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Sammanfattning 

I skoldebatten de senaste åren har begreppet formativ bedömning, även kallat syn-
ligt lärande eller bedömning för lärande (BFL), tagit allt större plats. Syftet med 
detta arbete är att undersöka vilken roll formativ bedömning har i samband med 
musikaliskt lärande i olika kontexter. Musikundervisning förekommer på många 
olika nivåer och i många olika sammanhang, alltifrån individuell undervisning till 
stor ensembleverksamhet, för små barn upp till människor i vuxen ålder. 

Uppsatsen söker med hjälp av intervjuer av verksamma lärare i musik svar på vilka 
undervisningsstrategier som fungerar i musikundervisning. En central fråga är i vil-
ken utsträckning begreppet formativ bedömning och frågor om mål, återkoppling 
och valet av nästa steg, är relevant för lärare i musik och självlärande musiker. En 
närbesläktad fråga är hur man som musiker kan synliggöra de egna läroprocesserna 
för sig själv.  

Arbetet omfattar intervjuer med musiklärare och studier av min egen konstnärliga 
utvecklingsprocess som musiker samt aktuell utbildningsforskning. Resultatet visar 
att musiklärarna och jag själv som musiker nog alltid, medvetet eller omedvetet, 
jobbat formativt, alltså jobbat med synligt lärande. Musiklärarna är i allmänhet 
medvetna om värdet av gemensamma målbilder och betydelsen av återkoppling 
och valet av nästa steg. Återkoppling kan vara svårt att ge och göra på rätt sätt i rätt 
ögonblick, men just detta, känslan för timing och nyanser, ses som en central del av 
arbetet med musik.  
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1. Inledning 

En episod från när jag var ca tio år gammal, runt 1965. Ett litet källarrum med en 
stor, svart flygel, små fönster upptill, ett hörnrum. Framför flygeln två stolar. Jag 
har just spelat dagens läxa och har tagit ner händerna från tangenterna. Det gick 
inte så bra. Jag hade inte övat, kunde inte min läxa. Jag undrar vad som ska hända. 
Till höger om mig lite snett bakom sitter Otto, min lärare på musikskolan. Jag ser i 
ögonvrån att han sitter och hänger med huvudet. Han säger ingenting. Det är all-
deles tyst och stilla i rummet. Sekunderna går, känns som en oändlighet. Det enda 
som rör sig är mitt hjärta som bankar i bröstet. Efter en lång stund säger Otto: 
”Nej!” Han lyfter lite på huvudet och tittar på noterna: ”Dåligt!” Han pekar på no-
terna: ”Skräp! Uruselt!” Jag känner tårarna bakom ögonlocken. Jag vill sjunka ge-
nom jorden och försvinna. Hela kroppen är som ett klippblock. Jag går tung och 
ledsen hem och övar vidare. Var detta ett fall av formativ bedömning?  

Min konstnärliga bana startade när jag som femåring började spela blockflöjt. Efter 
några år bytte jag blockflöjten mot pianot och det har följt mig hela livet. En viktig 
insikt i musiken med hjälp av pianot som instrument var upptäckten av ackord. Jag 
upptäckte hur toner som sammanförs bildar olika klanger som i musik används på 
ett väldigt organiserat sätt. Jag fick tillgång till massor av musik genom att, med 
hjälp av ackordspel, kunna kompa låtar. Jag kunde som tonåring börja spela i olika 
popband. Vilken fantastisk känsla. 

Som 17-åring skaffade jag en tvärflöjt och med hjälp av min flöjtlärare på musik-
skolan började jag upptäcka vad frasering innebar. Med hjälp av andningen och 
musik med text fick jag upp ögonen för värdet av att frasera. Det intressanta hände 
då att pianospelet fick nya dimensioner. Det som pianoläraren pratat om i många år 
blev tydligt med hjälp av flöjten. Jag kunde styra pianomusiken med hjälp av flöjt-
tankar, att andas i fraserna i mina pianostycken.  

Några år senare började jag spela kontrabas. Den nya dimensionen som basen in-
förde i mitt liv var intonation. En kontrabas utan band tvingade mig att börja lyssna 
på ett annat sätt. Det som flöjtläraren pratat om i flera år blev plötsligt uppenbart; 
gehöret blev viktigare. Medvetenheten om intonationen på basen kunde jag föra 
över till flöjtspelet där de enskilda tonerna fick ett mera individuellt värde. Även 
pianospelet vann på tankarna kring intonationen på basen. 

När jag sedan som 45-åring började spela ackordeon, dragspel med melodibas, var 
det som om allt föll på plats. Kunskaperna i piano-, flöjt- och kontrabasspel förena-
des i ett och samma instrument. Nu hade jag äntligen hittat hem till det instrument 
jag letat efter i så många år. Jag hade hittat min egen röst. 

Under alla dessa år mötte jag många olika lärare och olika typer av undervisning. 
Jag utbildade mig också till musiklärare och flöjtpedagog. En av mina gamla flöjt-
lärare sa vid ett tillfälle: ”Jag kan inte lära dig någonting. Jag kan möjligtvis hjälpa 
dig att lära, men det är du som måste lära dig att spela.” Först kom beskedet som en 
kalldusch, men efter att ha grubblat och funderat på lärarens synsätt fick jag nog 
med tiden upp ögonen för mitt eget ansvar för min egen spelutveckling.  

En snickare, fiolbyggare eller annan hantverkare bygger ofta sina egna verktyg för 
att nå sina mål. Samma sak med en musiker. Ett av musikerns verktyg är övningar. 
Att konstruera övningar som övar det som behövs för att nå de uppsatta målen är 
en viktig del av processen inför konserter. 
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Att lära sig hur man lär sig, att lära sig att öva, kan tyckas självklart, men jag har 
genom åren märkt att jag hela tiden lär mig nya sätt att närma mig olika typer av 
musikaliska problem. Vad ska man öva på, hur ska man öva effektivt och hur länge 
är rimligt? Man ägnar mycket tid åt att, i ensamhet, lösa problem av olika slag. 
Flöjtisten James Galway tar upp hur läraren gör sig själv till den närmaste läraren 
som ska bedöma processen. Man blir sin egen lärare och kanske kommer man att 
”strängt kräva bättre resultat av sig själv i framtiden” (Galway 1982:114). Det blir 
en process med någon slags växelspel där det mer utvecklade spelet väcker nya för-
väntningar och krav. Hur mycket ska man öva? Galway talar om behov, att det ska 
vara lika viktigt som att äta och sova. Han avråder också från att bli en musiker 
som bara övar i perioder, att falla in i ett sluta-börjamönster. Rådet är att ägna tid åt 
att öva spelmusklerna utan avbrott varje dag, annars glömmer musklerna vad de 
lärt sig. ”Om du är en sann musiker så finns det inget sådant som semester”, säger 
han (1982:116). 

Något som varit speciellt och givande med detta uppsatsarbete är att jag varit både 
elev, lärare och musiker samtidigt. Jag har delat min tid mellan att få tillgodogöra 
mig undervisning på hög nivå, hålla konserter samt undervisa elever i gymnasie-
skolan. På gymnasiet har jag sedan 2013 en tjänst som förstelärare. I det jobbet in-
går bl.a. att driva den egna och kollegornas pedagogiska utveckling. Skolans mål är 
att bli bäst på lärande i kommunen. Där ingår vi förstelärare som ett team. Ett steg i 
den utvecklingen är att förbättra när och hur vi som lärare ger feedback till våra 
elever. Vi behöver bli bättre på att förtydliga och dokumentera elevernas studie-
situation. Ett verktyg skolan använder för detta är en utbildningsportal där vi sam-
lar kursplaner, lektionsplaneringar, lektionsmaterial samt bedömningar.  

En annan del av mitt jobb som förstelärare är att i kommunen starta ett nätverk för 
alla musiklärare inom för-, grund-, gymnasie- samt musikskolan. Syftet med detta 
nätverk är att förbättra och synliggöra lärandet i musik inom alla skolformer. 

I och med att skolan under lång tid diskuterats i samhällsdebatten, bl.a. på grund av 
de nedslående PISA-resultaten, är det många frågor som kommit upp till ytan. Vil-
ka arbetssätt och metoder är framgångsrika? Hur ska pedagoger veta att de är på 
rätt väg? Vad säger forskningen? Hur synliggör man lärandet? 

När det gäller musikundervisningen förekommer den på många olika nivåer och i 
många olika sammanhang. Exempelvis finns grundskolans och gymnasieskolans 
klassundervisning, den senare för närvarande inte obligatorisk, samt kommunala 
musikskolor och andra skolor inriktade på instrumental- och vokalundervisning, 
där man ofta undervisar i mindre grupper eller individuellt. Det formativa tänkan-
det, som beskrivs närmare i 1.1, hur väl passar det inom dessa undervisningsfor-
mer? Är det meningsfullt att tänka formativt för ensemble-, kör- och orkesterleda-
re? Hur fungerar det i en klassrumssituation? Hur ser man på formativ bedömning 
på högskoleutbildningar?  

Bernt Asplund var tidigare flöjtmetodiklärare på Stockholms Musikpedagogiska 
Institut, SMI. Med stor inblick i och förståelse för metodiska och didaktiska frågor 
bidrog han starkt till att bygga min musikpedagogiska grundsyn. Ett element i 
Asplunds arbete var begreppet etydersättningar som beskrivs närmare i 3.6.2. Det 
synsättet och arbetssättet har varit centralt i mitt liv som pedagog och musiker. 

Formativ bedömning, som också kallas BFL (bedömning för lärande) eller synligt 
lärande, har varit väldigt aktuell de senaste åren inom gymnasieskolan. Jag själv 
undviker begreppet bedömning då det lätt för tankarna till betygsättning. Det som 
intresserar mig är formativ bedömning som ett sätt att föra lärandet framåt, både 
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som lärare tillsammans med elever och som musiker. Jag föredrar därför att an-
vända begreppet synligt lärande. 

1.1 Teoretisk bakgrund 
Mycket forskning under de senaste åren ägnas åt undervisningsprocessen, lärarens 
roll för elevernas lärande samt återkopplingens centrala roll. Detta är viktiga bygg-
stenar i formativ bedömning, också kallat synligt lärande eller bedömning för lä-
rande (BFL). I detta avsnitt presenteras först fyra forskare vars forskningsresultat 
ligger till grund för den här uppsatsen: Dylan Wiliam, Christian Lundahl, John 
Hattie och James Nottingham. Därefter förklaras begreppet formativ bedömning 
mer ingående och efter det diskuteras lärarens roll, elevens roll samt det centrala 
begreppet återkoppling utifrån de fyra forskarnas forskningsresultat.  

 

1.1.1 De fyra forskarna 
Mycket av det som tas upp i Dylan Wiliams, Christian Lundahls, John Hatties och 
James Nottinghams forskning är av typen traditionell klassundervisning som är i 
behov av förnyelse. I debatten om formativ bedömning i grund- och  gymnasiesko-
lan har alla dessa fyra forskare varit aktuella de senaste åren. Ingenstans nämner 
dock någon av dem musikundervisning, men det ligger ändå nära till hands att prö-
va om deras tankar fungerar i olika musikundervisningssituationer.  

Dylan Wiliam (2013) arbetar med undervisning av verksamma lärare i många 
länder och har sitt centrum i Nordamerika. Han har doktorerat i pedagogik, har 
flera examina i matematik och matematikundervisning och har bl.a. varit forsk-
ningsledare för Educational Testing Service i Princeton, New Jersey. Han är 
fokuserad på att utveckla effektiv, evidensbaserad formativ bedömning.  

Christian Lundahl (2011) är fil dr i pedagogik och docent vid institutionen för pe-
dagogik, didaktik och utbildningsstudier vid Uppsala Universitet. I boken ”Bedöm-
ning för lärande” tar Lundahl upp tankar om samhällets behov av nya former för 
kunskapsbedömning. Eleverna ska stimuleras att uttrycka sig genom olika uttrycks-
former och kunna skapa ny kunskap som är relevant för problemet. Detta synsätt 
ställer större krav på både lärare och elever. Ett livslångt lärande som det mer och 
mer handlar om innefattar också en positiv attityd till lärandet, lusten att lära.  

John Hattie (2012) är utbildningsforskare och statistiker från Nya Zeeland och lig-
ger bakom den omtalade boken Synligt lärande för lärare. En stor del av hans 
forskning bygger på begreppet effektstorlek (betecknat med d) vilket är centralt i 
Hatties studie. Effektstorleken beräknas genom att man dividerar resultaten från en 
grupp som undersökts med en kontrollgrupp. Eller mer noggrant uttryckt dividerar 
man skillnaden i medelvärde mellan kontrollgruppen och experimentgruppen med 
standardavvikelsen. Effektstorlekar över d=0,40 anses av Hattie som särskilt intres-
santa för dem som befinner sig i skolsammanhang. De påverkansfaktorer för effek-
tiv inlärning som tas upp är eleven, hemmet, skolan, läraren, läroplanen, utveck-
lingsprogram samt faktorer kopplade till undervisningen. 

James Nottingham (2013) arbetar som skolutvecklare i Storbritannien och har ett 
nära samarbete med John Hattie. Han strävar efter att jobba med utmanande under-
visning. Hellre berättelser än fakta, hellre dialog än kunskapsöverföring och mer 
utmaning än instruktion eftersom det är genom utmaningar man växer till kropp, 
själ och sinne, menar han. Nottingham anser vidare att eleverna behöver vänjas vid 
att arbeta disciplinerat på egen hand. 
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1.1.2 Formativ bedömning 
Formativ bedömning är bedömning som ska påverka lärandet positivt. Formativ 
bedömning skiljer sig från summativ bedömning som mera fyller funktionen av att 
vara ett slutomdöme. För att formativ bedömning ska fungera bra kräver det att 
eleverna involveras, att den fortsatta undervisningen påverkas och att det sker på 
ett sätt som gagnar elevernas självkänsla. 

Formativ bedömning är ett förhållningssätt till lärandet, skolans grundläggande 
uppdrag. Man använder helt enkelt bedömningar i läroprocessen. Tre nyckelbe-
grepp som Lundahl (2011) för fram i sammanhanget är synlighet, delaktighet och 
ansvar. Det viktiga med bedömningen i skolan är att befrämja lärandet, inte endast 
att mäta det. De bedömningar som innefattar en framåtsyftande feedback utvecklar 
lärandet. 

Tanken med formativ bedömning är att hjälpa eleven medan lärandet pågår, som en 
pedagogisk metod. Elevens egen inre motivation är viktig för att hen ska kunna nå 
långt. Yttre motivation kan leda en bit, men inre motivation leder till kunskap på ett 
djupare plan. Med formativ bedömning menar man fortlöpande, framåtsyftande be-
dömning av elevens prestationer i relation till målen och det är en påverkansfaktor 
med stora effekter. Vart är jag på väg? (Feed Up) Hur går det för mig? (Feed Back) 
Vad är nästa steg? (Feed Forward). Det gäller både eleven och läraren (Hattie 
2012). 

Vid Linnéuniversitetet har forskarna Håkansson och Sundberg (2011) kunnat 
konstatera att formativ bedömning alltmer ses som bryggan mellan undervisning 
och lärande.                         

 
Fig. 1. Tårtbitarna illustrerar de olika delarna i synligt lärande. Proportionerna dem  
emellan är dock olika beroende på var i läroprocessen man befinner sig. 

 

1.1.3 Läraren 
Flera av forskarna som studerats i detta uppsatsarbete kommer fram till att läraren 
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Återkoppling	
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Kamratbedömning	
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är viktig. Lärarens förväntningar på eleverna spelar stor roll. Låga förväntningar 
riskerar att bli en självuppfyllande profetia och det är viktigt att läraren använder 
läro- och kursplanerna på ett sunt sätt. Enligt Hattie (2012) är det som läraren vet, 
kan och gör viktiga faktorer i undervisningen. Passionerade lärare når längre. De 
behöver goda kunskaper i sitt ämne och de ska kunna skapa ett tillåtande klass-
rumsklimat där misstag välkomnas.  

En av skolans största uppgifter är att lära eleverna att lära sig, metakognition. Det 
är också viktigt enligt Nottingham att eleverna så mycket som möjligt befinner sig i 
sin utmaningszon, att få dem att ”gå utanför sin komfortzon” (2013:67), och de be-
höver även utmanas att tänka kritiskt. En annan viktig aspekt, enligt Nottingham, är 
självkänsla. Självkänsla, och uthållighet som är en aspekt av denna, påverkar läran-
det. Lämpliga utmaningar och erkännanden kan stärka självkänslan.  

