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Sammanfattning
Under sista året på musikhögskolan har jag arbetat på min musikaliska koordination. Det
handlar om konsten att kunna spela gitarr och sjunga samtidigt. Bakgrunden till arbetet är att
jag har upplevt en brist på information i ämnet, och att detta är ett koncept som fler borde
sätta sig in i. Syftet med arbetet är att utforska de utmaningar och lärdomar som kommer av
att spela och sjunga samtidigt.

I mitt arbete så jobbar jag med tre olika tillvägagångssätt för tre olika låtar. De tre koncepten
är att spela rakt och shuffle samtidigt, flytande rytmik, och rytmisk komplexitet. I
genomförande-delen så analyserar jag förhållandet mellan sång och gitarrspelet i de tre
låtarna. Det gör jag genom att skriva noter till dessa, och därefter studera musiken.

Efter att ha lärt mig de tre låtarna så finns det fortfarande mycket kvar att slipa på. Med det
sagt så lyckades jag musicera fram en idé som jag upplever att jag inte har hört någon
gitarrist göra på en sådan hög nivå. Det jag har fått med mig från arbetet är en starkare
rytmisk självständighet, en bättre förståelse för rytmernas relation till varandra, och en bättre
koordinationsförmåga.
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1. Bakgrund

Som gitarrist så utvecklade jag tidigt en stabil grund för att kunna sjunga samtidigt som jag
spelade gitarr. Jag hamnade snabbt i trubadur-verksamheten, vilket gav ett perspektiv från ung
ålder att gitarren bör ge plats åt sången, och inte tvärtom. Med åren så blev musiken mer och
mer avancerad, och så blev även min koordinationsförmåga att hantera båda dessa instrument
på samma gång. Jag upptäckte så småningom att koordinationen att kunna spela och sjunga
inte var en självklarhet för många, men jag kände en stark drivkraft för att utveckla detta. Jag
ville kunna vara så självständig i mitt musicerande som möjligt.

Pop/rock-ensemble har ofta väldigt mycket fokus på sång och stämmor. Ändå så finns det en
viss kultur runt icke-vokalister att undvika stämsång även om det är någonting som de
behärskar. Problemet är att det är svårt för musikern att göra båda delarna, att samtidigt
sjunga och spela sitt instrument.

Jag upplever att det finns en bild av att “antingen så har man det eller så har man det inte”,
att vissa har det enklare för att göra två saker samtidigt. På ett sätt så är detta korrekt. Vissa
har det lättare att göra detta, men det kommer från år av övning och erfarenhet. Min vision är
att spräcka den bubblan och undersöka om det går med rätt övning, att ta den här konsten till
en avancerad nivå.

Vad är musikalisk koordination?

Musikalisk koordination beskriver på vilken nivå en person behärskar koordinationsförmågan
att spela två separata instrument samtidigt. I mitt fall så är dessa två instrument gitarr och
sång. Jag kommer att använda mig av det här begreppet som ett alternativ för att skriva till
exempel “förmågan att sjunga och spela gitarr samtidigt”.

Att ha en utvecklad musikalisk koordination är förhållandevis vanligt. Några musiker inom
rockscenen är till exempel Jimi Hendrix, James Hetfield eller Matt Bellamy. De är alla
sångare som spelar hyfsat avancerade gitarrspel under tiden som de sjunger. I låten Handler -
Muse(2015)1 så sjunger Matt Bellamy över ett gitarrkomp med många sofistikerade rytmer.
Detta skapar en motgående rörelse mot sången. I låten Master Of Puppets - Metallica (1986)2

av Metallica så sjunger James Hetfield samtidigt som han spelar ett komp bestående av
snabba åttondelar med bara nedslag. Det är en gitarrstämma som är svår att spela i sig, men
för Hetfield är det inga problem att också sjunga till detta.

2 https://www.youtube.com/watch?v=u6LahTuw02c
1 https://www.youtube.com/watch?v=BF1DQr5dKW8
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När jag har övat in dessa musikexempel så har jag upptäckt delar som har varit svåra, men
många delar har ofta inte varit tillräckligt utmanande. Med de svårigheter som jag stötte på,
på ett koordinations-mässigt plan, så har det ofta räckt med att öva in dessa delar i ett
långsamt tempo för att lära mig musiken. Processen har generellt tagit mindre än en vecka.
De flesta avancerade gitarrfigurer sker där sången har paus. De gånger som de sker samtidigt
är få, och då är de oftast inte allt för komplicerade. Ur en låtskrivnings-synvinkel så tror jag
att detta beror på att gitarrens roll ofta är att ackompanjera sången. Det sker helt enkelt många
gånger inte naturligt att skriva sofistikerade melodier och rytmer samtidigt för två instrument.
Däremot så upplever jag att det är vanligare att sången har en komplex relation till gitarrspelet
i musik där sångaren är en annan än gitarristen. I det här fallet utgår jag från att gitarristen
även är låtskrivaren i bandet. Ett scenario skulle kunna vara att en gitarrist kommer in till
replokalen och visar sitt gitarriff. Sångaren kommer därefter på en melodi till gitarrstämman.
Eftersom varken sångaren eller gitarristen har en koordinationsmässig begränsning i sitt
kreativa arbete, då de bara behöver fokusera på ett instrument i taget, så blir relationen mellan
de två stämmorna mer sofistikerad. Därför är jag mest intresserad av att applicera musikalisk
koordination till musik som inte är menad att framföras på två instrument av samma person.
På så sätt kan jag utveckla mitt samspel mellan sång och gitarr.
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2. Syfte & frågeställningar

Syfte

Syftet med detta examensarbete är att utforska de utmaningar och lärdomar som kommer av
att spela och sjunga samtidigt.

Frågeställningar

Med vilka metoder kan jag utveckla min personliga musikaliska koordination?

Vad skapar koordinations-mässiga svårigheter mellan sång och gitarrspel?

