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________________________________________________________________________________________________ 

Referat (Examensarbetets syfte, problemformuleringar, metoder, respondenter, huvudsakliga resultat, slutsatser) 

 

Syftet med den här avhandlingen är att synliggöra hur man som klasslärare ska 

introducera ämnet musik för nybörjarelever och hur man kan bygga upp undervisningen 

under förskolan och det första skolåret. Avhandlingen grundar sig på en förförståelse för 

hur musikundervisningen byggs upp och jag vill förstå och lära mig hur Inger Söderman 

har undervisat och hur hon tänker kring musikundervisning för nybörjarelever.  

 

Som forskningsansats används hermeneutik och forskningen är kvalitativ. Respondent för 

avhandlingen är musiklärare Inger Söderman. Undersökningens datainsamlingsmetod är 

tre semistrukturerade intervjuer som spelades in. Materialet analyserades med narrativ 

analys och formades till en livsberättelse. Livsberättelsen analyserades sedan med hjälp 

av meningskategorisering för att få fram ett resultat. Genom analysen framkom tre 

huvudområden: musikundervisningen i åk 1, musikläraren och musikalitet.  

 

Resultatet delas in i de tre huvudområdena: musikundervisningen i åk 1, musikläraren och 

musikalitet. Det första området behandlar didaktiska medel och redskap för 

undervisningen, det andra musiklärarens egenskaper och förhållningssätt och det tredje 

musikalitet som fenomen och hur det kan övas i skolan.  

 

Resultatet visar sammanfattningsvis att musiklärare noggrant ska planera undervisningen 

samtidigt som man inte får tappa bort glädjen i musiken. Eleverna är det centrala, men de 

behöver en pedagogisk handledare som leder dem rätt. Didaktiska redskap i 

undervisningen kan vara metodsånger som övar elevernas gehör eller rörelsesånger som 

övar motorik och rytm. Musikläraren gör en resa i musiklandet tillsammans med eleverna 

där rytm, sång och rörelse är viktiga komponenter. Olika former av musikalitet finns hos 

alla elever, och differentiering är därför essentiellt.  

________________________________________________________________________ 

Sökord 

 

Musikundervisning, musikalitet, musiklärare, music education, music teacher, musicality, 

musiikkikasvatus, musiikkiopettaja, musikaalisuus 
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1. Inledning 
 

 

I det inledande kapitlet skildras bakgrunden till min avhandling och mitt intresse för 

musik. Jag berättar om orsakerna till varför jag valt att skriva om musik samt 

beskriver avhandlingens syfte och problemställning. Slutligen redogör jag för 

arbetets upplägg.  

 

 

1.1 Bakgrund och förförståelse 
 

 

Eftersom musiken fyller största delen av min tid och mina tankar, och är det jag lever 

för, känns det som om undervisning i musik är det viktigaste av skolans alla ämnen 

enligt mig. Men, musik finns överallt i vår omgivning och de flesta människor 

lyssnar nästan dagligen på musik. Hur ska man då undervisa i detta breda ämne som 

omfattar så otroligt mycket? Och var ska man börja?  

 

Alla elever har rätt till god undervisning och att få uppmuntran och stöd. Eleverna 

ska genom undervisningen få möjligheter till livslångt lärande och bli bildade 

människor. Den kulturella mångfalden i dagens Finland ska genomsyra 

undervisningen genom ett kreativt lärande. (Utbildningsstyrelsen, 2014, s. 11–14.) I 

läroplansgrunderna för musikämnet lyfts det fram att musikämnets uppdrag är att få 

eleverna att ”upptäcka och uppleva hur var och en är unik i musiken och hur 

musikalisk aktivitet i bästa fall skapar glädje och en känsla av samhörighet.” Vidare 

påpekas att musiken ska främja utvecklingen av elevernas musikaliska kunskaper 

och undervisningen ska vara mycket mångsidig.  

 

Varför är musikpedagogik så vitalt? Cecilia Björk (2016, s. 215) lyfter i sin 

avhandling fram några vanliga uppfattningar om hur musik kan påverka människan 

på ett positivt sätt. Musikpedagogik anses bland annat skapa förutsättningar för ett 

mer blomstrande liv, främja intellektuell utveckling och skapa ett bättre samhälle 

med starkare mänskliga relationer. 
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Carl Anders Säfström (2005) talar om skillnadens pedagogik, och hur man som 

lärare har ansvar över att undervisningen blir etiskt betydelsefull. Lärare bör koppla 

ett värde till sin undervisning för att undervisningen ska göra skillnad. Man kan börja 

musikundervisningen genom att acceptera alla elevers olikheter gällande nivåer och 

se till att undervisningen är så öppen som möjligt. Då kan vi göra skillnad.  

 

Musikundervisningen i Finland är väldigt ofta bristfällig. Enligt Laitinen, Hilmola 

och Juntunen (2011, s. 88) har elever i årskurs nio enbart måttliga kunskaper i musik 

då man jämför med målen för grundskolans läroplan. Endast flickorna hade 

någorlunda nöjaktiga resultat och var överlag bättre än pojkarna. Då det kommer till 

klassläraren är det tyvärr många som vägrar undervisa i musik och kanske ibland blir 

tvingade till detta. Då kan jag påstå att undervisningen blir lidande. Juvonen och 

Anttila (2008, s. 294) hänvisar både till tidigare forskning och till sin egen där det 

framkommer att klasslärarstuderande känner att de inte får tillräckligt med utbildning 

i att undervisa musik. Endast hälften av studerandena tycker sig i framtiden ha 

tillräckliga färdigheter att undervisa i musik. Temat för min kandidatavhandling var 

just det här; är lärare verkligen rädda för att undervisa i musik och varför? Resultatet 

visade att lärare troligen är rädda för musik eftersom de anser sig ha bristfälliga 

kunskaper inom bland annat pianospel och sång.  Musiklektionerna blir dessutom lätt 

lite röriga, då många olika ljud hörs på samma gång. Gabrielsson, 2013, s. 21.)  

 

Som lärare i musik räcker det inte endast med att ha de musikaliska kunskaperna för 

att ge en god undervisning. Man ska också kunna ge konstruktiv kritik till de lärande 

så att de kan utvecklas som musikutövare och människor. Kritiken ska mer ses som 

tillrättavisande genom att undervisa och vägleda, och Hanken och Johansen (1998) 

menar att det inte är ett allt för lätt jobb. Att vara musiklärare är ett utmanande jobb.  

Jag vill lära mig att undervisa eleverna på deras nivå genom att blanda lek, rörelse 

och musik så att musiklektionerna blir intressanta samtidigt som eleverna lär sig 

något. ”Music is not a gift but a right” (Mills, 2005, s. 6.) 

 

1.2 Syfte och problemställning 
 

Syftet med den här avhandlingen är att synliggöra hur man som lärare ska 

introducera ämnet musik för nybörjarelever och hur man kan bygga upp 
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undervisningen under det första skolåret, inklusive förskola. Syftet har fått sin grund 

i att jag vill undervisa, det är ett kall för mig. Musik har varit mitt favoritämne i 

skolan, och jag vill se till att mina elever också får musiken som ett av sina 

favoritämnen. Jag har musicerat sedan jag började prata och sången är min absolut 

starkaste egenskap. Hur ska jag kunna förklara musiken på ett intressant och 

grundligt sätt för någon som inte har musicerat förut och som är på gräsrotsnivå?  

 

Min avhandling grundar sig på en förförståelse för hur musikundervisningen byggs 

upp och jag vill förstå och lära mig hur Inger Söderman har undervisat och hur hon 

tänker kring musikundervisning för nybörjarelever. Istället för forskningsfråga eller 

problemformulering ligger min förförståelse som grund för analysen. För att jag ska 

förstå mig själv som musiklärare måste jag gå via Södermans berättelse där jag tolkar 

och försöker förstå motivet och handlingarna. Då den här avhandling skrivs finns det 

ingen utbildning för musiklekskollärare på svenska i Finland, så det är betydelsefullt 

att en erfaren pedagogs och lärarutbildares kunskap dokumenteras.  

 

1.3 Arbetets upplägg 
 
I arbetets första kapitel presenteras bakgrunden till forskningen (1.1) samt syfte och 

problemställning i form av min förförståelse (1.2). I kapitel två (2) redogör jag för 

tidigare forskning och teori. Teorikapitlet delas in i fem kapitel: musik i skolan (2.1), 

musik i förskolan och åk 1 (2.2), musikundervisningens metoder och arbetssätt (2.3), 

musikläraren (2.4) och musik enligt läroplanen 2016 (2.5). I metodkapitlet, kapitel 

nummer 3, presenteras syftet och problemställningen (3.1). Vidare beskrivs kvalitativ 

forskning och forskningsansatsen hermeneutik i kapitel 3.2, undersökningens 

respondent i kap. 3.3, datainsamlingsmetod i kap. 3.4 och tillförlitlighet, trovärdighet 

samt etik i kap. 3.5. Narrativ metod och analys diskuteras i kap 3.6. I kapitel nummer 

4 hittas livsberättelsen (4.1) i sin hela form. I kapitel 4.2 redogörs för 

undersökningens genomförande. Kapitel fem (5) består av resultatredovisning där 

resultatet presenteras. I kapitel sex (6) diskuteras resultatet i en resultatdiskussion 

(6.1), metoden i en metoddiskussion (6.2) och slutligen presenteras förslag för 

fortsatt forskning (6.3).  
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2. Musikämnet 
 

 

I detta kapitel tar jag upp vad tidigare forskning säger om musikundervisningen. 

Kapitlet delas upp i fem mindre kapitel med olika perspektiv på musikundervisning: 

musik som ett skolämne, musikämnet i förskolan och åk 1, musikundervisning med 

nybörjarelever, musikläraren och musikundervisningen enligt Grunderna för 

läroplanen för den grundläggande utbildningen 2014.   

 

 

2.1. Musik som ett skolämne 
 

Varför har vi musik som ett ämne i skolan?  Mills (2005, s. 3) anser att svaret på den 

frågan kan vara ganska enkelt: helt enkelt för att vi måste lära oss musik, enligt de 

nationella läroplansgrunderna. I Finland ingår musik som ett obligatoriskt ämne i 

skolan, och blir valbart i årskurserna åtta och nio. Musikundervisningen fokuserades 

tidigare långt på sång och psalmer, medan man i dag har många olika 

aktivitetsformer i undervisningen. Skolor konstruerar egna läroplaner utgående från 

den nationella läroplanen, vilket ger viss frihet gällande hur musikundervisningen 

utformas. (Ray, 2004, s. 73) För de elever som vill utbilda sig inom musik eller få ett 

bredare musikintresse finns musikinstitut till förfogande. Musikinstituten får 

statsunderstöd och bygger sin verksamhet på nationella läroplansgrunder. (Björk, 

2016, s. 212).  

Linda Pound och Chris Harrison (2003, s. 43) menar att musiken ibland blir 

förbisedd av andra skolämnen som anses viktigare. Lärare som undervisar i musik 

kan tycka att de inte är tillräckligt bra och använder sig gärna av inspelad musik 

istället för att spela själva. Johanna Still (2011, s. 284) lyfter fram att klasslärare, och 

barnträdgårdslärare ofta har dåliga erfarenheter av musik. Still argumenterar för att 

alla pedagoger borde utsätta sig själva för musik. ”Pedagogerna borde själva få 

utvidgad kunskap om vad musikalitet är och de borde få ta del av fortbildning inom 

musik som skulle ha som mål att stärka deras självkänsla, förkovra deras förmågor 

och eventuella dolda talanger i musikutövandets olika former.” (Still, 2011, s. 284) 

Pound och Harrison (2003) hänvisar ändå till forskning som menar att musiken är en 
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viktig del av barnens utveckling vad gäller känsloutveckling, kommunikation och 

lekfullhet. Musiken får gärna integreras med andra skolämnen och ses som en 

naturlig del av vår vardag. Pound och Harrison (2003, s. 70) menar att det endast kan 

vara positivt att musik skulle synas i alla läroämnen. Ulf Jederlund (2011, s. 50) 

lyfter dessutom fram att människans språk bygger på ett holistiskt, musikaliskt 

kommunikationssystem som ursprungligen byggde på vokala ljud, rörelser och 

gester, vilket gör att musiken och språket hos människan går hand i hand. Mills 

(2005, s. 6) konstaterar att inspelad musik finns överallt i vår vardag, men vi skapar 

så lite musik själva och det finns många missuppfattningar kring meningen med 

musik. Ray (2004, s. 69) skiljer på formellt och informellt lärande i musik där det 

formella lärandet sker i skolan och det informella utanför skolan. Det finns dessutom 

ett tredje område där musiken är självstyrande och förknippat med hög motivation 

och engagemang. På så vis är musikaliskt lärande ett mycket nyanserat begrepp.  

 

Øivind Varkøy (1996) skriver om Bennett Reimers musikpedagogiska filosofi. Enligt 

Reimer är mycket av dagens musikundervisning långt ifrån musiken som sådan. 

Detta beror på att lärarna saknar förståelse för vad musik egentligen är. För att nå en 

optimal musikundervisning gäller det för musikläraren att förstå musikens väsen och 

värdet av musiken. Musik undervisas i skolan för att hjälpa eleverna och göra det 

lättare för dem att förstå att musik är lika naturligt som att läsa och skriva. Eleverna 

skall få hjälp i att bredda sina musikaliska perspektiv och att lära känna sin egen 

kultur. Musiken kan bli viktig i deras liv, och som lärare i musik vill man att eleverna 

skall växa som musicerande individer och bli passionerade för musik. Musiken 

förbättrar även deras intellekt. (Varkøy, 1996, s. 92) Mills (2005 s. 13.) påpekar även 

att musik i skolan inte endast är till för de elever som kommer att få en karriär inom 

musiken. Annars faller de som inte är tillräckligt bra vid sidan om. Musikämnet och 

musiklektionerna, genom till exempel tolkningar och skapandet av musik, 

introducerar alla elever till styrkan i och värdet av musiken.  

 

Mills (2009, s. 2) anser inte att musik är att till exempel teckna en blockflöjt, läsa om 

Mozarts liv och tillverka ett instrument. Eleverna skall få komponera, uppträda och 

lyssna. Det är ytterst viktigt att eleverna själva får komponera musik. Mills lyfter 

även fram det faktum att musik är något alla lärare skall undervisa i, men att många 

är väldigt motvilliga. Hon refererar till en undersökning från 1978 som gjorts kring 
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detta, där det framkom att musik var det ämne i klasserna 1-6 där det var vanligast att 

eleverna undervisades av någon annan än deras klasslärare. Författaren frågar sig 

varför det är just på det viset att musik är det ämne där lärarna oftast undervisar 

endast, eller huvudsakligen, i musik. Mills lyfter fram två orsaker till detta; 

Klasslärarna saknar tron på sig själva gällande kunskapen att undervisa i musik. De 

som planerar musikundervisningen och läroplanen har inte utvecklat ett sätt att hitta 

denna säkerhet och tro för klasslärarna. (Mills, 2009, s. 4-5.) 

 

Constantijn Koopman (1996) diskuterar i en artikel varför musikundervisningen 

behövs i den allmänna utbildningen i skolan. Författaren frågar sig vad som skiljer 

musikämnet från andra konstämnen som inte får rum i läroplanen och lyfter fram tre 

argument:  

 Musikutbildningen är avgörande för utvecklingen av hela din personlighet.  