För att läraren ska veta var eleverna befinner sig i sitt lärande måste denne ställa de 
rätta frågorna (Wiliam 2013). Syftet med frågor i klassrummet bör enligt Wiliam 
vara att generera tänkande och förse läraren med information om vad som ska gö-
ras härnäst för att förbättra undervisningen. Läraren behöver försöka ta reda på om 
eleverna förstår vart de är på väg, att de ser målet, ett mål de tidigare inte varit 
medvetna om (ibid). Lärarens utmaning i bedömningen är bl.a. att få syn på det 
osynliga. Läraren kan använda tidigare elevexempel så att eleven får tydliga mål-
bilder och själv förstår vart hen är på väg (Lundahl 2011). Det kan även vara posi-
tivt att utveckla målen tillsammans med eleverna i den mån de har kompetens att 
medverka. Dylan Wiliam (2013) kallar den processen för ”medkonstruktion”. Det 
är dock ändå på sin plats att här tydligt slå fast att läraren inte ska abdikera från sin 
position av att vara den som vet och kan. Lärarens roll är ju faktiskt att hjälpa ele-
ven att se och jobba mot målen som eleven inte alltid tydligt ser själv. Att regel-
bundet påminna om vart eleven är på väg är en viktig ingrediens i det kontinuerliga 
arbetet. Man måste som lärare hela tiden medvetandegöra för sig själv och sina 
elever vart de är på väg, hur det går och vad som är nästa steg. Wiliam använder 
begreppet framstegskriterier för att beskriva hur läraren undersöker om målen har 
uppnåtts eller ej. Han tar upp ett dilemma: ”Om man i detalj anger vad eleverna ska 
lära sig, då gör de antagligen det, men det är kanske allt de kan göra /.../. Ju tydli-
gare man är med vad man önskar, desto mer troligt är det att man får det, men det 
är mindre sannolikt att det är meningsfullt” (2013:76). 

Man bör som lärare sträva efter att eleven tänker ”Det beror på mig själv, och jag 
kan göra något åt det” (Wiliam 2013:131). Många stora idrottare och musiker har 
fått feedback om att de inte varit bra nog, men beslutat att utmana återkopplingen 
genom att bli bättre istället för att ge upp och göra något annat. Beslutet att bli bät-
tre är ofta avgörande för framgången. 

 

1.1.4 Eleven 
Elevernas ansträngning är viktigare än deras intresse, menar såväl Hattie som 
Lundahl och Nottingham. Det som eleven påverkas av, enligt Hattie (2012), är 
tidigare kunskaper och erfarenheter, förväntningar och graden av öppenhet för nya 
erfarenheter, men också tron på värdet av att investera i lärande, engagemang och 
förmåga att bygga upp en självkänsla. Den största påverkansfaktorn är självskatt-
ning av betyg (d=1,44) med vilket Hattie menar att den framgångsrika eleven har 
god kännedom om sin prestationsförmåga i förhållande till målen.  

Elever behöver anstränga sig. En medelmåttig elev som satsar och anstränger sig 
når längre än den som är begåvad men inte tar i lika mycket (Nottingham 2013). 
När eleven inte lyckas själv kan hon ta hjälp av en klasskompis (Lundahl 2011). 
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Utanför skolan finns det ingen lärare som rättar. Att under skoltiden vänja sig att 
tänka kritiskt och rätta själv är bra, menar Lundahl. Läraren skapar miljön och 
klimatet, eleven skapar lärandet, anser Wiliam (2013).  

 

1.1.5 Återkoppling 
Syftet med feedback, eller återkoppling, är att ändra förhållandet mellan hur det 
gick och hur man önskar att det skulle ha gått (Lundahl 2011). För att återkopp-
lingen ska fungera så bra som möjligt ska den fokusera på hur resultatet kan bli 
ännu bättre. Beröm, bestraffning och belöning är ingen bra feedback enligt Lun-
dahl. Betyg i detta sammanhang kan ofta bli ett hinder för lärande. Betygen elimi-
nerar ofta värdet av den formativa bedömningen, menar Lundahl. Tydliga kom-
mentarer gynnar lärandet bättre. Svagpresterande elever behöver kommentarer så 
att de tydligt ser prestationen i förhållande till målet. Starka elever behöver mera 
övergripande, långsiktiga mål som inspirerar dem att gå vidare (ibid).  

Formativ bedömning innefattar framåtsyftande feedback (ibid). En konsekvens ska 
vara att eleven inte upprepar tidigare misstag. En skillnad vid återkoppling är enligt 
Lundahl att svagare elever behöver den genast medan starkare elever klarar mer 
abstrakt feedback över tid. ”Att ge effektiv feedback är mycket svårare än det ver-
kar”, menar Wiliam (2013:121) och om man gör på fel sätt ger eleverna upp, för-
kastar återkopplingen eller väljer ett enklare mål. Även om eleverna entusiasmeras 
av återkopplingen finns det ändå en risk att fokus svänger till kortsiktiga snarare än 
långsiktiga mål (Wiliam 2013:133). 

Det är bättre att berömma handlingen än personen, menar Nottingham (2013). Det 
är lätt gjort att, i sin lärargärning, blanda ihop beröm och återkoppling. Läraren bör 
sträva efter att återkopplingen är formativ, dvs. det handlar inte om beröm utan me-
ra konstruktiv kritik, och försöka ta reda på vad det är som hindrar eleven från att 
nå målet och förbättras ännu mer. Relevant beröm är bra och utvecklande för själv-
känslan, hävdar han. Även att sträva efter att berömma ansträngning och hårt arbete 
istället för att ge lättköpta poäng anser han är eftersträvansvärt. Beröm måste vara 
trovärdigt. Självkänslan måste odlas och vårdas. 

Feedback fungerar formativt endast om eleverna använder den information de får 
tillbaka för att förbättra sina prestationer, och feedback måste generera tänkande 
(Wiliam 2013). Den ska ge kognitiva och inte emotionella reaktioner. För att vara 
effektiv ska feedback rikta uppmärksamheten på vad som ska göras härnäst istället 
för att fokusera på hur bra eller dåligt elevens arbete var. Om målet är tydligt får 
eleven det lättare att ta ansvar för sitt lärande och större möjlighet att bedöma sina 
egna prestationer i förhållande till målet, dvs. självbedömning. Med detta metaper-
spektiv utvecklas insikter i det egna lärandet, vilket kan ha direkt positiv påverkan. 

För praktiska undervisningstekniker som Wiliam, Lundahl och Nottingham tar upp, 
se bilaga 2. 

1.2 Syfte och avgränsning 
Syftet med detta arbete är att undersöka i vilken utsträckning formativ bedömning 
fungerar i musikaliskt lärande i olika sammanhang. Det gäller dels klassundervis-
ning med yngre och äldre barn, dels instrumentalundervisning men också ensem-
bleundervisning. Utöver detta undersöks också individens konstnärliga utveckling. 
Det som intresserar mig är formativ bedömning som ett sätt att föra lärandet fram-
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åt. Med begreppet lärande menas här hela läroprocessen med dels lärarens sätt att 
bedriva sin undervisning, dels elevens sätt att tillgodogöra sig den. 

Uppsatsen försöker ta reda på vilka undervisningsstrategier som fungerar i musik-
undervisning och i vilken typ av musikundervisning det formativa förhållnings-
sättet är att föredra. Vidare undersöker den om det finns situationer när det inte 
passar lika väl att tänka formativt och i vilken utsträckning lärarna i musik är med-
vetna om läroprocessernas olika delmoment.  

Dessutom undersöker den i vilken utsträckning musiklärarna arbetar med tydliga 
mål, om målen är samma för alla elever och om tankar kring mål skiljer sig om 
man jobbar i grundskolan, gymnasieskolan, musikskolan eller högskolan. En strä-
van är också att försöka ta reda på hur läraren och eleven uppnår samsyn kring må-
len och om man jobbar med både delmål och mer långsiktiga mål samt vilka mål-
bilder som är eftersträvansvärda. 

Ett annat uppdrag för den här uppsatsen är att undersöka hur lärarna tänker kring 
återkoppling och om det är samma förfaringssätt med alla elever i alla situationer. 
Den försöker ta reda på hur lärarna ställer sig till beröm och vad man anser om allt-
för mycket positiv feedback. Förhållningssättet till återkoppling och till hur man 
ger feedback på skapande är andra centrala frågor. En viktig frågeställning är om 
musiklärarna är medvetna om timingens betydelse för återkopplingen.  

Vidare undersöks hur lärarna vet vad de ska göra härnäst och hur de vet var ribban 
ska ligga för nästa moment. Huruvida nästa moment är förankrat hos eleven och 
hur man förhåller sig till balansen mellan att utmana eleven och att inspirera eleven 
är frågeställningar som diskuteras i arbetet. 

Även kamrat- och självbedömning undersöks i uppsatsen. I intervjuerna får musik-
lärarna svara på i vilken utsträckning man jobbar med detta och i så fall på vilket 
sätt. 

En strävan med uppsatsen är också att medvetandegöra för mig själv hur jag får syn 
på mitt eget lärande och hur jag utvecklar mitt eget konstnärskap. Jag vill undersö-
ka hur jag definierar mina mål och hur jag ger mig själv feedback. Jag vill medve-
tandegöra för mig själv om jag jobbar med självbedömning och hur jag stakar ut 
mitt nästa mål. Den konstnärliga självbedömningsprocessen kan vara oerhört sub-
til. Det verk jag tar upp och fördjupar mig i från min masterkonsert är Capriccio av 
Albin Repnikov. Det är en komposition för soloaccordeon som tar ca fem minuter 
att framföra. Det är skrivet på 1960-talet av ryssen Albin Repnikov som föddes 
1932 och bodde i skogarna norr om S:t Petersburg. Han avled 2007. 

Tanken på att hålla en solokonsert kändes för fem år sedan väldigt avlägsen. I upp-
satsen belyser jag vilka kunskaper jag tillägnat mig som gör att jag nu lättare tar 
mig an en sådan uppgift. 
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2. Metod 

Uppsatsen bygger på skriftliga intervjuer av verksamma musikpedagoger som 
undervisar i olika skolformer på olika nivåer. Digital kommunikation visade sig 
vara en bra form då intervjuerna kunde ske över tid och utrymme fanns för uppfölj-
ningsfrågor. I min undersökning försöker jag ta reda på hur lärarna gör för att 
lyckas med sin undervisning och i vilken utsträckning de använder tankar som 
kommer fram i den senaste forskningen om läroprocesser. Frågeställningarna 
handlar om huruvida pedagogerna i så fall är direkt påverkade av forskningen eller 
om de undervisar intuitivt i enlighet med den. Den centrala frågan behandlar 
formativ bedömning och vilka moment som ses som centrala och ej utbytbara för 
att inte ge avkall på kvalitén i undervisningen. Det intressanta är om och hur de 
medverkande pedagogerna använder, medvetet eller omedvetet, arbetssätt i 
vardagen som faller inom ramen för formativ bedömning. De analysverktyg jag 
fokuserat på i min undersökning är fem centrala punkter i det som kallas formativ 
bedömning: att tydliggöra mål, att ge återkoppling, att ta beslut om nästa steg, att 
arbeta med kamratbedömning och att arbeta med självbedömning. Eftersom lärarna 
jobbar med, i vissa fall, helt olika moment inom ämnet musik, kom frågorna att 
handla om ett allmänt förhållningssätt till formativ bedömning helt oavsett lek-
tionsmoment. Frågorna i intervjuerna finns samlade i bilaga 1. 

Min egen konstnärliga process, processen att utveckla konstnärligheten, har varit 
oerhört spännande att följa. Två examenskonserter (kandidat resp. master) finns 
dokumenterade på inspelning som självständiga, konstnärliga arbeten. Jag försöker 
belysa den utvecklingen genom självintervjuer. Jag vill ta fram några olika konsek-
venser av vad som har hänt med mig som musiker i processen att förbereda mig 
”för ett yrkesliv som kammarmusiker, orkestermusiker och solist på hög inter-
nationell nivå” (KMH:s webbplats). 

För att få en övergripande inblick i olika musiklärares arbetssituation så ville jag att 
min undersökning skulle omfatta alla olika musiklärarkategorier. Jag ville försöka 
ta reda på om man kunde se ett mönster i hur musiklärare tänker oavsett vilken typ 
av institution de arbetar på.  

3. Resultat 

Jag ville intervjua verksamma musiklärare inom olika skolformer: grundskola, 
gymnasium, musikskola och musikhögskola. Mitt urval kom att bestå av tre kvin-
nor och 12 män där fyra är musiklärare på grundskolan, två på gymnasieskolan, 
fyra på kommunal musikskola, två inom privatundervisning samt tre på musik-
högskola. Alla är personer som jag med mitt stora kontaktnät på olika sätt känner 
sen tidigare, har stor respekt för, och de fick i denna undersökning representera 
populationen musiklärare. För att få ett statistiskt säkrare resultat borde underlaget 
varit större, men med hänsyn till omfattningen av detta arbete stannade antalet 
intervjupersoner vid 15. Flera har jag jobbat tillsammans med på musikskola, gym-
nasieskola och/eller högskola. Några har jag haft som elever. Andra är musiker-
kollegor. Detta kan vara både en fördel och en nackdel. Fördelen är att jag har en 
etablerad relation med dem så att diskussionerna lätt kommer till stånd. En nackdel 
är förstås att om vi kommer från en kultur, en pedagogisk kultur, med till viss del 
gemensam pedagogisk grundsyn kan resultaten tendera att kantra. Men jag tror 
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ändå att våra arbetssituationer är så pass olika att det inte ska påverka under-
sökningens resultat negativt. 

Dessa lärare representerar en bra bredd vad gäller arbetsuppgifter för musiklärare. 
Grundskollärarna jobbar alla på högstadiet med olika typer av moment genom års-
kurserna, de tre gymnasielärarna jobbar mycket med ensemble. Lärarna från kom-
munala musikskolan är mera inriktade på instrumentalundervisning, privatlärarna 
jobbar både med instrumentalundervisning och ensemblespel. Lärarna från musik-
högskolan jobbar med instrumentalundervisning, ensemblespel samt musikteori. 

Jag ville också undersöka och medvetandegöra för mig själv hur mina egna läro-
processer ser ut. Hur utvecklas jag som konstnär? Vad är nästa steg?  

Nedan följer en materialredovisning. Efter den redovisningen kommer mina slut-
satser, min analys. Lärarna beskriver inledningsvis helt kort sina arbetsuppgifter.  

Adam jobbar som klasslärare, körledare och ensembleledare på grundskolan och 
gymnasiet, men trivs bäst som klasslärare på grundskolans högstadium. 

Agneta är instrumentallärare och har några högstadieelever som spelat tre till fyra 
år, ett större antal elever på gymnasienivå (oftast bi-instrument) och studenter på 
musikhögskolenivå.  

Bengt jobbar med ensembleledning och improvisationsundervisning på frilans-
basis. Han leder storband på professionell nivå, bl.a. universitet och musikhög-
skola. Han är också anlitad som instruktör och solist för olika orkestrar i Sverige 
och utomlands och är även kapellmästare för ett antal orkestrar.  

Daniel jobbar som instrumentallärare på kommunala musikskolan och på gymna-
siet på det estetiska programmet. 

Göran skriver att om han innerst inne måste välja ett perspektiv som han använder 
sig av som musiklärare så är det kulturarbetare i skolmiljö. Det som han vill göra 
och som han tycker är viktigt är allas rätt till musiken som språk. Han jobbar på en 
högstadieskola. 

Harald är instrumental- och ensemblelärare och det är det som ligger honom när-
mast. Han jobbar på flera stadier: musikskola, gymnasium, högskola, mycket med 
fortbildning, f.n. mycket uppdrag inom lärarlyftet samt diverse fristående kurser 
t.ex. instrumentalundervisning i grupp, musik och rörelse med små barn etc. 

John är i första hand instrumentallärare, men mer än hälften av hans tjänst består 
av ensemblegrupper och orkester. Han arbetar också som musikensemblelärare på 
grundskola med estetisk profil. 

Kristina är främst individuell sånglärare men även ensemblelärare och teori- och 
gehörslärare på folkhögskola eller med privatelever. Hon föredrar mer erfarna, mo-
tiverade och rutinerade elever och jobbar gärna mycket med teknik, improvisation, 
dynamik och uttryck. Inom teori och gehör är det ok om de är nybörjare bara de är 
motiverade. 