Vilka nya konstnärliga möjligheter kommer öppnas upp som resultat av mina utvecklade
kunskaper i musikalisk koordination?
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3. Material & metod

De artiklar som jag har läst kommer från sjungande gitarrister. Som både gitarrister och
sångare så har de av egna erfarenheter kommit fram till ett par olika punkter. Jag hittade
återkommande tips i flera av dessa artiklar. Dessa punkter var också saker som stämde
överens med min egen erfarenhet av musikalisk koordination.

1. Om en har tekniska svårigheter med sitt gitarrspel, så kommer det bli svårt att sjunga
samtidigt. Samma gäller för motsatsen, att en har tekniska svårigheter med sången.
2. En bör kunna sina delar så pass bra så att de kan ha fullt fokus på någonting annat
medans de spelar sitt instrument. T.ex att titta på TV eller läsa en bok. (Sandercoe, 2012.
Dickson, 2019. Croad, 2020.)

Det sistnämnda förklaras i till exempel Kathy Dickson’s artikel på webbsidan
Guitarworld.com, How to sing and play guitar at the same time: 11 essential tips:

Play the music on your guitar until you have it memorized and can perform it
fluently. One way to tell if you’ve mastered a song is to play it while reading aloud
from a book lying open in front of you, or playing it flawlessly while watching
television or carrying on a conversation. (Dickson, 2019, n.p.)

Justin Sandercoe förklarar detta på ett liknande sätt i sin artikel Singing & Playing At The
Same Time från webbsidan Justinguitar.com:

Play it while having a conversation. You’ll easily be able to tell if you have it
automated enough!! It’s the best test I know of, and I use it myself. If I can play it
and think about something completely different I know I’m there and ready to think
about singing! (Sandercoe, 2012)

Jag spelade in mig själv med hjälp av min mobiltelefons mikrofon. Detta var för att kunna
följa upp hur utvecklingen gick. Genom att lyssna på mina inspelningar så kunde jag höra
tydligare ifall jag spelade musiken korrekt.

Metoden för att lära mig musiken var att använda mig av handklapp. Genom att slå rytmen av
sången i ena handen, och gitarrens rytm i den andra, så kunde jag förstå rytmernas relation till
varandra. Därefter så sjöng jag samtidigt som jag klappade gitarrens rytm. Detta skulle
förbereda mig för den sista delen i inlärningen av musiken, att spela gitarr och sjunga
samtidigt. Att lyckas med detta är mitt ändamål med metoden.

Inlärningen av musiken bestod av spelande med eller utan metronom. Metronomen var ett
hjälpmedel för att kartlägga min rytmiska precision. Avsaknaden av metronomen var en
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metod för att se hur mycket tempot skulle påverkas av att spela två instrument, jämfört med
ett.

Jag jobbade med tre olika låtar. Dessa är: Bleed - Meshuggah (2008), Pride And Joy - Stevie
Ray Vaughan (1983) och Girl From Ipanema - Antônio Carlos Jobim (1962). I den
sistnämnda så jobbade jag med tre senare tolkningar av samma låt. Dessa tre låtar har alla
varsitt musikaliska syfte.

Det konstnärliga resultatet av arbetet är inspelningar från min övning. På grund av att mitt
musikaliska material var på en högt avancerad nivå så planerade jag inte att nå ett resultat av
en klingande musikalisk helhet.

Mitt arbete med dessa tre låtar omfattade också att jag skrev noter. För detta så använde jag
mig av notskrivningsprogrammet Sibelius. Noterna skrevs för två notsystem, ett för gitarren
och ett för sången. Det var i syfte att hjälpa mig att kartlägga förhållandet mellan rytmerna på
de två notsystemen. Notbilden skrevs så exakt som möjligt för att matcha den efterliknande
inspelningen som den utgick ifrån.
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4. Förberedelser

Jag gick igenom en mängd olika övningar och låtar innan jag slutligen kom fram till de tre
låtarna som var lämpliga för arbetet. Mycket tid gick åt för att hitta musik som var tillräckligt
svår på ett koordinationsmässigt plan. Stor del av musiken som väl var det, var samtidigt svår
på andra sätt. De var antingen väldigt tekniskt svåra, eller så var de svåra att memorera. Det
passade mig mindre bra, då jag ville att min tid framförallt skulle ägnas till svårigheten som
sker i mötet mellan de två instrumenten. Efter att ha gått igenom denna process så hade min
musikaliska koordination redan börjat utvecklas. I mitt urval av musiken så fick jag lov att gå
igenom en process där jag testade att spela en stor mängd låtar, vilket gjorde sitt musikaliska
avtryck.

När jag hittade en svår rytmfigur från en övning eller en låt så började jag med att simultant
klappa rytmerna. Sedan kunde jag allteftersom jag blev mer bekväm med musiken, lägga till
sången. Sist av allt så la jag till gitarrspelet. Det enda som krävdes var att kartlägga hur
rytmerna förhöll sig till varandra för att sedan framföra musiken i ett långsamt tempo. De
olika rytmövningarna kunde vara till exempel olika polyrytmer. Några av dessa som jag
jobbade med var 3 över 4, 5 över 4, och 5 över 3.

I vissa låtar kunde jag lära mig att automatisera gitarrspelet. Med detta menar jag att jag
kunde få gitarrspelet att kännas så pass naturligt att jag inte behövde tänka på vad mina
händer gjorde. Det ledde till att jag kunde vara helt fri i rytmiseringen av sången utan att
fundera på hur det förhåller sig till gitarrspelet. Efter att ha gått igenom denna process så var
jag redo att gå vidare till nästa del av arbetet.
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5. Genomförande

Jag hittade tre låtar som var lagom utmanande för min musikaliska koordination. Till de tre
låtarna så kom jag fram till tre olika koncept som jag ville jobba med. En av låtarna som jag
ville jobba med skulle vara rytmiskt avancerad. Jag hade tidigare upptäckt att i många
musikexempel så blev detta en för liten utmaning. För att jag skulle få rytmiskt avancerad
musik att bli tillräckligt utmanande så behövde jag lägga till en till variabel; teknisk svårighet.