 Musik är en kunskap i sig.   

 Värdet i musikämnet inses genom själva musikupplevelsen. Musikens värde 

går inte att förstå bara genom förklaringar med ord 

 

2.2 Musikämnet i förskolan och åk 1 
 

Henny Hammershøj (1997, s. 86) diskuterar förskolebarnens upplevelser av musik 

och hur de tar till sig musik. Samtidigt lyfts även barnens allmänna nivå upp och vad 

som kan påverka deras musicerande när det kommer till utvecklingen. När barnen 

börjar förskolan, och är 5–6 år gamla, blir musicerandet mer medvetet och återföljs 

ofta av en reproduktion. Barn i denna ålder vill ofta höra samma låt om och om igen 

och detta leder till att de kan återge låten perfekt. Drömmen är att bli popstjärna och 

vad som helst kan förvandlas till en mikrofon. Behovet av upprepning är något som 

börjar i förskolan, och till och med innan förskolan. Som lärare och undervisare ska 

man minnas att barn i denna ålder behöver upprepning, och inte endast variation, 

både vad gäller läsning och musicerande. Till exempel. ”Den sjöng vi ju i går? Skall 

vi inte ta en annan” är enligt Hammershøj något som lärare ofta kan säga, just på 

grund av det ständiga upprepandet. Här behöver man som vuxen lära sig att stå ut 

med att sjunga samma sånger om och om igen.  
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Hammershøj (1997, s. 93-97) ger exempel på övningar man kan använda då man 

musicerar med barn i fem-sexårsåldern. Barn i den här åldern har behovet av att 

reproducera, men samtidigt ska barnen även kunna improvisera. Detta betyder att det 

musikaliska material som finns under musiklektionerna ska vara tryggt att leka med, 

både med ord och toner. Samvaron i klassrummet bör vara öppen för att samarbete 

och skapande ska kunna vara möjligt. Hammershøj påpekar att det kan vara svårt att 

hitta material och sånger som både är lämpliga för improvisation och för 

reproduktion. Ramsånger är något som ofta ger utrymme för improvisation, och de 

har ofta en tydlig ram. Ett exempel kan vara att sången har en tydlig form, tydligt 

tema (klapp) samt en melodi. Då är det texten och verserna som barnen får 

improvisera kring. En ramsång kan bestå av fyra rader, och som sådan är sången 

absolut inte färdig utan det krävs improvisation av barnen för att få sången färdig.  

 

Förutom ramsånger kan man sjunga spontansånger. Spontansånger blir till genom att 

barnen arbetar med stilen och karaktären i den musik de hör och använder olika 

blandningar av genrer. Barn i den här åldern är lyhörda och märker mycket i sin 

omgivning, vilket gör att spontansång fungerar. Då det kommer till rytmer är barn i 

förskoleåldern rätt så säkra på grundslag och underdelningar av pulsen. Femåringar 

är enligt Hammershøj (s. 96) oväntat bra på att hitta grundpuls, och taktkänslan på 

fyra grundslag är nästan automatiserad hos vissa elever. Detta upptäcks då barnen får 

producera egen musik, till exempel sjunga egna spontansånger. När en femåring ska 

återge en sång, kan man lätt känna igen melodin. Det kan förekomma ändringar i 

orden men barnet kan ändå hålla sig kvar utan att tappa tråden. En sexåring som fått 

sjunga mycket tidigare, kan sjunga mycket rent. Melodier kan höras även hos yngre 

barn, men från och med sexårsåldern kan de flesta barn återge intervallerna i 

musiken felfritt.  

 

För att kunna återge en melodi krävs det att barnet har utvecklat en tonalitetskänsla. 

Tonalitetskänsla innebär att barnet kan återge melodin i en bestämd tonart, 

exempelvis sjunga Luciasången i samma tonart som gitarrackompanjemanget. 

Ackord och harmonier uppfattas även om man utvecklat tonalitetskänslan, och då 

kan man genom att höra ett ackord hitta begynnelsetonen för sången i fråga. 

Tonalitetskänslan utvecklas när barnet är i sexårsåldern och är enligt Hammershøj 

utvecklad hos ungefär en femtedel av alla vuxna människor.   
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Hammershøj sammanfattar med att konstatera att barn i fem-sexårsåldern tycker om 

att både improvisera och reproducera. De vill gärna hoppa, dansa, sjunga och spela. 

Barnen kan använda många olika instrument tillsammans. Förutom olika former av 

rytminstrument kan de även spela enkla saker på piano. Barnen känner till olika 

former av sånger; växelsång, ekosång, rörelsesånger och text eller drama kan 

integreras i musiken. Det finns massor av passande sånger, sånglekar och 

instrumentlekar för denna åldersgrupp. Eva Nivbrant Wedin (2011, s. 11) lyfter fram 

rytmiken som en viktig metod i musikundervisningen. Rytmik kan användas på 

många olika sätt och kroppen minns puls, rytm och klang när man upplevt detta 

genom rörelse. Rytmik kan till och med ses som en helhetspedagogik där kropp, 

intellekt och känslor involveras.  

 

Enligt Graham Welch (2007, s. 62), med hänvisning till både brittisk och amerikansk 

forskning, är barn under de första skolåren i olika faser av sångkompetens. Vissa 

barn kan vara väldigt kompetenta, medan andra är i sångutvecklingens tidigare faser. 

För den senare gruppen är det viktigt att lärandemiljön är stimulerande, och att 

sånguppgifterna är utformade så att de utvecklar barnens röster. ”Generellt uppvisar 

barn under de första skolåren en klar känsla för musikalisk form och emotionellt 

uttryck i sina påhittade sånger” (Welch, s. 63.) Studier av barns förmåga att hitta på 

sånger visar att 5–7-åringar har olika strategier för sångskapande.  Strategierna kan 

vara berättande sånger, sånger med mer traditionella drag eller fyrfrasstrukturer.  

 

Pound och Harrison (2003, s. 49) diskuterar barns sång under småbarnsåren. Barn i 

åldrarna 5–7 år börjar utveckla en mer bred repertoar av sånger, samtidigt som det 

blir lättare för barnen att sjunga rent ju äldre de blir. Pound och Harrison poängterar 

också vikten av att välja sånger som stimulerar eleverna och ger möjlighet för dem 

att utvecklas.  
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2.3 Musikundervisning med nybörjarelever 
 

 

2.3.1 Metoder och arbetssätt 
 

Enligt Elin Angelo (2014, s. 142) kräver musikundervisning inom förskole- och 

nybörjarundervisning mycket planering; man behöver lägga tid och energi på att 

förbereda musikarbetet i förskolan. Eleverna ska våga delta i undervisningen, och 

därför måste man bygga upp den på ett sådant sätt att barnen känner sig trygga. 

Angelo lyfter fram två olika ingångar för hur man kan arbeta med musik i förskolan: 

didaktisk och estetisk approach. Angelo citerar Hanken och Johansen (1998) som 

definierar musikdidaktik som olika beslut läraren måste fatta, om vilka 

förutsättningar som finns, om de olika betingelserna för den musikaliska 

verksamheten samt överväganden man gör som lärare. Dessa kan utgöra en modell 

för musikdidaktik, som kan se ut ungefär så här: 

 

 

 

 

 

 

 

 

 

 

 

 

 

 

Figur 1. Didaktisk relationsmodell enligt Hanken & Johansen (1998). 

 

Detta kallas en relationsmodell, eftersom alla kategorier har ett samband. Didaktiskt 

tänkande inom musikundervisningen bidrar till en god analytisk blick, som gör att 

musikläraren blir medveten om och kan reflektera kring undervisningen. Som 

musiklärare bör man kunna tänka kritiskt och ifrågasätta sig själv för att didaktiken 

ska bli så relevant som möjlig. Ovanstående modell grundar sig på Bjørndal och 

Mål 

Ramfaktorer 

Metoder 

Innehåll 

Värdering 

Elev- och  
lärarförutsättningar 
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Liebergs modell från 1978 och Angelo refererar till delarna av modellen enligt 

Hanken och Johansens tänkande om musikdidaktik.  

 

Den första delen av modellen är elev- och lärarförutsättningar. Den viktigaste 

resursen i musikarbetet i förskolan är människorna, både eleverna och läraren samt 

alla andra människor som kan bidra till undervisningen. Relationen mellan hem och 

skola är betydelsefull i de lägre klasserna och förskolan, och föräldrar och andra 

närstående kan ofta bjudas in till musikundervisningen. I det pedagogiska arbetet är 

barnens förutsättningar det man som lärare ska känna till och ta hänsyn till. Hur är 

barnens motoriska och kommunikativa färdigheter? Hur vill eller kan barnen 

samarbeta? Vad är barnens personliga intressen och vanor? Hur är det med 

musikaliteten?  

 

Angelo (2014, s. 144–147) lyfter fram både utvecklingsmässiga och specifikt 

individuella förutsättningar bland barnen. Hon påpekar att barn utvecklas i olika 

tempo och vid olika tidpunkter, och därför bör man som musiklärare i förskolan ha 

tillräcklig kunskap om vad som förväntas fysiskt, psykiskt och socialt hos barn i 

denna ålder. Barnen kan vara på olika nivå, och därför måste det pedagogiska 

upplägget organiseras. Som förskolelärare i musik ska man ge barnen tid att ge 

respons och komma ihåg att inte tala för snabbt eller tala i monolog. Barn i denna 

ålder tycker om fysisk aktivitet, och då är musik, dans och rörelse en perfekt 

kombination inom musiken. För att fastställa elevernas nivå kan man som 

förskolelärare observera barnen i leken och vardagen; vilka lekar som de tycker om 

samt ta fram speciella kompetenser hos särskilda individer. Musiksagor är även 

något som är spännande för förskolebarnen eftersom de har en så god fantasi. Barn i 

förskolan har en vag gräns mellan fantasi och verklighet. Det är även viktigt att så 

nära skolåldern komma ihåg att stimulera barnens koncentration, uppmärksamhet 

och finmotorik. En kombination av allt detta kan man få till en god 

musikundervisning.  

 

Trots att barnen kan vara likadana på många vis gällande utveckling och intressen, så 

kommer barnen och de vuxna från olika bakgrunder och har olika personligheter. 

Hanken och Johansen (1998, s. 44) delar in individuella förutsättningar i emotionella, 

motivationella och sociokulturella aspekter. Till de emotionella aspekterna kan höra 
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att vissa barn är mer trygga än andra, motivationella aspekter kan gälla barnens lust 

att lära sig och sociokulturella handlar om barnens kulturella och sociala bakgrund. 

Angelo hänvisar även till Ruud som anser att förskollärarens uppfattning av musik 

och musikalitet har betydelse för hur han eller hon kan ta till vara barnens sociala 

och kulturella förutsättningar.   

 

I den didaktiska relationsmodellen är delen mål det som är syftet med 

musikundervisningen. Vad vill musikläraren med arbetet, och varför gör hen på ett 

visst sätt? I musikundervisningen, som är ett konstämne, kan man enligt Angelo 

skilja på instrumentella och konstnärliga mål. Instrumentella mål är då musiken 

stöder samarbete, koncentration eller motorisk utveckling, medan konstnärliga mål är 

då musiken ska handla om att lyssna, samspela eller skapa. Hanken och Johansen 

påpekar att målbegreppet även kan delas in på olika nivåer som kan vara 

överordnade mål, syften, delmål eller arbetsmål. Målen kan även handla om kunskap 

som arbetet i musik kan stimulera. Då kan målen vara kognitiva, psykomotoriska 

eller affektiva. Angelo framhäver att de affektiva, eller sociala, målen är de speciellt 

viktiga målen för musikundervisning. Barnen ska lära sig förstå sina egna och andras 

känslor, kunna uppfatta och uttrycka känslor genom musik och utveckla en slags 

lyhördhet.  

 

Innehåll i musikundervisningen består av de material, de lärostoff och de aktiviteter 

som musikläraren använder sig av. Det stoff man använder kan vara särskilda sånger, 

stycken eller dikter medan aktiviteter är sång, spel och dans. Angelo hänvisar till 

Wolfgang Klafki som anser att kombinationen av innehåll och aktiviteter är det som 

ska vara i fokus. Det gäller för musikläraren att reflektera över det material och 

innehåll man arbetar med, samt vilka aktiviteter som ska användas i undervisningen, 

men tanke på vilket kulturarv man vill föra vidare.  

 

Musikläraren har alltså en viktig uppgift i att välja ”rätt” material för sin 

undervisning, så att barnen får ta del av så mycket musikkultur som möjligt. Det har 

diskuterats kring vilken musik som är god att använda med barn. Exempelvis den 

ungerska musikpedagogen Zoltan Kodály anser att musik från barnets eget land är 

mest väsentligt, medan musikteoretikern Theodor Adorno ansåg att musik som 

behandlar samhället är mest intressant. Med tanke på all teknik vi har tillgång till i 
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dag, har man en enorm bredd och möjlighet som musiklärare att använda sig av och 

presentera många olika musikkulturer. Men, man bör kritiskt reflektera över den 

musik man väljer att använda i sin undervisning eftersom man som musiklärare har 

ansvar över det musikpedagogiska innehållet. (Angelo, 2014, s. 152–153). 

 

Metod för undervisningen kan beskrivas som ett systematiskt tillvägagångssätt i 

undervisning och lärande. Enligt Hanken och Johansen (1998) berör metoden man 

använder både musikläraren och eleverna eller barnen. Vad får man ut av 

musikundervisningen? Hur sker lärande bäst ur ett metodiskt perspektiv? Gällande 

metod i undervisningen handlar det om hur man som lärare vill organisera klassen, 

anpassa aktiviteterna till det individuella barnet och hur man bjuder in barnen till 

musikalisk aktivitet. Angelo (s. 153–154) påminner om hur viktigt det är att låta 

barnen imitera läraren, samt undersöka och experimentera på egen hand. 

Improvisation är en bra metod att använda i musikundervisningen med barn.  

Ramfaktorer är en del av den didaktiska relationsmodellen och det handlar om de 

ramar som ger förutsättningar och möjligheter för musikundervisningen. Läroplanen 

och skolans läroplan är exempel på ramar för verksamheten. Konkreta ramar kan 

vara klassrummet, tiden och antalet elever som påverkar undervisningen. Ekonomi 

och utrustning är också ramar som påverkar undervisningen gällande instrument och 

ljudutrustning. Angelo påpekar att bra instrument och ljud inte ensamt leder till en 

bättre musikundervisning utan att personerna som musicerar är det viktigaste. Rösten 

och kroppen är vårt eget instrument och det finns många saker i ett klassrum som kan 

ge olika ljud. Ändå anser Angelo att några instrument ska finnas: stora trummor, 

xylofoner, claves och utklädningskläder som halsdukar och hattar samt dockor för att 

kunna leva sig in i fantasins värld.  

 

Den sista didaktiska kategorin är värdering som handlar om att förhålla sig till något 

enligt vissa kriterier. En lärare i musik bör reflektera över vilka resultat hen vill 

uppnå med undervisningen, hur detta skall komma till uttryck, vilka mål 

undervisningen ska ha, att innehållet i undervisningen stämmer överens med barnens 

förutsättningar och att musiken både kan vara planerad och spontan. Läraren behöver 

också själv värdera sitt arbete genom att fråga andra eller be någon observera en 

lektion. Läraren kan också samtala med barnen.  
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Samtidigt som man ska analysera och reflektera ur ett didaktiskt perspektiv får man 

inte glömma det estetiska perspektivet. Estetisk approach är sinnlig närvaro och att 

se och höra. Undervisningen ska vara betydelsefull och meningsfull för alla barn. 

