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Förord 

Jag vill rikta ett stort tack till min handledare Ingvar Dahl, som har bidragit med ett fantastiskt 

engagemang, goda råd, synpunkter och vägledning under arbetets gång. Ett stort tack även till 

informanterna för deras medverkan.   
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Sammanfattning 

I denna uppsats försöker jag beskriva vad begreppet improvisation innebär inom jazzmusik. 

Ämnet improvisation är för mig väldigt viktigt, det är ett ämne som jag valt att specialisera 

mig på i min musikhögskoleutbildning. Min förmåga att improvisera har hjälpt mig i många 

situationer i livet, framförallt sådana situationer där det gäller att kunna vara flexibel, till 

exempel spel- eller musikundervisningssituationer. Undersökningen baseras i huvudsak på 

intervjuer med fem olika svenska jazzmusiker. Jag har kommit fram till att begreppet 

improvisation är komplext och svårdefinierat. Det finns dock vissa, vanligen återkommande, 

viktiga ingredienser inom improvisation som definierar vad som är kvalitet, bra eller dåligt. 

Improvisation är en social sysselsättning. Det handlar om att vara lyhörd, att påverkas av sin 

omgivning. Samtidigt måste man som musiker ha goda instrumentfärdigheter för att 

obehindrat kunna uttrycka de musikaliska idéer som kommer till dig i stunden. Det finns 

många likheter med att lära sig ett språk. För att bli en god improvisatör så krävs det att man 

tänker på vad man spelar och varför på samma sätt som vi i vardagliga livet reflekterar över 

vår personlighet och våra handlingar.    

Nyckelord: Improvisation, jazz, filosofi, kommunikation, intuition, övning    

            

    

Abstract 

In this essay I will try to determine the meaning of the word improvisation within the field of 

jazz music. The survey is based on five different interviews with jazz musicians. In my 

inquiry, I have found that the word improvisation is complex and difficult to explain. There 

are however, some common, key ingredients that can define quality in an improvisation. 

Improvisation is a social activity. It is about having a keen ear to what´s going on around you. 

In addition to this, you need, as a musician, good instrumental skills to be able to express the 

musical ideas that come to you. There are many similarities to learning a language. To be a 

good improviser you need to think about what you play and why you play it, in the same way 

that we, in everyday life, reflect on our personality and our actions.    

Keywords: Improvisation, jazz, philosophy, communication, intuition, practicing 
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Syfte 

Tankar kring jazzmusik och improvisation rör sig ständigt i mitt huvud och har gjort så de 

senaste sex-sju åren. Detta ämne var för mig givet att forska i eftersom jag själv är 

jazzmusiker. Därför vill jag göra detta arbete, dels för min egen nyfikenhet och personliga 

utvecklings skull, för att få nya inblickar i detta oändligt vida ämne, något jag kan ta med mig 

i mitt eget spel tillsammans med andra, eller i en situation där jag själv undervisar. 

Improvisation är för mig förknippat med kreativitet och lust. När jag forskat i ämnet 

improvisation har det varit oundvikligt att samtidigt reflektera över mina egna handlingar och 

val som musiker. Jag tror att alla människor, oavsett yrke, har stor nytta av att försöka utöka 

sin förståelse av begreppet improvisation, inte bara musiker och musiklärare. Min åsikt är att 

vi alla går miste om mycket i livet om vi är för låsta i vår uppfattning av improvisation, och 

musik överhuvudtaget. 

Hypotes 

Min uppfattning om jazzimprovisation var, innan jag började gräva djupare i detta ämne, att 

allt jazzmusiker spelar när de improviserar, är saker som de redan kan. En erfaren 

improvisatör har, enligt min erfarenhet, ett enormt antal olika melodiska och rytmiska uttryck 

och fraser inövade som han/hon blandar av genom blixtsnabba impulser på vad som sker i 

stunden. Jag var övertygad om att allt jazzmusiker spelar när de improviserar borde vara väl 

förankrat med gehöret för att bli riktigt bra, för att ”fästa” hos medmusikanter och publik.   

Bakgrund 

Som grund för mitt ämnesval och min idé till detta arbete finns mina erfarenheter från studier 

på folkhögskolor och musikhögskolor, alla konserter och skivor jag lyssnat eller spelat på.  

Intresset för att fördjupa mig i ämnet växte ytterligare, ju mer litteratur jag läste. Synsätten på 

jazzimprovisation från en musiker till en annan, kan skilja sig på många olika sätt. 

 

Teoretiska perspektiv och tidigare forskning 

I följande text kommer jag ta upp teorier och forskning inom ämnet improvisation. Först 

kommer jag ge en enklare definition av begreppet för att sedan gå in på improvisation inom 

den amerikanska traditionella jazzmusiken. Därefter kommer jag att ta upp en mer filosofisk 
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sida av begreppet, inte lika knuten till bara jazzmusik. Det påföljande avsnittet kommer 

handla om lektillståndet i musiken. Efter det följer en jämförelse mellan den amerikanska och 

den europeiska traditionen. Som avslutning av detta avsnitt kommer jag diskutera 

jazzimprovisation utifrån den friare jazzens perspektiv.    

Grundläggande definition av begreppet improvisation 

Ordet improvisation kommer av latinets improvisus, som betyder oförberedd eller oförutsedd. 

Till att börja vill jag också dela med mig av hur ordet improvisation förklaras i 

Nationalencykopledins ordbok: 

något som utförs utan förberedelser med tillvägagångssättet framväxande under 

arbetets gång. (Nationalencykopledins ordbok, 1996) 

Detta är ett väldigt konkret och enkelt sätt att försöka definiera ordet improvisation. 

Begreppet improvisation visar sig dock, när man börjar gräva djupare, ha väldigt många flera 

innebörder. Nachmanovitch (2004) ger ett kortfattat historiskt perspektiv i sin bok Spela Fritt. 

Improvisation är den vanligaste och mest spridda av musikaliska former. Fram 

till 1880-talet var den till och med en integrerad del av vår västliga, noterade 

musiktradition. Leonardo Da Vinci var en av improvisationens stora pionjärer 

på viola da braccio och satte tillsammans med sina vänner upp hela operor i 

vilka både poesi och musik tillkom i ögonblicket. (Nachmanovitch, s.14) 

Traditionsstyrd improvisation  

När jag jämförde innehållet i Paul Berliners bok Thinking In Jazz, the infinite art of 

Improvisation (1994), med Stephen Nachmanovichs bok Spela Fritt, Improvisation i liv och 

konst (2004), fann jag många olikheter i synsätt på ämnet.  

Berliner representerar i huvudsak ett traditionsstyrt, amerikanskt sätt att se på improvisa-tion. 

Med detta menar jag ett synsätt som innefattar stor vikt vid tradition och hantverk. Det 

handlar om att bygga upp ett stort förråd av licks och fraser som kombineras och används i 

improvisation. Ett så kallat ”lick” är en typ av inövad rytmiserad fras eller melodi, som vissa 

musiker lär sig i alla tonarter för att sedan använda dem i improvisationer på olika sätt över 

olika typer av ackord. I och med detta så formas det många färdiga musikaliska ramar och 

regler att förhålla sig till inom denna typ av improvisation. De flesta intervjuade i Berliners 
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bok är amerikaner med ett ganska konventionellt synsätt på improvisation. Med det menar jag 

ett synsätt som innebär att man tar stor hänsyn till tradition och hantverk. 

Berliner (1994) nämner ett antal vanliga förklaringar av improvisation utifrån hur ordet ofta 

beskrivs i diverse uppslagsverk. Han gör även den intressanta reflektionen att om läsaren 

analyserar dessa förklaringar, talar de för det mesta om vad improvisation inte är, istället för 

att tala om vad det kan vara. Exempel på hur improvisation förklaras i olika uppslagsverk är 

t.ex. musik som är skapad spontant i stunden utan manuskript eller notbild. Han talar även om 

begreppet improvisation utifrån ett antal olika kända jazzmusikers egna definitioner. Deras 

svar tyder på att det är svårt för dem att ge en konkret förklaring. De flesta av svaren är 

ganska icke konkreta, de antyder att varje spelsituation är unik, det går inte att förbereda sig. 

Kommentarer och tankar av denna karaktär skapar en mystik kring jazzmusiker och 

jazzmusik. Enligt Berliner är många människor av den tron att jazz alltid är musik som skapas 

ur ingenting, att det är något som bara sker utan förklaring. Berliner nöjer sig inte med denna 

förklaring, han försöker reda ut denna fråga. Han tar upp trumpetaren Wynton Marsalis (1992) 

som ett exempel på en som funderat över ”mysterierna” kring jazzimprovisation. Marsalis 

upptäckte tidigt att även om en jazzmusikers improvisation skiljer sig ifrån gång till gång, kan 

man ändå hitta mönster, känna igen stilar och hitta aspekter av två olika musiker i en tredje. 

(Berliner, 1994: 1-2) Wynton Marsalis säger så här angående jazz och jazzimprovisation: 

 

Jazz is not just, Well, man, this is what I feel like playing. It´s a very structured 

thing that comes down from a tradition and requires a lot of thought and study. – 

Wynton Marsalis (Berliner, 1994, s. 63) 

Berliners bok ger en bred historisk bild av jazzens utveckling i den amerikanska 

musikhistorien, speciellt under 50- och 60-talet. Boken skildrar även det amerikanska 

samhället och alla jamsessions, livet på jazzklubbarna i New York på 40-50-talet, då bebop- 

och hardbopmusiken växte fram, tiden när jazzen började kallas för konstmusik. Den 

europeiska och den moderna jazzmusiken lyser dock med sin frånvaro i allt för hög grad. 

 

Filosofiska definitioner  

Nachmanovitch (2004) däremot, behandlar improvisationsämnet på ett filosofiskt sätt. Han 

menar att improvisation handlar om så mycket mer än övning, teknik och tradition. 

Improvisation är något som finns överallt runtomkring oss. Det handlar om mycket mer än 
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bara musik. Han menar att vi alla är improvisatörer i det vardagliga livet. Ett vanligt samtal är 

ett exempel på vardaglig improvisation. Han menar att vi använder vårt ordförråd och 

grammatiska kunskaper när vi talar och lyssnar. Detta är något vi ärvt från vår kultur och 

uppväxt menar Nachmanovitch. De meningar vi dagligen formulerar i samtal med varandra är 

unika och kommer aldrig att sägas igen. Han menar att ett samtal aldrig går att skriva ned och 

planera i förväg. Det skulle aldrig kunna fungera.  

Varje konversation är en form av jazz. Att skapa i ögonblicket är för oss lika 

vanligt som att andas. (Nachmanovitch s.23) 

Ett annat exempel på improvisation kan vara en promenad. En promenad av denna typen 

kräver dock fokusering, intuition och livserfarenhet, annars uteblir den intellektuella 

behållningen. 

En promenad, då man följer intuitionens vägvisningar, längs gatorna i en 

främmande stad, ger långt större behållning än en planerad tur genom det 

beprövade och redan bedömda. En sådan promenad är helt artskild från att 

driva vind för våg. Med ögon och öron öppna tillåter man sympatier och 

antipatier, medvetna och omedvetna önskningar, irritationer och irrationella 

impulser att anvisa vägen, när helst det finns ett val mellan vänster och höger. 