Ett annat musikaliskt koncept som jag visste sedan innan att jag inte kunde behärska, var att
spela rakt och shuffle samtidigt. Det var en musikalisk idé som jag hade väldigt lite insikt i
och det gjorde mig nyfiken på detta. Därför behövde en av mina låtar tillhöra denna kategori.
Det tredje konceptet blev en låt där jag fick utveckla min förmåga att sjunga flytande, att
ligga tidigt eller sent i rytmerna. I arbetet så kallar jag detta för flytande rytmik. Jag
tillämpade detta med en rytmiskt metod. För att förstå detta så måste en förstå konceptet av
“häng”. En sångare kan ligga lite efter den givna rytmen och på så sätt skapa den hängiga
känslan. Vokalistens upplevelse av musiken är fortfarande att hen sjunger den givna rytmen,
men att det finns ett häng i den. I mina noter så kommer jag däremot att notera detta till dess
exakta rytm. Till exempel en hängig fjärdedel översätter jag till en 16-dels, eller
8-delstriol-synkop. Detsamma gäller för att motsatsen, att sången är för tidig. Jag hittade en
låt med en hyfsat avancerad kompfigur som jag applicerade detta koncept på.

5.1 Pride And Joy

Låten där jag blandar rakt och shuffle blev:
Pride And Joy - Stevie Ray Vaughan (1983)

Jag applicerade det här konceptet på en blues-tolva då det kändes mest stilenligt. Jag
undersökte låten med tre olika tillvägagångssätt. Jag kallar dessa för variation 1, 2 och 3. Den
första variationen gick ut på att försöka spela rakt och shuffle “på känsla”. Det vill säga att jag
försökte spela båda delarna utan att tänka på någon underdelning. Idén var att utforska
möjligheten att detta skulle kunna vara lika självklart som om jag bara hade spelat ett av
instrumenten. Med hjälp av att till exempel automatisera gitarrspelet, såg detta ut att vara en
möjlighet.

Den andra variationen gick ut på att närma mig konceptet genom polyrytmen 3 över 2. Om
jag utgår ifrån denna polyrytm och sedan tar bort andra slaget i tregrupperingen, så får jag
shuffle och rakt samtidigt. Med andra ord så spelar jag åttondelar och sjunger olika
grupperingar av trioler.
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Fig. 1: 3 över 2

Den tredje variationen är likadan som den förra, förutom att polyrytmen 3 över 2 iställer blir
till 2 över 3. Detta innebär att sångens rytm består av grupperingar av åttondelar i 6/8 eller
12/8, och gitarrens rytm består av duoler (eller punkterade åttondelar). Denna tredje variation
låter utanför sitt sammanhang likadant som den förra. Skillnaden ligger i var jag känner
pulsen i musiken. Duolerna i figuren nedanför är noterat med punkterade åttondelar och
16-delar som är överbundna med åttondelar. Detta är i syfte för att förtydliga den rytmiska
kontexten, både för mig som ska spela musiken och för dig som tittar.

Fig. 2: 2 över 3

Dessa tre variationer använde jag mig av för att öva på att sjunga i shuffle, och att spela rakt.
På samma sätt så kan jag använda variationerna för att istället sjunga rakt och spela gitarr i
shuffle. Totalt blir det sex olika variationer. Beroende på vilken som fungerar bäst så kommer
jag att fokusera på två stycken av dem, en till att spela rakt och sjunga i shuffle, och en för att
sjunga i shuffle och spela rakt.

5.1.1 Pride And Joy - Shuffle-sång, rakt komp

Variation 1 - På “Feeling”

Jag började med att lära mig den här låten med ett rakt komp och sången i shuffle. Som
tidigare nämnt så handlar den här variationen om att försöka spela rakt och shuffle, utan att
analysera eller reflektera över underdelningen. Jag började min övning med att klappa och
rytmisera texten samtidigt. Idén var att försöka att inte tänka för mycket på vad händerna
gjorde, och därav se hur korrekt min shuffle-känsla i sången blev. Det lät såhär: 3

Det här sättet att lära mig låten verkade inte vara omöjlig. Eftersom att händerna bara klappar
åttondelar så verkade det vara en möjlighet för mig att ha fullt fokus på att få till
shuffle-känslan i sången. Jag upplevde ändå att jag inte hade full kontroll på vad som hände.

3 https://drive.google.com/drive/folders/16Lsjhovqw5ONqa9GBBekMXN42iZbnw2Q
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För att få en starkare rytmisk precision så behövde jag gå vidare till mitt andra
tillvägagångssätt.

Variation 2 - 3 över 2

Till att börja med så behövde jag lära mig att spela denna polyrytm för att sedan ta bort andra
slaget i triolen. På detta sätt skulle jag få till den raka, och shuffle-känslan samtidigt. Denna
övning finns dokumenterad i en ljudfil. 4

Sedan så noterade jag musiken i två versioner. Den första notbilden visar den exakta
relationen mellan rytmerna i underdelningen, medan den andra notbilden blandar trioler och
raka åttondelar. Den första versionen är bättre för att förstå musiken och är spelbar i ett
långsamt tempo. Den andra versionen är mer intuitiv när en har förstått den första versionen.