Man ska som lärare finnas där för barnen, se alla barn, använda sina sinnen och vara 

känslomässigt närvarande. Det estetiska perspektivet handlar om att flytta fokus inåt 

mot lärarens och barnens känslomässiga upplevelser och använda detta som 

diskussion för utveckling. Genom musik kan man upptäcka nya sinnen och 

upplevelser som behöver komma fram. Musiken ska upplevas som meningsfull för 

alla. (Angelo, 2014, s. 161.) 

 

2.3.2 Fyra koncept för musikundervisning  

 

Angelo (2014, s. 154–157) lyfter fram fyra olika koncept och upplägg man kan utgå 

från i musikundervisningen med barn. Det första konceptet är Emile Jaques-

Dalcrozes (1865–1950) tänkande om kroppens betydelse i musikundervisningen. 

Kropp och ljud hör ihop, och för att uppleva och förstå musik bör man kombinera 

kropp, rörelse och rytm. Enligt Fagius (2007, s. 91) är begreppet rytmik något som 

utvecklats av Jaques-Dalcroze och kan även kallas för Dalcroze-metoden. Metoden 

bygger på tre delar som hjälper eleverna att få en musikalisk helhet och lära sig 

musik. På engelska heter delarna: Eurythmics, Solfege och Improvisation (Yelin, 

1999, s. 10–11). 

 

Det andra konceptet som Angelo lyfter fram utgår från Carl Orff (1895–1982), som 

även han betonade sambandet mellan kropp och ljud, men speciellt också dans. 

Dessutom är Orff känd för införandet av instrument i musikundervisningen, bland 

annat xylofon, trummor, trianglar och kastanjetter. Orff införde i sitt verk Schulwerk 

några grundelement som kan användas då man jobbar med musik med barn. De 

elementen är pentatonik, ostinato, kanon, bordun, dur- och molltonarter samt 

funktionsharmonik. En pentatonisk skala är en skala med fem toner, t.ex. C, D, E, G, 

A. Alla dessa klingar väl ihop utan dissonanser. Ett ostinato är ett motiv eller en 

rytmfigur som upprepas flera gånger. Detta kan användas som ackompanjemang 

eller för att låta barnen skapa egna ostinaton. Borduner är en eller flera toner som 

ligger som en matta under melodin.  
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Det tredje konceptet utgår från Zoltán Kodály (1882–1967) som menade att sången 

är det viktigaste i musikundervisningen, och speciellt sjungandet av folkmusik från 

hemlandet. Enligt Gunnel Fagius (2007, s. 82) bidrog Kodály mycket till 

musikpedagogiken i Finland i mitten av 1900-talet, genom att han inspirerade 

musiklärare.  

 

Både Dalcroze och Kodály använde sig av ett system då de sjöng med barnen som 

kallas solfege eller solmisation. Fagius (2007, s. 154) beskriver solmisering som 

handrörelser som hjälper barnen att visualisera tonhöjder. Det var Kodály som i 

mitten av 1900-talet utvecklade denna metod och i Finland har den används flitigt i 

nybörjarundervisningen i musik. Första tonen i solmisationsskalan är alltid do, vilket 

betyder att den kan vara grundton i vilken durskala som helst. Efter do följer re, mi, 

fa, so, la, ti och så do på nytt. Här nedan följer en bild på handtecknen som tecknas 

endast med en hand. Eleverna kan antingen själva teckna eller följa läraren samtidigt 

som de sjunger.  

 

 

Figur 2.  Zoltán Kodálys handtecken vid solmisering.  

 

Det fjärde konceptet (Angelo, 2014, s. 157) utgår från Shinichi Suzuki (1898–1998) 

som ansåg att instrumentundervisning borde ske på samma sätt som 

modersmålslärandet. Lärandet av modersmålet sker ofta tillsammans med föräldrar, 
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och Suzuki införde då instrumentundervisning för barn i förskoleåldern tillsammans 

med sina föräldrar. Detta kan anpassas till förskolan till exempel på det viset att 

eleven tar med sig ett instrument till klassen och tillsammans med förskoleläraren 

presenterar det för de andra eleverna. 

 

Vad som är gemensamt för dessa fyra koncept är att utvecklandet av musiken ska ses 

som en helhet och att musikalitet är en grundegenskap hos alla människor.  

 

 

2.4 Musikläraren  
 

 

Barns förutsättningar är centrala då det kommer till arbete med musik i förskolan. 

Men läraren är ändå den som leder det pedagogiska arbetet i skolan, så kunskaper, 

färdigheter och attityder har stor påverkan på musikundervisningen. Läraren kan 

gärna reflektera över sina erfarenheter med musik och hur hen ser på 

musikundervisning med barn innan hen börjar undervisa i musik. Eftersom musik är 

ett estetiskt ämne kan förutsättningarna, erfarenheterna och upplevelserna vara 

personliga och bör därför reflekteras över. (Angelo, 2014, s. 148). Lars Dale (1999) 

skiljer på tre kompetensnivåer hos en lärare i exempelvis musik. Kompetensnivå 1 

handlar om det praktiska musikarbetet, kompetensnivå 2 är kompetens i att utvärdera 

lärostoff och hur man ska använda sig av det (t.ex. läroplaner) medan den tredje (3) 

kompetensnivån handlar om hur man kan tänka kritiskt till de olika läroplanerna vad 

gäller etiska och värderelaterade perspektiv. Enligt Dale är det kompetensnivå 3 som 

krävs för att kunna bidra till en god undervisning på förskolenivå.  

 

Lucinda Mackworth-Young (2005, s. 6) lyfter fram några punkter om hur en ny 

musiklärare bör undervisa sina nya elever. För att eleverna ska trivas, känna sig 

trygga och för att eleverna att göra sitt bästa kan musikläraren använda sig av en 

föräldraliknande roll. Mackworth-Young påpekar att välkomnandet av barnen ska 

vara hjärtligt och undervisningsmiljön ska kännas trivsam. Dessutom ska läraren tro 

på elevernas musikaliska prestationer, eftersom det sporrar eleven själv och gör det 

lättare för hen att se och verkligen tro på sina färdigheter. Det är även essentiellt att 

läraren sköter om eleverna, tänker på dem och får dem att känna sig lugna, precis 

som föräldrar gör med sina nyfödda bebisar. Undervisningen i sig ska vara positivt 
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inriktad så att läraren ofta stöttar, berömmer och hjälper eleverna. Om en elev gjort 

någonting bra ska hen få veta det. Mackworth-Young menar att man ibland kan 

kritisera och påpeka någonting som eleverna gör fel, men då måste relationen mellan 

lärare och elev vara så pass god att eleven är villig att lära sig det rätta så att eleven 

inte blir rädd och börjar skolka från musiken.  

 

Odd-Magne Bøe (2005, s. 48) poängterar hur viktig musiklärarens uppgift är för att 

skapa en miljö där musikkulturen och lärandet kan frodas. Bøe hänvisar till Fredens 

och Kirk (2001) som påpekar att läraren, liksom föräldrarna hemma, ska förvänta sig 

att eleverna blir bättre och utvecklas; förväntningar leder till lärande. Vidare säger 

författarna att alla barn måste få synas under musiktimmarna, vilket kräver att läraren 

behandlar eleverna som likvärdiga. Bøe konstaterar att det inte är en enkel uppgift att 

vara en bra musiklärare. Det krävs mycket eftersom läraren ska vara trygg, energisk 

och ha kunskaper samtidigt som hen ska se varje enskild individ och skapa en god 

kultur för lärande. Bøe hänvisar till sin tidigare forskning (gjord 1990) där det 

framkommer att musiklärare som samarbetar med andra musiklärare är mer nöjda än 

lärare som jobbar ensamma. Bøe tror att detta stämmer ännu i dag och menar att 

lärare sparar tid och energi genom att samarbeta med olika musikaliska projekt.  

 

Bengt Olof Engström (2007, s. 22) påpekar att det är viktigt att man som lärare 

tänker på att vårda barnens röster och den klang de sjunger med. Det får inte bli 

skrikigt och man bör undvika att säga saker som ta nu i allt vad ni kan. Man bör ändå 

tydligt betona att det är viktigt att alla sjunger, och att varje röst behövs. Barnen 

behöver få känna den gemensamma glädjen i att sjunga tillsammans. Engström är 

också noga med att poängtera att barnen har ett annat tonläge än vuxna. Detta gör att 

musiklärare noggrant ska välja tonarter som passar barnen och utvecklar deras röster. 

Hanken och Johansen (1998, s. 50-51) poängterar det att bara för att läraren är 

musikalisk och har den kompetens som krävs, betyder det inte att hen kan få eleverna 

att lära sig något. Det räcker inte med att förstå musik, man behöver också kunna 

utöva musik. Musikläraren bör alltså ha en pedagogisk kompetens för att lyckas med 

sin undervisning, men den musikpedagogiska grundsynen är även något som 

genomsyrar undervisningen. Vilken syn har man som lärare på eleven, musikämnet, 

musikalitet, sin egen roll och lärande?  
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Heidi Partti, Heidi Westerlund och Cecilia Björk (2013, s. 67) beskriver hur 

musiklärare ska förhålla sig till musikalisk begåvning. Författarna argumenterar för 

att musikpedagoger inte borde fokusera för mycket på att identifiera musikalitet och 

begåvning. Alla elever har sina styrkor och musiklärare ska reflektera, anpassa och 

uppdatera sin undervisning så att man inte fastnar i gamla mönster. Hammershøj 

(1997, s. 87) beskriver hur musiklärare ska tänka och agera: ”Vi måste intressera oss 

för barnets upplevelse och hjälpa till med att uppfylla barnets behov och försöka vara 

lyhörda, engagerade och glada.”  

 

2.5 Musikundervisning enligt Grunderna för läroplanen för 

den grundläggande utbildningen 2014 

I GLGU 2014 beskrivs att musikundervisningens uppdrag är att 

(…) skapa förutsättningar för mångsidig musikalisk aktivitet och ett 

aktivt kulturellt deltagande. Undervisningen ska hjälpa eleverna att 

tolka musikens många betydelser i olika kulturer samt i individers och 

gruppers verksamhet. Genom att bredda musikkunskaperna stärks 

elevernas positiva relation till musiken, vilket lägger grund för livslångt 

musicerande. Musikundervisningen ska utveckla en positiv och nyfiken 

inställning till musik och kulturell mångfald.  

(Utbildningsstyrelsen, (2014, s. 142) 

Musiken ska även skapa en känsla av samhörighet där var och en av eleverna känner 

sig unik och viktig. Läroplansgrunderna lyfter fram att man redan under de första 

skolåren ska uppmuntra eleverna till en sund röstanvändning samtidigt som eleverna 

lär sig olika uttryckssätt och musikbegrepp genom både sång och andra musikaliska 

aktiviteter. Den musikaliska verksamheten ska vara en naturlig del av skolans vardag 

och fester genom att integreras med de andra skolämnena. (Utbildningsstyrelsen, 

2014, s. 142) 

Målen för undervisningen i musikämnet i årskurs 1-2 delas upp i olika delmål. Första 

målet är delaktighet där målet är att handleda eleven i att musicera i grupp, samt 

utveckla en god självbild. Andra målet heter att musicera och vara kreativ som lyfter 
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fram att läraren ska handleda eleven att använda sin röst naturligt då hen sjunger och 

sång och spel i grupp ska utövas. Läraren ska även möjliggöra upplevelser av olika 

ljudmiljöer, ljud, musik och musikbegrepp genom att eleverna får röra sig och 

lyssna.  Även elevernas egna musikaliska idéer och improvisationer ska ges utrymme 

och eleverna ska få handledning i att planera och skapa mindre kompositioner. 

Teknologi, bilder och andra musikaliska uttryckssätt bör användas flitigt i 

undervisningen.  Det tredje målet behandlar kulturell förståelse och multilitteracitet 

där eleven ska få utforska det musikaliska kulturarvet samt njuta av musikens 

estetiska, kulturella och historiska mångfald. Eleven bör också under de första 

skolåren få hjälp i att förstå grunden i notation. De två sista målen heter 

välbefinnande och säkerhet i musik och förmåga att lära sig musik. Eleven ska förstå 

hur viktigt det är att ta ansvar under musiklektionerna och i samband med 

musicerande. Eleverna kan lägga upp egna mål för sin utveckling, men ska ändå 

förstå betydelsen av gemensam övning för att lära sig musik.  (Utbildningsstyrelsen, 

2014, s. 142–143) 

GLGU påpekar tydligt att eleverna ska få höras då beslut gällande arbetssätt och 

gruppindelning fattas. Undervisningen och planeringen ska alltid ta hänsyn till 

elevernas olika behov, erfarenheter och intressen. Då det kommer till bedömning 

inom musikämnet ska det vara sporrande för eleverna. Eleverna ska få respons för 

sitt lärande och kunna utvärdera sig själva. Det som särskilt beaktas vid 

bedömningen i musik är elevens samarbetsförmåga och färdigheter i musik.  
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3. Metod  
 

 

I metodkapitlet presenteras avhandlingens syfte och förförståelse. Jag beskriver den 

kvalitativa forskningsmetod som använts och hermeneutiken som forskningsansats. I 

kapitlet framgår vilken datainsamlingsmetod som använts, hur jag valt respondent 

och hur materialet analyserats. Jag behandlar även undersökningens tillförlitlighet, 

trovärdighet och etik.  

 

3.1 Syfte och problemformulering 
 

Syftet med min avhandling är att synliggöra hur man som lärare ska introducera 

ämnet musik för nybörjarelever och hur man kan bygga upp undervisningen under 

det första skolåret, inklusive förskola. Syftet har fått sin grund i att jag vill undervisa, 

det är ett kall för mig. Musik har varit mitt favoritämne i skolan, och jag vill se till att 

mina elever också får musiken som ett av sina favoritämnen.  

 

Min avhandling grundar sig på en förförståelse för hur musikundervisningen byggs 

upp och jag vill förstå och lära mig hur Inger Söderman har undervisat och hur hon 

tänker kring musikundervisning för nybörjarelever. Istället för forskningsfråga eller 

problemformulering ligger min förförståelse till grund för analysen. För att jag ska 

förstå mig själv som musiklärare måste jag gå via Södermans berättelse där jag tolkar 

och försöker förstå motivet och handlingarna. Justensen och Mik-Meyer (2011, s. 25) 

menar att all kvalitativ forskning behöver ha en problemställning; man behöver 

noggrant fundera över vad det är man vill veta. Problemformuleringen ska bottna i en 

undran över något man inte förstår. En konkret problemformulering används inte i 

det här fallet, utan problemet bottnar i en okunskap om musikundervisning för 

nybörjarelever. 

 

 

3.2 Kvalitativ forskningsmetod och forskningsansats 
 

Det finns några kännetecken för kvalitativ forskning. Två av dem tar Martyn 

Denscombe (2000, s. 243) upp där han refererar till Tesch (1990) enligt följande: 

Man intresserar sig för sättet människor förstår saker på och vad de betyder för dem. 