Lasse, som är klasslärare och ensembleledare på gymnasiet, skriver att om han ab-
solut måste välja en av de olika arbetsuppgifter han ställs inför som musiklärare så 
är ensembleledare att föredra. Men helst skulle han inte vilja välja något specifikt 
eftersom de andra arbetsuppgifterna som musiklärare också är mycket stimuleran-
de. 
 
Markus är ensemblelärare på gymnasiet och instrumentallärare på kommunala 
musikskolan. 
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Micke känner sig mest som instrumentallärare och ensembleledare på musikskolan 
och tycker lärarlivet blir mest givande om han får arbeta på olika stadier med ele-
ver i åldrarna 7–25 år. 

Moa jobbar som klasslärare på högstadiet på kommunal skola och har tidigare 
arbetat som instrumentallärare på kommunal musikskola. 

Niklas jobbar som instrumentallärare på kommunala musikskolan och på 
gymnasiet på det estetiska programmet. 

Oskar är instrumentallärare på ett musikinstitut och på musikhögskola. 

Rickard är lärare i musikteori på en musikhögskola. 

3.1 Mål 
I synligt lärande, formativ bedömning, är tydliga mål en viktig faktor. Lärarna om-
bads att beskriva hur de gör för att eleverna tydligt ska se målet med undervisning-
en. Hur vet de att musikeleverna vet vart de är på väg? Gör de på något speciellt 
sätt för att ta reda på det?  

Adam fokuserar på konserter. Det är ganska självklart att mycket av det musiklära-
re siktar mot är en framställning av något slag inför publik, oavsett om det är van-
liga konserter, luciatåg, cabaret eller stort verk med orkester och sångsolister och 
oavsett om det är sång eller instrumentalspel. Förutom tydliga mål musikaliskt sett 
är det också positivt, anser Adam, med andra biprodukter som eget ansvar, pro-
blemlösning, träning att samarbeta, möjlighet att bedöma varandra, vana att ställas 
inför publik och vana att träffa många olika typer av människor. Nackdelen skulle 
möjligtvis kunna vara att man försummar det som inte ingår i framträdandepaketet, 
resonerar han, samt att man inte alltid har tid att stanna upp och tillräckligt ägna sig 
åt varje enskild individ i stressiga slutskeden. 

Agneta skriver att några elever spelar för att det är roligt, de älskar sitt instrument 
och känner att de lär sig något som är viktigt för dem. Andra spelar för att mamma 
eller någon annan sa att eleven skulle, andra igen satsar på att leva med musiken. 
Det tar också olika lång tid för elever att hitta sin egen väg, menar Agneta. För 
många elever finns det tydliga mål, t.ex. kopplingen till förberedande högskole-
nivå, inträdesprov till musikhögskola, högskolestudier och examen. Samtidigt vill 
Agneta att det ska vara ett vettigt och gärna roligt innehåll under resans gång. 
Målen ska vara klara och tydliga men det är också viktigt att stimulera och upp-
muntra nyfikenheten hos eleven för att se vad det går att upptäcka som man inte 
visste att man tyckte om, resonerar hon. Det handlar om både personlig och instru-
mental utveckling. Agneta försöker kombinera att fånga upp elevernas möjligheter 
och vad de vill spela, och balansera det med vad de själva tycker kan vara intres-
sant och utvecklande. Eleverna uppmuntras att komma med egna förslag och önsk-
ningar. Även om önskningarna kan ligga på en för hög svårighetsgrad leder det ofta 
i långa loppet till ett bra resultat tack vare elevens motivation, är hennes erfaren-
het. Dialog med eleven är en förutsättning för att kunna arbeta tillsammans och nå 
ett resultat. 

Bengt tar fasta på att det är en stor skillnad mellan olika pedagogiska uppgifter. 
Har man inte undervisning styrd av en läroplan med utstakade mål från högre ort 
blir utgångspunkten annorlunda. Många elever vet redan vad de vill. De har ett 
tydligt mål. De söker upp lärare som kan leda dem mot just det målet. Det kan gälla 
såväl enskilda elever som grupper där man i och för sig får enas om ambitions-
nivån. Bengt och eleverna diskuterar igenom målen med olika projekt och sedan 
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börjar slalomåket med högsta möjliga insats av läraren för att portarna ska tas 
smidigt utan grensling, som Bengt uttrycker det. Den viktigaste och vanligaste 
rollen för honom är att göra intensiva punktinsatser som ger aha-upplevelser och 
stimulans till vidare arbete. 

Daniel är inte så fokuserad vid långsiktiga mål. Det är bra med mål som eleverna 
kan uppfylla relativt snabbt, anser han, och att inte pressen blir alltför stor när de 
inte uppfyller dem. Ibland är mål kopplade till ett problem, t.ex. att förbättra rytm-
känslan, handställningen osv. Då tycker Daniel att det kan vara bättre att läraren 
behåller det målet för sig själv och sakta strävar mot att förbättra detta utan att göra 
det till ett problem för eleven. För väldigt unga elever kan mer kortsiktiga mål vara 
bättre, resonerar han, t.ex. att lära sig veckans läxa så bra som möjligt. Det är vik-
tigt att se till att elevens och lärarens mål överensstämmer så mycket som möjligt, 
tycker han. Daniel betonar att det i början är viktigt att ge eleverna uppgifter som 
de klarar av på ett bra sätt, att gå igenom alla detaljer så noga som möjligt så att 
man inte behöver reparera något. Målet i början är att det ska bli roligt att spela och 
att eleverna upplever att om de följer lärarens instruktioner blir det snabbt bra. Att 
förändra något hos en elev när eleven själv är nöjd kan vara svårt, menar Daniel, 
och då kan det vara bättre att förstärka andra saker i spelet tills dess eleven är mo-
gen att förändra sina mål. När det gäller mål pratar Daniel och hans kollegor ofta 
om vad eleven vill göra och de har stora möjligheter att ändra målen om det be-
hövs. 

Göran använder, vid inlärning av en ny förmåga, en modell som är framtagen av 
Svenska fotbollförbundet. Först behövs ett syfte, en kort beskrivning av vad som 
förväntas, t.ex. att eleverna ska lära sig en ackordföljd på gitarr. Sedan en metod, 
hur ska vi göra? Öva, pröva och öva igen. Göran visar hur man övar, t.ex. kortaste 
vägen för fingrarna, eller förenklar genom att först växla mellan två ackord. Sedan 
får klassen pröva. Göran korrigerar och ger feedback. Alla övar vidare till dess att 
alla förstår. Därefter organiseras de yttre förutsättningarna, var man kan sitta, hur 
länge eleverna får öva osv. Efter det kommer själva genomförandet. Man börjar 
öva och Göran går runt och ger individuell feedback. Avslutningsvis sammanfattar 
han. Målet var att eleverna skulle lära sig en ackordföljd. Har det lyckats? Frågor? 
Varför inte? Hur går det för mig? 

Harald betonar att alla elever är olika och kräver olika behandling, och det primära 
är att hitta vad som triggar igång den aktuella eleven. Han menar att eleverna övar 
av egen fri vilja därför att undervisningen upplevs som väldigt stimulerande. Det är 
helt enkelt mycket roligt att spela. Detta är en idealisk situation som varje lärare 
bör sträva efter att uppnå. 

För Harald är det viktigt att föräldrarna blir delaktiga i sina barns spelande. Föräl-
drar kan vara både uppmuntrande, pådrivande och ett stöd för sina barn. All musik-
undervisning gagnas av att man arbetar mot ett mål och regelbundet får möjlighet 
att framträda och visa upp det man lärt sig, anser han. När inget annat hjälper för 
att öka övningsmotivationen hjälper det oftast om man vet att man ska framträda. 
För Harald är målet att alla elever ska framträda minst tre gånger per termin. 
Många ungdomar har en förebild eller idol och detta är något läraren kan och bör ta 
vara på i sin undervisning, menar han. Om eleverna inte har någon förebild kan 
man skapa en förebild. Ofta kan läraren eller en äldre elev fungera som förebild. 
Harald anser att ovanstående är olika viktiga för olika elever och för läraren gäller 
det att lära sig för varje elev vilka tåtar man ska dra i. 

John anser att för honom i rollen som ensemble-, grupp-, och orkesterlärare är det 
alltid viktigt med ett väldigt tydligt mål, nämligen att musiken ska spelas upp för 
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en publik och låta så bra som möjligt. Som instrumentallärare kan det vara svårare 
med tydligheten, menar han. Han anser att i princip allt man gör och spelar, även 
grundläggande övningar som t.ex. tonbildning, ska kopplas till ett framförande, en 
konsert eller andra speltillfällen.  

Kristina börjar alltid med att fråga eleverna vad de har för mål och vad de vill job-
ba med. När hon sedan börjar jobba med eleverna och de lär känna varandra visar 
det sig om det finns något annat hon behöver ta itu med först för att de ska kunna ta 
sig vidare. För henne är det viktigt att fortlöpande fråga om eleverna förstår och om 
de kan ta med sig det som gjorts på lektionen och göra om det hemma på egen 
hand. 

Lasse har ett exempel på synligt lärande där han låter någon elev sjunga in alla 
stämmorna på en låt man ska arbeta med i kören eller ensemblen. Eleverna får no-
ter och sedan skriver Lasse lite om det i FB-gruppen där han lägger ut adressen till 
materialet på nätet, t.ex. Soundcloud. Där hittar eleven sitt namn på den stämma 
som ska övas in. Då är målet helt klart för alla. Lasse frågar varje elev hur det går 
och vid repetitionerna märks det vilka som har tagit till sig det man kommit över-
ens om. För instrumentlisternas del utgår Lasse från någon bra inspelning som han 
använder som grundidé på hur t.ex. kompet ska utföras. Därefter pratar han och 
eleverna ihop sig om hur de vill att deras version ska låta. 

Markus utgår ofta från originalinspelningar vid instudering av musik för att visa 
på hur man vill att slutresultatet ska låta. Youtube, Spotify och mp3 används mer 
och mer. Han delar upp uppgiften i delmoment där han strävar efter att vara tydlig 
med målet. Delmomenten kan variera beroende på låtar, arrangemang och elev.  
Ofta försöker han tillsammans med eleven lyssna och analysera förlagan. Om för-
lagor inte finns använder Markus andra exempel som liknar det resultat han vill 
åt. Genom läxor ser han om eleven har förstått uppgiften. Viktigt är också att ana-
lysera och konkretisera övningen, och att inte vänta med feedback. Vad kan änd-
ras? Vad är bra? Varför blir det fel?  Markus försöker att spela och musicera så 
mycket som möjligt under lektionstid istället för att teoretisera. 

Micke känner ofta ganska tydligt när eleven är med, övningen går lätt, eleven är 
uppmärksam och undervisningssituationen blir lustfylld. Ibland får eleverna ge tips 
på musik som de har i sina spellistor och på det sättet skapar läraren en dialog rent 
allmänt om musik och detta leder ofta till att man får reda på ganska mycket om 
hur de ser på sitt eget spel och vilka mål de har. 

Moa hänvisar till Skolverkets kunskapskrav, syfte och centrala innehåll. Hennes 
uppgift är då bl.a. att göra dem begripliga för eleverna. Eleverna får ta del av plane-
ringen och hur Moa lägger upp den. I t.ex. momentet trumspel är målet att kunna 
grunderna i spel på trumset. Hon ger återkoppling och bekräftelse på framsteg efter 
varje lektion. Moa jobbar också med mindre grupper, ibland enskilt. Det kan behö-
vas om någon elev har hög frånvaro, svårt motoriskt eller annan problematik.  

Niklas använder ofta ideal och förebilder som finns att hitta i dagens mediautbud 
t.ex. Youtube och liknande. I viss mån går han på livekonserter med sina elever, 
om det finns någon som passar, samt att han försöker förebilda för eleven. T.ex. 
analyserar man stycket tillsammans, där han som lärare kan föreslå olika övningar 
som kan hjälpa eleven förbi vissa passager.  

Oskar ber ibland eleverna själva formulera målen utifrån kursbeskrivningen. Han 
exemplifierar målet i form av att vara en god förebild och spelar för eleverna. Ut-
ifrån det Oskar hör när eleverna spelar märker han deras framsteg. Eleverna får 
själva beskriva hur de utvecklas. Han jobbar med begreppsbildning där språk och 
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musik kopplas ihop. Oscar spelar tillsammans med eleven och jämför detaljer i 
musiken och stämmer av var eleven befinner sig. Det är som i orientering, menar 
Oscar. Först springer man ett tag, sen måste man stanna upp och läsa in sig på kar-
tan var man befinner sig och hitta den rätta riktningen. Samma i musik. Läraren 
och eleven diskuterar tillsammans åt vilket håll de ska och i vilken riktning målet 
befinner sig. 

Rickard presenterar en översiktlig planering för studenterna (eleverna) så att de 
ska se målet redan i början av kursen. Det finns också en kursplan som de kan få 
information om genom att läsa. Det slutgiltiga målet är tentamen som kommer i 
slutet av kursen. 

3.2 Återkoppling 
Återkoppling bidrar till att tydliggöra var eleven befinner sig i förhållande till ett 
mål. När läraren övertygat sig om att eleverna ser målet tydligt och klart, hur ger 
hen dem återkoppling på vad de åstadkommer? Det går att göra på många olika 
sätt. Hur gör lärarna? Och när gör de det? 

Adam påpekar att det är viktigt att efter varje konsert eller föreställning tillsam-
mans med eleverna prata igenom allt och utvärdera. Han försöker även göra det 
under repetitionsperioden, även om det där kanske blir mer sparsmakat. Varje spel- 
och teorilektion innehåller delar av feedback, dock inte till alla och lite mer ”som 
andan faller på”. Adam strävar efter att så ofta som möjligt fånga in någon eller 
några elever för att återkoppla.  

Agneta anser att återkoppling är bra; om eleven direkt får respons på det hen gör så 
lär hen inte in onödiga saker utan går rakare mot målet. Annars kan mycket tid läg-
gas på att lära in fel saker, menar hon. Det som först slinker in vill gärna sitta hårt, 
så ju mer rätt det blir från början desto bättre är det. Feedback kan komma i form 
av beröm och uppmuntran som är mycket viktigt för att man ska känna sig trygg 
och våga ge sig hän, men också i form av att eleverna får tala om vad de nyss gjor-
de. Vad tyckte du gick bra i detta? Hur kändes det, är du nöjd med det du spela-
de? Är det något du kan göra på ett annat sätt? Är det något du inte är nöjd med? 
Agneta utgår från det som är positivt och lyfter det som inte är lika utvecklat till en 
annan nivå. Det viktigaste är att det i grunden känns meningsfullt och roligt för 
eleven, tycker Agneta. 

Bengt beskriver att han använder återkoppling hela tiden och flera gånger i varje 
session. Han försöker sätta tummen på det som går att göra bättre, och då upp-
muntrande kritik tagits på rätt sätt och förvaltats i positiv riktning berömmer han 
alltid. Det är givetvis viktigt att framstegen premieras utifrån varje individs ut-
gångsläge och inte efter en allmän mall där effekten blir nedslående för de som inte 
kommit så långt och föga utmanande för de avancerade, anser han. Det är lätt att 
man i sin iver att vara en effektiv pedagog genast börjar visa hur eleven kan gå 
vidare från det nya läget utan att visa glädje och tillfredsställelse över den senaste 
framgången. Det är ett misstag som sänker motivationen och förväntningarna på 
fortsättningen, menar Bengt. 

Daniel träffar eleverna varje vecka, och oftast enskilt, och då är det ganska lätt att 
ge feedback. Han berömmer och försöker utifrån	
  positiva kommentarer även kom-
ma in på det som ska förbättras. Det är viktigt att eleverna verkligen tror på posi-
tiva kommentarer, och berömmet måste vara trovärdigt, anser han. Utveckling sker 
i trappsteg och ibland står man och stampar. Då kan återkopplingen vara att man 
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berättar att eleven jobbar effektivt och att ge eleven uppmuntran till att ha tålamod, 
resonerar Daniel. 