Fig. 3: Version 1

Fig. 4: Version 2

I ett långsamt tempo så funkade det hyfsat bra för mig att spela den här variationen med hjälp
av handklapp. Jag kunde spela detta på ett sätt där jag visste i realtid att jag spelade rytmerna
någorlunda korrekt. Att spela låten i ett snabbare tempo visade sig vara väldigt svårt, då jag
inte längre kunde underdela till dess rytmiska gemensamma faktor. Ju snabbare låten gick
desto mer kändes det som att jag spelade låten utifrån min första variation. Jag gjorde en
inspelning av låten i det snabbaste tempot som jag kunde spela korrekt.5

Variation 3 - 2 över 3

5 https://drive.google.com/drive/folders/16cyAvfWLnrG40RN0P5CnyMo3lkwtyn_3
4 https://drive.google.com/drive/folders/16MirLTIiNl8hqPZHqzJaaAGBIwRo8p4T
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Till att börja med så behövde jag att lära mig att spela denna polyrytm, för att sedan ta bort
andra slaget i de tregrupperade åttondelarna. På detta sätt skulle jag få till den raka, och
shuffle-känslan samtidigt.6

Första problemet jag stötte på var att spela duoler i gitarrspelet. Eftersom jag var van att
gitarren stod för musikens underdelning och puls, så ville min hjärna skapa illusionen att
duolerna i själva verket var raka åttondelar. Jag behövde hitta en metod för att ankra fast mig i
den korrekta underdelningen. Jag löste detta genom att stampa takten med foten. Jag
experimenterade med att stampa takten på varje pulsslag. Detta var inte till hjälp, då dessa
slag är gemensamma för de båda underdelningarna. Sedan så testade jag att stampa i shuffle.
Detta fungerade, men i ett högre tempo så skulle det bli svårt för mig att hinna stampa varje
slag. Därefter så testade jag samma sak, men genom att istället alterera slagen mellan båda
fötterna. Det fungerade sittandes men rubbade min balans när jag stod upp och spelade. Till
slut så kom jag fram till att den bästa metoden var att stampa “shuffle-slaget”. Med det så
menar jag att jag stampade var tredje åttondel i en 12/8. På så sätt så blev gitarrspelet plus
mitt stampande ett komplett komp som antyder en shuffle-underdelning. 7

Fig. 5: 2 över 3 med fotstamp

Variation 3 kändes väldigt bra att spela eftersom att alla rytmer gick att relatera till samma
underdelning, vilket också syns i Fig. 5 ovanför. Den minsta beståndsdelen av alla rytmer är
16-delar, och alla andra rytmer är en kombination av dessa 16-delar.

5.1.2 Pride And Joy - Rak sång, shuffle-komp

Variation 4 - “På Feeling”

Att framföra denna låt med rak sång och gitarrkompet i shuffle tycktes vara omöjligt för mig.
Om jag fick till sången så att den blev rak så blev också gitarrspelet rakt, och vice versa. Jag
gjorde en inspelning som illustrerar mina svårigheter med att spela denna variation.8

Av denna anledning så valde jag att gå vidare för att arbeta med variation 5. Det kändes för
avlägset att lära mig detta, och dessutom så trodde jag att jag skulle ha det enklare med någon
annan av mina variationer.

8 https://drive.google.com/drive/folders/1vfq9-50yUzU1vrK3aQDf0WkKV9LI5zcX
7 https://drive.google.com/drive/folders/16s0Zvv_C6d3g3aY5ehRVU2RNcrf2g0Y2
6 https://drive.google.com/drive/folders/16mIEU9T0goxUdCwNlF7fMzvjsJKRLKzX
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Variation 5 - 3 över 2

På samma sätt som under variation 2 från avsnitt 5.1.1, så blev underdelningen för snabb i det
tempo som jag eftersträvade för min musikaliska slutdestination. Efter att ha studerat mina
notbilder i ett par veckor så kunde jag med ganska hög säkerhet säga att det här var fel metod
för mitt fortsatta arbete. Den här metoden för att spela musiken visade sig vara ännu svårare
att tillämpa än variation 2. Det beror på att högerhanden i den variationen alltid spelar
likadant. Avståndet mellan slagen är alltid detsamma. Av den anledningen till detta så kunde
jag automatisera gitarrspelet och därefter ha fullt fokus på att sångens trioler blev korrekta.

Hade det varit så att sångens rytm alltid bestod av åttondelar utan pauser så hade det kanske
gått att automatisera sången. Då hade jag kunnat fokusera enbart på att spela gitarrens
triolerna korrekt. Det finns flera problem som gör att detta inte var möjligt.
1. Sångens rytm består delvis av sextondelar.
2. Även om jag skrev om musiken så att sången enbart bestod av åttondelar, så skulle det
ändå finnas pauser i sången. Detta gjorde så att jag inte kunde automatisera den stämman.
3. Jag testade under pauserna i sången, att fortsätta markera varenda åttondel med
glottis-ljud. På detta sätt så hade jag kunnat lösa automations-svårigheten. Problemet blev att
jag förr eller senare skulle behöva ta ett andetag, vilket förstörde min möjlighet för
automation.

Jag hade givetvis kunnat fortsätta öva på detta. Sakta men säkert så hade jag gjort fler och fler
framsteg. Jag valde dock att stanna vid det relativt långsamma tempot som kan höras i den
sista ljudinspelningen som jag gjorde med denna variation.9

I och med att jag skulle jobba med två av dessa sex variationer i slutändan, så kändes det mer
givande att gå vidare till variation 3.

Variation 6 - 2 över 3

Eftersom att den här variationen är motsvarande för variation 3 i avsnitt 5.1.1, så hade jag en
tidig preferens för denna. Detta är på grund av att alla rytmer går att relatera till samma
underdelning. Trots detta så stötte jag på svårigheter.

Det första problemet jag stötte på var att jag hade svårt att få sången att hamna på
sextondelsynkopen korrekt. Den ville gärna hamna lite innan, eller lite efter den korrekta
rytmen. Jag var väldigt ivrig med spela variation 6 i ett högre tempo från ett tidigt stadium,
eftersom jag redan kunde variation 3 hyfsat bra. För att komma upp i ett högre tempo så

9 https://drive.google.com/drive/u/0/folders/1tvhPQF-Y4U7Rxv9AJ9cJNKLJI4JkD3FK
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behövde jag ett redskap för att kunna orientera mig bland rytmerna. Detta var att lägga till ett
fotstamp. Detta fotstamp lades till för att leda sången rätt. Ifall fotstampen och sången
hamnade samtidigt, så spelade jag notbilden korrekt.