 20 

Symboler och betydelser analyseras och tolkas.  Man intresserar sig även för 

beteendemönster, exempelvis ritualer, traditioner och relationer och hur de uttrycks i 

form av beteenden och språk. Vidare fortsätter författaren att förklara att kvalitativ 

data är produkten av en tolkningsprocess. Data finns inte färdigt, utan data 

produceras medan de tolkas.  

Hermeneutik har i denna avhandling använts som forskningsansats. Hermeneutiken 

definieras som en tolkningslära, och en fråga som alltid kan ställas är om, och i så 

fall hur en tolkning på ett vetenskapligt sätt kan utgöra grund för kunskap och 

förståelse. Inom hermeneutiken är horisont ett begrepp som preciserar under vilka 

förutsättningar förståelsen sker, samt fixerar och upprättar avstånd mellan två 

positioner för tolkning. Närmare bestämt fixeras forskarens fördomar om det som 

skall förstås, så att de kan vara produktiva och bidra till en ny kunskap och 

förståelse. (Utbildning & demokrati, 2005) 

En av hermeneutikens viktigaste uppgifter är således att få olika förståelsehorisonter 

att mötas och förenas. Inom hermeneutiken kan man aldrig ställa sig utanför sig själv 

då man studerar verkligheten. Man bör ta del av andras arbete och erfarenheter 

genom att samla in material, iakttagelser och data. Men vi kommer ändå inte i en 

position utanför våra liv, utan hur vi tolkar och förstår påverkas alltid av vår historia 

och vår kultur. Hermeneutik handlar om att tolka, förstå och förmedla information. 

(Ödman, 2007, s. 11 och 14–15.) Ingrid Westlund (2009, s. 64–72) lyfter fram hur 

viktigt det är att man skriver fram sin förförståelse i texten, för att tydligare kunna se 

vad man förstått och lärt sig och hur man kommit över sin förståelsehorisont. Men 

förförståelsen kan både hjälpa och stjälpa under tolkningsprocessen. Det gäller att 

kritiskt förhålla sig till sina fördomar, övertygelser och förutfattade meningar genom 

hela processen. Genom att som forskare vara öppen för eventuella förändringar kan 

man lättare ledas in i nya förståelsehorisonter. Skott (2004, s. 66) menar att 

hermeneutik både kan ses som en metod och mänsklig reflektion. Både berättarens 

och lyssnarens förförståelse och skapande av ny förståelse kan ses som en 

cirkelprocess. Beskrivningar, förklaringar och självförståelse möts i denna process 

till nytt kunnande och nya erfarenheter.  
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Avhandlingen kan placeras under existentiellt inriktad hermeneutik där förförståelsen 

ligger till grund för att förstå respondenten. De olika delarna: min existentiella fråga 

”Hur göra som musiklärare”, min egen erfarenhet av musikundervisning och 

Södermans erfarenhet bildar en helhet. Avhandlingen behandlar delarna av min egen 

kompetens i förhållande med Södermans kompetens.  

 

3.3 Respondent 
 

Jag har träffat och intervjuat musiklekskollärare Inger Söderman. Söderman är 

ursprungligen utbildad till ungdomsledare vid Svenska Österbottens folkakademi. 

Efter merkonomexamen utbildade hon sig till musiklärare vid Konservatoriet i 

Helsingfors och sedan vidareutbildade hon sig till musiklekskollärare vid Sibelius-

Akademin. Söderman har deltagit i diverse sångtävlingar och har gjort två 

uppskattade tv-program: Liksom en herdinna och Sjung och Le. Som musiklärare 

inledde Söderman sin karriär vid Korsholms musiklekskola. Vid Itä-Helsingin 

musiikkiopisto grundade hon en svensk musiklekskola. Hon har även undervisat vid 

Kuulainstitutet i Vasa och Musikhuset i Jakobstad. Söderman är numera pensionerad 

men har gjort en betydande insats för den svenska musikundervisningen på 

lekskolenivå och har skrivit två böcker: ”Musikporten” utkommen år 2009 och 

”Musikportens kantele” utkommen år 2013. 

 

Eftersom intresset specifikt ligger på Inger Södermans musikhistoria, föll valet 

givetvis på endast en respondent. Kvale & Brinkmann (2009, s. 129) poängterar att 

om målet är att förstå världen som den upplevs av en särskild person, räcker det med 

endast en respondent.  

 

3.4 Datainsamlingsmetod 
 

Som datainsamlingsmetod har semistrukturerad intervju använts. Semistrukturerade 

intervjuer kännetecknas av att en rad teman och huvudfrågor på förhand är 

planerade, men intervjun kan sedan breddas om respondenten tar upp oväntade och 

intressanta ämnen. En semistrukturerad intervju kan användas då man vill få fram ny 

kunskap om ett visst område och då man vill att respondenten ska reflektera över 

frågorna som ställs. (Justensen & Mik-Meyer, 2011, s. 46–47.)  
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Denscombe (2009, s. 232–235) menar att intervju kan användas då forskaren vill ta 

reda på människors åsikter, känslor och erfarenheter. Vidare är intervjuer lämpliga 

då information från en viss person i en speciell position vill analyseras. En 

semistrukturerad intervju kännetecknas av att intervjuaren har en lista med frågor 

som ska besvaras, men är samtidigt flexibel gällande utvecklandet av tankar och 

idéer. I detta fall är intervjuerna semistrukturerade och personliga. De personliga 

intervjuerna har även inslag av narrativ intervju, vilket enligt Kvale & Brinkmann 

(2009, s. 169) kännetecknas av att koncentrationen ligger i de historier respondenten 

berättar och som spontant dyker upp under samtalet. I detta fall är berättelsen en 

livshistoria, där respondentens liv och erfarenheter berättas ur respondentens eget 

perspektiv.  

 

3.5 Tillförlitlighet, trovärdighet och etik 
 

Enligt Denscombe (2009, s. 381) har forskarens jag en tendens att vara mycket nära 

knutet till forskningsinstrumentet i kvalitativ forskning. Som forskare i en intervju 

blir man ofta nära integrerad med respondenten och datainsamlingstekniken. För att 

undvika detta, och få kontroll över tillförlitligheten och pålitligheten, bör forskaren 

tydligt redogöra för metod, analys och beslutsfattande, så att andra forskare kan 

granska forskningsprocessen. I denna forskning har materialet formats till en 

livsberättelse, där berättelsen är den narrativa metoden och också analysmetoden 

tillsammans med meningskoncentrering. På detta sätt kan forskningen lätt granskas i 

de enskilda delarna. Tillförlitligheten i en kvalitativ forskning är enligt Patel och 

Davidson (2011, s. 106) väldigt sammanflätad med trovärdigheten. De bildar en 

kvalitativ helhet.  

 

Då det kommer till trovärdigheten behöver forskare visa att deras data är exakta och 

träffsäkra. Inom kvalitativ forskning är det svårt att bevisa att man ”fått det rätt”, 

men det finns vissa åtgärder som kan hjälpa till att öka trovärdigheten. Enligt Patel 

och Davidson (2003, s. 103) är trovärdigheten i en kvalitativ studie inte enbart 

relaterad till själva datainsamlingen, utan den genomsyrar hela forskningsprocessen. 

I denna studie ligger min förförståelse och tolkning som grund för hela processen där 

jag tillämpar och använder min förförståelse till att tolka och förstå. Jag har genom 
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förförståelsen i relation till teoretisk grund plockat fram de viktigaste och mest 

relevanta saker ut livsberättelsen som format resultatet. Resultatet kan ses som 

trovärdigt eftersom Inger Söderman har en lång bakgrund som musiklärare och har 

mycket erfarenhet av att undervisa i musik. Patel och Davidson (2003, s. 105) menar 

också att om respondentens svar rycks ut ur sitt sammanhang mister den sin 

innebörd. I detta fall är alla svar sammanvävda så att de bildar en livsberättelse.  

 

Enligt Fejes och Thornberg (2009, s. 230–232) är det knepigt att generalisera 

kvalitativa data om man jämför med kvantitativ forskning, men i detta fall kan 

författarnas tanke om situerad generalisering passa in. I denna forskning har olika 

tolkningar, begrepp och beskrivningar av musikundervisningen lyfts fram vilket gör 

det möjligt för läsaren att i en välkänd process hitta saker som hen inte tidigare 

identifierat eller varit medveten om. Från ett hermeneutiskt perspektiv kan läsaren 

alltså påverkas av resultatet på ett sätt så att hen förstår sig själv eller sitt 

sammanhang på ett nytt sätt.  

 

Justensen och Mik-Meyer (2011, s. 51) menar att man som intervjuare behöver 

fundera på några etiska aspekter kring intervjun. Man bör se till att öppet berätta om 

syftet med studien, hur de inspelade intervjuerna förvaras, hur de analyseras och hur 

de kommer att användas. Respondenten i denna studie har från början varit väl 

medveten om syftet med studien och ramarna för forskningen. Hon är en offentlig 

figur med stor inverkan på musiklivet, och nämns därför vid namn i avhandlingen. 

Det är exakt hennes undervisningsmetoder och funderingar som lyfts fram i den här 

avhandlingen. Hon har gjort skillnad och påverkat många människor med sin 

musikundervisning. Forskningsresultatet bidrar till ny förståelse som leder till ökad 

användbarhet.  

 

3.6 Narrativ metod och analys 
 

Genom intervjuerna med Inger Söderman har stoffet förvandlats till en livsberättelse, 

där Söderman berättar om sitt liv som musiklärare och hur hon undervisat. En 

livsberättelse är enligt Anna Johansson (2005, s. 23) en berättelse där en person 

berättar om sitt liv, eller i detta fall valda delar av sitt liv. Johansson lyfter fram hur 

berättelser framhäver våra vardagserfarenheter genom att synliggöra de regler och 
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tolkningsramar vi använder för att förstå oss själva och andra. Genom berättelser får 

vi möjligheten att förstå andra människor och ta del av deras liv. Hermeneutiken och 

narrativ forskning möts genom berättelser och texter som skapar en mening. 

Människor skapar mening med ord och handling, och detta i samband med 

forskarens förförståelse av språk och kommunikation leder till den tolkande 

processen. Genom att studera berättelser synliggörs människans meningsskapande 

processer så att vi förstår innebörden i den mening som skapats. (Skott, 2004, s. 10.)  

 

En livsberättelse kännetecknas av att berättelsen måste ha någon form av 

föreställning om vad det är för person det handlar om, så att världen ska förstås 

utifrån berättarens horisont. I respondentkapitlet framkommer information om 

respondenten och min förförståelse för musikundervisningen framkommer i 

inledningen. En livsberättelse bör även innehålla något att rapportera som är utöver 

det vanliga. Berättelsen innehåller berättarens/respondentens känslosamma 

förhållande till sitt eget liv. (Skott, 2004, s. 15.) Inger Södermans tips och 

musikaliska bakgrund framkommer genom hela livsberättelsen eftersom hennes röst 

genomsyrar hela texten. Jag hör endast korta glimtar av Södermans liv, men 

livsberättelsen och tolkningen leder till en förståelse och tolkning av livet som en 

process. Johansson (2005, s. 27) betonar att kärnan i narrativa analyser är tolkandet 

av berättelsen.  

 

Enligt Donald E. Polkinghorne (1988, s. 11) hjälper narrativ forskning människor att 

berätta om sina personliga erfarenheter och ge dem mening. Genom narrativa 

berättelser förstår vi andra personer och deras förflutna så att vi kan lära oss för 

framtiden. Polkinghorne betonar att människans existens ju är mycket värdefull, så 

som forskare inom narrativ metod och analys bör man fundera på vilken betydelse 

forskningen har både för respondenten, forskaren och andra människor.  
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4. Livsberättelsen 
 

 

I detta kapitel får läsaren ta del av livsberättelsen som tagit form i undersökningen. 

Jag presenterar också hur jag genomfört undersökningen och hur materialet 

bearbetats.  

 

4.1 Inger Södermans berättelse 
 

 

Då du börjar undervisa i årskurs 1 gäller det att ha förmågan att genast fånga 

elevernas intresse. Exempelvis kan du komma insjungande eller ha ett instrument i 

handen, eftersom de är tvungna att bli tysta och lyssna. ”Hej på er alla! Tänk vad 

det ska bli roligt att sjunga med er idag!” Då du får ett nytt musikklassrum bör du se 

till att eleverna sitter i en halvcirkel så att du har kontakt med alla, även de som 

sitter ytterst. Ha eleverna med och möblera om, och fundera tydligt ut på förhand 

hur du vill att det ska se ut i klassrummet. Det viktigaste under första lektionen är att 

fokus ska ligga på dig som musiklärare, eftersom det är du som ska fånga elevernas 

intresse. Under andra lektionen kan du gå till eleverna och säga ”Förra gången 

styrde jag in oss på musikresan, men nu behöver vi hjälpas åt för att ta oss vidare”.  

 

Du ska introducera och presentera dig för eleverna samt berätta vad det är du vill 

göra tillsammans med dem. Gå ner på elevens nivå genom att förklara att även du är 

intresserad av att lära dig nya sånger! Då du inleder undervisningen med nya elever 

kan du börja med att ställa frågor till dem gällande vilka sånger de redan kan eller 

vilka sånger de brukar sjunga hemma. Då du får svar av eleverna kan du be dem 

sjunga den sången för dig och sedan sjunger ni den alla tillsammans. På detta sätt 

känner eleverna att de inkluderas i undervisningen genom att få agera lärare. Då det 

kommer till nybörjarundervisning är det viktigt att ta med kroppen som instrument. 

Pulsen kan läras ut genom att klappa på benen och rörelselekar är nyttiga. Det 

viktiga är ändå att inte lära in nya sånger med hjälp av instrument, utan att i första 

hand använda sig av rösten. Man ska sjunga in nya sånger. Dela upp sången i små 

bitar och öva in den enligt fraser. I årskurs 1 är muntlig inlärning bäst, eftersom 

vissa av eleverna ändå inte kan läsa. För att göra undervisningen ännu mer 

intressant kan du gärna berätta bakgrunden till sångerna som sjungs. Som lärare 
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bör du ofta berömma eleverna, men det är otroligt viktigt att du inte berömmer i 

onödan. ”Oj så bra, det vill jag höra en gång till!” ”Det var fint, det tar vi en gång 

till” Säg inte att det gick rätt om det inte gjorde det, utan använd termerna fint och 

bra istället. Kom ihåg att ge mera ros än ris! Öva sången om och om igen genom att 

klappa ordrytmen, utveckla sången till en orkester eller gör en rörelsesång. 

Rytminstrument kan man bra använda med de yngre eleverna och exempel på bra 

instrument är claves/taktpinnar, små runda kastanjetter och små tamburiner.  

 

Kom ihåg att alla människor har en medfödd rytm. Örat och rytmen växelverkar. 

Genom att använda olika typer av rörelselekar ser du lätt vilken elev som har ett gott 

rytmsinne. Tänk på att oberoende av musikalisk förmåga är alla elever i samma 

klass! Men, alla kan utvecklas och få ett intresse för musik. Ett musikaliskt barn kan 

lätt tappa intresse och bli lat om musikundervisningen är för ”enkel”. Du ska se till 

att ha olika differentieringsövningar och ha de duktiga eleverna att till exempel visa 

för resten av klassen. Låt dem ha möjligheter, men glöm inte bort att du är 

auktoriteten. Se till att du orkar vara positivt inställd och lär eleverna från första 

början att man inte kommenterar varandras musikaliska prestationer på ett negativt 

sätt. ”Här försöker alla göra sitt bästa! Vi gör på olika sätt!” 