Göran anser att en musikalisk upplevelse är den bästa återkopplingen en elev kan 
få. Eleverna ska uppleva att det är roligt, att de får lust till musik och vill göra mer. 
Därför har Göran som ambition att så ofta som möjligt försöka se till att någon 
gång under en lektion hamna i en musisk situation för att väcka elevens motivation. 
Motivationen är den motor som eleven själv bär inom sig, menar han, och hen är då 
väldigt öppen och mottaglig för nya kunskaper. Här arbetar Göran mycket med 
skapande och att få eleverna att ha en tilltro till sin egen förmåga att självständigt 
skapa. Det bästa sättet att ge feedback på skapande är att göra korta analyser av 
innehållet i redovisningen. ”Hörde ni vad som hände när alla tystnade och en fort-
satte?” Ibland är ett gemensamt skratt en fantastisk respons, menar Göran. När 
skapande ska bedömas kanske ordet uttryck, som finns i läroplan Lgr 11, bör ersät-
tas med vilket intryck musiken, kompositionerna gör, resonerar han. Man kanske 
inte ska bedöma, värdera, skapandet utan bara tillhandahålla fler och mer sofisti-
kerade verktyg att jobba med. Om man lite grovt delar in läroplanens förmågor 
som ska bedömas i sång och spel, skapande och teori och reflektion så är det lättast 
att bedöma sång, spel, teori och reflektion, anser han, och kanske även inför elever-
na konkretisera arbetet på ett väldigt tydligt sätt här. För Göran ligger skapandet 
varmt om hjärtat inte minst för att det skiljer sig från många andra skolämnen i sin 
praktiska, icke reproducerande natur.  

Harald påpekar att det är svårt att svara generellt om feedback då alla elever är oli-
ka och behöver återkoppling på olika sätt. Vissa elever är väldigt beroende av posi-
tiv förstärkning, dvs. beröm, medan andra behöver mera ärlig kritik, menar han. Ett 
naturligt sätt att göra detta är att ordna konserter, framträdanden, där eleverna del-
tar. Då blir det naturligt att ge feedback. För några är denna feedback till 90 pro-
cent beröm och positiv förstärkning och en liten del är då återkoppling på vad som 
behöver förbättras i framtiden.  

Kristina beskriver att klassen ofta jobbar med att, även om eleverna gör rätt första 
gången, upprepa specifika ställen periodiskt. Under Kristinas entusiastiska och 
uppmuntrande utrop upprepar gruppen övningen så att de minns hur det känns. Om 
det inte lyckas, bryter de ner det svåra och närmar sig problemet från ett annat håll 
och om inte det heller går provar man med en annan strategi. Kristina betonar vär-
det av att närma sig problem från olika håll. Hon anser vidare att det är viktigt att 
hålla igång en diskussion om delmål, dagsform, värdet av att vara envis och att 
musik är en process som tar tid. Sen kan det vara bra att avsluta lektionen med nå-
got man vet att eleverna kan och gör bra så att man slutar med en positiv känsla, 
anser hon.  

Markus försöker ge återkoppling så ofta som möjligt men betonar samtidigt vikten 
av att inte stressa eleven. Det är givetvis olika från fall till fall, menar han. Åter-
koppling ges när eleven har hunnit försöka göra den uppgift hen fått. Det blir givet-
vis mer komplicerat ju fler elever det är i gruppen. Man får försöka prioritera det 
som är viktigast så att inte lektionen pratas bort. Hellre spela olika avsnitt flera 
gånger och ge lite återkoppling varje gång än att efter första genomspelningen 
kommentera alltför många punkter, resonerar han. Det är som sagt beroende på 
eleven, men Markus understryker att det är svårt att ta in mycket information och 
kunna omsätta den i praktiken direkt. Han föredrar att, istället för att tillrättavisa 
eleven, varva spelandet med ganska tät återkoppling, ge positiv återkoppling i alla 
sammanhang och ge tips på förbättringar. Han tror också att en positiv stämning är 
grunden för lärande, och han strävar efter att bibehålla den även om han ser stora 
luckor i framförandet. Markus försöker också att hålla sig till återkoppling på upp-
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giften även om det finns andra brister. Han ser fördelar med att då istället ge en ny 
uppgift som rör de andra bristerna. Att vara en god förebild kan också vara åter-
koppling, att läraren spelar som han vill att eleven ska göra. Härmning kan vara en 
av de enklaste och mest direkta vägarna.  

Micke berättar att de strävar efter att dela upp det övergripande målet i mindre del-
mål så att eleven hela tiden känner att nästa mål ligger nära. Eleven känner då glä-
dje och tro på sin förmåga. Ett sätt att ge återkoppling är att spela in eleven, menar 
han. Sedan kan man ha en dialog om vad man hörde och vilken väg man ska ta för 
att komma vidare. Det gäller att ta fasta på det som är bra, uttrycka det tydligt så att 
eleven känner tillit. Har man tagit upp fem bra saker som eleven åstadkommit är 
det lättare att ta upp en svaghet1. Micke säger, i likhet med flera andra lärare, att 
han tror att de allra flesta elever behöver feedback ofta. Om en elev har gjort en bra 
arbetsinsats förstärker han den genom att påtala det, dvs. positiv återkoppling. 
Micke vill beskriva för eleven vad det var som var bra. När ett stort mål har upp-
nåtts anser han att det är viktigt att tillsammans med eleven prata igenom vad som 
hänt under resans gång och vad det för med sig för nästa mål. 

Moa har ett konkret exempel: Klassen har gitarrkurs och går igenom ackorden D, 
G och A. Man jobbar med detta några lektioner. Här går hon då in och återkopplar. 
Det kan låta ungefär så här: ”Bra där, Kalle, nu byter du mellan D och G med bra 
flyt. Nu tränar du lite extra på A så sitter alla ackorden snart.” Om Moa har en elev 
som inte klarar detta försöker hon träffa eleven t.ex. på en rast så att eleven får lite 
egen tid med henne. Om det är alltför svårt, exempelvis motoriskt, förenklar hon 
ackordet G för att på så sätt få eleven att klara uppgiften. Den här typen av åter-
koppling kommer i alla moment: trumset, elbas, gitarr och keyboard, säger Moa, 
och i den bästa av världar skulle hon vilja göra återkoppling mycket oftare, men det 
är alltför stora grupper och alltför lite tid för det. Vid teoretiska uppgifter får alla 
välja mellan muntligt eller skriftligt prov och där blir återkopplingen diskussioner 
om resultatet.  

Niklas anser att återkopplingen bör vara både positiv och negativ, beroende på 
elevens prestation i övningsrummet. Han ger ständigt feedback på sina elever och 
är själv väldigt beroende av feedback från eleven, ett givande och tagande. 

Oskar gör så här för att avdramatisera spelsituationen i masterclassundervisning. 
Han skickar runt en låt, en fras eller en stråkstart. Alla härmar och lär. Oskar delar 
successivt upp eleverna i mindre grupper och till sist lyssnar han på eleverna en 
och en. Då kommer återkopplingen. Han ger så mycket positiv återkoppling som 
möjligt och undviker negativ. Han ger råd i hur eleven kan förbättra det hen gör, 
ger nya mål. Återkopplingen kommer direkt, just när det sker. Om någon har svårt 
backar Oskar ett steg för att hjälpa igång eleven, t.ex. högre fart på stråken, mera 
stråktryck i starten. Alla i gruppen hör all kritik och förstår så småningom att t.ex. 
stråkfattningen är viktig. I början när eleverna gör övningarna är de så nervösa att 
de inte hör så mycket, påpekar Oskar. De blir blockerade i situationen. Då kanske 
de bättre kan höra och ta till sig den återkoppling som andra får. 

Rickard har ganska små grupper, mellan 5 och 8 personer. I en sådan situation kan 
redovisningen göras så att det går att höra och se hur var och en har löst en uppgift. 
Han kan då vanligtvis ge muntlig feedback direkt när uppgiften redovisas.  

 
1 Lundahl nämner two stars and a wish för att betona vikten av både positiv och negativ 
kritik (Lundahl 2011). 
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3.3 Nästa steg 
Lärarna fick svara på frågan om hur de vet vad som ska göras härnäst. Eleven såg 
målet, jobbade mot det och fick återkoppling. Men sen då? Hur väljer man väg? 
Jag ville ta reda på hur läraren vet nästa steg, hur man prioriterar och hur man går 
vidare. Det är det tredje steget i formativ bedömning (Hattie 2012), att ta beslut om 
vad som är nästa steg. 

Agneta menar att beslutet om nästa steg beror på var eleven hamnar. Det svåra är 
att bedöma när man går vidare mot nästa steg, och vad steget i så fall är. Det är lätt 
att underskatta elevens kapacitet och möjlighet att lära sig saker, och inte alltid 
självklart att veta vad som kommer efter A, om det är B eller D eller ett annat spår. 
Agneta försöker vara lyhörd och fånga upp signaler från eleven, för att utifrån detta 
variera innehållet därefter. Att vara lärare är att gå bredvid samt hjälpa och stödja, 
anser hon, dvs. hjälp till självhjälp. Hjälp till att få igång elevens egna reflektioner 
och idéer. Att ge konkreta instruktioner i kombination med inspiration. 

Bengt betonar att han måste göra klart för sig vilket mål eleven har. Blir man för 
ambitiös i sitt eget mål med eleven kan avskräckning bli resultatet. Han måste som 
lärare hitta maximal utvecklingsstrategi under bibehållande av elevens lust och 
vilja att dela målen med honom. Eleven behöver också känna att det går framåt mer 
än förväntat och att arbetet är precis så krävande att han inte går över gränsen för 
att kraven ska bli alltför stora. Han menar att dialogen med eleven är viktig för att 
lärarens idéer om lämplig målsättning ska blir elevens egna. Där ska lärarens 
beteende ge trygghet hos eleven, anser han. Han vill etablera en relation där det 
finns utrymme att vara ärlig. Eleven måste känna att hen gör arbetet för sin egen 
skull och inte primärt för att tillfredsställa läraren. Då gör eleven ny kunskap till sin 
privata upplevelse trots att det är läraren som har kilat in katalysatorerna. 

Daniel prioriterar att eleven blir trygg i sitt musicerande oavsett nivå och kan an-
vända kunskapen i många olika sammanhang. Han vill därför ge eleven grund-
läggande kunskap i flera liknande uppgifter innan de går vidare eller fördjupar sig i 
mer avancerade uppgifter.  

Göran jobbar på en skola där man ägnar mycket tid åt sång och spel, skapande och 
teori och reflektion. Det är återkommande moment varje termin med en viss för-
väntad progression. Det innebär att de moment som kräver färdighetsträning som 
gehör, spel, puls- och rytmträning och liknande uppgifter hela tiden återkommer 
och repeteras. Nästa steg kommer vid nästa tillfälle och kan handla om att nivå-
gruppera undervisningen så att alla kan utvecklas i sin takt, menar Göran. Mycket 
av undervisning kräver ett tydligt ledarskap i klassrummet och delaktighet från 
lärarens sida. Att ge feedback och att ta ställning till nästa steg sker ofta samtidigt, 
anser han.  

Lasse väljer att ta vara på de erfarenheter han fått från tidigare uppgifter, dvs. an-
passa svårighetsgraden på nästkommande projekt efter vad han tror att eleven 
förmår. Gärna då så att eleven känner att hen tar ett ”steg framåt”. Lasse är 
dock noga med att han och eleven är överens om arbetsuppgiften och att eleven 
känner sig bekväm med den. 
Markus menar att frågan om nästa steg är beroende av om det är det dags att byta 
fokus till en annan uppgift, fortsätta med samma om resultatet är under elevens 
prestationsnivå, bredda elevens kunskap med fler liknande uppgifter eller något 
annat. Det är ofta helt avgörande hur eleven svarat på uppgiften och den feedback 
hen fått. Nästa steg bygger på att det finns långsiktiga mål, att förmedla en djupare 
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förståelse för musik, djupare kunskap i framförande av musik och vidareutveck-
lande av egen personlig musikalitet, anser Markus. Nästa steg är en progression 
och/eller repetition. Om läraren bedömer att eleven utvecklas bäst av mängdträning 
så övar man på liknande stycken. Har man ägnat mycket tid åt en sorts uppgifter 
och åt att få en undervisning som är varierad är det bra med progression eller att 
införa nya mål.  

Moa beskriver hur hon jobbar med ensemblespel med flera olika delmål, där de 
olika instrumenten representerar nästa steg. Hon inleder med trumkursen och går 
därefter över till gitarrkursen där hon börjar med två ackord och övar dem tills de 
sitter. Moa är mån om att alla är med på banan innan ett tredje ackord läggs till. 
Därefter är det dags att sätta ihop trummor och gitarr i en enkel sång, och sedan går 
hon vidare till elbas. Här känner eleverna redan till band, strängar etc. från gitarr-
kursen. Nu återstår sång i mikrofon samt keyboard innan ensemblen är redo att 
spela tillsammans. 

Oskar introducerar ett nytt mål i relation till det förra målet som berör en annan 
del av musicerandet. Man återvänder regelbundet till de olika uppsatta målen för 
att regelbundet stämma av. 

Rickard undervisar i kurser som har en planering som inte tar så mycket hänsyn 
till den enskilde studenten, men som fungerar för grupperna. En sådan planering 
rymmer redan från början de olika stegen i undervisningen och när man på en lek-
tion tagit ett steg går man bara vidare med nästa. I någon mån anpassar han sina 
kvalitetskrav på resultat vid en enstaka lektion, men det är i princip studentens sak 
att uppnå målet. I slutet av kursen finns en examination, vilken är det huvudsakliga 
målet. Om en student till en enstaka lektion inte gjort alla uppgifter, är det inte hela 
världen, menar Rickard. Vid examinationen ställs allt på sin spets. Den ska visa om 
studenten är godkänd eller ej. 

3.4 Kamratbedömning 
Ett moment som har nära koppling till formativ bedömning eller synligt lärande är 
kamratbedömning. Använder sig lärarna av det och i så fall i vilka sammanhang? 

Agneta påpekar att elever ibland kan säga saker till varandra på ett rakt och själv-
klart sätt som man som lärare kan tro vara för enkelt. T.ex. ”tryck inte där”, ”ta den 
bredvid så låter det bättre” osv. Det kan absolut fungera till viss del, menar hon, 
men en lärare har ett större kunnande och mer erfarenhet, och en större bank att ta 
ifrån vad gäller t.ex. material, problemlösningar och övningsmetoder.  

John anser att om det handlar om att eleverna ska ge varandra konstruktiv kritik, så 
är det väl ok, men det är inget som han egentligen använder sig av. Han tycker att 
elever har ganska lätt för att falla in i en recensentroll av sig själva. Detta är något 
han inte vill uppmuntra.   

Moa ser en självklarhet i att eleverna hjälper varandra. När de jobbar med t.ex. 
rockband är det centralt. Ett exempel: klassen ska starta upp en ny låt och Nisse ska 
spela bas men kan inte alla ackord. Då finns Anna i den gruppen som har spelat 
mer bas än Nisse. Hennes uppgift blir då att hjälpa Nisse vilket blir en form av 
kamratbedömning. Eleverna lär av varandra hela tiden. Kamratbedömning på läxor 
och prov gör man däremot inte. 

Oskar berättar att utanför lektionstid spelar eleverna tillsammans. Han uppmuntrar 
dem att lyssna på varandra, upptäcka och uppmärksamma varandras framsteg. 
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Rickard skriver att det händer att studenterna kommenterar varandras uppgifter, 
särskilt när det gäller arrangemangsuppgifter. Han uppmuntrar gärna detta, men har 
inte satt det i system. Däremot såg han möjligheten med kamratbedömning i sam-
band med distansundervisning. Man organiserade undervisningen så att studenterna 
fick jobba i mindre grupper där de fick ge varandra feedback och få chansen att 
förbättra arrangemangsuppgifterna innan de skickades in till läraren.  

Flera lärare svarar att de inte har arbetat med någon organiserad form av kamrat-
bedömning. Däremot bedömer eleverna inte sällan varandra ändå. Vissa lärare 
jobbar med elever från olika årskurser samtidigt och då förekommer det att mer 
erfarna elever handleder andra i gruppen. 

3.5 Självbedömning 
I likhet med kamratbedömning ligger självbedömning nära det synliga lärandet. 
Uppmuntrar lärarna sina elever till självbedömning och i så fall hur? 