Fig. 6: 2 över 3 med fotstamp

Här nedanför demonstrerar jag med handklapp och fotstamp hur detta kan låta.
För att ta bort ännu ett till hinder så valde jag att skriva om sången till bara åttondelar. 10

Efter att applicerat fotstampet så spelade jag låten med gitarr. 11

5.1.3 Musikskapande - Pride And joy

Utan att byta ut handklappar mot gitarrspel och rytmiskt prat mot sång, så blir det ingen
musikalisk produkt. Något som jag hittills inte har nämnt är svårigheten att kunna hantera alla
variabler som t.ex tonhöjd samtidigt som jag spelar dessa komplexa rytmer. Framförallt så
skulle jag behövt utmana mig själv att spela musiken i ett högre tempo. Originalet av Pride
And Joy går betydligt snabbare än det som jag har demonstrerat hittills. Att spela låten så
snabbt så att den är i originaltempot, verkar bli svårt.

Gitarrfiguren valde jag att förenkla, då utmaningen med rytmerna var nog svåra som de var.
Det finns dock en svårighet i mitt komp som inte finns i originalinspelningen. För att ett
komp bestående av åttondelar ska vara lättspelat så är min upplevelse att det är enklare om
högerhanden rör sig i en kontinuerlig rörelse. Detta kan vara att antingen spela enbart nedslag
eller att spela nedslag, följande av uppslag och sedan repetera. Mitt nya gitarrkomp kräver att
en byter mellan upp och nerslag med högerhanden på ett mindre självklart sätt.

Ett sätt att förklara detta är att utgå ifrån underdelningen. Om underdelningen skulle vara
sextondelar så skulle det spelas så här:

Fig. 7: Underdelning 1

11 https://drive.google.com/drive/folders/1ORRKQT04qyK9RuiAJXYVhw7GmzTX4cmT
10 https://drive.google.com/drive/folders/1krHFK3LpK66TrkekO3GLGb6OO40V34g0
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Om jag skulle vilja ta bort vissa av sextondelarna så skulle det enklaste sättet att bibehålla
underdelningen vara att följa de bestämda ned och uppslagen. Att spela åttondelar skulle med
det i åtanke bli till bara nedslag.

Fig. 8: Underdelning 2

5.2 Girl From Ipanema

Låten för flytande rytmik blev:
Girl From Ipanema - Antônio Carlos Jobim (1962)

Denna jazz-standard var lämplig för mig att öva på att hålla ett stadigt gitarrkomp medan jag
lät sångstämman ha mycket rörelse. I mina två tidigare nämnda låtar har jag haft väldigt
mycket fokus på rytmisk precision. I denna låt så ville jag ha möjligheten att låta sången ligga
strax innan slagen och även efter. Jag ville kunna sjunga orytmiskt och flytande och samtidigt
ha gitarrkompet väldigt rytmiskt.

Jag analyserade tre versioner, Frank Sinatras (1967)12, Real Books utgåva (2019)13

och versionen med João Gilberto, Stan Getz och Astrud Gilberto (1964)14.

5.2.1 Girl From Ipanema - Real Book

Jag började med att lära mig Realbook-versionen. Till en början så var det inte speciellt svårt
att sjunga och spela samtidigt. Anledningen till detta är för att sångstämman håller sig till som
minst åttondelar. Eftersom gitarrkompet också består av åttondelar så sker alltid rytmerna av
de två olika instrumenten samtidigt. A-delen behövde jag öva på till den grad att jag kunde
memorera rytmerna.

I B-delen introduceras fjärdedels-trioler i sången. Mot gitarrspelets åttondelar så skapar det
här polyrytmen 3 över 4. Detta hade inte nödvändigtvis varit speciellt svårt att spela om låten
i sig hade en triolunderdelning och om polyrytmen gick i ett långsammare tempo, men
polyrytmen går så pass snabbt att det är svårt att underdela musiken i den minsta

14 https://www.youtube.com/watch?v=c5QfXjsoNe4
13 https://practicejazz.blogspot.com/2019/05/the-girl-from-ipanema-antonio-carlos.html
12 https://www.youtube.com/watch?v=mD6pbCSeWLs
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gemensamma variabeln, sextondels-trioler. Såhär kan en skriva polyrytmen får att förstå
rytmernas exakta relation:

Fig. 9: 3 över 4

Eftersom att rytmerna förhåller sig så snabbt till varandra så utvecklade jag ett annat
tillvägagångssätt. Det är att jag analyserar förhållandet mellan sången och gitarren som
“flams”.

Engelskans “flam” är en teknik som ofta används på slagverk som till exempel virveltrumma.
Tekniken går ut på att spela ett slag med två händer nästan samtidigt, så pass nära att de
upplevs som ett och samma slag. Det senare slaget i en flam är den som ligger i tid med det
bestämda notvärdet. Jag kommer att använda mig av det senare slaget att spelas både innan,
och efter notvärdet. I figuren nedan så representerar noterna med skaften uppåt sångstämman,
och noterna med skaftet uppåt gitarrstämman. Texten ovanför notbilden beskriver hur min
hjärna föreställer sig rytmernas förhållande.

Fig. 10: “Flams”

I tempot av Girl From Ipanema så blir en flam det bästa sättet att sjunga triolsynkopen
korrekt. Jag noterade att om jag sjöng dessa flams i så tät anslutning som möjligt till den
tillhörande noten, så hamnade den nästan exakt på rätt notvärde. Om jag däremot var för
långsam så blev rytmerna till 16-delsynkoper. Risken att jag sjöng flamsen i en så pass tät
anslutning till den tillhörande noten så att de blev till 32dels-synkoper, verkar ohörbar.
Skillnaden mellan 32-delar och 16dels-trioler är så pass liten i detta tempo så att den hörbara
skillnaden är marginell.