 

Ett exempel på hur du kan bygga upp en lektion i årskurs 1 kan se ut såhär: 

 

1. Öppna musiklandets port. Rita en port på tavlan och poängtera för barnen att man 

inte bara hur som helst kommer in till musiklandet. Man behöver sjunga en sång! 

2. Sjung (till exempel) ”Sången är till för oss alla”. Rita rytmen inne i porten och det 

är nyckeln till musiklandet. Genom att sjunga sången och klappa rytmen öppnas 

porten.  

3. Idag ska vi träffa björnfamiljen som bor i musiklandet. Björnfamiljen har olika 

steg, vilka steg fanns i nyckeln till musiklandet? Ta? Ti-ti? ”Björnfamiljen känner 

inte er så vi tar en rytmlek med allas namn.” (Du kan skriva upp rytmerna på tavlan) 

4. Idag använder vi endast musikspråk. ”Då jag visar på mig själv är det solo, då 

jag visar handen mot er är det tutti. Då vi stannar kallas det för paus.  

5. Se till att genast från början säga till eleverna att man kan skada sina öron om 

man har för högt ljud i klassrummet. Därför bör du undvika att använda triangel 

som rytminstrument.  
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6. Repetera gärna med eleverna namnet på våra fingrar. Träna motoriken med olika 

fingerramsor. Sätt bort fingrarna en och en, eller vifta med dem.  

7. Öva på att ha pauser i sångerna. Till en början klappar vi under pausen, men så 

småningom ska vi öva på att endast tänka klappen så att den inte hörs.  

8. När lektionen börjar närma sig sitt slut ska vi ta oss ut från musiklandet genom 

porten, och då behöver vi igen sjunga en sång för att porten ska gå fast. Det är 

viktigt att upprepa sånger länge och inte ta bort dem. Repetition! ”Vi behöver sjunga 

samma sång när vi kommer ut ur musiklandet som när vi kommer in.” Då sången 

småningom sitter kan man lägga till nya saker.  

 

Då det kommer till musikaliteten finns det någon som någon gång påstått att alla 

människor har en sorts musikalitet. Det finns ju nog tondöva människor, men de kan 

ha en annan sorts musikalitet. Exempelvis kan de vara väldigt rytmiska eller 

dansanta. Då kan de röra sig till musik, fast de inte kan bilda den tonen själv och 

inte hör om den är rätt eller fel. För att kolla musikaliteten i elevgruppen kan du 

sätta på rytmisk musik som du ber eleverna röra sig till. Det gäller alltså att inte 

endast kolla vem som kan sjunga utan även vem som är rytmisk. Du kan ha en ledd 

och förberedd övning där du färdigt har bestämt dig för vad det är du vill kolla hos 

eleverna, till exempel långsam – snabb. Du kan undersöka hur de rör sig när de går 

långsamt, klappa pulser eller sätta dig vid pianot, men du bör ha eleverna att gå i 

ring så du tydligt ser alla. Genom att ha eleverna att gå ser du rytmsinnet väldigt 

påtagligt eftersom musikaliteten kan ses genom sättet vi rör oss på. Se alltså detta 

som en del av musikaliteten! Det är alldeles för gammaldags att anse att den som 

kan sjunga är musikalisk, och den som inte kan sjunga inte är musikalisk. Musikalitet 

kan dessutom övas upp från 0-50 %, men då krävs det väldigt mycket övning så att 

örat hör hur det ska låta. I boken Musikporten finns många bra metodsånger som är 

korta och enkla. Genom att du som lärare sjunger först och eleverna sedan hör du i 

gruppen vem som sjunger rent. Detta kan ändå vara svårt då du har 25 elever i 

gruppen. Då kan du istället dela upp själva klassen i mindre grupper och så svarar 

de åt varandra. Öva på detta sätt ända tills sången sitter. Puls och ordrytm övas lätt 

med metodsångerna och genom att dela upp eleverna i grupper. Ju mindre elever i 

grupperna, desto tydligare hör du elevernas enskilda röster. Musikportens sånger är 

en bra träning för örat då de är enkla och korta. De kan dessutom göras om till 
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rörelselekar, rytmer, pulser, ordrytmer och instrument kan med fördel tas in. Men då 

du ska lyssna på elevernas röster ska du främst använda din egen röst.  

 

Det händer lätt att man som lärare favoriserar vissa elever. Det är väldigt knepigt. 

Kolla på din klass och dina elever så att du vet vilka som kan vad, och se till att 

differentiera så långt det går. Det du kan göra i skolan, om du har möjlighet, är att 

dela upp eleverna i två grupper om du har två timmar musik i veckan. I ena gruppen 

har du de mer duktiga eleverna, och i andra de som behöver mer träning. Du 

använder samma stoff till båda grupperna, men utvecklar sångerna mer och mindre. 

När grupperna sedan träffas får alla en känsla av att de är duktiga. Men, berätta 

inte för föräldrarna att du gör på detta vis, eftersom det kan vara känsligt. Var 

istället pedagogiskt diplomatisk, och berätta hur det funkar bäst. Se till att eleverna 

har en vän i sin grupp, och se sedan hur musikaliska kvaliteten förändras i 

grupperna. De musikaliska barnen behöver få tillräcklig stimulans för annars finns 

det risk att de barnen går där ribban är lägst. De tränar mindre, för de tänker att ”ja 

men det här kan jag ju”, medan de mindre musikaliska barnen ofta övar flitigt. De 

musikaliska barnen har också tendens att vara väldigt känsliga för motgångar.  

 

Då det kommer till undervisning med elever ända upp till fjärde klass är användning 

av bilder mycket betydelsefullt. Ett exempel är Herr tvåtakt, Herr tretakt, Herr 

fyrtakt och Herr femtakt. De finns som bilder. En rolig grej du kan göra är: Herr 

Tvåtakt har 8 påsar med noter huller om buller i. En halvnot, en fjärdedel, en 

åttondel osv., så att det räcker till 8 takter (8 påsar). Herr tvåtakt kommer då till 

tullen och för att han ska få komma med på musikresa måste han ha noterna rätt 

placerade. Så har du en rak linje som föreställer tullbandet som går. Eleverna ska då 

placera ut noterna i påsarna så att det stämmer med Herr tvåtakt. Du kan hjälpa 

eleverna på traven genom att färdigt ha placerat ut halvnoter i någon av påsarna 

eller ha Mammabjörns fotsteg under påsarna. Det roliga här är att det finns flera 

rätt svar. På det här viset inspirerar du lätt de mindre musikaliska barnen! Om man 

gör en ordentlig resa kan det ta ganska länge. Du får gärna be eleverna komma upp 

till tavlan och rita/skriva själva.  

 

För att göra undervisningen tydligare och för att öva upp metodsångerna kan man 

med fördel använda handtecken. Zoltan Kodály sägs vara sångens fader. Han har 



 29 

utvecklat korta sånger med tydliga rytmer och enkla melodier som barn lätt kan lära 

sig. I den här boken finns en motsvarighet till dessa sånger och de kallas 

metodsånger. De är märkta med blått. Metodsångerna tränar gehör och rytmsinne, 

vilka är viktiga i barnens tidiga musikaliska utveckling.. Det finns metodsånger för 

hela året runt som ni kan använda då ni är på ”musikresa”. Men kom ihåg att gå 

igenom tullen! Förutom herr tvåtakt, tretakt osv. finns dur- och mollgubbarna. Som 

sagt, bilder hjälper dig mycket. Om man inte vill ha rytmherrarna som ordentliga 

gubbar kan de likväl vara streckgubbar med taktarten i hatten.  

 

Då du presenterar dig för föräldrarna berätta att det är du som har hand om 

musiken och förklara hur du bygger upp din undervisning. Du kan ha föräldrarna att 

få sjunga en av sångerna du tränar med barnen så att de får förståelse för vilken 

nivå ni är på. På det viset får föräldrarna en inblick och du bygger lätt upp ett 

förtroende hos dem. Visa också att du kan vara sträng, samt visa din timplan för 

terminen. Man vet ju aldrig vad barnen riktigt berättar hemma.  

I Musikporten finns årsplansmodell du kan använda då du planerar undervisning för 

hela året. Höstterminen och vårterminen kan planeras skilt.  

 

Några tips: Använd dig av deras namn som att öva rytm och ramsor. Då Herr 

Tvåtakt är på resa kan ni kolla vems namn som finns i påsarna, utgående från vilken 

rytm som finns där. Du kan göra det hur intressant som helst! Det gäller att ha 

flexibla knep så att du sänker ner dig till barnens nivå. Tänk till exempel på att inte 

tala med ett för invecklat språk. Se även till att rytmen stampas ordentligt med 

rytmfötterna, annars ber du dem att klappa på knäna istället. Kom ihåg att inte vara 

för snäll med eleverna, utan sätt gränser. Gränser är betydligt viktigare med dagens 

elever, och eleverna får en slags trygghet då de vet att det här gäller när du kommer 

till klassrummet. Det tar en tid att hitta rätt undervisningsteknik och att få den 

respekt man behöver. Tålamod leder långt! Fundera hur du beter dig som lärare och 

hur du bygger upp din klass med exempelvis givna platser i klassen. Be dem att alltid 

hålla samma platser under musikresan. Gör detta klart och tydligt för eleverna. Ta 

gärna de första 5–10 minuterna av lektionen till att prata med dem om vad de gjort 

under helgen och så vidare. Tänk bara på att göra det kort, så att inte hela lektionen 

går till det. Bygg vidare lektionen enligt vad eleverna säger genom att använda 

fantasin. ”Ja men det påminner väldigt mycket om den musikresa vi ska göra idag!” 
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Börja väldigt enkelt och jobba dig vidare med svårare och svårare 

undervisningsmetoder och sånger. För att veta vilken nivå barnen är på, kan du 

fråga dem vad de sjungit för sånger tidigare. Säg att du tycker det skulle vara roligt 

att höra. Om du inte får något svar så kan du börja sjunga på till exempel Bä bä vita 

lamm eller Blinka lilla stjärna och så kan det vara någon som känner igen dem. 

Barnen kan även säga att de sjungit sånger som Hard rock hallelujah eller någon låt 

av Måns Zelmerlöw, men då kan du diskutera Eurovision song Contest och berätta 

att Blinka lilla stjärna är en tysk sång, och tyska pratar man ju i Wien där ESC hölls 

ifjol. Det kan även finnas barngrupper som råkar ha sjungit väldigt mycket i dagis 

och då gäller det att hitta sånger på en lämplig nivå. Men, det finns också barn som 

säger att de aldrig sjungit, varken hemma eller i dagis. Då får man börja helt från 

början. Då eleverna berättar, var noga med att påpeka att du vill höra vad alla har 

att säga, att de inte pratar i mun på varandra. Låt det att ta tid eftersom du behöver 

lära känna din grupp och vilken musikalisk nivå de är på. Men kom ihåg att det är 

du som håller i trådarna och du bör påminna att ni varje lektion ska hinna göra en 

musikresa. Några tips är att du när eleverna vill diskutera och prata tar fram ett 

stoppmärke som visar för eleven när hens prat-tid är slut. Du kan också ha bara 

några elever att prata ”Idag får fyra av er berätta, och nästa gång följande fyra 

osv”. Använd ditt leende då de behövs, och var allvarlig då det behövs. Tänk även på 

ordförrådet så att du använder ett enklare språk. 
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Figur 3. Musiklärarens egenskaper. Inger Söderman 2003.  

 

Då det gäller en musiklärares personlighet gäller det förstås att vara sig själv. Lika 

solig och glad som du är annars (4), oberoende av hur eleverna är. Tänk: ”Här 

kommer jag!” Skosnören med vilka händelserna knyts ihop är viktigt att tänka på. 

Att du knyter ihop den musikresa ni gör från början till slut. Ha ordentliga rytmfötter 

som du även använder tillsammans med barnen så att de också känner rytmen i sina 
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fötter (9). Händer som kan spela och klappa ramsor (11) Ramsor är väldigt bra då 

det kommer till rytmövning, eftersom man inte behöver så mycket utrymme till det. 

Tidsuret är en symbol för livet och innehåller de stunder, dagar veckor och år du och 

eleverna har tillsammans (12). Det är fint att ha ett stort och kärleksfullt hjärta (14), 

men det är inte alltid så lätt. Dock är det något man alltid behöver sträva efter. Men, 

var inte rädd för att sätta gränser eller vara sträng, det behövs. Just idag är det ännu 

viktigare att sätta gränser. Kom ihåg att förmedla glädje! Ni ska ha roligt!  

 

Då det kommer till röstanvändning ska du inte sjunga med en konstlad sångröst, 

utan du måste tänka om när du sjunger med barn. Eleverna härmar nämligen dig 

eftersom du är ett föredöme. Sjung med en ljus och klar röst. Du bör också komma 

till lektionerna väl förberedd. Det är en styrka. Fastän du ibland blir tvungen att 

frångå dig om det blir mycket oro i klassen eller du kommer på att du behöver ändra 

något. Detta kan vara svårt i början, man kan sucka och tänka att nej det här går 

inte. Men ge inte upp! Har du en ordentlig plan med en början och ett slut så 

kommer du långt. Om du inte hinner med allting fortsätter du nästa gång… Och 

repetition är alltid bra! Efter att det gått tre veckor, eller en månad, kan man gå 

tillbaka och fråga: ”Minns ni vad vi gjorde första lektionen?” 

 

Kom ihåg att du hela tiden utvecklas som musiklärare, du kan inte ha allt på klart 

genast då du börjar undervisa. Du kan inte kunna det till 100 procent. Ungefär efter 

tre år så börjar man ha det under kontroll. Det är bra att ha höga krav på sig själv, 

men man måste se till så man inte börjar må dåligt. Det du ska förmedla med musik 

är glädje, inte perfektion. Om det känns som man behöver gråta är det absolut okej, 

bara du inte gråter framför klassen. Istället samlar du dig en stund och blir tyst. Då 

får du även barnens uppmärksamhet. Det viktigaste är att man bygger upp en god 

självkänsla. 

 

 Det ultimata antalet elever att ha är ungefär 16 stycken. Då kan man dela upp dem i 

8 och 8, eller 4,4,4 och 4. Du har då lätt för att höra hur alla barn sjunger i 

grupperna eller hur de stampar rytmer. Hoppas verkligen inte att du får kring 25 

elever. Det är alldeles för mycket. 
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 Det du absolut inte ska säga till nybörjarelever är att det inte lät rätt, säg istället att 

det lät intressant eller trevligt och att du vill höra det ännu en gång till. Peka aldrig 

ut en elev. För att undervisningen ska bli rättvis och smidig kan du göra en 

överenskommelse med eleverna under den första lektionen. ”Så här gör vi under vår 

musikresa, är vi överens?”. Gör en deal med eleverna helt enkelt. Till skolans fester 

är det också bra att ha gjort en överenskommelse. Fråga eleverna hur de vill att du 

ska bete dig, sen berättar du vad du förväntar dig av dem och hur de ska bete sig. Då 

har ni en deal. Var noga med att först berätta vad en överenskommelse eller deal är 

så att alla elever har det på klart. Påpeka hur viktigt det är att hålla det man lovat, 

och ta exempel ur deras vardag.  