(a.a. s.25) 

Tankarna i boken grundar sig i ett musikaliskt perspektiv i och med att Nachmanovitch själv 

är musiker, närmare bestämt violinist. Han har ägnat mycket tid åt helt fri improviserad 

musik, och anser att improvisation alltid innebär ett mått av risktagande. Du måste våga 

misslyckas för att kunna utvecklas som musiker, menar han. När vi på skolor och arbetsplatser 

lär oss en konst eller idrott, lär vi oss samtidigt att frukta, dölja eller undvika misstag. Men 

Nachmanovitch menar att misstagen erbjuder oförutsedda möjligheter, friska källor av 

inspiration. 

Improvisationens kärna är medvetandets fria lek, när det tecknar, skriver, målar 

och spelar det råmaterial som stiger fram ur det undermedvetna. Sådan lek är 

förenad med ett visst mått av risktagande. (a.a. s.16) 
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Lektillståndet i improvisation 

Vikman (1996) diskuterar i sin uppsats Musikalisk kommunikation och musikaliska möten, en 

del av artikelserien Mest om improvisation (1996), vad som händer i en grupp när man spelar 

och sjunger tillsammans. Hon försöker beskriva känslan när det börjar svänga och en 

lyckokänsla sprider sig i kroppen, när man är i musiken tillsammans. Vikman vill i sin uppsats 

ta reda på vad det är som händer och varför. Likt Nachmanovitch (2004) betonar Vikman 

vikten av leken i musik. Vikman liknar improvisation, i sina bästa stunder, med barn som 

leker fritt tillsammans. Leken är ett särskilt medvetandetillstånd präglat av hängivelse och 

självförglömmelse. Enligt filosofen Gadamer (1900-2002), är det nödvändigt både för 

åskådare och utövare att kunna ge sig hän på detta sätt för att få den sanna konstförståelsen. 

Vikman (1996)  menar att improvisera musik är detsamma som att befinna sig i ett 

existentiellt tomrum, ett lektillstånd där det bara finns här och nu. Det är i denna värld som 

nya tankar och kreativitet uppstår. Enligt Vikman finns det alltså många likheter mellan barns 

lek och den vuxna människans kreativitet och skapande.  

Vikman hänvisar till den amerikanske psykologen Maslows personlighetsteori. Maslow menar 

att utveckling av personligheten sker genom starka upplevelser av meningsfullhet. Vikman 

menar att man uppnår denna utveckling när man är i lekens värld, när man hittar svänget. Hon 

menar att leken är ett känsligt och lättstört tillstånd. När man befinner sig i improvisationen så 

lämnar man ut sig själv personligen. Det gäller då att inte tänka på vad folk runtomring ska 

tycka, då hämmas det genuina uttrycket och kreativiteten. 

  

Den europeiska och den amerikanska traditionen 

Anders Augustsson & Ramin Raissi (2008) skriver om improvisation och olika synsätt mellan 

europeisk och amerikansk jazz i sin uppsats Jazzimprovisation: Personligt och nyskapande 

eller hantverksmässigt och traditionsenligt? De resonerar utifrån en bok de har läst i detta 

ämne, skriven av Stuart Nicholson som heter ”Is Jazz Dead?(or has it moved to a 

new adress)” (2005). Nicholson menar att skillnaden är, att i Europa är man mer tillåtande att 

blanda in influenser och kunskap ifrån andra stilar i sitt jazzmusicerande som till exempel 

folkmusik, popmusik, konstmusik och klassisk musik. I USA är det däremot vanligt 

förekommande att höja upp vissa musiker som om de vore gudar. I undervisningen följs dessa 

musikers exempel och eleverna försöker efterlikna deras spelstil och sound till punkt och 

pricka. Nicholson poängterar också att många musiker och pedagoger i Europa är av åsikten 
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att man inte behöver vara förtrogen och insatt i den konventionella jazzens språk för att lyckas 

bli en framstående jazzmusiker och improvisatör. 

 

Nicholson (2005) hävdar att det inte skett någon anmärkningsvärd utveckling inom den 

amerikanska jazzmusiken sedan Miles Davis dog år 1991 fram till 2005. Davis var en stor 

innovatör inom jazzen som ständigt tog musiken vidare i nya riktningar. Han menar att Miles 

hade rätten att göra detta med jazzmusiken just därför att han hade en så pass stark förankring 

i den tidiga jazzen redan från bebop-eran från 40-50-talet. Han anser att de amerikanska 

skolorna fortfarande är väldigt styrda av jazzmusiken från 50-60-talet. Det finns inte lika 

mycket utrymme för personlighet och nyskapande utan det är viktigare att lära sig att spela i 

traditionen.   

 

Den amerikanska jazzmusiken diskuteras vidare av Augustsson och Raissi utifrån boken Jazz 

Cultures av David Ake 2002.  Detta fortsatta resonemang bekräftar ytterligare det tidigare 

påstådda, att de amerikanska skolorna är väldigt traditionsstyrda. Ake (2002) betonar vikten 

av att de amerikanska jazzskolorna har mycket att lära av de europeiska som har mycket friare 

ideal. Han menar att de amerikanska skolorna kan minska chanserna till oliktänkande och 

utveckling om de har för stark förankring i traditionen. Saxofonisten Branford Marsalis 

intervjuas i boken. Han har studerat vid Berklee College Of Music i Boston. Han gör följande 

uttalande om denna problematik:   

Berklee has its own system of doing things, the Berklee way, the Berklee method. They 

basically say that when you write things that are theoretically against the Berklee 

method, then they’re incorrect. Even if they sound great. Musically they sound great, 

but theoretically it’s wrong, so it’s wrong. Which is not the purpose of music. Music 

theories are just theories (Ake s.144). 

 

Idiomatisk eller icke-idiomatisk improvisation 

Derek Bailey tar i sin bok Improvisation. Its nature and practice in music (1992), upp ämnet 

improvisation med en större genrebredd. Han skriver om improvisation i genrer såsom 

flamenco och barockmusik. Derek menar att det finns två typer av improvisation, idiomatisk, 

eller icke-idiomatisk. Med idiomatisk improvisation menar han att man spelar i ett visst idiom, 

eller genre, såsom jazz flamenco eller barock, medan non-idiomatic improvisation är fri från 
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soundideal, tradition och regler. Konventionell jazz skulle man kanske också kunna kalla det. 

Bailey beskriver begreppet konventionell jazz på följande vis: 

the easiest way to distinguish between conventional jazz and its offshoots is to 

describe the improvisation in conventional jazz as being based on tunes in time. 

The simple mechanics are that the improvisation is derived from the melody, 

scales and arpeggios associated with a harmonic sequence of a set length 

played in regular time. (Bailey, 1992, s.48) 

En musikstil som är non-idiomatic skulle på svenska kanske kunna kallas för fri-jazz. Men 

finns det inte lika mycket regler, klicheér och former o.s.v. även i fri-jazzen? Steve Lacy 

kommenterar detta på följande vis i Derek Baileys bok: 

The revolution that was free jazz is long over and a process variously described 

as maturing, re-trenchment, rationalisation, consolidation – all the usual 

euphemisms for a period of stagnation and reaction – has turned much of free 

jazz into music as formal, as ritualised and as un-free, as any of the music 

against which it rebelled. (a.a. s.56) 

Bailey (1992) pratar med många musiker som försöker bryta sig loss från alla regler och 

normer inom jazzmusiken. Många av musikerna han intervjuar menar att jazzmusiken har 

fastnat i värderingar från 50- och 60-talet. Att musiker måste lära sig traditionen innebär ofta 

att de hamnar i någon slags prestationsvärld, som inte borde ha med musik att göra. Bailey 

diskuterar återigen med saxofonisten Steve Lacy. Lacy tycker det är frustrerande att 

jazzmusiken fortfarande i hög grad låter sig styras av traditionen. Så här säger han om 

traditionen, om att lära sig patterns: 

You know, when Bud Powell made them, fifteen years earlier, they weren´t 

patterns. But when somebody analyzed them and put them into a system it 

became a school and many players joined it. But by the time I came to it, I saw 

through it – the thrill was gone. Jazz got so that it wasn´t improvised any more. 

A lot of the music that was going on was really not improvised. It got so that 

everybody knew what was going to happen and, sure enough, that´s what 

happened. (a.a. s.54) 
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Derek diskuterar improvisation inom de musikstilarna där det är mest utpräglat, alltså inom 

indisk musik, flamenco, barock och jazz. Han menar att all improviserad musik förutom 

jazzen är väldigt traditionsstyrd med ett tydligt regelverk. Improvisationen inom jazz kan i 

många fall också vara traditionsstyrd men inte i lika stor utsträckning som inom den indiska 

musiken, flamencon och barocken. 

 

Avgränsningar 

Jag har begränsat mig till att skriva om improvisation endast inom jazzgenren, eftersom jag 

personligen har mer erfarenhet av jazz än någon av de andra genrer där improvisation 

förekommer.  

Marcus Nilsson intervjuar i sitt examensarbete Vad är improvisation? Fyra improvisatörers 

tankar kring och förståelse av begreppet improvisation (2001), fyra olika musiker från tre 

olika genrer; två jazzmusiker, en klassisk musiker samt en folkmusiker. De av Nilssons 

informanter som inte representerar jazzgenren, uppskattar inte element av risker eller fara i 

sina improvisationer. För deras del handlar det inte om att kasta sig ut i något som kan bära 

eller brista, utan de ser till att det alltid bär genom att vara väl förberedda. Musiken och 

stiltrogenheten kommer före det personliga uttrycket. För att improvisation överhuvudtaget 

ska vara motiverat så måste musikern innan fråga sig om det verkligen gagnar eller tillför 

musiken något.    

Den av Nilssons informanter som är klassisk musiker sa att hon brukar dela upp 

improvisationen i två fält. 

Fält 1: Utsmyckning av melodi där schabloner och manér lärs in. 

Fält 2: Musikerimprovisationen. Att lära sig ett stycke och kunna spela det olika beroende på 

tillfälle, vilken stämning man är i o.s.v. 

Musiker behöver alltså, enligt detta resonemang, förbereda sig noggrant för att kunna vara 

spontana när de spelar. Detta kan möjligen vara motsägelsefullt i vissa fall tycker jag, att ett 

musikaliskt framträdande är spontant samtidigt som det är minutiöst planerat, ton för ton. Men 

jag tror dock att alla stora musiker alltid är väl förberedda på sina egna sätt innan de ger en 

konsert.   
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Jazzpianisten Keith Jarrett är tämligen väl insatt i den klassiska musikens värld. Han har själv 

spelat mycket klassisk musik, och gjort skivinspelningar av bland annat Bachs 

Goldbergvariationer och Georg Friedrich Händels sviter för klaver. Om improvisation inom 

den klassiska musiken säger han följande, i DVD-filmen The Art Of Improvisation. 

 People would ask me: Why don´t you improvise your cadences? So I started to 

 realize that, when they think of improvisation they think of connecting one written 

 thing to another written thing. When I think of improvisation I think of going from zero 

 to zero or to wherever it goes but I´m not connecting one thing to another. 

 

Liknande typer av resonemang hade jag i åtanke när jag så småningom började formulera mitt 

forskningsfält. 

 

Problemformulering 

Jag vill få en djupare förståelse av innebörden av begreppet improvisation inom jazzmusik, 

sett ur jazzmusikernas egna perspektiv. Det är därför relevant att ta reda på vad det finns för 

olika förhållningssätt till jazzmusik och improvisation, vilket jag har gjort.    

 

Metod 

Jag har valt att inhämta mitt referensmaterial framför allt genom intervjuer med fem stycken 

olika jazzmusiker. Jag har gjort så kallade kvalitativa intervjuer vilket innebär att: 

  endast frågeområdena är bestämda i förväg medan frågorna kan variera från intervju

 till intervju beroende på hur den intervjuade svarar och vilka aspekter denne tar upp. 