Fig. 11: 16dels-synkoper
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Fig. 12: 32dels-synkoper

Jag gjorde en inspelning av min version av Girl From Ipanema från Real Book.15

5.2.2 Girl From Ipanema - Astrud Gilberto

Astrud Gilberos tolkning av Girl From Ipanema är intressant på det sättet hennes
rytmiseringar upplevs som icke-exakta. Det skapar en flytande känsla i sången. En annan
vanlig grej i hennes framförande är att hon ofta är tidig på slagen. Jag översatte hennes sätt att
ligga innan eller efter slagen till en exakt notbild där jag försökte komma så nära hennes
version som möjligt. Jag saktade ned ljudfilen för att säkerställa att jag hörde rytmerna
korrekt. En svårighet med att planka sångrytmerna från Gilberto är att hon ibland drar ut på
konsonanterna. Ett exempel på detta är s-konsonanten i ordet “Sadly” från raden “But he
watch her so sadly”. Eftersom S är en tonlös konsonant så väljer jag att notera rytmen från
och med den kommande vokalen i ordet.

Fig. 13: Rytmer och tonlösa konsonanter

Jag lärde mig att sjunga triolerna i denna tolkning med samma tillvägagångssätt som i
versionen från Real Book. Med andra ord så tolkar jag sångens förhållande till gitarrstämman
som “flams”, det vill säga att de kommer i så tät anslutning som möjligt, innan eller efter det
givna slaget. Till skillnad från Real Book-versionen så innehåller här versionen betydligt fler
triol- och 16dels-synkoper, i olika kombinationer. Detta gjorde alltihop aningen svårare.
Däremot så är Gilbertos versionen betydligt mer musikaliskt övertygande än den från Real
Book då den utgår från en sångares naturliga fraseringar och andningar, vilket jag tror också
framkommer i min inspelning. 16

16 https://drive.google.com/drive/folders/1bQM5VSnO6y0s3FFVKU621BViyrH7Biow
15 https://drive.google.com/drive/folders/1zRhOWN-fo09MZjksdMICW1KSGA9EaM4D
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Fig. 14: Utdrag ur Girl From Ipanema - Astrud Gilberto

5.2.3 Girl From Ipanema - Frank Sinatra

Den tredje versionen jag studerade in präglas av Sinatras tendens av att sjunga i swing. Det
finns två saker som jag gjorde likadant som i Gilbertos version.
1. Jag noterade Sinatras sätt att ligga före, eller efter i sången i förhållande till en exakt
notbild.
2. Än en gång så applicerade jag “flam”-tänket. Det beror på att trioler-synkoperna i
sången ofta kommer i väldigt tät anslutning till gitarrspelet.

Frank Sinatra rytmiseringar sticker ut som mest genom hans swing-känsla som han använder
sig av vid vissa tillfällen. En av de svåraste och mest intressanta delarna är hans
avslutningsfras på låten. Han “hänger” i rytmiseringen av sången, och gradvis över frasen så
blir han mer och mer hängig, något som jag också försökte fånga upp i min inspelning.17

Fig. 15: Utdrag ur Girl From Ipanema - Frank Sinatra

17 https://drive.google.com/drive/folders/1VD6kZio6OS_Dbw5ILPBWiBr_Fh41Agpa
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5.3 Bleed - Meshuggah
Den rytmiskt och tekniskt avancerade låten blev:
Bleed - Meshuggah (2008)

Bleed har ett avancerat rytmspråk i gitarrstämman. Den består av tre-grupperade 32-delar
blandat med 16-delar i olika polymetriska figurer. Låtens gitarrspel är även väldigt
synkoperat. Att musiken är så snabb gör att den är svår att spela rent speltekniskt.

Fig. 16: Grundrytmen ur Bleed

Sången ligger oftast på åttondelarna med har en del synkoper på 16-delarna. Sångtekniken på
denna låt är growl. Det är en sångteknik där en använder sig av de falska stämbanden. Låten
har också flera instrumentala delar, där ena gitarren spelar en melodi. För mitt arbete så
översatte jag de delarna till sång.

5.3.1 De olika delarna

Till den här låten så behövde tillämpa mycket fokus på att öva in gitarrspelet separat från
sången. Detta var för att låten är så pass svår på ett speltekniskt plan. En annan svår aspekt av
låten var att memorera musiken. Denna svårighet med memoreringen skulle prägla den
kommande inlärningen av sången i förhållande till gitarrspelet.

Så småningom började jag lära mig musiken med både sång och gitarr. Eftersom jag skulle
behöva öva väldigt länge på att få till alla rytmer och koordinationssvårigheter, så valde jag
att viska min sångstämma. Detta var för att inte sätta onödigt mycket tryck på rösten,
eftersom growl är en sångteknik som kräver väldigt mycket energi och lätt kan skada rösten.
Att hantera gitarren och sångens rytmer samtidigt var till en början förvånansvärt enkelt. Jag
var sedan innan bekant med denna del av låten väldigt väl, och kunde sångens rytm och text
utantill. Jag förväntade mig att rytmerna skulle krocka mer än vad de gjorde, då gitarren har
ett otroligt komplext rytmspel.

Grupperingarna av 32-delarna i första riffet skapar en 4 över 3-polyrytm mot pulsens
fjärdedelar. Det vill säga att det tar samma tid att spela fyra 32-dels-grupperingar, som att
spela tre fjärdedelar.
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Fig. 17: Del 1 ur Bleed, 4 över 3

Nästa del i låten består av en längre polyrytmisk figur, 4 över 5.

Fig. 18: Del 2 ur Bleed, 4 över 5

Även denna del gick hyfsat snabbt att lära in. Jag testade direkt i full-tempo och märkte att
sångens rytmer ville göra samma som gitarrens. Då analyserade jag förhållanden mellan
sången och gitarrens rytmer och testade spela delen lite långsammare. Då lyckades jag spela
denna del. Jag hade påbörjat den här låten utan noter, då jag ville se om det verkligen var
nödvändigt för min inövning. Efter att jag lärde mig denna del så insåg jag att om musiken
skulle bli svårare än så här så skulle jag behöva noter som hjälpmedel. Av den anledningen så
börjar mina noter från och med nästa del.