 

Då det kommer till relationen mellan lärare-föräldrar är det viktigt att du för din 

rektor och dina kolleger påpekar hur svårt ditt jobb är. Be rektorn komma in och 

titta under en lektion då du är varm i kläderna så ser hen hur du jobbar. På det här 

viset har hen förståelse för om du någon dag tycker det är jobbigt eller om något inte 

fungerar. För när det kommer till att arbeta med barn och musik i grupp- det är inte 

det lättaste. När det sen kan hända att du blir arg på en elev och gör på ett visst sätt, 

så har rektorn förståelse för dig. Om en förälder sedan ringer till skolan har du 

ryggen fri. Se till att ha en bra kontakt och relation med resten av lärarkåren och 

föräldrarna.  

 

Du har en viktig uppgift som musiklärare och det är att föra vidare det 

finlandssvenska kulturarvet. Det kommer hela tiden mer och mer finska och 

finlandssvenska sånger, men vi tar väldigt mycket ändå från Sverige. Det kan 

försvaras genom att hänvisa till tiden då vi hörde till Sverige. På det viset har vi 

långt ett gemensamt kulturarv. Det du gärna kan göra är att skriva egna låtar. Ta 

hjälp av Kodálys solmiseringsmetod. Men kulturarvet bör hållas kvar och inte 

försvinna från musikundervisningen. Se till att nu som då sjunga av de här gamla 

traditionella sångerna som Ekorr’n satt i granen, Videvisan eller Björnen sover. Och 

alla Astrid Lindgren sånger också. På det viset får man en blandning av nya och 

gamla sånger. De senaste 10 åren har massor ändrats gällande vad barn lyssnar på. 

Men ja, se till att hålla traditionerna vid liv. Att sjunga med och för barn. Det 

utvecklar rytmsinne, taktsinne, ordförråd, koncentrationsförmåga och mycket, 

mycket mer. Och framför allt koncentrationsförmågan utvecklas. De här barnen som 
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du kommer ha musik med kommer ha mycket lättare i sina andra ämnen om du 

lyckas fånga dem. De som har gått i musiklekskola brukar kunna koncentrera sig på 

ett helt annat sätt än barn som gått i dagis.  

 

Då det kommer till utvärdering av lektionerna. Se till att utvärdera dig själv, hur 

barnen engagerades, om innehållet var för långt/kort eller lagom, hur tog barnen 

emot musiken, räckte tiden och hur förverkligades den uppställda målsättningen.  Se 

till därför att ha tydligt planerade lektioner för att lättare kunna utvärdera dem.  

 

Det som du behöver få in i din undervisning är inte bara den egna kulturen utan 

också att eleverna får bredda sina musikaliska perspektiv och lära känna andra 

kulturer. Det är väldigt intressant att ha en grupp med blandade barn. Du kommer 

stöta på många små kulturkrockar. Men använd gärna enkla sånger från andra 

länder, det finns alternativ både i Musikporten och i Da Capo.  

 

Barn i fem-sexårsåldern är väldigt intresserade av att reproducera låtar och låtsas 

vara någon artist. De brukar även tycka om att spela teater. Du kan gärna låta 

barnen spela upp något teaterstycke för dig och sätt in olika musikförslag i stycket. 

Du kan gärna själv också klä ut dig, det gillar de yngre barnen. Du kan också läsa 

sagor för dem och ha inslag av rytminstrument och ljudeffekter men se då till att du 

inte läser innantill från boken utan kan det utantill. Det är fint för självkänslan att 

kunna stå framför klassen och uttrycka sig muntligt. Det har vi ju svårt med i vårt 

land. Man ska inte vara rädd för att göra fel utan det ska finnas mycket glädje i det 

man gör. Den tävlingsinstinkt som kan finnas bör nog jobbas bort. De eventuella 

framtida stjärnor som finns i klassen kommer nog fram förr eller senare, man ska 

absolut inte ge möjlighet för eleverna att jämföra sig med varandra.  

 

När det kommer till improvisation ska man vara flexibel och öppen eftersom vad som 

helst kan hända. Man bör improvisera lite utgående från omständigheterna. Då det 

kommer till att låta barnen improvisera gäller det först att förklara vad ordet betyder 

så att det inte spårar ur. ”Jag vill nu att ni spelar precis som ni vill till den här 

musiken med era instrument, så får jag höra hur det låter!” Du behöver ge en ram åt 

eleverna då de improviserar, så som musik i bakgrunden. Du kan heller inte ha alla 

att spela på samma gång utan de behöver spela i grupper. Mycket bra termer att 
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använda då är solo-tutti, ensam och tillsammans. Genom att ha musik på i 

bakgrunden kan du agera dirigent och tydligt visa när de spelar solo och när de 

spelar tutti. Använd gärna musikaliska termer för eleverna tycker det är roligt att 

kunna nya ord. Prata därför om accelerando, diminuendo, crescendo och 

improvisation. Ta även upp motsatsparen med korrekta termer som hög-låg, snabb-

långsam och starkt-svagt. För att undvika kaos i klassen kan eleverna få skyltar som 

representerar de olika motsatsparen. Dessa används då motsatsparen övas för att 

undvika att eleverna skriker ut svaren. Motsatspar betyder att de är olika. Förklara 

dessa med hjälp av bilder. Använd bilder så mycket du bara kan!  

 

Slutligen kan man konstatera att det gäller att fånga eleverna redan från första 

början. Se till att du förklarar allting tydligt åt dem, fast du kan känna dig som en 

upphakad grammofonskiva. Ge inte upp! Du kommer att ha så otroligt roligt.  
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4.2 Undersökningens genomförande 
 

 

 

 

 

 

 

 

Figur 4. Hermeneutikens spiral 

 

Undersökningens genomförande och bearbetning åskådliggörs genom en 

hermeneutisk spiral (figur 4.2) Runa Patel och Bo Davidsom (2003, s. 31) menar att 
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det inte finns något bestämt slut för tolkandet inom hermeneutiken. Text, tolkning, 

förståelse, ny textproduktion, ny tolkning och ny förståelse bildar en helhet som hela 

tiden växer och utvecklas och kan formas som en hermeneutisk spiral. Materialet i 

tolkningsprocessen bearbetades mellan alla olika nivåer och ny kunskap uppnåddes. 

De olika nivåerna är noggrannare beskrivna här under.  

 

1. Första nivån: Semistrukturerat samtal 

Jag började min undersökning genom att planera och sedan träffa musiklärare Inger 

Söderman. Vi samtalade och träffades tre gånger hemma hos henne. Samtalen 

styrdes delvis av mig, men utvecklades även i andra riktningar. 

 

2. Andra nivån: Transkribering 

Då samtalen var färdiga och inspelade transkriberades de på dator till en 20-sidors 

text. 

 

3. Tredje nivån: Forskarens omskrivning 

Den transkriberade versionen förkortades och skrevs om.  

 

4. Fjärde nivån: Livsberättelsen 

Livsberättelsen tog form.  

 

5. Femte nivån: Resultat i form av ny kunskap 

 

Genom bearbetningen av materialet och livsberättelsen nåddes ett resultat som 

tydligare åskådliggörs i resultatredovisningen. De viktigaste delarna som besvarar 

musikundervisningens innehåll, musikläraren samt musikalitet lyftes fram genom 

meningskoncentrering av livsberättelsen. Analysredskapet som användes är 

meningskoncentrering, där valda delar av livsberättelsen plockades ut och bildade ny 

kunskap. Meningskoncentreringen användes huvudsakligen mellan nivå fyra och fem 

för att få fram resultatet.  
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5. Resultatredovisning 
 

 

I det här kapitlet redovisar jag för de resultat jag kommit fram till utgående från 

intervjuerna med Inger Söderman. Det som visat sig i bearbetningen av 

livsberättelsen kan delas in i tre olika huvudområden: Musikundervisningen i åk 1, 

musikläraren och musikalitet. Jag har sammanställt de tre områdena i tre färgade 

figurer; en blå, en röd och en grön. I den blåa figuren framställs 

musikundervisningens didaktiska medel, i den röda skildras de egenskaper och 

förhållningssätt en musiklärare ska ha och i den gröna musikalitet både som fenomen 

och hur det kan övas i skolan. 

 

 

Figur 5. Musikundervisningen i åk 1 

Musikundervisningen i åk 1 

 

 Resa i musiklandet  

 Öppna och stäng porten med en sång – rutin 

 Björnfamiljen bor i musiklandet 

 Bilder – Herr Tvåtakt, Tretakt och dur- och mollgubbarna 

 Kroppen är instrumentet 

 Ordrytmer, rörelsesånger och orkestrar 

 Rytminstrument  

 Ej för hög volym 

 Pausövningar 

 Upprepningar och repetition 

 Fantasi 

 Föra vidare det finlandssvenska kulturarvet 

 Blandning av ny och gammal musik 

 Ska utveckla rytmsinne och taktsinne,  

 Bredda det musikaliska perspektivet 

 Spela teater eller föreställ någon artist 

 Improvisation med tydliga ramar 

 Ej utrymme för jämförelse med varandra 
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Figur 6. Musikläraren  

Musikläraren 

 Organisera klassrummet  

 Fundera noggrant på förhand hur du vill ha det  

 Använd din röst vid sånginlärning 

 Beröm eleverna ofta, men inte i onödan 

 Le och var dig själv 

 Ställ frågor  

 Du är auktoriteten 

 Ha inställningen att här försöker alla göra sitt bästa 

 Genast fånga elevernas intresse 

 Gå ner på elevernas nivå, lämplig nivå 

 Muntligt lärande 

 Använd musikspråk med rätta termer, men tala inte för invecklat 

 Kodálys handtecken 

 God kontakt med föräldrarna  

 Gör upp en årsplansmodell  

 Sätt gränser! 

 Ha tålamod! 

 Börja med enkla metoder och jobba dig vidare 

 Säg aldrig att det inte lät rätt 

 Säg att det lät intressant eller trevligt 

 Gör en överenskommelse med eleverna 

 Be rektorn komma in och auskultera någon lektion 

 Utvärdera dig själv, barnens engagemang, innehållet, tidsplanering, 

målsättning 

 Var fantasifull och kreativ 

 Flexibel och öppen 

 Använd skyltar 
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Figur 7. Musikalitet 

 

 

Musikundervisningen i åk 1 

 

Den första rutan behandlar musikundervisningens didaktiska medel och redskap. 

Tillsammans med eleverna görs en resa i musikens land, där man först öppnar en 

port för att stiga in till landet. Porten kan endast öppnas och stängas genom att man 

sjunger eller klappar en sång. Sången används flera gånger i rad och kan sedan bytas 

ut. Huvudsaken är att det blir en tydlig rutin under musiklektionerna så att 

lektionerna börjar och slutar på samma vis. I musiklandet bor björnfamiljen som 

består av pappa björn, mamma björn och lilla björn. (Se t.ex. Lindholm & Sundqvist, 

2000) De lunkar framåt med olika notvärden: Pappa björns steg är halvnoter, 

Musikalitet 

 

 Alla människor har en musikalitet 

 Tondöva kan ha en annan slags musikalitet, rytmisk eller dansant 

 Se till att i början kolla vilka elever som är musikaliska eller inte 

 Observera att inte endast kolla hur bra de sjunger utan även hur 

rytmiska de är 

 Alla människor har en medfödd rytm 

 Musikalitet kan ses genom sättet vi rör oss på 

 Musikalitet kan övas upp från 0–50 % 

 Vänj örat vid hur det låter 

 Öva musikalitet med metodsånger som är korta och enkla 

 Be eleverna i små grupper repetera efter dig 

 Alla kan utvecklas och få ett intresse för musik 

 Differentiering både för svaga och mer begåvade barn 

 Musikaliska barn lätt bekväma 

 Musik är glädje, inte perfektion 
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mamma björns fjärdedelsnoter och lilla björns åttondelsnoter. Björnarnas stegvärden 

kan tillämpas vid undervisning och lärande av notvärden. ”Vilken björn har gått 

här?”  

 

Bilder som kan användas i undervisningen är till exempel Herr Tvåtakt, Herr Tretakt 

eller Herr Fyrtakt. Herrarna har olika taktarter i sina hattar och om det är Herr tvåtakt 

som ska på resa är det 2/4 taktart som gäller. Andra exempel på bilder som 

hjälpmedel är dur- och mollgubbarna som beskriver att dur låter glatt medan moll 

låter ledset.  

 

Förutom att barn behöver se musiken visualiserad behöver de också få röra på sig. 

Kroppen kan därför användas som ett instrument. Istället för att trumma på en 

virveltrumma kan man trumma på sina ben eller stampa. Rytminstrument som claves 

(taktpinnar), runda kastanjetter eller små tamburiner kan med fördel användas, men 

instrument som till exempel triangel bör undvikas eftersom den har mycket gällt och 

högt ljud. Man ska ta hand om hörseln redan från början så att det inte känns 

obehagligt.  

 

Rörelsesånger där kroppen är pulsen och både händer och fötter används är mycket 

bra för att hitta och känna musiken. Rytm kan tränas genom ordrytmer där man läser 

sitt namn enligt rytm eller läser ord medan man klappar. Rörelsesånger kombinerar 

rytm och rörelse och rytminstrument kan användas i olika små orkestrar som man 

bildar med eleverna.  

 

Musik består av pauser som också måste tränas in så eleverna lär sig komma in på 

rätt ställe i sången. Pauser kan antingen tränas med att man klappar pausen, eller gör 

något ljud och till sist blir man helt tyst. Barn i förskole- och nybörjaråldern behöver 

repetition och upprepning, så samma sånger används länge innan de byts ut.  

 

Några viktiga mål med musikundervisningen i åk 1 är att undervisningen ska 

utveckla rytmsinnet, taktsinnet, ordförrådet och koncentrationsförmågan. Barn som 

musicerat mycket har lättare för att koncentrera sig även i andra ämnen. Musiken ska 

hjälpa eleverna att bredda sina musikaliska och kulturella perspektiv. Eleverna ska få 

ta del av det finlandssvenska kulturarvet med traditionella sånger som ekorr’n satt i 
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granen och sånger från Sverige av exempelvis Astrid Lindgren. 

Musikundervisningen ska bestå av en blandning av nya och gamla sånger.  

 

I musikundervisningen ska fantasin tränas upp genom att eleverna får skriva egen 

musik, hitta på sånger eller spela teater där de föreställer någon artist eller är med i 

en musikal. Improvisation kan med fördel användas med nybörjarelever, men det bör 

finnas ramar så att improviserandet hålls på en ordentlig nivå. I musikundervisningen 

i åk 1 får det absolut inte finnas utrymme för eleverna att jämföra sig med varandra 

på något vis. Musikundervisningen ska bestå av glädje.  

 

Musikläraren 

 

Den andra och röda rutan består av egenskaper och tips för hur musikläraren ska 

organisera och hålla sin undervisning. Det gäller att noggrant på förhand fundera ut 

hur man vill ha sin undervisning. En årsplansmodell för hela läsåret kan planeras 

under sommaren. Klassrummet där undervisningen hålls ska vara väl organiserat där 

eleverna har egna sittplatser varje gång. Dessutom behöver man vara förberedd inför 

varje lektion så att man tänkt ut hur undervisningen ska vara och hur de praktiska 

sakerna ska lösas.  