 Syftet med denna typen av intervju är att få så uttömmande svar som möjligt. 

 (Johansson & Svedner s.35) 

Jag har alltså enligt denna metod varierat ordningsföljden och formuleringen av frågorna 

beroende på hur varje enskild intervju har fortlöpt. 
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Datainsamling/procedur 

Respondenterna kontaktades via mail eller telefon. De fick på förhand bara fått veta vem jag 

är, var jag studerar samt att intervjuerna ska användas till mitt examensarbete som handlar om 

improvisation. Alla svarade ja till en intervju direkt utan att tveka. Improvisation var ett ämne 

som låg mina informanter varmt om hjärtat märkte jag. Jag blev bemött med stor glädje och 

entusiasm vid samtliga intervjutillfällen. Fyra av intervjuerna ägde rum i Stockholm, den 

femte i Uppsala. Intervjuerna ägde rum i en undervisningslokal, i informantens egen bostad, 

replokal samt lärarrum. Intervjuerna spelades in på min Zoom H4. Efter det att intervjuerna 

var gjorda så transkriberade jag dem först, var för sig, ordagrant. Därefter använde jag 

understrykningsfärg i Word och belyste nyckelord, viktiga meningar och begrepp. 

Intervjuerna är, enligt denna metod, nedkortade i resultatredovisningen, jag ansåg att det 

skulle innebära för mycket text att skriva dit samtliga intervjuer i sin helhet. 

För att undersöka huruvida mina frågor var väl kopplade till ämnet gjorde jag två 

testintervjuer i Göteborg i höstas med två jazzmusiker. Detta var bra även för att ta reda på 

hur frågorna mottogs, samt hur lång tid en intervju av denna typ i regel tar. Detta var ett bra 

tillfälle att ta reda på vilka frågor som behövde justeras eller helt tas bort.     

Val av metod 

Att ha intervjuer med musiker som metodval var givet för mig från första början. Jag utgick 

ifrån att det var det enda sättet att få reda på innebörden av improvisation, alltså att tala med 

musikerna själva. Varje intervjutillfälle är unikt, vilket gör det viktigt, att under intervjuns 

gång, kunna läsa av situationen och personen man talat med och på så sätt göra en bedömning 

av hur frågorna ska ställas och i vilken ordning. I vissa fall fick jag, efter att ha ställt en fråga, 

vidare specificera vad jag var ute efter, eftersom samtliga intervjufrågorna jag använde mig av 

var ganska övergripande i sin formulering. Det var samtidigt ett medvetet val, att göra 

frågorna övergripande, för att få långa, resonerande svar, för att undvika ja- eller nejfrågor. 

Val av respondenter 

Att välja respondenter var inte helt lätt. Detta arbete är inriktat på improvisation inom 

jazzmusik, samtliga informanter är jazzmusiker, så valet av genre var gjort på förhand. Jag har 

frågat några av mina musiklärare och musikervänner om råd, vilka jag ska intervjua för att få 
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bredast möjliga bild av ämnet. Jag har, på förhand vid något tillfälle, hört samtliga av dessa 

musiker, antingen live eller på skiva i olika sammanhang och konstellationer, innan jag 

genomförde intervjuerna. Jag har försökt att få en hyfsat bra variation i ålder, kön, jazzgenre 

och instrument. Intervjuerna har varit cirka 1 timme långa.      

 

Resultatredovisning 

Resultatet presenteras med utgångspunkt i respondenternas namn, alltså Ture, Sonny, Svea, 

Fredrik och Gösta. 

Mina respondenters bakgrund 

Ture, 57 - trombon, piano: Ture började som trumslagare i popband, upptäckte jazzen då han 

var 10 år. Han började med jazzpiano. Trombonen plockade han upp när han var 15 år. Han 

började tidigt spela i flera olika storband i Uppsala, fick spela med många äldre mer erfarna 

musiker tidigt i karriären, vilket var en värdefull lärdom. Snart fick han lära sig att komma in i 

verkligheten, att ställa sig på en scen och spela inför människor. Ture har jobbat som pedagog 

under många år. Han har studerat i 2 år på musikerlinje på musikhögskola. Därefter erhöll han 

ett stipendie vilket innebar 2 års musikstudier i USA. Ture är en mycket skicklig jazzmusikant 

med stark förankring i den äldre jazztraditionen. Han spelar obehindrat och helt tidstypiskt allt 

från ragtime, dixieland, fusion, swing och bebop. 

Sonny, 40 - saxofon: Sonny är uppvuxen i värmland. Han har inte vuxit upp i en 

musikerfamilj utan hittade vägen till jazzen och musiken på egen hand. Därefter började han 

spela i musikkår. Nästa steg blev kommunala musikskolan på saxofon och piano följt av 

studier på musikgymnasium. Efter det följde studier på folkhögskola samt 

musikerprogrammet på musikhögskolan. Avslutningsvis blev det även musikstudier i USA i 2 

år. Karriären tog ordentlig fart när han flyttade till Sverige 1998. Sedan dess har han spelat på 

heltid. Sedan 5 år tillbaka undervisar han i jazzsaxofon på musikhögskola. Sonny är en 

oerhört skicklig musikalisk hantverkare som har kollat in traditionen. Han jobbar och har 

jobbat som solist i flera av Skandinaviens främsta storband. Sonny är influerad av den 

modernare jazzen, 1960-talet och framåt, namn som Shorter, Rollins och Coltrane är stora 

förebilder.  



17 

 

Svea, 26 - saxofon: Svea började spela saxofon i nionde klass. Därefter spelade hon i olika 

funk- och jazzband. Hon gick några folkhögskolor under några år och därefter började hon på 

musikerutbildning på musikhögskola på jazzsaxofon, gick där 4 år. Svea är medlem i och 

skivaktuell med ett antal olika grupper. Hon spelar på heltid, undervisar i viss mån. Sveas 

musikaliska förebilder är väldigt spridda, inte direkt knutna till någon jazztradition. Musiken 

och tonspråket är energiskt, modernt och har en stark anknytning till alternativ popmusik. 

Fredrik, 46 - saxofon: Fredrik har föräldrar som höll på ganska aktivt med musik, när han 

växte upp. Pappan var en duktig pianist, mamma jazzsångerska och musiklärare. Fredrik 

började med att spela blockflöjt, han lyssnade ofta på barockmusik. Han började spela 

saxofon i högstadiet, gick på musikgymnasium därefter musikhögskola på jazzsaxofon 1984, 

gick där 3 år sedan hoppade han av. Fredrik har frilansat sen dess, och undervisar på 

musikhögskola sedan 1995. Fredriks spel har en särprägel, något som är svårt att sätta fingret 

på. Samtidigt som han är en stor lyriker så finns det i hans musik även spår av bl.a. Thelonius 

Monk, samt modern konstmusik eller kammarmusik. 

Gösta, 36 - elgitarr: Fredrik gick i musikklasser, därefter musikgymnasium på klassisk gitarr. 

Efter detta följde vidare studier, IE-utbildningen på musikhögskola. Han undervisar på 

musikhögskola på jazzgitarr. Annars jobbar han som frilansgitarrist på heltid. Gösta spelar på 

konserter och skivor med ett flertal olika band. Det blir mycket sologitarr samt fri 

improviserad musik. Han har kastat allt jazzbagage överbord för att bygga på sin egen grej. 

Han jobbar med vissa ovanliga metoder som prepareringar på gitarren. Gösta jobbar även med 

fri improviserad musik tillsammans med dansare.  

 

Mina intervjufrågor: 

1. Berätta kort om din bakgrund, musikerskap, utbildning o.s.v. 

2. Vad är improvisation? Vad lägger du i begreppet improvisation? 

3. Beskriv vad som gör en bra improvisation. 

4. Vad är det som gör att en improvisatör blir populär bland publiken samt 

engagerad av många musiker? 

5. Jazzimprovisation. Finns det några gränser inom området? När är det inte jazz? 
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6. Strävar du efter något särskilt, personligt uttryck i ditt spel? 

7. Hur förhåller du dig till tradition och nyskapande i ditt spel? 

8. Har du förändrat ditt sätt att improvisera genom åren? Om så, hur och varför? 

9. Hur förhåller du dig till återkommande mönster, licks o.s.v. i ditt 

improviserande? 

 

Mina intervjufrågor behandlar olika syn- och förhållningssätt, som bildar bakgrund till 

begreppet improvisation och dess musikaliska gestaltning. Därför väljer jag att presentera 

resultatet under ett antal tematiska rubriker, nämligen: 

 Begreppet improvisation 

 En riktigt bra improvisation 

 Framgång, popularitet, anseende 

 Jazzimprovisationens gränser 

 Personligt uttryck 

 Tradition och förnyelse 

 Föränderlighet, utveckling 

 Återkommande mönster, upprepning 

 

Begreppet improvisation 

Ture ser improvisation som en möjlighet, förknippat med en stor lust och glädje. Att bidra 

med sina tankar i ett musikaliskt skeende. Han menar att det inte finns något negativt med att i 

en improvisation återskapa något han gjort tidigare, intressanta lösningar är intressanta 

lösningar, precis som kompositioner. Sen är det viktigt att ha en frihet i detta, att kunna blanda 

obehindrat bland sina idéer menar Ture. 
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Sonny tänker att han gör någonting som ingen har talat om för honom hur han ska göra, utan 

att han fritt får förhålla sig. Ofta så förhåller han sig ändå till någonting eller inom vissa ramar 

liksom, men ändå vad han gör inom dessa ramar, att han väljer det själv. Och naturligtvis, på 

impulser från vad andra har gjort. 

Svea ser yttrandefriheten som kärnan i begreppet improvisation. Att kunna spela vad man vill 

när man vill. 

Fredrik menar att improvisation handlar om att fånga det som är unikt med ögonblicket, att 

inte på förhand ha någon förutfattad mening om hur detta kommer att gestalta sig. I en hög 

grad handlar det om att fånga musik. Han tycker att det finns många paralleller med samtal, 

alltså hur vi pratar, hur vi kommunicerar. Det finns många olikheter, det finns mycket som 

skiljer dem åt, men det är ändå just det här själva improviserandet som är det viktiga. Fredrik 

menar att det är något som vi alla ägnar oss åt hela tiden. Han har också en metafysisk 

förnimmelse av att musik är något som pågår hela tiden, och som han, på något vis loggar in i, 

ett flöde, och formulerar vad han lyckas plocka ner av det här flödet. Fredrik har en känsla av 

att det pågår hela tiden, och att vi ibland blir en del av det. Hans uppgift är då att göra så lite 

våld som möjligt på det han plockar ur det här flödet. Fredrik tror att det skulle vara väldigt 

svårt att gräva fram allt han spelar ur sig själv, för då blir det begränsat, då återvänder vi till 

vissa mönster. Och det gör vi ju alla mer eller mindre, vi har våra begränsningar, men för att 

det ska ske så lite som möjligt, att det inte ska bli för uppenbart, så måste man få impulser 

utifrån.  I en omgivning som stimulerar så behöver man inte gräva alls, då får man allt man 

behöver.     