Agneta hjälper och stödjer men det är eleven som styr sin utveckling och vilka 
framsteg hen gör. Man kan komma till en viss nivå med att arbeta enbart på lektio-
nerna, men det tar stopp rätt fort om inte eleven lär sig att arbeta på egen hand och 
reflektera över vad hen gör, menar hon. Det är när eleven börjar ta eget ansvar för 
spelandet och övandet som framstegen kommer. Ett sätt att få igång den egna be-
dömningen, resonerar Agneta, kan vara att eleven får tala om hur hen arbetat med 
uppgiften, både vad gäller nedlagd tid och hur hen tacklat olika problem (”och hur 
tänkte du här”), analys av stycket och hur eleven upplever musiken. Läraren be-
hövs, för utveckling och framsteg går sällan spikrakt framåt och eleven behöver 
handledning, stöd och uppmuntran.  

Daniel försöker ge eleven flera olika ingångar till lärandet och förhoppningsvis 
fungerar någon så att eleven tar eget ansvar, blir motiverad att jobba och även göra 
självbedömningar. Han ser det som viktigt att bygga upp kunskap hos eleven. I 
början behövs mycket vägledning i varje steg och helst vill Daniel gå igenom så 
mycket som möjligt på lektionerna så att arbetet med läxor mest blir förstärkning 
av det som redan gjorts. Med tiden blir eleven förhoppningsvis allt mer självstän-
dig. När eleven ”spelat upp” på lektionen frågar Daniel eleven vad som var bra, 
vad som kan förbättras och hur. Då kan de tillsammans jobba med självbedöm-
ning.  

Lasse försöker få eleven att fundera på vad som krävs för att uppnå ett bättre resul-
tat. Exempelvis kan han fråga eleven vad hen tror att det skulle behövas för att få 
bättre stabilitet i rösten. Och förhoppningsvis kommer eleven på att hen t.ex. be-
höver arbeta mer med individuella magstödsövningar osv. I det läget sätter de till-
sammans upp ett mål och bestämmer en tidpunkt då de kollar av om det gått åt rätt 
håll.  

Markus försöker uppmuntra eleven till självbedömning och då främst att lyfta 
positiva sidor eller att plocka isär problem. Han upplever att elever ofta ger sig 
själva negativ kritik och lätt fokuserar på den. Markus försöker och vill nyansera 
den bilden och få eleven att kunna se positiva sidor likväl som negativa. Han frågar 
eleven ganska direkt efter ett moment vad eleven tycker går bra eller mindre bra för 
att få bedömningen så relaterad till uppgiften som möjligt. Markus vill inte att ele-
ven ska börja bedöma sig för brett för då tappar hen fokus på tydliga mål och ris-
ken blir att eleven underskattar sig själv. 
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Moa skriver att när man jobbar med elever på t.ex. musikskolan är detta lätt. Ele-
verna har då instrument att öva på hemma, vilket de flesta inte har i grundskolan. 
Därför blir självbedömning i grundskolan inte lika enkel. Självklart får eleverna 
reflektera och bedöma sina fram- och motgångar, och det görs då i samband med 
avslutad kurs i t.ex. gitarr. När man spelar i band får gruppen göra en självbedöm-
ning när en låt är färdigövad och framförd för klassen. Frågorna är: Vad gick bra? 
Vad gick mindre bra? Är ni nöjda? Varför gick det bra? Varför gick det mindre 
bra? Vad ska ni tänka på till nästa konsert? Vad kan bli bättre? 

Oskar är av åsikten att han kan hjälpa eleven att hitta en framkomlig väg till att be-
mästra sitt instrument och att höra och uppfatta skillnader på ljud och klang. Han 
kan även hjälpa till att förklara vad det beror på, t.ex. hur man håller i stråken, strå-
kens fart och tryck mot strängen. Men han kan inte dra stråken åt eleven när hen 
vill spela själv. Eleven måste komma på hur man gör, men läraren kan hjälpa till i 
den processen. Det är framför allt genom att hjälpa eleverna att utveckla sitt höran-
de och sin uppfattningsförmåga	
  som läraren hjälper sina elever till att kunna utvär-
dera sitt spelande, anser Oskar. Om man som elev kan höra vad skillnaden blir när 
man gör på ett visst sätt eller när man gör en övning tillsammans blir det väldigt 
tydligt för eleven vad det är man behöver öva på eller utveckla i sitt spel. Det kan-
ske man kan kalla för självbedömning, resonerar Oskar. 

Rickard på högskolan gör inget särskilt för att uppmuntra studenterna till själv-
bedömning, utan förutsätter mer eller mindre att studenterna gör det av sig själva.  

3.6 Synligt lärande i den konstnärliga processen 
I anslutning till diskussionen om formativ bedömning ville jag synliggöra mitt eget 
lärande. Genom att sätta på mig de formativa glasögonen framträder lärandet väl-
digt tydligt. Där dyker de tre byggstenarna mål, återkoppling och nästa steg upp 
igen. Vikten av att se sina egna mål, få återkoppling och därefter ta ställning till 
nästa steg finns även i den processen. 

 

3.6.1 Mål 
Mitt övergripande mål med min femåriga musikerutbildning var när den startade 
att förfina mitt konstnärskap som styrs av intressant musik, möjligheter till konser-
ter, möjligheter till samspel med andra spännande musiker samt andra lockande 
musikäventyr och utmaningar. Men ett viktigt strävansmål med musicerandet har 
också alltid varit njutningen, att så avspänt som möjligt kunna närvara i stunden 
och följa musiken. Trygghet är en viktig dimension där. Att känna sig trygg med 
sig själv, musiken, instrumentet, situationen och publiken. Här känner jag att en 
stor utveckling har skett. Jag känner att jag blivit tryggare i att lita på att musiken 
håller, att jag som musiker i lugn och ro kan följa flödet av musiken och försöka 
uttrycka det som finns inneboende i verken. Den muntliga presentationen av kon-
serterna och verken känns också som en sammanhållande dimension av musice-
randet. Också för att skapa en relation till sin publik blir det en viktig komponent. 
Det bidrar till känslan av helhet och meningsfullhet. Även här känner jag mig säk-
rare idag. 

Något som har med trygghet att göra är att jag som musiker vågar lita på klangen i 
mitt instrument. En av mina gamla lärare sa: ”Klangen övertygar”. Jag har under 
dessa år bl.a. haft fokus på att förbättra och förfina klangen och det har stärkt mig 
som musiker. En annan aspekt är flödet. En strävan jag har i mitt musicerande är 
att uppnå ett friktionsfritt flöde, där alla parametrar samverkar optimalt. Strävans-
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målet är den fulländade versionen. På vägen dit bearbetas varje verk under lång tid 
i en instuderingsprocess med många olika delmoment . En del av processen är att 
stegvis få en fördjupad inblick i hur kompositören tänkt och till det foga en analys 
samt en egen interpretationsidé. Här följer en presentation av det verk ur min 
masterkonsert som jag valt för att åskådliggöra den formativa processen. En ut-
gångspunkt i processen utifrån vilken verket sedan stegvis förs framåt med hjälp av 
tankar kring mål, återkoppling och nästa steg. 

Albin Repnikov skrev på 1960-talet ett capriccio. Ett capriccio kan beskrivas som 
en fantasi, en improvisation eller ett plötsligt infall. Det är ett verk i flera delar där 
inledningen, ett moderato, är en stillsam presentation av en enkel melodi i A-moll 
ackompanjerad av liggande treklanger. Stämning byter efter en stund karaktär, har-
moniken förändras och man börjar som lyssnare att ana oråd. Allt står nog inte rik-
tigt rätt till.  

Andra delen är ett virvlande Allegro con anima med växlande taktarter såsom 4/4, 
3/4, 5/8 och 6/8. Det är ett väldigt rytmiskt pregnant avsnitt med många överrask-
ningar. Ett ostinato i 5/8 återkommer som en röd tråd genom denna del som leder 
fram till en avdelning i gungande 6/8. Där blandar Repnikov 6/8 och 3/4 och labo-
rerar med polyrytmiska mönster där kombinationer av fyra mot sex (två mot tre) 
ingår som viktiga byggstenar. Denna del kulminerar runt ett Eb7-ackord som blan-
das med Gm vilken ger en väldigt dissonant effekt. Toner Db och D, både den lilla 
och stora sjuan, används som en kraftfull klang som avslutningsvis landar i ett 
pampigt F-durackord. 

Då har verket kommit till den andra långsamma, men här pampiga och storslagna 
delen. Det är som en stor romantisk operaaria á la Pavarotti. Det känns befriande 
efter den föregående stormen.  

Här får man som accordeonist möjlighet att använda melodibasen då Repnikov 
parallellför ackorden på ett sådant sätt att melodibas passar bra. Ett accordeon med 
konverter fungerar så att man i basen kan spela med endera standardbas (kopplade 
ackord) eller melodibas. Man kan, som i detta verk, använda både och. Man byter 
alltså beroende på vad som passar bäst.  

Avslutningsvis följer finalen där det rytmiska ostinatot från andra delen återkom-
mer. Här tjocknar harmoniken och taktarten växlar mellan 6/8, 7/8, 8/8 och 9/8. 
När man nästan är i mål kulminerar verket i fem takter som går i A-dur, som om 
det är hit vi varit på väg hela tiden. Men som avslutning så hamnar vi ändå i A-
moll till sist.  

 

3.6.2 Återkoppling och nästa steg 
Jag tycker att jag börjar se att begreppen återkoppling och nästa steg ligger väldigt 
nära varandra i den konstnärliga processen. Återkopplingen är komplex. En del av 
den kommer naturligtvis från utbildningen och framför allt min huvudlärare i 
accordeon, men en annan viktig källa till återkoppling är den publik jag mött ge-
nom åren. Men i det vardagliga arbetet är det den egna självbedömningen som är 
den återkoppling som förekommer mest och den är nära kopplad till valet av nästa 
steg. Valet av ny musik och att få tillfälle att ge konserter kan räknas till de mer 
övergripande nästa stegen, medan det dagliga övandet är de mindre. I den proces-
sen är planeringen av de dagliga övningarna viktig.  

Vad jag övar på och hur jag övar är centralt. Inställningen till att öva kan man som 
musiker behöva jobba med. Man kan öva av många olika anledningar beroende på 
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vilka mål man satt upp för tillfället, såväl kortsiktiga och närliggande mål som 
långsiktiga. 

Att konstruera övningar som tar upp det som behövs för att nå de uppsatta målen är 
en viktig del av utvecklingen och processen inför konserter. Hur synliggör jag då 
lärandet för mig själv, mitt eget musicerande, och vad gör jag när tekniska problem 
uppstår? Bernt Asplund som var flöjtmetodiklärare på SMI och som jag som 25-
åring hade den stora äran att ha som lärare i tre år på 1970-talet, hade stor inblick i 
och förståelse för metodiska och didaktiska frågor och bidrog starkt till att bygga 
min musikpedagogiska grundsyn. Ett element i Asplunds arbete var begreppet 
etydersättningar. Etydersättningarnas syfte var att på olika sätt lösa tekniska svårig-
heter. Tanken var att komponera eller konstruera en lustfylld och aptitretande öv-
ning som tar upp det som behöver övas på. Ofta kan ett stycke innehålla något en-
staka ställe som vållar bekymmer. Etydersättningens syfte blir att förstora proble-
met för att synliggöra det, vrida och vända på melodier och rytmer så att svårig-
heterna avslutningsvis inte längre existerar. Många gånger kan det handla om ett 
arbete under flera månader. En viktig aspekt hela tiden för att hålla övandet intres-
sant, levande och aptitligt är att ständigt förnya tankarna kring övandet. Ett sätt är 
att regelbundet vid behov komponera nya övningar kring aktuella problem. Det är 
inte lyckat att vecka efter vecka fortsätta att öva på samma sätt utan att någon för-
ändring sker, anser jag. Då är det dags att komponera nya övningar för samma pro-
blem. Det är centralt för välbefinnandet som musiker att ständigt hålla lusten till 
övningspassen vid liv, som ju blir själva röda tråden i musikerlivet, att hålla dessa 
arbetspass lockande, lustfyllda och levande.  

Här kommer ett exempel ur Pietro Frosinis Jolly Caballero. Efter introduktionen 
kommer ganska direkt en uppåtgående löpning som kan behöva extra omsorg. En 
metod för att lösa detta ställe kan vara att klippa och klistra (läs mer om detta på s. 
29). Problemen framträder på annat sätt när man lägger dem under lupp och gran-
skar detaljer. Sedan sammanfogas de stegvis. Delarna syntetiseras till helheter. I 
detta fall börjar det från slutet. Först de sista fem tonerna, sedan successiv förläng-
ning framåt så att slutprodukten blir målet. Det är fascinerande att det fungerar. På 
det här sättet kan man nog med tillräckligt envishet och noggrannhet ”flytta berg”.  

Slutprodukten kan låta imponerande men är ett resultat av noggrann, målmedveten 
och envis övning. Precis som att det för hantverkaren tar sin tid att hitta det rätta 
verktyget tar det sin tid för musikern att hitta den rätta övningen. 
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Ett annat exempel ur samma stycke. Först originalet: 

 
 

Sedan ett sätt att öva. Genom att flytta hela frasen en sextondel framträder en helt 
ny gestalt.  

 
 

En av variationerna i Karneval i Venedig. Om man flyttar betoningarna så uppstår 
ny musik som blir ett sätt att öva in kombinationer på ett djupare plan. Originalet: 

 
 

Ett annat sätt att öva: 

 
 

Eller:
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Mitt eget arbetet med Repnikovs Capriccio inför masterkonserten tog lång tid. Ef-
ter några år tycker jag att det mesta börjar hamna på plats och att jag kan börja ut-
trycka det jag stävar efter. Här följer en kort sammanfattning av det arbetet. 

Det jag fick jobba med i den stillsamma inledningen var flödet. Att spela enkelt 
och hålla ihop fraserna. Det är inte alltid enkelt att spela så att det låter enkelt.  

I andra halvan av inledningen kom mycket att handla om tempot. Att tynga i tem-
pot och att hålla i tyglarna. Här provade jag också många olika fingersättningar i 
basen innan det blev bra. Värdet av den optimala fingersättningen har fördjupat 
min förståelse för hur kroppen fungerar. Det är ju faktiskt så att fingrarna och krop-
pen minns. När det fungerar som bäst kan man på något sätt på avstånd själv vara 
åskådare och följa vad mitt musikerjag har för sig.  

En drill i avslutningen av inledningen gav upphov till många timmars arbete. En 
strävan blev att kunna njuta av drillen och slingorna däremellan. Det var under en 
period ett avsnitt jag inte ville vara i. Utmaningen blev att vända den känslan till 
något positivt. Ett ställe att längta till. 

Utmaningen i det påföljande Allegrot blev tempot: att inte spela 105% utan max 
100%. Jag fick jobba mycket med tankar om att det är jag som bestämmer och styr, 
att det är jag som ska ha initiativet. Jag får inte släppa tempot fritt så att min roll 
som kusk går förlorad och musiken rusar, en dimension av självkontroll och be-
härskning. Att lita på att det tempo jag väljer är bra och rätt även under pressade 
situationer. Det blir lätt så att känslan för tempot grumlas i pressade sammanhang. 
Då kan metronomen vara en räddning både under övningsperioderna men även 
precis i anslutning till en pirrande konsertsituation. En metronom i fickan eller på 
notstället kan ge påminnelser om vilket tempo jag övat i. Just det här avsnittet går i 
växlande taktarter varför jag ibland övade med metronomen på sextondelar, den 
minsta gemensamma nämnaren, men ibland också med en programmerad sequen-
ser som följde alla olika taktarter. En rolig och nyttig variation av förberedelserna. 
Där finns möjligheter att lägga in olika typer av ackompanjerande stämmor och 
inspirerande accenter som beledsagar solostämman. 

En annan utmaning i den här delen var att spela alla sextondelar lika tydliga. Det är 
oerhört lätt gjort att någon ton försvinner eller passerar lite ouppmärksammad. Där 
är metoden att flytta betoningar väldigt effektiv.  

I den långsamma men pompösa mellandelen fick jag möjlighet att öva på det stora 
uttrycket. Att likt en romantisk, italiensk tenor med gott självförtroende med tyngd 
och emfas ta över hela konsertlokalen. 

Tonlängder var ett annat återkommande spörsmål. Varianterna är ju oändliga från 
det kortaste korta till det längsta möjliga. Från staccato via portato till tenuto.  

I finalen finns ett avsnitt i 7/8 där fokus på upptakter löste flera knutar. Att foku-
sera på det som lätt passerar ouppmärksammat kan vända på hela fraser. Att i en 
7/8-takt med bekymmer flytta betoning och fokus från första åttondelen till sista 
ändrade hela förhållningssättet och hela upplevelsen. 