 

Som lärare gäller det att genast fånga elevernas intresse genom att komma 

insjungande eller klä ut sig till något. Man bör gå ner till elevernas nivå då man 

undervisar mindre barn, men ändå se till att man behåller sin auktoritära roll. Man 

kan också sträva till att se glad ut och le framför eleverna för att skapa en god 

stämning under musiklektionerna. Att påpeka att alla verkligen gör sitt bästa under 

lektionerna är också mycket viktigt. Det gäller ändå inte att säga att något lät rätt om 

det inte gjorde det, utan att det istället lät intressant eller trevligt.  

 

Vid sånginlärning ska man i huvudsak använda sin sångröst istället för ett instrument 

som exempelvis piano. Nya sånger ska sjungas in tillsammans med eleverna. Zoltán 

Kodálys handtecken är även nyttiga vid sånginlärning. Eleverna och läraren kan 

tillsammans visa tecknen och sjunga eller så sjunger eleverna medan läraren visar. 

Då det kommer till lärande i musik är det muntlig undervisning som rekommenderas, 

eftersom elevernas läs- och skrivfärdigheter kan vara svaga under första skolåret. 
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Trots att språket och lärandet är på elevernas nivå ska ändå korrekta musikaliska 

termer användas; accelerando, solo-tutti och da capo ska eleverna lära sig ända från 

början. Övriga språket ska ändå vara så enkelt som möjligt så att inte information 

förloras. Likaså ska undervisningsmetoderna vara relativt enkla i början för att sedan 

utvecklas mer och mer med tiden. För att undvika kaos under musiklektionerna, och 

för att läraren ska få spara på sin röst, kan olika sorters skyltar användas. 

 

Musikläraren behöver ha ett gott tålamod och ha tydliga gränser i sitt klassrum. Att 

föräldrarna informeras om undervisningsmetoderna är essentiellt med tanke på 

relationen med eleverna och föräldrarna. Relationen med övriga personalen på 

skolan bör också vara god, där rektorn gärna kan komma och auskultera lektionerna. 

För att undervisningen ska löpa smidigt kan en skriftlig överenskommelse med 

eleverna vara nyttig. Att skriva ner vad som förväntas av eleverna samt vad eleverna 

kan förvänta av läraren gör att relationen blir mer stabil.  

 

För att undervisningen ska hålla en god nivå med eventuella uppdateringar behöver 

musikläraren utvärdera sin undervisning med jämna mellanrum, gärna efter varje 

lektion. Läraren ska utvärdera sig själv, elevernas aktivitet, undervisningens mål, hur 

tiden fördelades och lektionens innehåll. Även musikläraren bör kunna improvisera 

och vara flexibel om det behövs.  

 

 

Musikalitet 

 

Då det gäller musikaliteten hos människor har alla en sorts musikalitet, men den kan 

se olika ut hos olika människor. Trots att man kan ha en oförmåga att uppfatta 

tonhöjder, kan man istället vara rytmisk eller dansant. Då är man musikalisk på ett 

sätt, likaså som en med absolut gehör kan ha ett dåligt rytmsinne. Alla människor har 

en medfödd rytm, där örat och rytmen växelverkar. Människan kan alltså utvecklas 

med tiden och då samtidigt finna ett intresse för musik.  

 

Musikalitet är något som kan övas upp, ända från 0-50 %. Under de första 

lektionerna kan musikläraren via övningar kontrollera hur musikaliska eleverna är. 

Redan hur människan går kan spegla en musikalitet. Då musikaliteten övas och 
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läraren observerar eleverna är det inte endast sångrösten som ska övas, utan också 

rytmsinnet som kan vara ett tecken på en musikalitet.  Exempel på övningar där 

musikaliteten tränas är att använda sig av metodsånger och rörelselekar. 

Metodsångerna är både enkla och korta och med rörelsesånger får örat och rytmen 

hänga ihop. Via metodsånger tränas elevernas öra till att höra hur det ska låta och i 

rörelsesångerna får de träna på att röra sig till sångerna eller klappa pulsen med 

benen tillika som de sjunger. Läraren börjar med att sjunga eller klappa och eleverna 

repeterar vad läraren gjort. Om eleverna jobbar i mindre grupper är det enklare för 

läraren att se och höra på vilken nivå elevernas musikalitet ligger.   

 

För att eleverna sedan ska hållas motiverade av undervisningen behöver alla elever 

oberoende av prestationsnivå få undervisning som lär dem något nytt. Musikläraren 

ska differentiera sin undervisning både för de starka och svaga eleverna. Musikaliska 

barn blir lätt uttråkade och lata om de känner att undervisningen är alldeles för enkel. 

De duktiga barnen kan användas som hjälplärare och få lite svårare uppgifter ibland. 

Huvudsaken är att eleverna inte dömer varandra, utan att musiken ses som ett 

glädjeämne utan prestationskrav.  
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6. Diskussion 
 

 

I detta kapitel tolkas och diskuteras resultaten av undersökningen. Kapitlet inleds 

med en resultatdiskussion där jag diskuterar Södermans livsberättelse i relation till 

teorin som presenterades i kapitel 2. Resultatet diskuteras enligt de tre 

huvudområden som framkom i analysen: Musikundervisningen i åk 1, musikläraren 

och musikalitet. Jag diskuterar även musikdidaktik. Därefter följer en 

metoddiskussion där valet av metod och undersökningens genomförande diskuteras. 

Avslutningsvis presenteras förslag till fortsatt forskning.  

 

6.1 Resultatdiskussion 
 

 

Syftet med min avhandling är att synliggöra hur man som lärare ska introducera 

ämnet musik för nybörjarelever och hur man kan bygga upp undervisningen under 

det första skolåret, inklusive förskola. Syftet har fått sin grund i att jag vill undervisa, 

det är ett kall för mig. Musik har varit mitt favoritämne i skolan, och jag vill se till att 

mina elever också får musiken som ett av sina favoritämnen.  

 

Min avhandling grundar sig på en förförståelse för hur musikundervisningen byggs 

upp och jag vill förstå och lära mig hur Inger Söderman har undervisat och hur hon 

tänker kring musikundervisning för nybörjarelever. Istället för forskningsfråga eller 

problemformulering ligger min förförståelse till grund för analysen. För att jag ska 

förstå mig själv som musiklärare måste jag gå via Södermans berättelse där jag tolkar 

och försöker förstå motivet och handlingarna. Justensen och Mik-Meyer (2011, s. 25) 

menar att all kvalitativ forskning behöver ha en problemställning; man behöver 

noggrant fundera över vad det är man vill veta. Problemformuleringen ska bottna i en 

undran över något man inte förstår.  

 

Det som visat sig i bearbetningen av livsberättelsen kan alltså delas in i tre olika 

områden: Musikundervisningen i åk 1, musikläraren och musikalitet. Från början var 

det inte tänkt att livsberättelsen skulle forma olika delar, men under analysprocessen 

blev dessa tre delar mest tydliga. Här nedan följer en diskussion kring de tre olika 

temaområdena.  
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Musikundervisningen i åk 1 
 

Inger Söderman lyfter fram många tips och förslag till hur man som musiklärare kan 

börja sin undervisning i årskurs 1. Det som kan genomsyra undervisningen under det 

första året, eller de första åren, är att musiklektionerna består av en musikresa. Som 

lärare reser du i musiklandet med dina elever. Hammershøj (1997) är tydlig med att 

påpeka att en ram för musikundervisningen är viktigt med tanke på elevernas unga 

ålder. För att skapa en trygg miljö i klassen behöver undervisningen vara 

strukturerad. Söderman poängterade också att musiklektionerna behöver ha en tydlig 

början och ett tydligt slut. Då vi reser in i musiklandet behöver vi öppna porten med 

en sång, likaså då vi lämnar musiklandet i slutet av lektionen.   

 

Söderman använder sig av mycket bilder i sin undervisning, till exempel Herr tvåtakt 

och dur- och mollgubbarna. Elever i de yngre åldrarna behöver använda sina alla 

sinnen så de lär sig så bra som möjligt. Att då använda mycket bilder istället för text 

är enligt mig en ypperlig idé. Söderman tycker att man med de små ska använda 

kroppen som instrument. Jaques-Dalcroze är en förespråkare av detta och menar ju 

att kropp och ljud hör ihop. För att uppleva och förstå musik bör man kombinera 

kropp, rörelse och rytm. Söderman säger att man gärna ska använda sig av ordrytmer 

och rörelsesånger med eleverna, också det enligt Dalcroze-metoden som talar för 

rytmik och improvisation för att uppfatta musik. Zoltán Kodály är även en 

”musikguru” som inspirerat Söderman. Kodálys handtecken anser Söderman vara 

väldigt nyttiga vid musiklärande. I Södermans bok Musikporten finns metodsånger 

som motsvarar de sånger Kodály utvecklade. Metodsångerna har tydliga rytmer och 

enkla melodier som barn lätt lär sig. Sångerna tränar gehör och rytmsinne, vilka båda 

är viktiga i barns utveckling.  

 

Söderman anser att man som lärare i Svenskfinland ska föra vidare det 

finlandssvenska kulturarvet i musikundervisningen. Målet med musikundervisningen 

är enligt läroplanen 2016 att föra vidare det finlandssvenska kulturarvet och att 

eleverna får ta del av sin kultur, men förstås då även andra kulturer. Söderman lyfter 

fram att man nog bör använda sig av både gammal och ny musik för att eleverna ska 

få en så musikalisk bredd som möjligt. Det som kan vara knepigt med 

musikundervisningen tror jag är just det att hitta motiverande sånger, som både är 
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relevanta men också roliga. Jag tycker, liksom Söderman, att man verkligen behöver 

föra vidare och sjunga gamla traditionella sånger som Bä bä vita lamm, Ekorr’n satt i 

granen och Blinka lilla stjärna. Samtidigt förändras ju barnens musiksmak med tiden 

och de yngsta barnen lyssnar på allt från rap till pop. Att försöka motivera eleverna 

till att lära sig gamla klassiker är viktigt, men som sagt ska man ta in nyare musik 

också. Bara för att musik kan vara ny och datorproducerad betyder det inte att den 

behöver vara något sämre för det.  

 

Inger Söderman bekräftar det som Hammershøj skriver om reproduktion och 

improvisation bland sexåringar. Eleverna behöver repetition blandat med 

upprepningar och det är just det som reproduktion handlar om. Eleverna reproducerar 

gärna en artist genom att uppträda som just denna. När det kommer till improvisation 

kan man enligt Söderman säga något liknande som: ”Jag vill nu att ni spelar precis 

som ni vill till den här musiken med era instrument, så får jag höra hur det låter!” 

Men huvudsaken är att det finns någon slags ram i bakgrunden, så att det inte spårar 

ur helt. Detta kan s.k. ramsånger vara bra för. Enligt både Hammershøj och 

Söderman ger ramsånger en ram, men samtidigt utrymme för improvisation och lek. 

Hammershøj betonar det att för att improvisation och reproduktion ska kunna ske, 

behöver klassrummet vara tryggt och stimulerande.  

 

 

Musikläraren 
 

Det andra området som blev tydligt vid analysen är musikläraren och hur 

musikläraren både ska organisera sin undervisning men också hur man ska agera så 

pedagogiskt och musikaliskt stimulerande som möjligt. Söderman argumenterar för 

hur viktigt det är att planera och fundera över hur man vill ha det, både hur man vill 

organisera sitt klassrum men också hur man vill organisera sin undervisning. Angelo 

(2014) poängterar att man bör reflektera över sin undervisning och sin elevsyn innan 

man börjar arbeta. Eleverna är ändå det centrala i musikpedagogiken, men de 

behöver någon som leder dem på rätt väg. Vid sånginlärning med yngre elever är det 

rösten du som lärare i huvudsak ska använda. Både Söderman och Bengt-Olof 

Engström (2007) menar att musiklärare noggrant bör välja tonarter som passar 

barnen och utvecklar deras röster, och sjunga med en röst som är klar och ljus. 
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Barnen använder ofta läraren som förebild och sjunger man då med en operaklang så 

börjar barnen härma.  

 

Det som gäller åtminstone musiklärare, men förstås även lärare i alla andra ämnen, är 

att försöka berömma eleverna så mycket som möjligt. Söderman anser att man inte 

ska berömma eleverna i onödan; elever märker när man säger något man inte menar. 

Man ska inte heller säga att något gick rätt om det inte gjorde det, utan försöka 

använda rätt termer som ”fint” eller ”intressant”.  Ge ändå mera ros än ris! Angelo 

delar ju in musikundervisningen i didaktisk och estetisk approach. Den estetiska 

approachen är den som alltså inte får glömmas bort. Musiklärare ska se alla barnen 

och använda sig av alla sina sinnen för att ta in barnens musicerande. Mackworth-

Young (2007)  menar att musikläraren ska ha en föräldraliknande roll där man stöttar 

och berömmer eleverna. Om en elev gjort något bra ska eleven i fråga få reda på det. 

Författaren tycker nog att man kan vara kritisk till eleverna och rätta dem, men för att 

eleven inte ska må dåligt över det bör relationen mellan lärare och elev vara stabil 

och god.  Trots att man har en föräldraliknande roll för eleverna där man bryr sig, bör 

man ändå ha tydliga gränser i undervisningen. Det är läraren som är auktoriteten. 

Enligt Söderman behöver eleverna i dag mer gränser än tidigare för att läraren ska 

kunna skapa trygghet och för att man ska få deras respekt. Det tar tid och kräver 

tålamod. Angelo menar att för att undervisningen och allt runt omkring ska fungera 

behöver musikläraren ha koll på elevernas psykiska, fysiska och sociala nivåer. Här 

gäller det att se till att alla får undervisning på den nivå de behöver. Elever som får 

för lätt eller svår musikundervisning tappar fokus och energi.  

 

Söderman lyfter fram ett intressant tips om hur man får de yngre barnen att bete sig 

på konserter och liknande, men också inne i klassrummet. Det är att göra en 

överenskommelse med eleverna. Undervisningen blir då rättvis och smidig. ”Så här 

gör vi under vår musikresa, är vi överens?” Man gör en deal med eleverna genom att 

båda är överens över hur man beter er. Dessutom genom att påpeka hur viktigt det är 

att hålla det man lovat kan man få med eleverna och att de verkligen håller det de 

lovat. Överenskommelsen kan bra vara synlig på ett papper med allas underskrifter. 

Berätta för resten av skolans personal och föräldrarna att ni gjort en 

överenskommelse så att alla vet om det.  
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Musikalitet 
 

Söderman har som erfaren musikpedagog uppfattningen att alla människor har en 

slags musikalitet. Om man inte till exempel kan sjunga rent kan man istället vara 

rytmisk eller dansant, det finns sådana som spelar trummor som inte kan sjunga rent 

och sångare som inte kan dansa i takt. Som musiklärare ska man därför inte endast 

hålla sig till att sjunga med eleverna, utan rytmiken får absolut inte glömmas. För att 

lära känna gruppen är det nödvändigt att i början ta reda på vilka av eleverna som är 

musikaliska på vilka olika sätt. Söderman räknar upp övningar som kan användas i 

klassen: Rörelsesånger och metodsånger är båda lätta och användbara då 

musikaliteten tränas. Musikaliteten speglas i hur vi rör oss och därför är olika slags 

rörelsesånger och rytmövningar viktiga. Med hjälp av metodsånger, exempelvis ur 

Södermans bok Musikporten, tränas gehöret och sången med hjälp av enkla 

melodier.  