Gösta menar att improvisation kan definieras på så många olika sätt. Han har nischat in sig på 

så kallad ”fri improvisation”. Han har lite problem med det begreppet. Är det fritt från nånting 

eller fritt att göra nånting? Han vill se det som att musiker är fria att göra saker, alltså istället 

för att man tar avstånd från nånting. Han känner sig mer bekväm med att bara kalla sin musik 

för improviserad musik just för att han har ju i alla fall sina ramar, det är ju inte så att man är 

fri att göra vad som helst. Improvisation skapas ju inom nåt slags ramverk, vad nu det än må 

vara. Det tycker han är intressant, hur man sätter upp dem och hur man arbetar inom men 

även utanför ramarna, att begränsa sig men även försöka tänja på sina gränser. Gösta betonar 

också begreppen kommunikationen och samspel. 
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Kommentar: Det tycks vara ganska stor enighet i definitionen av begreppet 

improvisation bland respondenterna. En gemensam nämnare för samtliga svarande är 

uppskattningen av friheten i musiken. Det som skiljer en aning är att Svea, Fredrik och 

Gösta inte i första hand vill hävda att improvisation i deras fall nödvändigtvis görs på 

impulser ifrån vad andra har gjort. De menar dock inte att de inte påverkas och 

influeras av den musik de lyssnar eller har lyssnat på. Influenserna är inte lika tydliga 

och hörbara i deras spel. 

 

En riktigt bra improvisation 

Ture gör jämförelsen med ett vanligt samtal, att genom en syntax och meningsbyggnad kunna 

förmedla nånting begripligt, att det gärna ska finnas en systematik och logik i det hela. Han 

betonar också vikten av att beröra folk, att förmedla känslor i musiken, att lyfta sig ovanför de 

vanliga byggstenarna med instrumentalteknik och kännedom om harmonik för att våga göra 

något han beskriver som en inre sång. 

Precis som Ture talar Sonny om vikten av att förmedla känslor i musiken, att det finns ett liv i 

det hela. Han talar även om impulser som man får och ger samt vikten av att musiken 

innehåller kontraster och att den har en form. 

Svea menar att bra improvisation är när hon lyckas vara helt i musiken, fri från alla 

störningsmoment. Att kunna ta in vad hon får sina medmusiker är också oerhört viktigt. 

För Fredrik är det bortom bra eller dåligt, det handlar egentligen inte om att prestera 

någonting. Lyckas han fånga en situation så oförvanskad som möjligt, då skulle han vilja 

betrakta det som en bra improvisation. Den kan vara allt annat än anmärkningsvärd eller 

intressant eller en häpnadsväckande, utan det kan vara något väldigt vardagligt; det kan vara 

en treklang, det kan vara en lång ton, men det är precis det som behövde fångas, menar 

Fredrik. Och det är ju ett slags tillstånd han kommer in i, menar han. Det är det musiker söker, 

att liksom ta sig in i det där tillståndet när vi bara agerar, när vi bara formulerar det som 

behöver bli formulerat. 

Gösta anser det är viktigt att musiken har en slags framåtriktning, även om det inte behöver 

vara framåtriktning till varje pris, det kan vara statisk musik också, säger han. Initiativ är 
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också väldigt viktigt som en ingrediens. Han uppskattar längre förlopp, längre linjer, när han 

kan känna att musiken har en längre båge. Motsatsen skulle vara en improvisation som provar 

en massa licks eller idéer, testar lite åt det hållet och lite åt det hållet. Ett självständigt spel är 

viktigt, att kunna lita på sin egen röst istället för att spela på det man hör, att inte vara 

beroende av någon annan för att föra musiken framåt. I början av en jazzmusikers utveckling 

kan det bli ganska artigt spel, av rädsla för att trampa någon annan på tårna. Det är nästan som 

att jämföra med en konversation där alla bara håller med varandra. Sen är formen väldigt 

viktig för att en improvisation ska bli bra, menar Gösta. 

Kommentar: När det gäller att värdera kvaliteten på en improvisation tolkar jag det 

som att Ture, men även Sonny, ser aningen mera konventionellt på improvisation än 

vad Svea, Gösta och Fredrik gör. Man kan väl säga att Fredrik, Gösta och Svea har en 

mera filosofisk syn på improvisation som ligger ganska långt ifrån den konkreta, 

 hantverksmannamässiga och traditionsstyrda synen.   

 

Framgång, popularitet, anseende 

Ture menar att det viktigt att ha en bra balans mellan att ta för sig och våga vara den individ 

han är, samtidigt som han är medveten om att han låter andra ha den rollen vid ett annat 

tillfälle. Sen behöver det dock inte vara så, menar Ture, att det alltid går hand i hand, att vara 

populär bland musikerna och publiken. Han tycker det är viktigt att våga gå över 

scenbarriären och bjuda in publiken, inte bara musikaliskt utan även socialt, att inte gömma 

sig bakom sitt instrument. Det är viktigt att publiken känner att det är en sång, att man 

sjunger. Han påpekar även här vikten av systematik och logik i det hela så att det fäster hos 

lyssnaren. 

Sonny menar att det är viktigt att ha en bra personlighet, att ha något att säga med sin musik. 

Han tycker det är viktigt att påverkas av sin omgivning. Han menar att det finns olika typer av 

improvisatörer, den ena som gör det och tar intryck av de andra medmusikanterna och miljön 

medan typ nummer två spelar likadant oavsett vad han eller hon har för musiker runtomkring 

sig. Han betonar begrepp som är universella för musik överhuvudtaget, såsom kontraster, 

tematik och variation. 
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Svea tror att detta inträffar när en improvisatör, eller en musiker överhuvudtaget, när den 

lyckas nå ut och lyckas beröra nånting hos de som lyssnar samt medmusikanterna. När en 

musiker lyckas väcka nånting, det är det som folk gillar. Sen är det ju olika saker som slår an 

på olika människor, så det finns ju inte en sanning. 

Fredrik anser att en viktig del för att uppnå detta är att behärska berättandets konst: 

” Det har väldigt lite och göra med bra och dåligt och att få till det, att lyckas 

eller misslyckas, utan det är bara de som berättar det som behöver bli berättat. 

Det kan vara väldigt odramatiskt. Jag tror de flesta känner igen det där, man 

har kanske nån i sin omgivning, det kan vara en släkting, det kan vara morfar 

liksom, som sitter där och berättar och man kan inte sluta lyssna för det är så 

fängslande, inte själva berättelsen utan hur man berättar, det retoriska. De där 

figurerna har vi omkring oss, de som lyckas ladda. För mig är det samma sak 

med musiker, det är några som jag alltid återvänder till. Vissa attraheras av 

prestationer, och då är det ju mera som att luta sig tillbaks och betrakta någon 

som utför nånting besvärligt, och så tjusas man och roas av det. Och det har väl 

sin charm, det är lite idrott över det. Sen finns det också ett grundläggande 

mänskligt behov av att känna igen sig, och just den aspekten, att man tilltalas av 

det som känns bekant, det strider ju lite mot improvisationens natur, som för mig 

handlar om att fånga det unika. Att fånga det unika behöver inte leda till 

märklig eller konstig musik, eller spektakulär eller nånting, men att man är här 

och nu. Och här och nu finns bara här och nu, vi kan, per definition, inte känna 

igen det som spelas. Och det kan vara det som ligger bakom att improviserad 

musik har så svårt att hävda sig kommersiellt, därför att man är inte ute efter att 

bekräfta.” 

Gösta betonar vikten av att det är väldigt svårt att veta något om popularitet och publik, han 

har aldrig förstått sig på publik. På nåt sätt så tror han inte att han vill det heller. Han menar 

att han är beroende av en publik men vill ju inte känna att han vet vad publiken vill ha eller så 

att han gör något för publiken, för då tror han att han är illa ute. Han känner att han spelar 

musik mer för sin egen del än för någon annans. Popularitet behöver verkligen inte ha att göra 

med att någon är skicklig eller så. Det har även en hel del med det sociala att göra. Det finns 

väldigt många fantastiska begåvningar och talanger som försvinner efter musikutbildning när 
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de försökt att spela för att det passar inte, de orkar inte. Det är ett hårt slit och en slags livsstil 

som inte passar alla, menar Gösta. Aktivitet föder aktivitet, ju mer du jobbar desto mer jobb 

får du. 

Kommentar: Ture betonar även här vikten av logik och systematik i musiken som en 

viktig kvalitet. Sveas åsikter stämmer ganska väl överens med Fredriks, det här med 

att gå in i musiken med en förutsättningslöshet samt att fånga ögonblicket. 

 

Jazzimprovisationens gränser 

Ture anser att det är svårt att svara på, svårt att säga var gränsen går mellan vad som är jazz 

och vad som inte är jazz. Benämningen är inte jätteviktig, men han menar att den 

kulturpolitiska inställningen och den moderna benämningen av begreppet har väldigt lite att 

göra med vad han uppfattar som jazz. Det saknar många för honom viktiga parametrar såsom 

det klassiska svänget, logiken och rytmiken. Om dessa parametrar tas bort blir det för honom 

mer likt improviserad konstmusik. Han upplever att så fort någon gör musik som inte är 

nedskriven sa kan det i princip kallas för jazzmusik. Då börjar begreppet förlora sin kraft 

anser han, då allting kan vara jazz, vilket det inte är. 

Sonny anser inte att det är intressant att dra en gräns, men han har svårt för att uppfatta det 

som jazz om man tar bort improvisationen ur musiken. Han menar att det är viktigt att 

musiken inte är genomkomponerad, att den innehåller stora delar som är improviserade. 

Det är inte bara ett tema som någon spelar eller sjunger och sen så spelar nån 

några få toner, bakgrunder 

Svea bryr sig inte så mycket om hur man kategoriserar musik, hon är mer intresserad av bra 

musik. Men yttrandefrihet och improvisation är för henne viktiga faktorer som hon direkt 

förknippar jazz med. 

Fredrik anser att det är samma vida definition på improvisation som det är på jazz. Det är 

också lite så där upp till var och en om man vill och var man vill dra gränserna. Han har aldrig 

sett det som särskilt meningsfullt eller viktigt att det han gör betraktas som jazzmusik, och det 

vore fullt rimligt om det inte gjorde det, för det är så mycket musik han lyssnar på som inte är 

jazz, menar han. Han blir inte stött om nån säger att ”det där var ju inte jazz.” Och han blir 
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inte stött om nån tycker att det är det heller. Han tror att vi har våra språk och de är frukten av 

det vi tidigare har lyssnat på. Det finns musik som verkar vara jazzmusik men som Fredrik 

menar saknar mycket av jazzens elementära drag. Alltså om en musiker är för upptagen av att 

spela i en speciell stil så tappar musiken mycket av sitt liv och sin intensitet och mycket av 

den som Fredrik kallar för ”jazznerven”. Han vill att det ska finnas nåt element av i fara i det, 

alltså att det kan spricka, att det är nånting som står på spel. Ibland kan musiker bli så 

upptagna av att spela korrekt och i en speciell stil, och så ser det ut som jazzmusik, det har 

alla de yttre attributen men det saknar dess, för honom fundamentala egenskaper. Så här säger 

han om Keith Jarrett: 

Keith Jarrett är en sån där, för mig, som är så ofantligt begåvad, så att han, 

med stort nöje, balanserar längst ut på klippan. Men det är nånting i hans 

balanssinne som gör att han aldrig ramlar, men det är alltid farligt. Det finns 

alltid en sån balans och avrundning i hans improvisationer som på något vis 

döljer att, det här är riktigt farligt. 

 Fredrik kan ibland se på sin musik snarare som någon slags kammarmusik, alltså musiker 

som reagerar på varandras impulser och att den till stor del är improviserad men också, tidvis, 

väldigt tydligt konstruerad, och där mycket av språket är hämtat från konstmusiken. 