Avslutningsvis fenomenet att skapa mötesplatser. Med begreppet mötesplatser me-
nas här att toner som ska spelas samtidigt verkligen gör det. Om man fokuserar på 
den detaljen och ser till att vissa ställen under en viss arbetsperiod mejslas ut, läg-
ger in stop och fermater, stannar upp, och sedan följer upp med nästa ställe så kan 
denna metod med att klippa isär och foga ihop verkligen lösa problem. Det man 
vill undvika är ett omedvetet spel som innebär att detaljer passerar utan 
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omvårdnad. Konsekvensen av att skapa mötesplatser, om man arbetar med det på 
rätt sätt, blir att man får möjlighet att sätta problemet under lupp. 

Värdet av att jobba med inspelning som återkoppling kan inte nog betonas. Att 
dagligen spela in aktuella passager och jämföra över tid är väldigt effektivt. Om 
man spar sina inspelningar har man möjlighet att backa tillbaka flera dagar eller 
veckor och uppleva skillnaderna. En känslokall men rättvis coach. 

 

3.7 Slutsatser 
3.7.1 Mål 
De intervjuade lärarna ombads att beskriva hur de gör för att eleverna tydligt ska se 
målet. Hur vet de att musikeleverna har kunskap om vart de är på väg? Gör de på 
något speciellt sätt för att ta reda på det? 

Jag kan i svaren från lärarna se ett mönster. De flesta jobbar på flera olika sätt men 
alla med den behjärtansvärda förhoppningen att hitta vägen till eleven. Många ele-
ver är motiverade från början och vet redan vad de vill. De har tydliga mål och 
övar av egen fri vilja. Flera av lärarna hävdar att det är viktigt att sätta lusten i cen-
trum, det lustfyllda musicerandet. Somliga lärare påpekar att det primära målet ska 
vara enkelt och tydligt t.ex. att spela för kompisarna i klassen eller på skolavslut-
ningen. Det är viktigt att se till att elevens och lärarens mål överensstämmer så 
mycket som möjligt, anser flera lärare. När eleven har ett tydligt mål kan man myc-
ket lättare arbeta med musiken. Att spela och förebilda tycker vissa lärare är oer-
hört viktigt, och att ha en förebild, en idol eller annat ideal att sträva mot är bra, an-
ser de. För att tydliggöra målet är det givande att simulera konsertsituationer och 
spela in eleven för att sedan lyssna tillsammans. Det är också viktigt att regelbun-
det hålla konserter. 

Att komma till rätta med specifika problem som har att göra med instrumentet eller 
musiken kan betecknas som delmål vilka syns tydligt för erfarna lärare. Lärarens 
uppgift är då att hitta vägen framåt genom val av övningar. Där betonar lärarna vik-
ten av att man är tydlig med målet, och att delmålen inte skymmer sikten för det 
övergripande målet. 

I grundskolan och gymnasieskolan finns tydliga kunskapskrav, syften och centrala 
innehåll. Lärarens uppgift blir bl.a. att göra dem begripliga för eleverna. Vissa lära-
re ber eleverna själva formulera målen utifrån kursbeskrivningen.  

Det övergripande målet för musikern på hög nivå är att utveckla konstnärskapet 
och att skapa trygghet i musicerandet. För att nå dithän fordras, kanske under sak-
kunnig ledning, mycket arbete med en stor portion envishet. En tidigare nobelpris-
tagare i litteratur (2010), Mario Vargas Llosa, uttryckte det så här: ”Disciplin, 
ihärdighet och tålamod – då når man långt.” 

 

3.7.2 Återkoppling 
Återkoppling bidrar till att tydliggöra var eleven befinner sig i förhållande till ett 
mål. Det går att göra på många olika sätt. Hur gör de intervjuade lärarna och när 
gör de det? 

Flera lärare ville framhålla att det är svårt att svara generellt om feedback. Elever 
är olika och behöver olika sorters återkoppling. Den kan komma av beröm och 
uppmuntran som är mycket viktigt för att man ska känna sig trygg och våga ge sig 
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hän. Även att det är roligt med musik, att få lust till musik och vilja göra mer är 
viktigt. Många av lärarna ger så mycket positiv feedback som möjligt och undviker 
negativ. Man betonar att det gäller att ta fasta på det som är bra, uttrycka det tydligt 
så att eleven känner tillit. Det är dock viktigt, anser många, att berömmet är trovär-
digt. 

En musikalisk upplevelse är den bästa feedbacken en elev kan få, anser flera lärare. 
Ett bra sätt att ge kommentarer på skapande är att göra korta analyser av innehållet 
i redovisningen. Men en svårighet kan vara att bedöma skapande processer, menar 
några.  

Timingen för feedback är central. Många betonar att omedelbar respons är viktigt. 
Det direkta syftet är bl.a. att motverka att inlärningen bli felaktig. Att ge muntlig 
återkoppling genast när uppgiften redovisas, i stunden, är bra framhåller flera 
lärare. Andra strävar efter att ge kommentarer så ofta som möjligt men betonar 
samtidigt vikten av att inte stressa eleven.  

För musikern sammanfaller begreppen återkoppling, nästa steg och självbedöm-
ning. Publiken är givetvis en viktig del av återkopplingen, men tiden mellan 
konserttillfällena är det den egna övningsprocessen som kanske är den viktigaste 
formen av återkoppling och övandet är i sig tätt sammankopplat med valet av nästa 
steg. Här har coachen eller läraren en viktig roll att fylla. En kunnig och intresserad 
person som med jämna mellanrum tar sig tid och lyssnar och bidrar till att föra 
utvecklingen framåt är ovärderlig. Även den egna självbedömningen är av stor vikt 
under övningsprocessen. Detta är ett tidskrävande arbete där återkopplingsfasen är 
lång och tidskrävande och kan sträcka sig över flera år.  

I mitt arbete med Capriccio hade övandet flera olika infallsvinklar. En del var det 
psykologiska arbetet som handlade om att bygga upp positiva känslor och attityder 
till problematiska passager. Andra delar handlade om teknik och tempo. De tekni-
ska bitar jag fick jobba mycket med var t.ex. att hitta den optimala fingersättningen 
och de bästa bälgvändningarna (jfr stråk för stråkmusiker resp. andning för blåsa-
re). Tempot var ett återkommande problem. Jag fick jobba mycket med att sträva 
emot min egen natur, min egen personlighet som är av den hetsiga och stressiga 
sorten. Min inneboende vilja att alltid spela alltför fort. I musiken tvingades jag 
ibland, likt en skådespelare, lyfta fram sidor hos mig själv som inte alltid kändes 
helt naturliga. Att hitta lugnet i snabba partier. Där var både metronom och inspel-
ningsapparatur viktiga verktyg.  

 

3.7.3 Nästa steg 
När återkopplingen är gjord behöver läraren ta ställning till vilket nästa steg är. Det 
kan vara dags att byta fokus till en annan uppgift, fortsätta med samma om resulta-
tet är under elevens prestationsnivå eller bredda elevens kunskap med fler liknande 
uppgifter. Det kan också vara dags för en progression och/eller repetition, mängd-
träning eller färdighetsträning. För att bedriva en varierad och intressant musikun-
dervisning behöver läraren med fingertoppskänsla avgöra om det passar bäst med 
progression eller att införa nya mål.  

Att ge feedback och att ta ställning till nästa steg sker ofta samtidigt. Nästa steg 
bygger på att det finns långsiktiga mål, att förmedla djupare förståelse för musik, 
djupare kunskap i framförande av musik och vidareutvecklande av egen personlig 
musikalitet. Flera lärare menar att dialogen med eleven är viktig för att lärarens 
idéer om lämplig målsättning ska bli elevens egna. Det är bra om sådan planering 
redan från början rymmer de olika stegen i undervisningen. 
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Beslutet om nästa steg är också beroende av var eleven hamnar. Det är lätt gjort att 
underskatta elevens kapacitet. Det gäller som lärare att vara lyhörd och fånga upp 
signaler, att gå bredvid, hjälpa och stödja, att ge konkreta instruktioner i kombina-
tion med inspiration. Om läraren är alltför ambitiös i sina egna mål, om man tar 
alltför stora steg, så kan man tappa eleven. Det gäller att hitta maximal utvecklings-
strategi under bibehållande av elevens lust, hävdar några lärare. 

 

3.7.4 Kamratbedömning 
Vissa lärare tycker att det är bra att elever ger varandra konstruktiv kritik, men för 
många av lärarna är kamratbedömning inte något man arbetat med i någon organi-
serad form. Flera påpekar dock att eleverna inte sällan bedömer varandra ändå. Det 
kan t.ex. handla om elever från olika årskurser som undervisas samtidigt och då 
förekommer det att mer erfarna elever handleder andra i gruppen. 

På högskolan händer det att studenterna kommenterar varandras uppgifter. Det kan 
också handla om kamratbedömning i samband med distansundervisning. Utanför 
lektionstid spelar många elever tillsammans och då kan kamratbedömning falla sig 
naturligt. 

 

3.7.5 Självbedömning 
Det är framför allt genom att hjälpa eleverna att utveckla sitt hörande och sin upp-
fattningsförmåga	
  som läraren hjälper sina elever till att kunna utvärdera sitt spelan-
de, anser en lärare. Lärarens roll blir då att hjälpa och stödja, men det är när eleven 
börjar ta eget ansvar för spelandet och övandet som framstegen kommer. Läraren 
ska hjälpa till i läroprocessen men eleven måste ändå till sist göra jobbet själv. När 
eleven förstår att hen själv måste anstränga sig och ta eget ansvar, då är hen moti-
verad att jobba och även göra självbedömningar. Med tiden blir eleven förhopp-
ningsvis allt mer självständig. Några lärare låter eleverna tala om hur de arbetat 
med uppgiften. Detta gäller även nedlagd tid och hur hen tacklat olika problem.  

Självbedömning i grundskolan är inte lika enkel. För att där få eleverna att upp-
täcka sitt eget lärande försöker vissa lärare på olika sätt få eleverna att på egen 
hand upptäcka vad som kan förbättras. På högskolan verkar självbedömningen lite 
mera självklar. I det vardagliga musikerarbetet är självbedömningen central för att 
utvecklingsprocessen ska kunna pågå.  

 

3.7.6 Avslutningsvis 
Undersökningen har alltså handlat om mål, återkoppling och nästa steg samt kam-
ratbedömning och självbedömning, alla delmoment av synligt lärande, formativ 
bedömning. I diskussionen i nästa kapitel försöker jag föra ett resonemang kring 
detta och hur tankesättet kan utveckla både min egen undervisning och mitt arbete 
som musiker. 
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4. Diskussion 

Efter att ha läst och sammanfattat forskningen av Wiliam, Lundahl, Hattie och Not-
tingham samt intervjuerna med de 15 musiklärarna kan man undra i vilken ut-
sträckning formativ bedömning, eller synligt lärande, främjar musikaliskt lärande, 
eget lärande och musikundervisning. I vilken utsträckning används synligt lärande i 
musikundervisningen? I vilken typ av musikundervisning är synligt lärande, det 
formativa förhållningssättet, att föredra? Finns det situationer när det inte passar 
lika väl?  

Intervjuerna med lärarna visar att de mer eller mindre allihop säger att de strävar 
efter att jobba formativt. Långt ifrån alla kände till begreppet formativ bedömning, 
men delmoment som mål, feedback och nästa steg var för de flesta självklarheter. 
Att man sedan kontinuerligt måste förfina de olika momenten i sin undervisning är 
en annan sak. Men att sträva mot att hela tiden hålla dessa tankar aktuella i det dag-
liga arbetet stämde för de flesta. 

Mina egna erfarenheter av musikundervisning visar tydligt att det här förhållnings-
sättet, att tänka formativt, är en framkomlig väg för elever och för mig själv. Större 
medvetenhet om kritiska detaljer i undervisningen och mera uppmärksamhet på 
viktiga moment och övergångar är värdefullt att lägga energi på för att förbättra 
undervisningen. Läraren i mig träder fram mera i klassrummet och jag vågar ta för 
mig mera av att i stunden bedöma, bedöma för lärandet. Någonstans känns det be-
friande. Vi är fast rotade i idén om att bedömning ska göra det möjligt för oss att 
sortera, rangordna och betygsätta elever. Bedömningens verkliga syfte borde vara 
att upplysa läraren om vad som behöver göras härnäst. Skoldebatten för några de-
cennier sedan handlade mycket om att ifrågasätta betygens funktion, vilket Lun-
dahl tar upp (2011:32). Senare års debatt kring t.ex. formativ bedömning har fört 
fram moment i undervisningen som för mig har öppnat nya dörrar.  

Bedömningsmomentet i lärandet får idag en större plats. Det kanske är så att bedö-
ma varit lite ”fult”, något som man inte gjorde så mycket förr. Jag själv hade nog 
svårt för att skilja på betyg och bedömning. Bedömningsportalen som vi arbetar 
med på den gymnasieskola där jag nu jobbar har på ett positivt sätt strukturerat be-
dömningen så att allt finns samlat på ett ställe, tillgängligt för eleven, föräldrarna, 
lärarna och skolledningen. Allt med ett enda syfte: att förbättra lärandet. 

Lärarna som medverkat i intervjuerna jobbar i väldigt olika sammanhang. Alltifrån 
grundskolans och gymnasieskolans klassundervisning till kommunala musikskolor 
och andra skolor inriktade på instrumental- och vokalundervisning, ofta med min-
dre grupper eller individuell undervisning samt privatundervisning som också ofta 
sker på individnivå. Dessutom finns ensemble-, kör- och orkesterledare med i ma-
terialet samt representanter från högskolan. Gemensamt för alla dessa är att de 
undervisar elever eller studenter som befinner sig i en musikalisk läroprocess. 

4.1 Mål 
I lärarnas svar syns tydligt att arbetsvillkoren är olika. Vissa lärare jobbar med un-
dervisning i klass i grundskolan eller gymnasieskolan, en verksamhet styrd av kurs-
planer som på grundskolan är obligatorisk. Många av dessa elever är inte självklart 
motiverade från början. En viktig del i dessa lärares arbetsuppgifter blir att försöka 
motivera eleverna att syssla med musik och att tillsammans med eleverna formule-



 28 

ra mål och delmål utifrån kursbeskrivningen som kan bilda en framkomlig väg. 
Genom att ständigt hålla målen aktuella och konkreta kan arbetet underlättas. Även 
genom att påminna eleverna om deras eventuella förebilder och deras musikaliska 
strävan med musiken kan engagemanget hållas vid liv. Man kan också gå på 
konserter och spela in eleven, gruppen, orkestern eller klassen vid flera olika 
tillfällen. Framträdanden på olika sätt tillräckligt ofta i mindre pretentiösa samman-
hang, t.ex. inför kompisar eller klassen, är viktigt. Vi påminns då om musikens 
kvalitéer i form av kommunikation och samhörighet. Men att tillräckligt ofta erinra 
om i vilken riktning målet befinner sig är bra. 

Andra jobbar med individuell undervisning med elever som sökt upp en speciell 
lärare med egna tydliga mål om vad hen vill uppnå. Dessa elever är motiverade 
från början och vet redan vad de vill. De har ett tydligt mål. De söker upp lärare 
som de kanske blivit rekommenderade och som de hoppas ska leda dem mot just 
det målet eleven satt upp. Eleverna övar av egen fri vilja därför att målet upplevs 
som viktigt, starkt och lockande. Man har en stark lust att öva. En del av dessa ele-
ver kanske ägnar sitt liv åt musik. 

Kognitiva mål kan vara tydliga, medan t.ex. klangfärger kan vara svårare att grep-
pa. Vissa elever ser målen tydligare än andra. Om de inte förstår vad de ska göra 
blir det svårare. Det måste ändå vara så att en ingrediens i processen med att lära 
sig musik är ett sökande efter ett mål man inte vet vad det är förrän man funnit det. 
Läraren behöver jobba med att medvetandegöra för eleven vilka möjligheter det 
finns att jobba med t.ex. klangen på instrumentet. Eleven ser ofta inte ett sådant 
mål förrän hen funnit det. Ett envist sökande ingår i en konstnärlig process. Där blir 
de tre centrala delarna i formativ bedömning om mål, återkoppling och nästa steg 
viktiga moment i lärandet. 

Dylan Wiliam (2013) använder begreppet maximer för den som redan förstår vad 
kvalité betyder. Han har ett exempel med en golfspelare. I musik kan exemplet 
istället vara tonbildning på blåsinstrument. Läraren kan ge eleven goda råd om hur 
eleven kan förbättra sin tonbildning. Eleven kanske inte alltid förstår varför, men 
om hen gör som läraren säger så kanske eleven ser målet när det uppnåtts.  