Del 3 har som grund en polymeter av 11/8. Det betyder att gitarrens rytmmönster börjar om
efter 11 åttondelar. En kan däremot inte säga att låtens takt är 11/8. Ett förenklande sätt att
förklara detta är att låten går i 4/4, men gitarren går i 11/8. Det polymetriska mönstret
upprepas sex gånger. Efter åtta takter så bryter de mönstret och börjar om på första slaget i
nästa period igen.

Fig. 19: Del 3 ur Bleed, 11/8 polymeter

Trummorna spelas på ett väldigt synkoperat sätt som lätt kan lurar hjärnan att den här delen
består av flera brutna taktarter. Det gör den däremot inte, den går i 4/4. Därför blev jag
tvungen att lära om mig hela den här delen av låten. Där var notskrivningen till en väldigt stor
hjälp. När jag spelade gitarr efter notbilden så upptäckte jag att även när jag såg det rytmiska
förhållandet till pulsen på pappret, så upplevde jag ändå musiken likadan som innan. Därför
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fick jag söka en ny metod att lära mig att uppleva musiken som den var menad av
låtskrivaren. Jag försökte stampa takten med foten. Det ledde bara till att jag trodde att foten
stampade i synkoper. Jag testade ta ner tempot. Ingen av dessa metoder tycktes fungera. När
jag sedan övade in att använda rösten som ett verktyg så hittade jag en lösning. Jag räknade
högt taktslagen i en 4/4 samtidigt som jag spelade gitarrfiguren.

När jag sedan lärde mig sången så upptäckte jag att den delar väldigt många gemensamma
rytmer med gitarren. Skillnaden mot tidigare i låten så behövde jag ankra fast pulsen väldigt
starkt i kroppen för att bevara känslan av att vara i 4/4. Detta gjorde jag genom att sitta i en
position med en bra hållning och bestämt stampa takten.

Del 4 är också polymetrisk. Det är en 27/16 som i sig är grupperad av 7, 7, 5, 3 och 5
16-delar. För att förtydliga så går låten i 4/4, men gitarr-mönstret i sig är 27/16

Fig. 20: Del 4 ur Bleed, 27/16 polymeter

Utan noter var den delen väldigt svår att memorera. Den är otroligt lång och 32dels-figuren
upprepar sig på olika slag varenda gång. Efter mycket övning så kom jag fram till en metod
som fungerade som en hjälp för att lokalisera mig i musiken.

Fig. 21: Metod för 27/16 polymeter

Detta tillvägagångssätt är uppenbarligen inte tekniskt sett korrekt, i och med att både de långa
och korta slagen har olika längder. Det hjälpte mig att ta mig vidare i inlärningen av musiken
ändå. När jag sedan lade till sången till detta, så hjälpte det till med memoreringen av
musiken. Detta är för att jag upplever att sångens rytm är väldigt sångbar, och på så sätt så
blir den även minnesvärd. Därför så utgick jag ifrån sångens rytm när jag lärde mig
gitarrstämman.

Del 5 består av en polymeter på 5/4. Länge förväxlade jag polymeter med taktart, och därför
upplevde jag musiken som den vore i 5-takt.

Fig. 22: Del 5 ur Bleed, 5/4 polymeter
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Detta var problematiskt då det var uppenbart att trummorna spelade i 4/4. Även sångstämman
hade en väldigt tydlig rytmisering i 4/4. Jag valde att lära om mig musiken på nytt. Jag stötte
på ett liknande problem som tidigare i låten, där jag såg musiken på noterna i 4/4, men
fortfarande upplevde låten i 5-takt. I det här fallet så behövde jag inte lära mig räkna slagen i
den givna taktarten för att spela rätt. Det räckte med att stampa pulsen på värdet av halvnoter.
Detta fungerade i och med att det ryms två halvnoter i en takt av 4/4, men i en 5/4 så går inte
halvnoterna jämnt ut. På så sätt “tvingade” jag min hjärna att uppleva musiken i 4/4. Efter att
ha lärt in mig musiken på nytt så blev sångens rytm mer naturlig och mindre styltig.

Sedan kommer del 6, som har en polymeter på 9/8. Denna del skrev jag inte ner i noter, då jag
upplevde den som hyfsat enkel. Den delen följs upp av sångsolot, del 7. Polymetern i kompet
är 29/16. Den rytmfiguren är så avancerad så därför applicerade jag inte min vetskap om
polymetern i inlärningen av musiken. Istället så försökte jag memorera varje rytm för sig.
Eftersom detta var svårt så läste jag också notbilden samtidigt.

Fig. 23: Del 7 ur Bleed, 29/16 polymeter

Mot slutet på låten så kommer det en till del av 27/16 polymetern. Del 7 däremot inte likadan
som del 4, även om mönstret är detsamma. Mönstret som består av grupperingar av 7, 7, 5, 3
och 5 16-delar, är förflyttad. I denna del så börjar mönstret på den andra 7:an i formeln: 7, 5,
3, 5, 7.  Detta gjorde det än en gång en svårighet att memorera musiken. Vid den här
tidpunkten så kunde jag dra nytta av min tidigare erfarenhet med polymetern 27/16. Vid
inövningen av denna del så valde jag därför att öva in sången och gitarrstämman tillsammans
med varandra. Den allra sista som händer i låten är att de återkommer till samma
polyrytmiska figur av 3 över 4. Del 8 hade jag inga speciella svårigheter med, då den är så lik
del 1.

5.3.2 Growl

Än så länge så hade jag bara viskat, eller pratat sångstämman. När jag kunde jag vara
självständig i min koordination mellan gitarren och sången så var det dags att använda lite
ordentlig sångteknik, och försöka skapa musik.