 

Gösta: ”Jag vet inte om det står i Baileys bok, jag har läst det nånstans i alla fall; jazz är ju 

bara ett ord med fyra bokstäver. Det kan ju betyda så otroligt mycket. För mig så betyder det 

ingenting egentligen.” Han menar att folk i allmänhet brukar säga att jazz ska vara rytmiskt 

och det ska svänga och så där, men det beror på vad varje enskild individ tycker svänger. 

Frijazz till exempel kan sakna den här metriska pulsen, men det kan svänga i alla fall, för 

honom i alla fall. Om människor som inte känner honom frågar vad han spelar för musik 

brukar han säga att han spelar jazz, för att det är enklast så. Många skulle säga att det han 

håller på med är inte jazz, tror han, för att det har kopplingar till modern konstmusik. ”I den 

bästa av världar så är ju jazz en attityd som innebär en full frihet till musik och improvisation. 

Visst jag skulle vilja att det var så, men det är ju inte så riktigt tycker jag för det kan ju vara 

en väldigt låst värld.” 
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Kommentar: Jag tolkar det som att Tures synpunkter är de som divergerar mest från de 

övriga informanterna, på så vis att de är mest bundna till en tradition med ett speciellt 

sväng och sound. Jag uppfattar att de övriga informanterna, speciellt Fredrik och Svea 

ser jazz mera som en musikalisk attityd, eller förhållningssätt. Gösta går till och med 

så långt som att säga att begreppet jazz för honom inte betyder någonting. 

 

Personligt uttryck 

Ture strävar efter ett personligt uttryck i sitt spel. Han finner stor tillfredsställelse av att kunna 

vara personlig i olika fack, så som ragtime, swing eller bebop, alltså att inte göra samma sak 

jämt. Ture njuter av att kunna finna sig själv i respektive tradition och få prova på de olika 

traditionerna med sin egen personlighet. 

Sonny hävdar att han strävar efter ett personligt uttryck, fast han tänker inte så mycket på det 

att nu ska jag vara personlig. Han hävdar att hur vi än beter oss så är vi alla personliga, annars 

så blir man alltid det förr eller senare. Det är en process man tar sig igenom genom övning 

och plankning till dess man hittar sin röst. Han hävdar att det är viktigt att ha sin egen röst. 

Han anser att den största komplimang man kan få är, när någon, efter att ha lyssnat endast 

några sekunder på en inspelning, kan höra att det är just du som spelar. För att hitta detta 

uttryck hävdar Sonny att scenvana är en mycket viktig faktor. Då lär man sig som musiker 

väldigt mycket saker som aldrig går att lära sig i ett övningsrum, olika störningsmoment som 

nervositet och mer eller mindre bra ljudförhållanden i olika lokaler. När en musiker har 

tillräckligt mycket erfarenhet av detta vet man, att om en eller två låtar, så har man vant sig. 

Svea vill kunna förmedla det som sker i stunden, kunna vara helt närvarande. Detta är något 

hon strävar efter att försöka uppnå varje spelning, men det är inte helt enkelt, och hon 

upplever att hon inte lyckas varje gång. Det krävs mycket scenerfarenhet och 

instrumentövning samt fokusering för att lyckas med detta. 

Jag väljer att direkt citera Fredriks inledning på sitt svar här: 

Nej, av den enkla anledningen att jag tror inte det är möjligt att inte vara 

personlig. Jag har aldrig sett det som nånting att sträva efter. Inte för att det är 

ointressant utan för att det går inte att komma runt. Hör vi någon som i väldigt 
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hög grad påminner om någon annan så säger ju det väldigt mycket om den 

personen, att det finns nån form av osjälvständigt drag där, som är en del av ens 

personlighet. Man kan ju se det där ibland, det finns ju nån slags värdering i, 

det betraktas ju som fint att vara personlig, men jag tycker alltid det är lite 

absurt, hur skulle man kunna låta bli att vara det? Det är möjligt att man skulle 

kunna använda ett annat ord, självständig kanske. 

Gösta anser att han strävar efter ett personligt uttryck i sitt spel. Han spelar i flera olika 

sammanhang. Om han improviserar fritt så använder han sin egen röst, vilket är väldigt 

personligt. Men om han spelar med Lina Nyberg, det är ju också ett personligt uttryck, men 

där är det också underordnat låten, alltså att ackorden som står i noterna ska spelas. Gösta 

anser att han haft tur att han får spela bara i sådana sammanhang där det inte är någon som 

begär av honom att han ska göra nånting, att han ska låta som någon annan. Och då är det 

klart att det blir mer personligt. 

Kommentar: Det verkar som att Fredrik och Svea har haft lättast att vara  personliga 

redan i ett tidigt stadium i sin utveckling, då de aldrig har tagit så värst stor hänsyn till 

traditionen och någon gång under sitt liv försökt inkorporera den i sitt spel på ett så 

konkret sätt som genom plankning. De flesta informanterna hävdar dock i detta 

sammanhang att det inte är möjligt att inte vara personlig. 

 

Tradition och förnyelse 

Ture säger ja till både tradition och förnyelse. Han tycker inte att det finns nån motsättning 

dessa begrepp emellan. Kraften i nyskapandet är för honom en effekt av att han har koll på 

traditionen, han gillar alltså att det blir en dynamisk utveckling, när tradition och nyskapande 

hänger ihop på ett logiskt sätt. 

Sonny förstår mer och mer att han har gammeldags värderingar när det gäller vissa saker. För 

honom är jazztraditionen från Shorter, Rollins och Coltrane en given del av musiken och livet. 

Som saxofonlärare på Musikhögskolan där han dagligen träffar elever i 20-årsåldern har han 

insett att det inte alltid behöver vara så, vilket förvånar honom ibland. Deras förebilder kan 

vara helt andra saker. Han tycker att han har väldigt mycket tradition med sig men han har det 
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ju inte som mål, att låta som det gjorde då, vilket han menar att han aldrig heller skulle kunna, 

ens om han försökte. 

Svea tänker inte på tradition alls när hon spelar. Hon hävdar att hon förstås påverkas av all 

musik hon hört i spridda genrer såsom pop, rock, folkmusik, klassisk musik, men det är aldrig 

nånting som hon tänker på att hon förhåller sig till när hon spelar. Hon tycker det är upp till 

lyssnaren att bedöma. Hon bara spelar och ”det som kommer ut det kommer ut liksom”. 

För Fredrik är tradition väldigt påtaglig och ett privilegium att få vara en del av. Alla påverkas 

av den, ingen lever i ett vakuum, och allt man hör blir en del av vad man spelar. Fredrik har 

dock aldrig känt det som nödvändigt att återskapa en tradition. Han anser att detta ofta görs 

under förespegling av att ha respekt för traditionen. Men Fredrik tror att de här musikerna, 

förgrundsgestalterna inom jazz, skulle känna sig lite lätt kränkta om de kunde ta del av hur vi 

hanterar deras tradition, deras bidrag till den här musikformen. Det är inte meningen att vi 

ska, tror han i alla fall, ordagrant upprepa. Det finns så mycket andra budskap i det de spelar 

som han tycker är mycket viktigare att fånga, eller att följa sin övertygelse. Han har aldrig 

haft någon allt överskuggande centralgestalt han försökt bli som utan hittat inspiration i 

många olika typer av musik, långt ifrån bara jazz. 

Gösta tycker att det är viktigt att känna till så mycket som möjligt om traditionen och om 

musiktradition överhuvudtaget. Han lyssnar på och uppskattar väldigt många olika typer av 

musik, inte bara den han själv spelar. Inom den musik han håller på med så är han särskilt 

influerad av de som han spelat med genom åren. Det kan ju vara ett problem, menar Gösta, 

vad det gäller att influeras av amerikansk jazzmusik att vi bor ju här i Europa och vi har inte 

den traditionen här som det var där, fast samtidigt så kan man ju komma från varsomhelst i 

världen och hålla på med vadsomhelst. Om han t.ex. lyssnar på Coltrane så säger hans spel 

honom  inte -kopiera mig! utan snarare -gör nåt eget! Göstas sätt att hitta sin egen musik var 

att kasta allt bagage överbord, att gå så långt ifrån jazzen som möjligt genom att spela med 

Raymond Strid och att använda andra tekniker och prepareringar på gitarren. Sen valde han 

att ofta spela på akustisk gitarr eftersom det var ett bra sätt att undvika att låta som en massa 

annat som gjorts på elgitarren. 
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Kommentar: När det gäller tradition och förnyelse verkar åsikterna skilja sig avsevärt. 

Ingen av informanterna vill göra någonting som har gjorts tidigare, alla vill sätta sin 

egen personliga prägel på musiken, men jag upplever att Ture och Sonny, och särskilt 

Ture, tar större hänsyn till traditionen och har den med sig i sitt spel. Samtliga 

tillfrågade anser dock att de, som Fredrik uttryckte det, inte lever i ett vakuum utan 

påverkas av allt de hör.   

 

Föränderlighet, utveckling 

Ture tycker att han gått samma stilmässiga utveckling som jazzen själv. Han hittade till swing, 

bebop och modalt via ragtime och New Orleansjazz. Han har med sig alla uttrycken hela 

tiden. Hans utveckling går i vågor beroende på vilket typ av band han för tillfället har mycket 

spelningar med. Han har även under 80-talet varit inne på avantgardistiska saker. Det går 

alltså fram och tillbaka nu för tiden. Han utvecklade sin musikaliska attityd nästan 

kronologiskt med jazzmusiken, dess egen utveckling. 

Sonny anser att han har förändrat sitt sätt att improvisera genom åren. Det är naturligt att man 

lär sig vad man tycker om och hur man vill att det ska vara. Att lära sig använda olika 

energinivåer i låtar är en annan viktig lärdom för Sonny. Han känner att han blir aldrig blir 

färdig, att han kan allt, vilket gör det hela roligt och ständigt utvecklande. 

Svea menar att hon har utvecklats jättemycket, men hon har inte gjort nåt medvetet val att ”nu 

ska jag ändra på det här och det här”.  I början av karriären, speciellt under studieåren på 

folkhögskola och första året på musikhögskolan, kunde hon vara för het på gröten, ha 

svårigheter att bygga på en improvisation under en längre tid. Hon gav istället allt med en 

gång. Under de senare åren har hon utvecklats mycket som musiker och person, blivit lugnare, 

utvecklat sin teknik, samt sin relation till instrumentet. Det har en varit en ganska rak linje 

utan några totaltransformeringar. 

Fredrik:” I så fall bara marginellt. De förändringar som skett är frukten av att jag tvingats 

lyssna på inspelningar ”. Förändringen, eller förfiningen, har för hans del handlat om att 

rensa bort det överflödiga. Det innebär inte automatiskt att det blir färre och färre toner, 

snarare att lyckas hitta de som han letar efter. Det är väldigt mycket musik som spelas, och det 

gäller oss alla tror han, som är ett slags ”istället för”. 
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”Vi har tänkt spela det här men vi spelade det här, av olika skäl. Det sämsta 

skälet är att det låg bra på instrumentet. Och ett annat som inte är så bra, men 

förståeligt, är att man trodde att de ville höra det här. Ett annat olämpligt skäl 

är att jag ville visa att jag kunde göra det här. Det kan finnas en massa 

anledningar till att vi inte spelar det vi vet att vi borde spela. Det händer mig 

själv också, och det är då jag blir så upprörd så att det är det jag får min 

motivation ifrån. Man kan tänka sig ett klassiskt exempel, det är inte jag ensam 

om, jag tror det gäller väldigt många, det kan vara låtar man spelar där det är 

vissa partier som är mer komplicerade än andra, och då spelar man i regel lite 

mer för att, på något sätt, hålla sig flytande. Och där blir ju ens jobb att 

neutralisera alla svårigheter. Och svårigheter kan ju vara, man kan ha vissa 

problem med sitt instrument, att man inte kan spela svagt i det låga registret 

liksom, vissa tonarter upplever man som besvärliga, eller.. Det där är ju ett 

neutraliseringsarbete som var och en måste göra, så att man kommer till 

musiken med en viss förutsättningslöshet. Att man inte styrs av svårigheter.” 

