioner kring dessa ämnen har jag bemöts av ”Kan vi inte bara spela” 
”Jag är här för att spela, inte prata” osv. Än en gång så stöter vi på samma återkommande 
”kanskeproblem” och inte heller denna gång kan jag presentera någon lösning. Men det skadar nog 
inte att påpeka att om det fanns fler lärare och förebilder på skolan, och såklart i andra musikaliska 
sammanhang, som öppnade upp för diskussioner som denna så kanske normen skulle kunna ändras. 
Med lite tid. 

Trots att det inte var så mycket i fokus så vill jag ändå nämna att jag är nöjd med tonspråket i 
kompositionerna. De kändes musikaliskt sammanhängande och melodierna jag, ändå ganska 
strategiskt, placerade efter varandra kändes verkligen som mina egna. Detta beror mycket på att jag 
tog mig tid att lyssna på och transkribera mina egna improvisationer, både från inspelningar och i 
övningsrummet. Att jag aktivt sökte efter den tematik och de musikaliska strukturerna i mitt eget spel 
jag fann tillfredsställande för att sedan bearbeta och föra över dessa idéer till kompositionerna.  

Det mindre lyckade 
Undersökte vi kollektiv improvisation i förhållande till mina kompositioner? 

Slutresultatet som presenterades på examenskonserten bestod till stor del av kollektiva improvisationer 
med mina kompositioner som utgångspunkt, men när jag reflekterar över processen i efterhand så 
märker jag hur många fler musikaliska element vi kunde ha arbetat med. Som jag nämnde i avsnittet 
om böjda kompositioner så borde vi ha utvecklat och utforskat vår förmåga att som band, i stunden, 
vrida och vända på den skrivna musiken för att få den mer anpassad till improvisationerna. Det hade 
också varit intressant att undersöka de mer grafiska partitur jag valde bort för att få en upplevelse av 
hur de skulle påverkat våra improvisationer i jämförelse med de mer traditionellt noterade låtar vi 
spelade. 

Också värt att nämna är om tiden hade funnits, eller tagits, så hade jag också velat att vi i gruppen 
genomförde olika improvisationsövningar tillsammans. Det hade gjort oss mer uppmärksamma på 
vilka fler musikaliska möjligheter vi kunde utnyttjat när vi spelade och det hade tagit bort den sista 
känslan av obekvämhet, det sista hindret för risktagandet. Det hindret hade också försvunnit om 
examenskonserten var den tredje, inte den första, konserten vi spelade. 

Med detta sagt måste jag ändå påpeka att vi tog en hel del risker. 

Vikten av det verbala 
Jag måste verkligen understryka vikten av att i ett band få igång en diskussion om vad det är som 
händer, varför det händer och vad som skulle kunna hända. Som exempel kan jag ta att vi, under 
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repetitioner och konsert, ibland spontant lämnade varandra helt ensamma för en stunds solistiska 
utsvävningar. Och att fyra av fem personer mitt under en låt väljer att inte spela är, i de flesta 
konstellationer jag spelat med hittills, ganska ovanligt. När vi diskuterade skeendena i musiken kom 
detta upp. Vi pratade om att valet att inte spela är lika viktigt som valet att spela. Kanske särskilt 
viktigt/intressant för ”kompmusiker” då traditionen ofta kräver att det är de som driver musiken 
framåt. Detta gjorde oss mer lyhörda och det öppnade upp för att vi testade andra ”konstellationer 
inom konstellationen”, t.ex. att tre blåsare kunde spela ihop med stark dynamik samtidigt som 
trummor och bas var tysta. Jag tror att bristen på risktagandet att försätta oss själva och andra i 
liknande utsatta situationer beror dels på de traditionella musikaliska roller vi är vana vid, får 
inpräntade i oss, och dels på en rädsla att beträda outforskad mark i en ”skarp” situation. Men att 
öppna upp för verbala diskussioner öppnar också upp för musikaliska möjligheter. Om t.ex. en 
trummis vet att det är okej att sluta spela ger det hen också fler möjligheter att göra aktiva val i 
musiken. Så om man som jag skriver en melodi med tillhörande harmonik och samtidigt gör det 
tydligt att det skrivna bara är ett förslag på vilken väg musiken skulle kunna ta så skapar det inte bara 
frihet utan tvingar också alla ta ett eget ansvar för de musikaliska val de gör.  

Det måste tilläggas två saker till detta. Jag märker tydligt att ju längre bort från skolmiljön jag kommer 
desto vanligare blir dessa rollbrytningar. Erfarenhet har nog en stor inverkan här, ju mer jag spelar i 
olika sammanhang och med olika musiker desto mer förändras min syn på musikaliska möjligheter, 
vad som är ”rätt” och friheter. Den andra saken jag vill tillägga är att detta, som sagt, är min egen syn 
på min egen musik. Har man en tydlig vision som kompositör och det just är de skrivna noterna som är 
det viktiga får man såklart ha en annan ingång i musiken. Kanske en kombination vore ultimat. 

Epilog 

Så börjar äntligen solen tränga igenom mitt narcissistiska moln. 

Som ni kanske har märkt så valde jag att inte skriva så mycket i detalj om själva musiken och om 
specifika skeenden under processen. Jag har tagit med det jag anser vara relevant för att mina tankar 
som uppstått under detta arbete ska komma fram på bästa sätt. Jag är väldigt nöjd med det musikaliska 
resultatet. Jag skapade ett forum där kollektiv improvisation stod i centrum, jag komponerade musik 
som underlättade detta och jag utvecklades som bandledare, improvisatör och kompositör. Det var 
tråkigt att vi, innan jag skriver detta, inte fick chansen att på ett mer utforskande sätt jobba med 
improvisation i gruppen. Eller med texter och bilder tillsammans med grafiska noter. Det hade också 
varit intressant att lyssna på konserten tillsammans och diskutera hur och varför musiken tog de 
riktningar den tog. Men dessa något mer ingående studier får sparas till nästa gång.  

Jag hoppas att du som läst detta kan dra nytta av mina tankar och erfarenheter! 

Bilagor 

Bilaga ett- Låt 1 

Bilaga två- Låt 2 

Bilaga tre- Låt 3 

Bilaga fyra- Låt 4 

Bilaga fem- Låt 6 
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