 

Som tidigare nämnt är repetition essentiellt och genom att eleverna härmar läraren 

som sjunger rent och rätt, lär de sig så småningom att härma rätt. Detta kräver enligt 

Söderman mycket övning och att samma sånger repeteras länge. Musik är något som 

kan väckas och bli ett intresse för så gott som alla elever, och alla har en möjlighet 

att utvecklas och bli bättre. Både Mackworth-Young (2005) och Bøe (2005) menar 

att läraren bör tro på och förvänta sig av eleverna att de lär sig och kan prestera. Ju 

mer vi förväntar oss av eleverna, desto bättre blir de. För att eleven ska kunna tro på 

sig själv som musicerande individ måste först läraren, lika som föräldrarna hemma, 

tro på eleven.  

 

Söderman menar även att vi för det mesta tänker på hur vi differentierar 

undervisningen för de svaga eleverna. Men de starka musikaliska eleverna blir lätt 

uttråkade om undervisningen är för lätt och då kan det leda till att de stör. För att 

hålla alla elever motiverade behöver det finnas extra övningar och uppgifter, och de 

duktigare eleverna kan gärna användas som hjälplärare och att visa olika saker. 

Söderman talar med erfarenhet om att duktiga elever gärna vill gå där ribban är lägst 

för att de inte ska behöva göra så mycket. Låt dem därför vara med och bestämma, 

men se till att komma ihåg att det är läraren som är auktoriteten. Om det förekommer 
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mobbning eller om någon skrattar åt någon i klassen ska man genast ta itu med detta 

och säga något i stil med ”Här försöker alla göra sitt bästa! Vi gör på olika sätt!”.  

 

Slutligen poängterar Söderman hur viktigt det är att se musiken som någonting 

glädjefyllt och inte som något som kräver perfektion. För att eleverna ska se musiken 

som något roligt och inte prestationsbaserat krävs det att läraren har en god 

inställning till musik och gör undervisningen rolig och fylld av glädje. Som Pound 

och Harrison (2003) diskuterar ska musiken ses som ett lekande ämne som integreras 

och blir en del av skolans vardag.  

 

Trots att musikalitet inte var en av teorikapitlets fem underrubriker syns synen på 

musikaliteten ändå hos forskarna. Musiken blir ofta, och anses bland många, 

bristfällig eftersom musiklärarna anser sig vara sämre än de är. Musiklärarna har 

också svårt att förstå musikens väsen samtidigt som de tror att musik är något 

högtflygande. Musiken borde vara lika naturlig som att läsa och skriva. (Varkøy, 

1996)  

 

Musikdidaktik  
 

Angelo (2014) lyfter fram två perspektiv man som lärare ska komma ihåg då man 

undervisar i musik: det didaktiska och etiska perspektivet. Det didaktiska 

perspektivet sammanfattas med en didaktisk relationsmodell (Hanken och Johansen 

1998) med delarna: elev- och lärarförutsättningar, mål, ramfaktorer, metoder, 

innehåll och värdering.  

 

Att Inger Söderman jobbat som musiklärare, eller huvudsakligen musiklekskollärare, 

syns tydligt i hennes beskrivning av musikundervisningen. Musikundervisningens 

didaktiska närmande blir tydligt presenterat av Söderman med olika didaktiska tips 

och tankar kring hur man undervisar för alla elever oberoende bakgrund och 

erfarenhet. Vad gäller elev- och lärarförutsättningar är Söderman noga med att 

påpeka att det krävs en god relation till alla medverkande människor i 

musikundervisningen. Det krävs en god relation till eleverna, annan personal på 

skolan men också föräldrarna som gärna kan bjudas in till musikundervisningen för 

att följa med. Eleverna har som Söderman lyfter fram olika förutsättningar för 
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musikaliskt lärande. Angelo (2014) menar att man som musiklärare måste vara 

medveten om elevernas olika nivåer så att man kan differentiera undervisningen. 

Dessutom behöver små barn få röra på sig och använda sin fantasi. Båda dessa 

aktiviteter använde Inger i sin undervisning. Hon menar att rörelsesånger bidrar till 

musikaliskt lärande samtidigt som det är roligt. Dessutom ska både lärare och barn 

använda sin fantasi regelbundet genom att spela teater, improvisera och ha leken som 

en del av undervisningen.  

 

Då det kommer till mål med undervisningen säger Söderman flera gånger att 

planering av undervisning är av största vikt. Om du vet vad du ska göra med eleverna 

och vad målet med undervisningen är, kan du alltid motivera din val och på så vis ha 

ryggen fri. Angelo delar in målen i instrumentella och konstnärliga mål. 

Instrumentella mål kan enligt Söderman vara olika övningar där eleverna spelar eller 

sjunger i grupp och kräver samarbete eller rörelselekar och sånger där kroppen 

används som instrument. Motoriken tränas upp genom klappövningar där man kan 

klappa på benen samt att hålla i instrument på ett visst sätt. Söderman vill att alla 

elever känner en gemenskap i gruppen och att alla ska känna att de är duktiga. Därför 

vill hon dela upp eleverna i nivågrupper så att alla har möjlighet att synas och så att 

läraren kan ställa upp olika mål enligt elevernas färdigheter. Andra konstnärliga mål 

enligt Söderman är att få barnen att känna glädje av musiken och att deras 

koncentration och samarbetsförmåga stärks.  

 

Angelo (2014) lyfter fram några ramfaktorer för musikundervisningen som 

exempelvis kan vara olika läroplaner och mer konkreta ramar som resurser. 

Söderman nämner inte så mycket om förskolans eller skolans läroplan i sin 

livsberättelse, men det är ju något som förstås ska genomsyra musikundervisningen. 

Resurser är något jag hoppas finns så att jag får tillgång till det jag behöver i min 

musikundervisning. Ändå påpekar Angelo att instrument och dylikt inte är det allra 

viktigaste för att kunna undervisa i musik, utan det är människorna och barnen som 

är den viktigaste resursen. Som Söderman lyfter fram kan kroppen mer än gärna 

användas som ett instrument om det inte finns tillgång till annat. Både Angelo och 

Söderman vill ändå helst se några rytminstrument som en del av 

musikundervisningen bland yngre barn.  
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Musik kan undervisas med hjälp av olika metoder. I musikundervisningen handlar 

det om hur man som lärare bjuder in barnen till musikalisk aktivitet. Angelo lyfter 

fram exempel på undervisningsmetoder: improvisation, repetition, undersökande och 

experimenterande. Söderman är långt inne på samma spår då hon gärna improviserar 

och repeterar sånger tillsammans med eleverna. Det här med att undersöka och 

experimentera lyfter Inger inte specifikt fram, men att på olika sätt experimentera 

med sånger och undersöka musik kan ske under musikresan som görs. Eleverna kan 

undersöka vilka olika delar en sång kan bestå av, experimentera med noter som ska 

in i notsystem eller enligt Angelo (2014) se vilka ljud som kan bildas av de material 

som finns i klassrummet.  

 

Musikundervisningens innehåll består av det lärostoff och de aktiviteter som 

musikläraren använder sig av i sin undervisning. Lärostoffet kan vara om man 

använder något slags läromedel eller vilka sånger man har, medan aktiviteter är 

sjungandet och spelandet. En kombination av dessa två är det som blir 

musikundervisningens innehåll. Inger har själv skrivit två musikböcker Musikporten 

och Musikportens kantele som kan användas som läromedel i musikundervisningen. 

Musikporten innehåller många sånger, där ibland de tidigare nämnda metodsångerna, 

som är speciellt skrivna för att träna på gehör och rytmkänsla. Söderman vill också 

att musikundervisningen ända upp till 10-årsålder innehåller mycket bilder som 

barnen kan ta del av. Hon ger i livsberättelsen exempel på aktiviteter som kan träna 

musikalitet: klappövningar, ramsor som även tränar finmotorik, övningar med 

musikens motsatspar där eleverna går runt i klassen och användning av Kodálys 

handtecken.  

 

Slutligen består den didaktiska relationsmodellen av delen värderingar, som 

innefattar reflektion över vad man vill uppnå med undervisningen, hur detta skall 

komma till uttryck, vilka mål undervisningen ska ha, att innehållet i undervisningen 

stämmer överens med barnens förutsättningar och att musiken både kan vara 

planerad och spontan. Söderman tycker att man efter varje lektion ska reflektera och 

utvärdera sin undervisning enligt vad som gick bra, hur tiden fördelades och om 

målen stämde överens med resultatet. Dessutom ska läraren värdera sig själv och sitt 

arbete, vilket både Angelo och Inger speciellt framhäver.  
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Musikundervisningen är alltså enligt min förförståelse ofta bristfällig eller svag. För 

att göra undervisningen mer värdefull hoppas jag med denna avhandling kunna bidra 

till goda tips och idéer för hur musikundervisningen redan från skolstart kan bli 

förstklassig. Musiken bidrar till glädje och är en stor del av människors liv överallt i 

världen, vilket språk vi än talar. Musiken borde därför också i skolan bli en naturlig 

del av lärandet redan från början. I framtiden hoppas jag att musikundervisningen i 

åk 1 får bestå av två årsveckotimmar, som den gör nu (Utbildningsstyrelsen, 2012) 

och absolut inte minskas. Tvärtom hoppas jag musiken mer och mer integreras i 

skolans vardag och att tanken kring att vara musikalisk eller omusikalisk börjar tona 

bort från vårt vardagsspråk.  

 

Jag hoppas med denna avhandling kunna ge konkreta exempel på innehåll, metoder 

och arbetssätt man som klasslärare i musik kan använda sig av, och som konstaterat 

fungerar. Denna avhandling ska inte ses som en lärarhandledning, men jag önskar att 

man kan ta del av den för didaktiska och musikaliska tips. Jag har lärt mig att 

använda ett korrekt, men enkelt språk med eleverna, vara konkret och använda 

bilder, sjunga rörelsesånger och metodsånger och se alla elever som musiker på olika 

nivåer. Alla barn kan lära sig musik och kan vara musikaliska på många olika sätt.  

 

 

6.2 Metoddiskussion 
 

Valet föll inte genast på hermeneutik som forskningsansats, utan inledningsvis hade 

jag tänkt göra en aktionsforskning. Med hermeneutik har jag ändå fått nya insikter 

och kunskaper genom tolkningsprocessen. Hermeneutikens uppgift är att leda till ny 

förståelse, ny kunskap och att hitta en mening. Genom mina egna erfarenheter av 

musik och min förförståelse relaterat till Södermans livsberättelse har jag hittat nya 

möjligheter, nya metoder och nya didaktiska tips för musikundervisningen. De olika 

delarna bildar en helhet. I processen har livsberättelsen genomgått olika stadier som 

synliggörs i form av en hermeneutisk spiral.  Tolkandet av berättelsen framkom 

tydligt i de olika stadierna och i bearbetningsfaserna.  Jag relaterade Ingers text både 

till min egen erfarenhet och till min förförståelse, men också till de 

musikpedagogiska teoretiker som framkommer i teorikapitlet.  
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Hermeneutiken kan ibland kännas som en för högt flygande forskningsmetod, och är 

även akademiskt känd för just det. Gällande generalisering av resultatet, behöver det 

inte vara generaliserbart eftersom forskningen utgår från min förförståelse. Dessutom 

kan läsaren även göra sina egna tolkningar av resultatet och på så vis hitta nya sätt 

som kan vara användbara i musikundervisningen.  

 

Som datainsamlingsmetod användes semistrukturerad intervju, vilket var väldigt lätt 

att använda då jag ville skapa en diskussion under intervjutillfället. Frågorna jag 

ställde var så pass öppna att vi kunde diskutera runt temat, som även ledde oss in på 

andra spår. Nackdelen med en semistrukturerad intervju var att samtalen ibland blev 

för vidsträckta, men oftast kunde vi hålla oss på en relevant nivå. Att intervjuerna 

spelades in på min dator underlättade samtalet betydligt eftersom jag kunde vara 

fokuserad och närvarande och därför styra samtalet vid behov.  

 

Då valet av respondent var klart var jag säker på att jag ville göra en livsberättelse 

med narrativ analys. Trots att livsberättelsen behandlar Södermans 

musikundervisning, och inte hennes liv, känns den mycket tydlig. Söderman 

poängterade så många viktiga saker att jag ville ha med hela hennes berättelse. För 

att ta bort en del av de många saker vi svävade in på, var det nödvändigt med en 

omskrivning efter transkriberingen. Trots omskrivningen vill jag påpeka att ingen 

värdefull information gick förlorad. Med hjälp av meningskoncentrering plockades 

sedan de olika punkterna ut och formade ett resultat.  

 

Tillförlitligheten i avhandlingen stärks eftersom största delen av teorin som lyftes 

fram i kapitel två korrelerar med Södermans tips och erfarenheter. Vad gäller 

trovärdigheten kan resultatet ses som trovärdigt eftersom man kan jobba så som 

Söderman gör. Dock behöver inte hela musikundervisningen för nybörjare se ut på 

just detta sätt. Trovärdigheten ligger i att jag beskrivit och förstått hur Söderman 

arbetat med musik och vad just hon anser vara viktigt.  

 

Med hermeneutik som forskningsansats och en narrativ metod och analys har 

resultatet blivit omfattande, innehållsrikt och lärorikt. Hermeneutiken har lett till att 

min förförståelse förnyats och fördjupats vad gäller 6–7 åringars musikalitet och 

musiknivå. Med hjälp av en livsberättelse får Inger Söderman lyftas fram på ett fint 
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sätt där ingen av hennes kunskap går förlorad. Musik har under århundraden lärts ut 

med hjälp av en mästare–gesäll tradition, där lärlingen går till en läromästare för att 

lära sig ett nytt instrument. För att lära mig mera om musikundervisning tog jag hjälp 

av en läromästare som försett mig med ny musikalisk information. Som sagt har 

diskussionerna med Söderman fördjupat min förförståelse för musikundervisningen, 

och jag tror att jag via en erfaren, äldre musikpedagog som jobbat med musik just i 

Svenskfinland fått extra relevant kunskap för framtiden.   

 

 

6.3 Förslag till fortsatt forskning 
 

 

 

I detta arbete har fokus lagts på en musiklärares erfarenheter, tips och idéer. Detta 

kan självfallet breddas genom att intervjua flera musiklärare och jämföra deras 

tankar och uppfattningar om musikundervisning. Förslagsvis kan även observationer 

av musikundervisning göras i samband med exempelvis intervjuer.  

 

En intressant synvinkel skulle vara att höra vad elever tycker om 

musikundervisningen i klasserna 1–6, exempelvis genom att intervjua elever i 

årskurs 6. Dessutom kan man förhöra dem med innehåll från grundskolans läroplan 

för att kontrollera vilka saker som kan eller brukar falla bort och vad som ofta lyfts 

fram.  

 

Eftersom musik är ett känsligt ämne som rymmer mycket åsikter från ena 

ytterligheten till den andra, tror jag att man inte får sluta forska i musik och 

musikundervisning. I framtiden ska musiken vara lika självklar som modersmål och 

litteratur, och det hoppas jag naturligtvis att även de andra konstämnena blir.  Med 

detta arbete hoppas jag kunna inspirera klasslärarstuderande, och varför inte redan 

utexaminerade klasslärare, till att undervisa musik på ett glädjefyllt och intressant 

sätt. Arbetet har gett mig mycket kött på benen för framtiden. Nu är jag lite klokare 

än jag var innan.  
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