Gösta menar att hans spel ständigt förändras och förfinas, vilka verktyg, tonalt, preparering, 

rytmiskt och allting. För honom har det genom de senaste åren utkristalliserats en teknik som 

bygger mycket på legatospel med vänsterhanden, för att den har alltid varit lättare för honom 

rent tekniskt. Han har blivit mer intresserad av själva soundet, att verkligen kunna använda 

effektpedaler och få ut det bästa av dem och hur det klingar. När han var yngre var han mer 

intresserad av teknik, att bara kunna genomföra saker. Han har lärt sig ifrågasätta vad det är 

som gör att det är bra eller dåligt. 

Kommentar: Det finns ett antal förändringar i spelet som är gemensamma hos samtliga 

tillfrågade. De har lärt sig att skala bort det överflödiga, blivit lugnare som personer, 

lärt sig säga det som behöver bli sagt. De har lärt sig att sprida ut innehållet i sina 

improvisationer över en längre tid, att inte bränna allt krut på en gång. Tures åsikt är 

intressant och lite avvikande från de övrigas. Hans progression har nästan gått hand i 

hand med traditionen och jazzens egen utveckling, i en kronologisk följd. 
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Återkommande mönster, upprepning 

Ture menar att återkommande mönster och licks är ett bra pedagogiskt sätt att få 

instrumentelever att komma igång. I botten måste man tillgodogöra sig ett språk. Genom 

årtiondena så är det vissa rytmiska, harmoniska och melodiska attityder, kalla det för klicheér, 

eller kalla det för standarduttryck, som alla stora jazzimprovisatörer har tillgodogjort sig. Sen 

är det viktigt att kunna gå vidare från det där, välja sitt musikaliska uttryck, om det är att spela 

i en viss stil eller att bygga upp något helt eget. Ture tror att det är jättenyttigt att lyssna på 

och lära sig fraser från stora mästare. Speciellt för de som håller på att lära sig på en högskola, 

folkhögskola eller dylikt. Man går och lär sig, man kommer till en lärare och säger, lär mig 

spela jazz, vad gör man som lärare? Det är inte så lätt att säga. Man kan inte frånsäga sig 

ansvaret genom att ta till enkla medel genom att säga, ja du måste lyssna till din inre röst, du 

måste våga vara personlig, våga hitta nya grejer.. Ja men om man inte har en inre röst så blir 

det ju bara random ljud. Är man jättebegåvad så kan det bli enormt intressant, men det är 

ändå någonting som kanske kan hjälpas av med att man jobbar med licks och fraser och 

standardlösningar för att komma igång och börja få en känsla för hur musiken är uppbyggd. 

Sen som exekutör är det ju alltid så att, jag menar.. man gör inte helt nya lösningar varenda 

gång man spelar. Man har en bank av musikaliska idéer som man använder och kombinerar 

på olika sätt. 

Sonny tycker det är viktigt att lära sig återkommande mönster och licks till en viss del, 

speciellt i början när man håller på att lära sig både spela sitt instrument och spela 

improviserad musik. Han tror det är lite samma sak som att lära sig ett nytt språk. Då lär man 

sig ord och fraser och det använder man först. Och ju mer man lär sig, desto mer konstruerar 

man egna fraser och meningar. Men sen så får man ju inte fastna i det sen. Det är ju tråkigt 

att höra någon som står och nästan räknar in för att spela en fras på rätt ställe, det låter ju 

inte så levande. Det är ett stadium för hur man får in något musikaliskt. 

Svea är mycket ointresserad av det här med licks och patterns, och har alltid varit. Hon har 

aldrig ens reflekterat över att hon kan göra det. Jag har alltid haft svårt att jobba med såna 

grejer, jag har liksom inte känt nåt behov av det. Det är inget som jag fördömer eller så, 

absolut inte, det passar bara inte mig, jag vill hitta på i stunden. Med det inte sagt att jag inte 

upprepar mig, det gör ju alla i någon mån. Alla har ju sitt språk, sitt sätt att prata, sitt sätt att 

gå, sitt sätt att spela. Jag tycker att det räcker med det på nåt sätt. Om man vill försöka 
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klämma in en massa licks som man lärt sig utantill i sitt spel, kan det vara rätt så svårt att ha 

en riktning i musiken. Att hitta energi i det kan vara svårt. Jag provade förut att planka nåt 

solo och så där. Men jag tyckte det var så himla tråkigt. Jag plankade nåt chorus och sen 

orkade jag liksom inte mer. Jag visste nog inte riktigt varför jag gjorde tror jag, utan jag har 

nog lärt mig genom att lyssna väldigt mycket på musik och spela jättemycket med bra musiker. 

Fredrik har aldrig attraherats av detta. För honom är det alldeles för grova klossar och bygga 

med. Det skulle för honom aldrig kunna bli nånting fängslande och levande om han fick för 

sig att han skulle använda sig mer av sådana färdiga lösningar. Han menar dock att det finns 

de som kan göra det och som gör det fantastiskt bra. Fredrik tycker det finns en parallell till 

att berätta roliga historier. Där är det en slags färdigformulerad rad av ord. Vissa kan fylla de 

där med liv och det är egentligen det enda det handlar om till slut, alltså hur vi, under vilka 

förutsättningar vi lyckas åstadkomma liv, menar Fredrik. Om någon gör det med nånting 

färdigformulerat så är det helt ok, och vill någon göra det på nåt annat sätt så är det precis lika 

ok, anser Fredrik. Huvudsaken för honom är att det till slut blir något som engagerar. Sen kan 

det vara vanligt i viss musikundervisning att ta till licks. Fredrik har bara undervisat på 

Högskolor, så han träffar bara musiker som kommit väldigt långt i sin utveckling, och för dem 

skulle det vara närmast en förolämpning om han skulle föreslå nåt sånt. Vad är det för musik 

jag hör nu som jag ska försöka fånga? Det tycker han är lika relevant som att få färdiga 

formuleringar att smälta ner i sitt spel på något vis. Det märkliga med den här 

sysselsättningen är att vi kommer att utveckla ett språk som ingen annan talar. Och som ingen 

egentligen förstår men som man ändå kan ta emot. Och de här färdiga licksen, för mig är det 

lika absurt om jag skriver musik, att jag skulle liksom, plocka från andra håll och så där. Nu 

har jag gjort en låt, och den består till 25% av.. Det är för mig lika självklart att man försöker 

formulera nånting som är oformulerat. 

Gösta tror det är mycket därför han började med mer experimentell musik, för att han hade så 

mycket licks och tricks, muskelminne och sånt där. Han var så less på det, det var inte han 

själv, det var allt det som man har plankat och lärt sig av nån annan, som nån annan sagt till 

en att man ska spela. Gösta brukar öva rent atletiskt på rena skalövningar fast när han spelar 

sen så använder han sig aldrig utav det. Det kan vara borduntoner som gör att det skapas en 

tonalitet men det är sällan som han spelar i rena tonarter. Övningarna som han gör är mera 

tonartsbundna, vilket är en mera konventionell typ av övning. Han övar mest på att 

improvisera, helst tillsammans med andra. Men när han improviserar, för att kunna göra det 
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man vill, det han hör så krävs det en viss hantverksmässig färdighet. Men virtuositet kan nog 

vara en fara, att man blir för virtuos, anser Gösta. Han strävar alltid efter att bli mer flink, mer 

rörlig, men han har aldrig varit en sån där virtuos musiker som kan spela vad som helst hur 

snabbt som helst liksom. 

Kommentar: Licks och patterns anses av några vara ett bra sätt att komma igång, när 

 man som nybörjare börjar spela jazz. Det är dock inte ett sätt som passar alla. Svea och 

Fredrik, till exempel, har från första början varit ointresserade av att lära sig musik på 

det viset. Fredrik skulle heller aldrig använda det som undervisningsmetod. Vad som 

är viktigt är att jobba sig bort från dessa färdiga lösningar för att spela så levande som 

 möjligt. Det är viktigt att välja sin egen metod för övning. Samtliga är eniga om att det 

i slutändan krävs övning och teknisk färdighet för att vara en bra improvisatör, men att 

jobba med melodiska och rytmiska färdiga lösningar är inget som tilltalar. 

 

Diskussion 

Intervjuerna och litteraturen jag har läst har givit mig en stor mängd inspiration. Begreppet 

improvisation betyder mycket mer för mig nu. Innan jag genomförde detta arbete hade jag en 

mindre romantisk eller avmytologiserande inställning till jazz och improvisation. Tidigare 

uppfattade jag det som att improvisation kan ge en stor frihet, men den friheten bygger alltid 

på jazzens harmoniska regler. Sture Brändström skriver om detta när han kommenterar KG 

Johanssons uppsats ”Improvisation i jazz, blues och rock” i förorden ur rapportserien ”Mest 

om improvisation” (1996):  

”Det är, som han ser det, möjligt att lära sig improvisera för envar. Det är ett hantverk 

som ska erövras och det skapande momentet, som i exemplet med Charlie Parker, 

tycks till stor del ligga i förmågan att kombinera inövade motivfragment, s.k. licks.” 

(Brändström, 1996 s.1) 

En skillnad är förstås att när Charlie Parker själv spelade denna musik för 60-70 år sedan så 

var det inte licks han spelade, då var det något annat, någonting helt nytt och 

revolutionerande.  
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Jag har sett en ny mer filosofisk sida av begreppet improvisation. Det är så mycket mer än 

bara musik. Denna sida uttrycktes i mina intervjuer tydligast av Fredrik, Svea och Gösta. Jag 

hittade många kopplingar mellan deras och Nachmanovitchs synsätt. Fredrik och Gösta talar i 

intervjun bland annat om att de har en metafysisk förnimmelse om att musik är ett ständigt 

skeende, något som pågår hela tiden, och som man ibland blir en del av. Exakt detta fenomen 

beskriver också Nachmanovitch i Spela Fritt, där han pekar på improvisation som 

medvetandets ström, en flod av minnen, fragment av melodier, känslor, dofter, ilskor, gamla 

kärlekar och fantasier. Han menar att råmaterialet är en sorts ström – Herakleitos´ flod av tid, 

eller det stora Tao, som flyter genom oss, som är vi, ”mystisk genomströmmande, omöjlig att 

hindra, omöjlig att sätta i rörelse” (Nachmanovitch s.37) Första gången jag läste boken Spela 

Fritt var när jag gick mitt första år på Ingesund. Då var jag inte alls redo och mottaglig för 

bokens innehåll och mening, det var alldeles för abstrakt för mig vid det stadium jag befann 

mig i då. Nu uppskattar jag verkligen denna bok. Vid den tidpunkten i min musikaliska 

utveckling så behövde jag mer konkret, teoretisk eller instrumentteknisk information. Jag 

hade inte tillräckliga kunskaper på mitt instrument för att kunna ta till mig innehållet i boken.  