Det gäller också att jobba med självkänsla och självförtroende, mental träning. En 
elev med stark självkänsla har lättare för att träda fram och stå i rampljuset på en 
konsert än andra.  

Vissa moment i musikundervisning kan vinna på att inte presenteras för tydligt alla 
gånger. Att skapa en förväntan i undervisningen är en viktig krydda – att vänja ele-
verna vid att det ibland dyker upp överraskningar när de som minst anar det. Ibland 
kan det hända att eleverna helt tappar lusten av att alltid få höra målen slentrian-
mässigt från början. 

De olika musikförmågorna utvecklas olika snabbt. Att samtidigt ha fokus på alla 
förmågor låter sig nog inte göras men är dock ändå ett strävansmål redan från bör-
jan. Ett sätt att tänka är att ha med lite av allt (t.ex. tonbildning, dynamik, tempo, 
karaktär, konstnärlighet osv.). Wiliam (2013) skiljer mellan lärandemål (t.ex. att bli 
säkrare på rytm), förväxlat lärandemål (t.ex. att spela agogo i en sambaorkester) 
och lärandekontext (i det här fallet en karneval). Ibland kanske man som lärare 
blandar ihop de olika delarna. Vart är vi på väg?  

Läraren bör också tänka på sitt språkbruk (Wiliam 2013). Successivt ska eleverna 
erövra musikspråket med alla de termer och begrepp som ingår. En del av läropro-
cessen är att eleven ska ta till sig och använda musikspråket. Om läraren alltför 
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mycket använder ett elevvänligt språk, ett språk där man undviker de riktiga 
musiktermerna, bromsas utvecklingen.  

4.2 Återkoppling 
 
Feedback kan vara svårt att ge. Att göra det på rätt sätt i rätt ögonblick med bra 
känsla för timing och nyanser är en central del i arbetet som musiklärare. Enligt 
John Hattie (2012) är återkoppling den enskilt mest prestationshöjande faktorn. Vår 
svenska expert på området, Christian Lundahl, skriver: ”Feedback, eller återkopp-
ling, är kärnan i bedömning för lärande” (Lundahl 2011:127).  

När det gäller feedback är det bättre att berömma handlingen än personen hävdar 
Nottingham (2013). Det kan i undantagsfall handla om beröm och uppmuntran som 
är mycket viktig för att man ska känna sig trygg och våga ge sig hän, men läraren 
bör sträva efter konstruktiv kritik. Det är viktigt att berätta för eleven vad och var-
för något var bra och hur det kan bli bättre. 

De flesta lärare blir förvånade när de får veta att effekten av att på prov ge både 
poäng och kommentarer är lika illa som att endast ge poäng. Elever som får höga 
poäng behöver inte läsa kommentarerna och elever med låga poäng vill inte. 
Wiliam (2013) menar att man aldrig ska sätta betyg på elever medan de fortfarande 
håller på att lära sig. Så fort eleven får betyg slutar lärandet. Syftet med återkopp-
ling är att ge eleven information som hjälper henne att närma sig målet.  

Återkopplingen måste vara välavvägd, nyanserad och trovärdig. Att ständigt och 
ideligen slösa med positiva formuleringar kan få en urvattnande effekt. Det är mera 
givande att spara tills det verkligen är befogat, då tar det bättre. Men det handlar 
även här om känslan för personkemin. Relationen mellan läraren och eleven är 
unik; så är också valet av lärarens kommentarer. Vissa elever får inte nog av över-
svallande beröm medan andra är mera kritiska till lärarens formuleringar. Men be-
röm måste vara sällsynt, trovärdigt, konsekvent, specifikt och äkta, anser Wiliam 
(2013). Där får fingertoppskänslan och finkänsligheten avgöra.  

För att få syn på musikelevernas lärande kan dokumentation i form av ljudinspel-
ningar eller film vara bra. Att uppmuntra eleven att spela in sig själv och att göra 
det på lektionstid är något som hör hemma inom synligt lärande. Det skärper kon-
centrationen och bidrar till utvecklingen. Att använda dagens mobiltelefoner kan 
vara fullt tillräckligt. För att det ska bli av är det viktigt att det är enkelt och att det 
inte är alltför många trösklar att ta sig över. Man kan samla elevernas prestationer 
och lägga upp på nätet. Det kan också fungera som målbilder för presumtiva ele-
ver. 

En av fördelarna med att arbeta med gruppundervisning är att alla i gruppen hör all 
kritik. Där kan både läraren och eleverna framföra positiv och negativ kritik till va-
randra. Om det görs på ett stödjande sätt kan det bidra till gruppens sammanhåll-
ning och utveckling. Man behöver inte alltid vara på individnivå. Viss kritik kan 
gälla flera elever i gruppen. 

Det är bra att försöka leverera återkoppling så ofta som möjligt, att se det som en 
del av undervisningen. Lundahl (2011) talar om att undvika lotsning där läraren 
tänker åt eleven. Målet är att få eleven att tänka själv. Om man tänker på musik-
undervisning på individnivå är det ju också väldigt viktigt vilken relation läraren 
och eleven har för att man över tid ska kunna etablera en konstnärlig utveckling. 
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Relationen mellan läraren och eleven är oerhört betydelsefull i det lilla under-
visningsformatet. 

Nottingham (2013) tar upp återkoppling, ansträngning, utmaning, reflektion och 
självkänsla som viktiga faktorer i undervisningen i allmänhet. I musikundervisning 
är detta uppenbart viktiga ingredienser för både elev och lärare. En elev som får 
bra, tydlig återkoppling tillräckligt ofta och som tillsammans med sin lärare an-
stränger sig, antar utmaningar, reflekterar över sin egen utveckling och har god 
självkänsla når säkert långt med sin musik. 

Totalt tar Hattie (2012) upp 150 punkter i sin lista över undersökta påverkansfak-
torer (se s. 3). En slutsats för musikundervisning skulle kunna vara att elever med 
egna höga förväntningar, en trovärdig lärare med passion för undervisning som 
jobbar med formativ bedömning och videoanalys och där relationen mellan lärare 
och elev är bra borde vara en framgångsrik situation.  

4.3 Nästa steg 
En ständigt återkommande fråga i lektionsplaneringen och i musikerns utveckling 
är vad som är dags att göra, vad som står på tur. Om det är dags att befästa kun-
skap, fördjupa kunskap eller göra något helt annat. Många faktorer behöver vägas 
in för att läraren eller musikern ska kunna ta ett så välgrundat beslut som möjligt.  

Det är viktigt att läraren anpassar denna fas till den specifika eleven och bygger 
planeringen på hur eleven hanterat och klarat av tidigare uppgifter. I musikunder-
visning på individuell nivå är detta en självklarhet för den erfarne musikläraren. 
Den formativa bedömningen är med andra ord per automatik det verktyg som an-
vänds. 

För musikern handlar nästa steg om övandet och att successivt närma sig en teknisk 
och konstnärlig fulländning så att musiken kan framföras på konsert. Nästa steg 
kan också handla om att ta sig an utmanande repertoar. 

Elevens och musikerns situation är i något avseende samma. Båda befinner sig i en 
formativ process. Skillnaden är vem som tar besluten om vilket som är nästa steg. I 
begreppet nästa steg ingår, både för musikeleven och för musikern, att öva. ”Det är 
fegt att öva, men det lönar sig” brukar vi lite skämtsamt säga kollegor emellan. Hur 
vet jag att jag övar på rätt saker? Hur vet jag att jag övar på rätt sätt? Hur blir fram-
stegen synliga? Musik förutsätter övning. Det är själva grundbulten. ”Sluta aldrig 
öva” sa en av mina gamla lärare. Han fortsatte själv att öva upp i hög ålder. 

Eleven behöver ett recept för framtida åtgärder, en konkret modell som leder läran-
det framåt, en serie aktiviteter, menar Wiliam (2013). Läraren behöver ofta hjälpa 
eleven att bryta ner komplexa aktiviteter till ett antal komponenter som var och en 
måste övas tills de flyter för att sedan sättas samman igen. Förmågan att kunna bry-
ta ner en lång resa i en serie små steg tar många år att utveckla även för de mest be-
gåvade lärarna, tränarna och/eller dirigenterna. 

Vad är det då att öva? I min värld bör njutningen alltid vara en del av övandet. Om 
jag njuter när jag övar så kommer jag med större sannolikhet att njuta när jag håller 
konsert och då blir det troligtvis bättre. Det är viktigt att öva kärleksfullt och att 
sträva efter ett behagligt klimat runt övandet. Man bör enligt min mening undvika 
känslan av att ”nöta” in något. Musik är inget verkstadsarbete, snarare en njut-
ningsceremoni att vårda omsorgsfullt. Om man försöker att bygga ett tillstånd kring 
övandet som är inbjudande och värt att längta till varje dag, något man inte vill 
avvara, är det troligare att resultatet blir bättre. Övandet bör vara det centrala i en 
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musikers liv. Konserterna kanske blir en bonus. Om övandet inramas av någon 
form av ceremoni så betingas också kroppen av en förväntan. 

När problem uppstår och man inte genast får till en löpning av något slag så kan 
klipp- och klistrametoden lösa situationen. Idén är att först klippa isär problemet i 
små celler för att sedan sammanfoga på olika sätt, att analysera detaljer (se exem-
plet på s. 21). Genom att flytta betoningar kommer olika bekymmer att framträda 
på olika sätt. Gehörsmässigt blir det också intressant. Melodierna framträder i en 
helt annan skrud. Ibland kan man få en känsla av att melodierna upplevs baklänges 
eller på något vis inifrån.  

Flöjtisten James Galway skriver mycket om att öva. ”Du måste lära dig att behöva 
öva på samma sätt som du (utan att vara tvungen att lära dig det) behöver äta och 
sova. När övandet så till den grad blivit en del av din dagliga rutin, då börjar vi 
äntligen komma någonstans”, hävdar han (1982:115). Här talar han alltså om be-
hov, inte viljestyrt, utan mera på planet av att överleva. Galway skriver vidare: 
”När du spelar skalor så måste du vara säker på att om någon avbryter dig mitt i, så 
kommer den tonen att vara i stort sett den vackraste som någonsin hörts” (1982: 
120). ”... att vara glad när du övar, även om du är på världens uslaste humör. /.../ ha 
roligt! Eftersom flöjtspel2  är hårt slit, så måste övandet också vara hårt slit, men 
det behöver inte vara otrevligt” (1982:121). 

Elever som inte är positiva till att öva behöver av sin lärare få hjälp med att skapa 
en miljö runt övandet som är inbjudande. Men det är också elevens eget ansvar att 
se till att övningspassen blir lustfyllda. Man kan då använda musikens grundele-
ment som melodi, rytm, harmonik och form som byggstenar för att skapa en egen 
värld av musikövningar som strävar framåt, utåt och uppåt. Det är viktigt att man 
inte fastnar i att ständigt upprepa samma problem. Man kan analysera svårigheten 
och komponera en eller flera etydersättningar för att ständigt känna lust och för-
nyelse i lagom takt. Denna process blir unik för varje individ och är central för att 
överleva som musiker. Det gäller att upptäcka problemen, analysera dem och staka 
ut en väg för att lösa dem. Sluta aldrig öva! 

Som lärare uppfattar jag min roll ofta på samma sätt som jag tänker mig läkarens. 
Först ska jag träffa patienten (eleven) och göra en undersökning för att kunna ställa 
en diagnos (lyssna på eleven). Därefter tar jag ställning till vilken behandling och 
eventuellt vilket recept som passar bäst i sammanhanget. Med hjälp av mina erfa-
renheter som musiker och pedagog komponerar jag ett paket av uppgifter som för 
lärandet framåt för just den eleven. 

4.4 Kamratbedömning 
För lärare som jobbar i klass verkar det vara mera av en självklarhet att eleverna 
hjälper varandra i klassrummet. Däremot verkar det inte lika vanligt när man job-
bar med individuell undervisning. Även om man ägnar sig åt gruppundervisning så 
tenderar verksamheten att vara mera traditionell. Kunskapen går från läraren till 
eleven, inte mellan eleverna. Åtminstone svarar flera lärare att man inte systema-
tiskt organiserar sina lektioner på det sättet. 

 
2 Som jag ser det gäller detta all form av musikutövning på hög nivå. [Författarens anm.] 
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Wiliam skriver: ”I själva verket kan elevhandledning under vissa förhållanden vara 
mer effektiv än enskild handledning från en lärare” (2013:148). Med andra ord 
skulle kamratbedömning kanske kunna användas mer i undervisningen än vad som 
sker idag. 

Wiliam ger också några exempel på praktiska tekniker som översatt till en musik-
situation skulle kunna vara följande: 

• Låt eleverna lyssna på varandra. Låt dem konstruera en bedömningsmatris 
som innefattar de olika momenten som är viktiga. Eleverna är oftast myc-
ket bättre på att se fel och brister hos andra än sig själva. Låt dem precisera 
hur man inte ska göra. På musikteoretiska moment kan man låta eleverna 
skriva prov som innefattar aktuella moment. Läraren bedömer sedan frå-
gorna. 

• Man kan skapa en lärportfölj i musik, spara inspelningar och jämföra över 
tid. Det kan läggas ut på nätet och användas för att visa på för presumtiva 
elever hur olika betygsnivåer låter. Det kan vara anonymt. Det kan också 
innefatta filmer och trailers från konserter. 

Följande arbetssätt använde jag under flera år när jag jobbade med flöjtundervis-
ning på kommunala musikskolan: Eleverna, som ofta var i grupper om tre, fick 
varje vecka välja valfri låt att ha som utantilläxa. Det enda kriteriet var att vi hade 
jobbat med den låten de valde. Hade de svårt att hitta någon lämplig melodi så kun-
de vi ofta välja någon som de redan kunde utantill som de istället fick transponera, 
spela i en annan tonart. När veckan gått och eleverna återkom fick de sitta som 
publik inför varandra och efter att en av eleverna spelat sin utantilläxa fick de andra 
kommentera. De fick svara på frågor om hur det gick, vad som var bra, varför det 
var bra och hur olika passager kunde förbättras. De fick också berätta vad de ansåg 
om tempo, andningsställen, dynamik osv. I de grupper där det här fungerade bra 
resulterade arbetssättet i att eleverna ofta i förväg tänkt ut vilken låt de ville jobba 
med härnäst. De tänkte framåt och hade en egen arbetsplan. De vande sig också vid 
att bedöma sina kamraters framföranden och vid att få konstruktiv kritik från flera 
olika lyssnare. Det de noterade hos de andra eleverna i gruppen kunde de dra nytta 
av själva i sitt eget musicerande. En av fördelarna med att jobba så här var att det 
notfria spelet flyttade fokus från noter, grepp och rytmer till andra faktorer såsom 
uttryck, karaktär, agogik osv.  

4.5 Självbedömning 
Självbedömning framträder som olika självklart i olika skolformer. Det verkar stå i 
relation till elevens eget ansvar. En elev som anstränger sig, jobbar självständigt, 
lägger ner mycket tid och tar stort ansvar tenderar också att mera medvetet jobba 
med självbedömning. Men frågor som alltid kan ställas är vad och varför det gick 
bra eller mindre bra. Och mycket tyder på att den elev som reflekterar över sitt eget 
musicerande når längre än den som endast spelar för läraren. Detta ligger nära 
Nottinghams (2013) slutsatser om lärande där just reflektion är centralt. 

Wiliam citerar ur Dan Morgans bok Guitar: ”Ingen kan lära dig att spela gitarr /.../ 
men någon kan hjälpa dig att lära dig det” (Wiliam 2013:159). Den svenske 
forskaren Christian Lundahl har också reflekterat kring elevens roll i lärandet: 
”Man föds inte smart, utan man blir det. /.../ Oavsett den faktiska betydelsen av arv 
eller miljö har det emellertid visat sig mer gynnsamt för lärandet att utgå från att 
våra resultat beror på ansträngning” (Lundahl 2011:145). 
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4.6 Läraren och konstnären 
Mycket av det jag gör och säger som musiklärare bygger på konstnärliga beslut. 
Jag strävar efter att skapa ett musikantiskt landskap i klassrummet. I perioder är jag 
inne på fel väg och når då inte fram till eleverna. Den fingertoppskänslan måste 
övas upp. Har man inte den så förstår man inte problemet. Det är ett subtilt lek-
tionslyssnande där jag försöker höra eller känna vart lektionen är på väg. Jag ställer 
mig själv frågor om vilka krafter som är igång, vad som är viktigt idag och vad vi 
kan göra tillsammans just nu. Det kräver lyhördhet och tålamod. Vad jag lyssnar 
efter vet jag inte förrän jag hör det. Något som kan ge lektionen en meningsfull 
riktning.  