Vad som jag tycker är svårt att begripa är hur man som musiker övar på att vara i nuet, att 

fånga musik. Detta innebär att vara fri från böcker och andra läromedel, att ha min egen 

övningsmetod, där jag helt försöker undvika att imitera. Fredrik och Svea har, enligt min 

mening, gått denna väg när de började utveckla sin musikaliska förmåga. De har inte övat 

utifrån böcker, eller försökt imitera en viss stil, de har i mina ögon och öron redan tidigt i sin 

utveckling varit självständiga och gått sin egen väg, vilket är intressant. Jag tror att detta är 

något man lär sig när man mognar musikaliskt och kommer bort ifrån skolmiljön. Gösta 

hittade den vägen när han var färdig med skolvärlden, då han, så att säga kastade allt bagage 

överbord för att fokusera på sig själv och sin musik. Jag är personligen fortfarande inne i 

skolvärlden där man ständigt blir pådyvlad olika metoder, böcker och övningar. Jag tror det är 

nödvändigt att bli fri från skolvärlden för att kunna bli helt fri i jazzimprovisation. Min 

intervju med Svea bekräftade detta, just att det ibland kan vara svårt att hitta sin egen 

musikaliska väg när man befinner sig i en skolmiljö, för det är ofta mycket osäkerhet som 

sprider sig på sådana platser. Man måste hitta sin egen metod för övning och komposition för 

att lyckas. Man måste våga lita på sitt eget omdöme och våga misslyckas. 

Det har skapats en del funderingar i mitt huvud vad gäller hur musiklärare kan bära sig åt i en 

situation där de har en elev med jazzintresse, som spelat under en kortare tid. Ska 



34 

 

musikläraren ta till sig mer av denna filosofiska attityd eller vara mer konkret? När jag själv 

gick på folkhögskola hade jag nog inte velat att en lärare sa till mig att vara i nuet eller att 

spela vad som kommer till mig i stunden. Enligt min erfarenhet kan man som elev bli helt låst 

om man tvingas vara spontan. Det är beroende av vilken nivå man är på som elev anser jag. 

Jag har först på senare tid lärt mig att sätta mig ned och bara spela förutsättningslöst vad jag 

känner för. Detta borde ju egentligen vara världens enklaste sak att utföra men samtidigt kan 

det vara världens svåraste tycker jag.   

Augustsson och Raissi delar i sitt examensarbete upp improvisatörer i två övergripande 

grupper. De kallar den ena gruppen för traditionalister, den andra för modernister. Med 

traditionalister menar de musiker med ett mera konventionellt och hantverksmannamässigt 

synsätt, medan modernister fäster större vikt vid personlighet och nyskapande. I mitt fall 

upplever jag att Fredrik, Svea och Gösta hamnar i gruppen modernister, Ture och Sonny 

skulle få hamna i gruppen traditionalister. Detta är bara en hypotes, men det skulle kunna bero 

på att Ture och Sonny båda har studerat musik i USA i 2 år, vilket inte Fredrik och Svea har 

gjort, vilket kanske har format Ture och Sonny kulturellt till en viss del. Jag tror att 

traditionen har ju ett väldigt starkt fäste i de amerikanska skolorna. Ture och Sonny trivs med 

att befinna sig i traditionen medan Fredrik, Svea och Gösta har försökt undvika den i sitt spel, 

dock utan att därmed förneka traditionen och dess betydelse och påverkan. Det traditionella 

synsättet menar jag strider mot Fredriks syn på det hela, att fånga det unika, att gå in i 

situationen med en förutsättningslöshet, vilket är intressant tycker jag. Fredrik går till och med 

så långt som att säga att igenkänning, vilket jag här likställer med logik och systematik och 

tradition, till viss del strider mot improvisationens natur, alltså att fånga det unika. En teori jag 

har är att det kanske är lättare att göra detta när man som improvisatör inte tar någon hänsyn 

till traditionen i sitt spel. 

Saxofonisten Ronnie Scott gör en jämförelse mellan Oscar Peterson och Sonny Rollins i 

Derek Baileys bok. Hans jämförelse i det här fallet, mellan två improvisatörer har många 

likheter med den jag gör, alltså den emellan traditionalister och modernister. Då menar jag 

alltså att Oscar i det här fallet är traditionalisten medan Sonny är modernisten. 

”Oscar Peterson for instance, is a very, very polished, technically immaculate, 

performer who – I hope he wouldn’t mind me saying so – trots out these fantastic 

things that he has perfected and it really is a remarkable performance. Whereas 

Sonny Rollins, he could go on one night and maybe it’s disappointing, and another 
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night he’ll just take your breath away by his kind of imagination and so forth. And 

it would be different every night with Rollins.” ( Bailey, 1992, s. 51) 

 

Det är dock många åsikter från informanterna som delvis avviker från denna ganska grova 

indelning. Det finns nog ett väldigt brett spektrum däremellan. Thomas Hertzmann diskuterar 

i sin uppsats ”Improvisation och komposition – en jämförelse och några pedagogiska 

aspekter”, en del av artikelserien Mest om improvisation (1996), musik och improvisation 

utifrån Aristoteles och Platons teorier. Enligt Aristoteles är konstnärens uppgift att gestalta en 

idé eller att forma ett material. Skapandet är ett förverkligande av en tanke eller en medveten 

vision. I motsats till denna står den platonska traditionen vilket innebär att konstnären enbart 

är ett medium genom vilken yttre och okontrollerade krafter verkar. Konst kommer av 

inspiration och inte av kunnande. Skapandet handlar om att ge uttryck åt känslor. Jag menar 

att Aristoteles och Platon representerar två olika läger inom konsten. Jag tycker det finns en 

likhet mellan den indelning jag har gjort inom jazzen, alltså den mellan traditionalister och 

modernister. Skulle Aristoteles varit jazzmusiker hade han hamnat i gruppen traditionalister, 

Platon i gruppen modernister. 

 Det finns många saker som samtliga informanter har gemensamt. Att de alla är fria i musiken 

till exempel samt att de alla gav intrycket av att ha en väldigt stark musikalisk övertygelse. 

Samtliga hävdar också att improvisation, för deras egen del, görs inom ett visst ramverk vad 

det nu må vara, man är inte fri att göra vad som helst. Gösta formulerar det bra, tycker jag, när 

han säger att improvisation för honom är att vara fri att göra nånting istället att vara fri från 

nånting. Sedan finns det nog säkerligen även jazzmusiker som strävar efter att vara helt fria 

från alla typer av former och ramverk. Jag stötte däremot inte på någon sådan typ i mina 

intervjuer. Samtliga informanter medger att de i viss mån upprepar sig själva.  

När jag valde ut mina informanter försökte jag ha en bra variation i ålder, musikstil och kön. 

En fördom man kan tänkas ha om äldre jazzmusiker är den att de har en starkare förankring i 

traditionen än de yngre musikerna, som istället vill skapa sin egen nya tradition, att de yngre 

musikerna inte är lika intresserade av att sätta etikett på musiken och spela i traditionen. Detta 

tycker jag inte riktigt stämde överens med de svar jag fick från mina informanter. Jag 

upplevde att det finns lika många unga som äldre musik med gammeldags musikaliska 

värderingar. Jag tror att man är tvungen att vara öppen för ny musik som improvisatör för att 

lyckas och för att utvecklas, i alla fall om man spelar sin egen musik, men det är väl det 
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jazzmusik handlar om, i alla fall om man vill bli ihågkommen, om man vill sätta sitt egna 

avtryck i jazzhistorien. Samtliga informanter bor i storstäder i Sverige. Den här öppna 

attityden och välkomnande inställningen till andra musikstilar inom jazzen skulle ju också 

kunna vara något som representerar just storstädernas musikliv. Jag förväntade mig i alla fall 

det, att jazzklimatet i storstäder är nyskapande, just därför att de är storstäder där det finns 

många musiker och ett rikt, varierat musikliv med hård konkurrens.  

Jag hade bestämt i förväg att intervjua i minst en kvinnlig musiker, alltså Svea, för att få 

någon form av genusperspektiv på det hela. Jag hade inga direkta förväntningar på att Sveas 

åsikter skulle skilja sig just av den anledningen, att hon är kvinna. Jazzmusiken har ju dock 

tidigare varit extremt mansdominerad, men jag tror och hoppas att den statistiken håller på att 

jämna ut sig idag. Förr om åren kan jag däremot tänka mig att det har varit brist på kvinnliga 

förebilder inom jazzen. Svea gav i regel de kortaste svaren på frågorna, men jag tror inte att 

det har något att göra med att hon är kvinna, det har nog bara att göra med att hon är något 

yngre än de andra informanterna. Man blir nog bättre med åldern på att sätta ord på saker och 

ting när man talar om musik. Hon levererar däremot desto mer när hon står på en scen och 

spelar musik!  

Vad som är tydligt är att improvisation är något väldigt individuellt, det är svårt att säga att 

något är rätt eller fel. Jag har lärt mig att improvisation inte alltid behöver vara medveten, det 

händer att även de professionella improvisatörerna ibland spelar något som de inte har en 

aning om vad det var efteråt. För att kunna uppnå detta upphöjda tillstånd så krävs förstås 

övning och erfarenhet av samspel. Man måste våga släppa sina spärrar och inte tänka när man 

spelar. Man vill hamna i ett flöde där man kan kommunicera med andra musiker på ett 

intuitivt plan. Jag ville inte riktigt tro det innan jag började forska i detta ämne, men 

improvisation är och förblir fortfarande, till viss del ett mysterium. Vid närmare eftertanke så 

är det nog bara bra att det är så, att det är spännande och lite farligt. Det kanske är det som gör 

jazzmusiken unik. Med detta så vill jag inte säga att jag tror att improvisation på något sätt är 

slumpartat, jag tror ändå att det har många olika, mer eller mindre tydliga form av regelverk. 

Jag är av uppfattningen att improvisation, oavsett stil, byggs upp av musik och erfarenheter 

som musikern själv fått med sig under livets gång. Ingen improvisatör verkar i ett vakuum.  

Nachmanovitch kommenterar detta resonemang på följande vis: 
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”När man är helt och hållet trogen sin individualitet, följer man i själva verket 

ett mycket sammansatt mönster. Sådan frihet är motsatsen till vadsomhelst.” 

           (Nachmanovitch s.31) 

En viktig lärdom för mig är den att improvisation handlar om att följa sin övertygelse, sin 

intuition. Jag tror inte att man behöver tänka på att vara personlig, det går inte att inte vara 

personlig när man spelar. Personligheten lyser alltid igenom oavsett vad man är på för nivå. 

Fredrik sade följande under intervjun, vilket jag inte hade med i resultatanalysen, angående att 

vara personlig. Tänkvärda ord tycker jag: 

”Jag tror att vissa journalisters kanske ibland lite oförsiktiga sätt att röra sig 

med begreppet personlig, det har jag sett flera gånger, när man beskriver en 

musiker som personlig, så handlar det snarare om att man kanske inte har så 

bra koll på just den musikerns inspirationskällor. Man är inte mer personlig för 

att man påminner om Anthony Braxton än om man påminner starkt om John 

Coltrane. Det är bara det att det är så få som känner till Anthony Braxton, så att 

det upplevs som udda, ovanligt, personligt.” 