Bestämdhet förintar finkänslighet. Finkänslighet är en förutsättning för att hitta ny-
anser i gruppen eller klassen, ett pedagogiskt lyssnande. Det är inte alltid så lätt att 
hitta nivån i alla grupper eller lektioner. Läraren behöver utveckla den pedagogiska 
konstnärligheten genom att försöka hitta in i sitt inre, hitta sin inre röst, försöka lita 
på den och våga följa den. 

Med hjälp av sina tankar och känslor kan man försöka hitta in i sitt musicerande 
och i sitt konstnärskap, både som lärare och som musiker. Det viktiga är att man 
som elev, lärare och konstnär undersöker, letar och strävar efter att finna sin väg 
framåt samt att man jobbar med stämningar och tillsammans med andra med hjälp 
av röst, instrument och improvisation skapar storslagen musik. 

Många av mina val är konstnärliga val, även som pedagog. Varför avbryter jag en 
lektion? Varför avbryter jag en repetition? Jag kan uppfatta att vi är på fel väg. Jag 
strävar efter att skapa lektioner med en inledning och ett slut. En helhet och en 
konstnärlighet. Det får inte plats i kursplanen. Jag vill förmedla finkänslighet och 
att musicerandet växer fram i relationerna. Förhoppningsvis blir lärare klokare med 
åren men samtidigt är det lätt gjort att fortsätta i gamla spår som fungerar, utan att 
söka nya, kanske mer effektiva, sätt.  

4.7 Slutord 
Ett syfte med detta arbete var att undersöka i vilken utsträckning synligt lärande 
(formativ bedömning) används och fungerar i musikundervisning samt i vilken typ 
av musikundervisning det formativa förhållningssättet är att föredra. Ett annat syfte 
var att på detaljnivå över tid undersöka och upptäcka mitt eget arbetssätt i proces-
sen inför min masterkonsert. 

Frågan om huruvida musiklärare arbetar med formativ bedömning, synligt lärande, 
måste nog helt enkelt besvaras med ja. Musiklärare jobbar, och har nog alltid, med-
vetet eller omedvetet, jobbat med synligt lärande när det handlar om att musicera. 
Något som tydliggörs i de svar jag fått in är att musiklärare (och alla lärare) stän-
digt behöver påminna sig själva om att, som ett mantra, minnas de tre stegen om 
mål, feedback och nästa steg. Själv måste jag ideligen påminna mig om värdet av 
tydlig feedback med bra timing och konstruktiv kritik. Det är lätt gjort, kanske av 
bekvämlighet, att lite lättvindligt gå vidare till nästa steg och lämna eleven utan 
tillräcklig omsorg kring det förra steget. Vi som lärare behöver nog alla en väckar-
klocka som erinrar om värdet av att tillräckligt ofta till våra elever ge genomtänkt 
och fyllig återkoppling. Det är kärnan i allt lärande och för lärandet framåt. 

Det formativa tänkesättet är även tydligt applicerbart på musikerns arbete. En mu-
siker har gått igenom många år som elev och på vägen fått med sig verktyg för att 
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utveckla sitt musicerande och förbättra sina kunskaper. För egen del har mål, åter-
koppling och nästa steg varit självklara ingredienser i mina mer än femtio år med 
musik, från blockflöjtspelet som femåring till den accordeonmusiker jag som  
59-åring är idag. Successivt har jag lärt mig att bedöma mig själv och på så sätt fått 
redskap att ständigt utveckla mitt musicerande. Det är alldeles uppenbart för mig 
att det synliga lärandet är en självklar del av musikerlivet och inlärningsprocessen. 
Genom arbetet med denna uppsats har detta blivit ännu tydligare och det stärker 
både min lärargärning och min roll som musiker. 

Jag vet inte vad som styrde min pianolärare Otto i hans sätt att agera 1965. Hur väl 
visste han att jag, trots gråten i halsen, skulle gå hem och öva vidare? Han kritise-
rade inte mig som person, utan kritiken gällde min bristande ansträngning. Men jag 
vet inte hur väl han egentligen lyckades förmedla det. Jag minns fortfarande den 
ledsna känslan jag hade i kroppen. Jag hade kunnat sluta där och då, men nästa steg 
för mig blev istället att göra jobbet ordentligt till veckan därpå. Kanske var detta 
inte så formativt i dagens mening men han lyckades ändå på något sätt apellera till 
min vilja att ta ansvar och anstränga mig mera, något som följt mig genom mitt liv 
med musiken. För mig blir berättelsen om Otto en påminnelse om hur viktigt det är 
att sträva efter att, som lärare, alltid vara så finkänslig som möjligt och väldigt 
medveten om vad en formulering eller ett beteende kan ställa till med. 
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Bilaga 1 

Frågorna i intervjuerna 

Fråga 1 presenterade de som intervjuades, musiklärarna. 

 

Fråga 2 handlade om att tydliggöra mål 
I synligt lärande (formativ bedömning) är tydliga mål en viktig faktor. Hur gör du 
för att eleverna tydligt ska se målet? Hur vet du att musikeleverna vet vart de är på 
väg? Gör du på något speciellt sätt för att ta reda på det? 

 

Fråga 3 handlade om feedback, återkoppling 
När du som lärare övertygat dig om att eleverna ser målet tydligt och klart, hur ger 
du dem feedback på vad de åstadkommer? Enligt John Hattie (undervisnings-
forskare från Nya Zeeland) är återkoppling den enskilt mest prestationshöjande 
faktorn. Vår svenska expert på området, Christian Lundahl, skriver: ”Feedback, 
eller återkoppling, är kärnan i bedömning för lärande (= synligt lärande) /…/ hur 
återkoppling bidrar till att tydliggöra var eleven befinner sig i förhållande till ett 
mål.” 

 

Fråga 4 handlade om nästa steg 
Hur vet du vad du ska göra härnäst? Eleven såg målet, jobbade mot det och fick 
feedback. Men sen då? Hur väljer du väg? Hur vet du nästa steg? Hur prioriterar 
du? Hur går du vidare? 

 

Fråga 5 handlade om kamratbedömning 
Gör ni det? T.ex. kamratbedömning på läxan. ”På grund av förändringen i makt-
balansen i relationen kan i själva verket elevhandledning vara mer effektiv än 
enskild handledning från en lärare.” ”Ett steg på vägen för elever att äga sitt eget 
lärande kan vara att aktivera dem som läranderesurser för varandra.” Hur stämmer 
dessa påståenden för dig och din verksamhet? Hur ställer du dig till det? 

 

Fråga 6 handlade om självbedömning 
”Ingen kan lära dig att spela gitarr, men någon kanske kan hjälpa dig att lära dig 
det.” Det är bara de som lär sig som kan skapa lärande. Läraren skapar miljön och 
klimatet, eleven skapar lärandet. Man föds inte smart, man blir smart. I lärandet bör 
vi utgå från att det är ansträngningen som leder till kunskap oavsett arv och miljö. 
Det är den enda rätta vägen. Det är eleven själv och endast hon som bär ansvar för 
och kan förbättra sitt eget lärande. Hur stämmer dessa tankar överens med ditt sätt 
att tänka? Uppmuntrar du eleverna till självbedömning? I så fall hur? 
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Bilaga 2 

 
Några praktiska undervisningstekniker utan inbördes rangordning som Wiliam, 
Lundahl och Nottingham tar upp i sin forskning och som kan ge idéer till lektions-
planering: 

1. C3B4ME (See three before me) – ta hjälp av eleverna. De kan vara 
hjälplärare. 

2. Kamratbedömning på läxan. Om eleverna är engagerade i bedömningen 
kan det hända att flera känner sig motiverade att göra läxan. Eleverna kan 
ibland också tycka att det är viktigt att visa något bra för sina kompisar 
vilket inte alltid är fallet inför läraren. 

3. Tavlan för läxhjälp. Skriv upp vad elever haft problem med. De som kan 
hjälper de andra. 

4. Två stjärnor och en önskning (two stars and a wish). Elever lär sig att ta 
fram både svagheter och styrkor i det som presenteras på lektionen. 

5. Slutfrågor efter genomgång. Samla gruppvis ihop frågor att ta upp inför 
klassen. 

6. Felklassificering. Vilka typer av fel gör eleverna? T.ex. i språk: genus, 
tempus, pronomen, stavfel, numerus ... 

7. Vad har vi lärt oss idag? Låt gruppen/klassen göra en sammanställning. 
8. Elevrapportör. Samma som ovan men sammanställningen görs muntligt 

och leds av en elev (kaptenen). 
9. Checklista för inflygning. Innan en inlämningsuppgift lämnas in får en 

kompis kontrollera den. 
10. Jag – du – vi-checklistor. Vad har jag bidragit med? Vad har andra bidragit 

med? 
11. Slumpvis rapportör. Be någon i gruppen rapportera om grupparbetet. Utses 

i slutet. 
12. Gruppbaserad provförberedelse. Varje elev får i uppgift att förbereda en 

presentation av en av frågorna inför provet. 
13. Om du har lärt dig, hjälp någon annan. Det kan löna sig att ha grupper med 

två nivåer. Svaga med medelelever och medel med starka. Då blir så mån-
ga som möjligt engagerade i lärandet. 

14. Trafikljus. Eleverna bedömer sina egna prestationer. Grön färg kan betyda 
”nu är jag säker på detta och kan lära ut till någon annan”. Gul är osäker 
och röd behöver hjälp. 

15. Olikfärgade muggar. Om en elev visar röd mugg använder läraren slumpen 
(glasspinne eller slumpapp) för att be någon av dem som visat grönt att 
förklara för klassen. 

16. Portföljer. Spara t.ex. elevers självporträtt som målas en gång i månaden. 
Beskriv utvecklingen. 

17. Loggböcker. Idag lärde jag mig ... Det jag tyckte bäst om på lektionen var 
... Efter den här lektionen känner jag ... 

18. Ett sätt att förhålla sig till prov som eleven gjort är att berätta om hur 
många fel som finns men inte vilka de är. Elevens arbete blir att hitta dem 
och fixa dem. 

19. En ”att göra”-lista där eleverna successivt bockar av genomförda uppgifter 
blir automatiskt också en plan för nästa steg. 
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20. Bra frågor för att ta reda på hur eleven tänker är t.ex. Hur då? Varför det? 
Kan du utveckla det? Sträva efter att som lärare lyssna aktivt. 

21. Be eleverna berätta vad de lärt sig. Eller be dem skriva en exit ticket, en 
sammanfattning av lektionen. 

22. Eleverna måste få visa vad de kan på ett sätt som passar dem, få vara med i 
en diskussion där de får visa att de förstår eller inte.  

23. Generella kunskaper ses ofta som mer värdefulla. Att kunna resonera i 
allmänna termer i motsats till bara rätt svar är ett tecken på djupare 
kunskaper. 

24. Ett exempel är ”Heta-stolen-utfrågningar”. Det är frågor med uppföljnings-
frågor.  

25. Välj en elev med hjälp av målade glasspinnar. Låt någon annan elev 
sammanfatta vad den första just sa. Välj även den eleven med hjälp av 
glasspinne.  

26. För att få svar från hela klassen kan man låta dem visa med hjälp av sina 
”tänkande tummar”: tumme upp, tumme ner eller tumme mitt emellan.  

27. Ett knep för att fördela frågorna är att använda en slumpapp på mobilen, på 
datorn, färgade glasspinnar eller papperslappar. Om en elev inte vet svaret 
så kan attityden från läraren vara: OK, jag kommer tillbaka till dig. Efter 
att läraren fått ett riktigt svar från en annan elev kan hen återkomma till 
den första eleven som får sammanfatta svaret.  

28. Även ”ring en vän”, ”fråga publiken” eller ”femtio-femtio” (ta bort två 
felaktiga svar) och ”tänk i par” och diskutera.   

29. Ett sätt är att lyssna tolkande, att noga lyssna på vad eleverna säger.  
30. Även att ställa varför- eller hur-frågor kan förtydliga för läraren var eleven 

befinner sig. 
31. Var också lyhörd för lektionens tempo. Det är en viktig ingrediens för att 

hålla intresset vid liv. Byt fokus, byt tempo, variera.  
32. Det finns två ytterligheter: eleven som vill svara på allt och eleven som inte 

vill alls. Risken är att några svarar mycket och många inte alls.  
33. Klassdiskussioner ger klokare elever. Ge eleverna tid att tänka på frågan. 
34. Fråga någon annan. Återkom sedan till den första eleven med frågan: vad 

tycker du om det svaret?  
35. Vid självselektering är det många elever vi aldrig får syn på.  
36. Håll fokus på både rätta och rimliga svar, men också kreativa svar.  
37. När jag vet att undervisningen står inför ett lyft där man av erfarenhet vet 

att eleverna brukar fastna, så kan ett bra sätt vara att konstruera en fråga att 
diskutera kring som reder ut de vanliga missförstånden.  

38. Prov och betyg riskerar att leda till att lärare inte vågar experimentera och 
vara kreativa i sin undervisning. 

39. Den viktigaste faktorn för att påverka lärandet är vad eleverna redan vet. 
Lärarens arbete är att ta reda på detta och undervisa därefter. 

40. Får eleverna mer tid på sig blir återkopplingen inte en utvärdering utan en 
fråga om vad som ska göras härnäst. 

41. Återkopplingen ska ge mer arbete för mottagaren än för givaren. 
42. Återkopplingen ska vara fokuserad. 
43. Återkopplingen ska vara relaterad till lärandemålen. 
44. Lägg an-skjut-sikta. Idén är att man snabbt, som lärare, kan komma igång 

med en idé utan alltför stora initiala hinder. Sedan kan läraren och eleverna 
tillsammans backa och utvärdera.  
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45. Eleverna fick göra ett uppslagsverk på nätet kring medias historia på 
wikispaces3. Det blev roligt och meningsfullt. De presterade bättre med 
större energi. 

46. Twittra: man har 140 tecken på sig för att sammanfatta en text. Elever går 
sällan tillbaka till gamla prov men här kan finnas en dokumentation som 
växer över åren. 

47. Eller post-it-lappar. Skriv en kort sammanfattning av läxan och bidra till 
lektionen. Att få redovisa sitt kunnande på ett kreativt sätt. Ett sätt som 
leder till någonting, skapar dokumentation.  

48. No hands up. Förbered ett avsnitt till nästa lektion. Slumpen kommer att 
avgöra vem som ska berätta. Eleverna blir tvungna att börja prata på 
lektionerna. Det förutsätter bra frågor från läraren och inkännande 
reaktioner på elevernas svar.  

49. Ring en kompis! Elev som inte kan svaret frågar en kompis. 
50. Formulera om min fråga och fråga klassen en handuppräckningsfråga. 

 

Och några kloka tankar: 

• Albert Einstein (1879–1955) berör i ett citat betydelsen av miljön, 
villkoren och stämningen runt undervisningen: ”Jag undervisar aldrig mina 
elever, jag försöker bara skapa förutsättningar för dem att lära.”  

• Einstein kommer också in på värdet av att läraren kan sitt ämne på ett 
djupare plan: ”Om du inte kan förklara det på ett enkelt sätt förstår du det 
inte tillräckligt väl.”  

• Winston Churchill (1874–1965) betonar värdet av kampen: ”Det är i 
motvind och inte i medvind som en drake stiger.” 

• Albert Einstein och Ingemar Stenmark lär ha sagt: Det är inte det att jag är 
så smart, det är bara det att jag håller på med problemen längre. Eller 
annorlunda uttryckt: Jag kan bara inte låta bli, alltså utvecklas jag. 

• Kreativt tänkande förutsätter ofta att man väntar med förnuft och logik. 
”Kanske ligger det en poäng i att inte övervärdera tänkandets logiska 
aspekter i alla sammanhang” (Nottingham 2013:101).  

 

 
3 En wikiwebbplats är en webbplats som är särskilt anpassad för att ha många medförfatta-
re. Hela tanken bakom wiki-fenomenet är att man arbetar tillsammans för att skapa en 
helhet. Egentligen är det en text som aldrig blir klar, utan befinner sig i ständig process.  
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