Det finns ju som sagt inga rätt eller fel inom ämnet, men jag har fått med mig många 

intressanta aspekter på ämnet. Improvisation har många olika innebörder beroende på vilken 

musiker man frågar. Vissa vill ha mera fasta ramar att arbeta inom medan andra inte gillar det 

alls, en del gillar inte ens att tänka i tonarter. Jag har kommit underfund med att det är svårt att 

få en bestämd definition på begreppet improvisation. Jag tror inte heller att det är särskilt 

viktigt att ta reda på det. Det är upp till varje individ att bestämma. 

Jag har fått en ny inblick i ämnet, hittat nya vägar och metoder att öva och skriva musik vilket 

jag kommer ta med mig i livet samt i kommande undervisnings- och spelsituationer. 

Intervjuerna har för mig nästan varit som lektioner i musik. Jag har inspirerats av samtliga 

informanters engagemang och lust, allt hårt arbete som de lagt ned genom alla år.    

Sonnys teorier om olika typer av improvisatörer är mycket intressant. Han delar upp de i två 

olika typer; typ 1 som påverkas av sin omgivning och typ 2 som inte gör det, som spelar 

likadant oavsett vem han/hon har omkring sig. Jag vill, enligt samtliga tidigare svar från mina 

informanter, hävda att de har det gemensamt, att ingen av dem tillhör gruppen av 

improvisatörer som inte påverkas av sin omgivning. Jag har fått uppfattningen från samtliga 
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att den sociala biten är oerhört viktig för att lyckas, hur man är som människa, hur man 

interagerar med sina medmusikanter. Jag uppfattar det som att det har inte alls med 

skicklighet att göra. Det krävs förstås en viss teknik och övning för att kunna utföra sina 

musikaliska idéer. Man vill inte styras av sina svagheter. Sonny sade följande om detta under 

intervjun: 

”Jag tycker det är tråkigt om folk är för dåliga på att spela. Ibland kan jag känna att 

man kan höra viss musik där det finns en väldigt tydlig ram, man förstår vad det är för 

musik eller vad folk har tänkt sig, men de har ingenting att fylla ramen med. Det finns 

inte så mycket instrumentkunskap. Därmed inte sagt att instrumentkunskap är lika med 

bra musik men musikerna får gärna hålla en viss kvalitetsnivå.” 

Jag tror däremot att det finns musiker som har vad man skulle kunna kalla defekter, saker de 

tycker är svåra eller omöjliga som blir en del av deras särart eller språk.  

Om man frågar musikerna själva så verkar jazz vara ett väldigt svårdefinierbart ord, det kan 

betyda vad som helst. Jag har kommit fram till att det i jazzmusiken finns väldigt nära 

kopplingar till klassisk musik eller modern konstmusik. Jag har alltså börjat värdera om hela 

min uppfattning av begreppet jazz. Det känns nu för mig som ett samlingsbegrepp för väldigt 

många olika saker. Jag har upptäckt att det inom jazzen finns en väldigt stor tolerans mot 

andra musikstilar vilka de än må vara. Genre är alltså ganska ointressant egentligen, det hela 

handlar om en musikalisk attityd, att vara ärlig, precis som i vilken bra musik som helst 

egentligen. Jag har fått ta del av åsikter, speciellt från folk som inte håller på med musik, att 

jazzmusik och jazzimprovisation är något som är väldigt svårt, finkulturellt eller 

svårtillgängligt, att det finns en viss snobbism bland musikerna. Min mening är att detta inte 

alls stämmer. Dessa ”jazzsnobbar” eller ”jazzpoliser” tror jag tillhör en väldigt liten grupp av 

utövarna. Jag tror att det kan ta lite tid innan man som lyssnare vänjer sig vid jazzmusik 

eftersom improviserad musik inte är ute efter att reproducera eller bekräfta. Den är till för att 

skapa något nytt, eller ”yttrandefrihet” som Svea uttryckte det. En förutsättning är att man 

som lyssnare är villig att vidga sina vyer. Jazzmusiken är inte mer märkvärdig eller svår än 

någon annan musik, det är i alla fall inte syftet med musiken. Det gäller bara att lära sig 

språket och de sociala koder som finns inom all musik och i samhället i övrigt.   
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Tillförlitlighet- metodkritik 

Det här ämnet jag skrivit om är ganska subjektivt till sin natur. Det är svårt att komma fram 

till några sanningar egentligen. Jag har bara pratat med fem olika musiker. Egentligen finns 

det kanske lika många svar på frågan Vad är improvisation som det finns musiker. Samtliga 

intervjuer har gjorts i storstäder i Sverige. Detta skulle kunna ha en inverkan på resultatet. Att 

göra intervjuer i övriga Sverige, Europa samt USA skulle ju vara väldigt intressant, men 

ganska kostsamt. 

Mitt val av informanter är grundat på att de gör musik som jag, för det första, har hört 

överhuvudtaget. Det finns ju massa musik man ännu inte har hört, jag upptäcker ju ny musik 

jämt och ständigt, det är ju för mig ett ständigt sökande. Jag tror därmed att det finns en risk 

för att innehållet i undersökningen är påverkat av likväl min egen personliga åsikt som insikt i 

ämnet. 

Samtliga informanter har studerat musik på Musikhögskolor och liknande. Ingen av dem är 

självlärda alltså. Detta skulle kunna ha en inverkan på forskningsresultatet. Min uppfattning är 

dock att det är väldigt få jazzmusiker idag som aldrig under någon period av sitt liv har 

studerat musik på musikhögskola eller folkhögskola.   

 

Validitet 

Mitt val av informanter är grundat med anknytning till vad Johansson/Svedner säger om 

begreppet validitet. 

 Med validitet avses om resultaten ger en sann bild av det som undersökts. Täcker 

 resultaten hela det område man avsåg att undersöka?  

(Johansson & Svedner, 1998, s.85) 

Jag har försökt ta hänsyn till detta begrepp genom att försöka få så stor variation på ålder, 

instrument och musikstil som möjligt. Jag har försökt vara så öppen som möjligt inför ämnet, 

att inte låsa mig i min egen uppfattning. En viktig anledning till att jag valde att skriva om just 

improvisation var för att jag ville utveckla mig själv och min förståelse av ämnet. Ett problem 

skulle kunna vara att jag faktiskt endast intervjuat en kvinnlig musiker. Jag kan inte säkert 
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säga om det finns några märkbara skillnader mellan manligt och kvinnligt inom jazzmusik. 

Det är inget ämne jag hittills reflekterat särskilt mycket över när jag själv spelat eller lyssnat 

på jazzmusik. Det kan säkert vara ett mycket intressant uppslag till vidare forskning inom 

ämnet jazzimprovisation! 

Reliabilitet 

Ett ytterligare viktigt nyckelbegrepp som Johansson/Svedner tar upp är reliabilitet. 

  Begreppet reliabilitet syftar på mätnoggrannheten hos de intervju- och 

 observationsmetoder man använt. Har allt material samlats in på samma sätt, eller 

 har sättet att göra intervjuerna/observationerna varierat?  

(Johansson/Svedner, 1998, s.85) 

Grundsättet att genomföra intervjuerna har ju varit den samma i samtliga fall. Det som kan 

variera är sättet jag formulerat frågorna på i vissa fall. Att välja intervjufrågor som ska täcka 

de viktigaste aspekterna inom fältet improvisation har jag i alla fall gjort mitt bästa för att 

försöka åstadkomma genom att försöka att vara öppen för, för mig, nya stilar och uttryck 

inom jazzmusik. Det är svårt att säga hur stor graden av pålitlighet är i denna undersökning. 

Om någon annan hade gjort samma arbete med samma typ av frågeställning hade svaren och 

slutsatsen säkerligen kunnat divergera till en viss del. Jag tycker ändå att jag, genom mina 

genomförda intervjuer och genomläst litteratur, fått ta del av, enligt min uppfattning, sunda, 

vettiga och intelligenta förhållningssätt till improvisation, grundat på information från 

musiker som jag upplever har en ganska god erfarenhet och perspektiv på detta.   

Improvisation och musik är något som jag vigt mitt liv åt, så det kommer nog dyka upp 

många flera frågor om detta i mitt huvud i framtiden. 

 

Slutsatser 

Min tanke från första början var att mina frågeställningar skulle vara mer konkreta. Jag hade 

från början tänkt undersöka i vilken utsträckning det finns färdiga melodiska och harmoniska 

mönster inom fritonal jazzmusik. Man kan väl säga att jag misslyckades med att få klarhet i 

just detta. Men jag kom underfund med att det kändes för snävt att ha denna frågeställning 
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som utgångspunkt. Improvisation handlar så mycket om filosofi och psykologi, jag ville 

istället försöka ta reda på mer om varför man spelar än vad man spelar.  

Som jag nämnt tidigare så har dessa möten med dessa musiker varit viktiga lektioner för mig. 

Jag har vunnit massor av inspiration. Detta är något som påverkat mig i allra högsta grad 

musikaliskt. Skulle jag gå vidare med denna undersökning så skulle jag prata med fler 

musiker från flera olika ställen i världen. Jag skulle även vilja ta reda på mer om 

improvisation inom den klassiska musiken. Skulle jag göra om intervjuerna hade jag haft med 

ett lyssningsexempel som informanterna fick kommentera, antingen med deras egen musik 

eller någon annans.          

Jag har även fått respekt för konsten att genomföra en intervju. Det krävs att man lyssnar 

väldigt noga på informanten under intervjuns gång för att kunna ställa bästa möjliga 

följdfrågor. Det kunde vara svårt ibland då jag innan vissa intervjuer hade höga förväntningar 

och dessutom var ganska nervös för hur intervjun skulle gå hur frågorna skulle mottas o.s.v. 

Det gäller att inte vara rädd när det blir helt tyst under en stund. Om man som intervjuare är 

för ivrig och bryter tystnaden för fort så kan man även avbryta en viktig tankebana eller ett 

viktigt argument som håller på att formas i informantens huvud under denna tid av tystnad. 

Då kan man gå miste om värdefull information. 

 

 

 

 

 

 

 

 

 



42 

 

Källförteckning 

Bailey, Derek (1993). Improvisation, its nature and pratice in music New York: Da Capo 

Press 

Berliner, Paul F. (1994). Thinking in Jazz Chicago: the University of Chicago 

Brändström, Sture (1996) Mest om improvisation. Sju musikpedagogiska arbetstexter  

Rapportserie Högskolan i Luleå, Musikhögskolan i Piteå 

 

Jarrett, Keith (2005) The Art Of Improvisation (DVD-Video) Stuttgart: Euroarts 

Johansson, Bo & Svedner, Per Olov (1998). Examensarbetet i lärarutbildningen Uppsala: 

Författarna och Kunskapsföretaget 

Nachmanovitch, Stephen (2004). Spela fritt Göteborg: Bo Ejeby Förlag 

Nationalencyklopedins ordbok (1996). Höganäs: Bra böcker, cop. 

Nilsson, Marcus (2002) Vad är improvisation? Fyra improvisatörers tankar kring och 

förståelse av begreppet improvisation Examensarbete Karlstads Universitet, Musikhögskolan 

Ingesund 

Augustsson Anders, Raissi Ramin (2008)  Jazzimprovisation: Personligt och nyskapande  

eller hantverksmässigt och traditionsenligt? En undersökning om hur svenska  

improvisationspedagoger ställer sig till dessa synsätt. Examensarbete Göteborgs Universitet, 

Sociologiska Institutionen, Musikhögskolan i Göteborg 

 

Muntliga källor: Intervjuer med fem stycken jazzmusiker från Sverige. Inspelningar och 

transkriptioner finns hos författaren. 

 

 

 

 