Jag hade övat på sångtekniken growl parallellt med detta examensarbete. Jag hade väldigt lite
erfarenhet av tekniken innan. Jag hade bara använt mig av tekniken då och då, i mindre
ambitiöst sätt. Till dess det var dags att slå ihop gitarrspelet och sången i Bleed så hade jag
skaffat en bra grund för denna teknik.
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Det som tidigare hade gått någorlunda lätt med att viska och spela samtidigt blev nu helt
plötsligt svårare. En av faktorerna var att growlen var så pass starka och resonerar i huvudet
så jag hade svårt att fokusera på mitt gitarrspel. Dessutom hade jag svårare för att använda
mig av tekniken ordentligt. Jag var helt enkelt inte lika självgående i den sångtekniken
jämfört med vanlig sång, vilket gjorde att det blev svårare att göra två saker samtidigt.
Framförallt omfånget från låga till höga growls blev förminskade. Detta gjorde att jag fick
fokusera lite mer på att sjunga och spela alla rytmer korrekt än vad jag tidigare anat.18

Jag trodde att efter min inlärning med viskningarna var klar att jag skulle kunna lägga till
growl-tekniken ganska smidigt. Efter en veckas inövning så lärde jag mig detta, samtidigt
som att jag tittade på noterna. Att lära sig allting utantill såg i dåläget ut att bli för svårt.
Därför fick jag ändra min plan och framföra musiken med delvis nyttjande av noter

5.3.3 Sång

Jag hade sparat sången till sist, eftersom jag var tveksam på om jag skulle hinna lära mig att
sjunga leadgitarr-delarna. Dessutom var de få och ganska enkla, så det gjorde inte så stor
skillnad för den musikaliska slutprodukten.

Del 3 börjar med growl, men i den delen så introduceras också den första sångstämman. Den
består av två olika toner, som rytmiseras på andra 16-delen i varje takt.

Fig. 24: Del 3 ur Bleed, synkoperad sång

Observera att detta är noter som först är skrivna för gitarr, och därför klingar en oktav ner.

Väldigt få rytmer i gitarr- och sångstämman sker på de starka slagen i takten. Detta gjorde att
jag behövde ha en väldigt stark inre klocka för att hålla timingen. Detta gjorde jag genom att
stampa takten tillsammans med en bra hållning och balans vid inövningen av denna del.

Gitarrstämmor tar ingen hänsyn till inandning. Därför fick jag lov att förkorta vissa av
rytmerna för att hinna andas. Jag experimenterade med placeringen av dessa inandningar. Jag
tänkte att det mest musikaliska skulle vara att andas in på olika ställen beroende på var jag
fick slut på luft. Jag kom ganska snabbt fram till att det var jobbigt nog för rösten redan som
det var, så det var klokare att placera ut inandningarna mer taktiskt. Jag märkte att all kraft för
att hantera koordinationen tar ifrån min sångteknik, framförallt hur jag andas. Dessutom
ligger tonerna i ett ganska högt register så därför behövde jag göra det så enkelt för mig som
möjligt. Jag placerade mina inandningar i slutet på varje 4 takters period. Jag gjorde en
inspelning som representerar de första veckornas arbete med detta.19

19 https://drive.google.com/drive/folders/1tGSGTc2H5D46tnZXWiH7FJ8n2yOKdYAB
18 https://drive.google.com/drive/folders/1mlSP9pmuRdMOKeh9gH0XU7FamKQ1Q49E
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Nästa sångdel kommer under del 6. Den var så pass enkel så den delen skrev jag inga noter
på. Rytmen av dessa toner är helnoter som börjar på ettan i varje ny takt. Min metod för
andning använde jag också för denna sångdel.

Sångsolot, som är den svåraste sångdelen, sammanfaller med den mest krävande
gitarrstämman. Varför denna gitarrdel är så svår är för att rytmerna aldrig upprepas. Därför
skulle jag ha behov av noter för denna del. Sångsolot är inte tekniskt svårt. Däremot är den
koordinationsmässigt krävande. Vissa delar blev jag tvungen att förenkla. Till exempel trioler
uppskattade jag skulle vara omöjliga att sjunga korrekt mot ett 32dels-baserat gitarrkomp.

I slutänden så hade jag väldigt stora problem med den här delen av låten. Det var väldigt
många variabler som skapade svårigheter, bara i sångstämman i sig så uppkom det flera
sångtekniska problem. Det var höga toner och många förflyttningar mellan olika sångregister,
likväl som snabba notvärden som gjorde det svårt att sjunga rent. Gitarrstämman var svår att
memorera, och koordinationen mellan gitarr och sång var också svår. På grund av detta så
kom jag inte fram till något konstnärligt resultat från den här delen.

5.3.4 Sång & Growl

Jag försökte slå ihop flera av delarna för att få en större bild av helheten i musiken. Det var
utmanande eftersom att jag kunde tappa koncentrationen när jag spelade längre sekvenser av
musiken. Det var svårt att hålla fokus. De första delarna var förhållandevis enkla, jag blev
väldigt nöjd med hur jag fick till delarna 4 över 3, och 4 över 5, vilket man kan höra i min
inspelning av de första två delarna.20

Del 3 till 6 kommer efter varandra utan någon längre paus i sångstämman. Därför så försökte
jag att spela dessa delar efter varandra i en helhet. Dessa delar var extra svåra för min
koncentration. Så fort som jag tappade koncentrationen så skedde det misstag i sång- och
gitarrtekniken, och även memoreringen. Dessutom så behövde jag ganska hastigt byta mellan
sång och growl, vilket var svårt eftersom teknikerna är så olika varandra. I inspelningen så
upplever jag att det till en början går väldigt bra, sedan blir jag gradvis tröttare i rösten och i
mindre precis i gitarrspelet.21 Jag gjorde sedan ett till försök där jag började från del 4. Där
fick jag ett betydligt bättre resultat.22

Del 7 som är sång-solot, var som tidigare nämnt en del som var för avancerad för mig i min
inlärning. Därefter kommer del 8, som är liknande till del 4. De består båda av polymetern
27/16, men de börjar på olika delar av perioden. Denna polymeter är väldigt avancerad, men

22 https://drive.google.com/drive/folders/1kLSRmkPCIqCdQTkI4pt4nWBGUzdSzKhk
21 https://drive.google.com/drive/folders/1p6drX3HTSFygwpq_bqnkR3JVqaGuSbjc
20 https://drive.google.com/drive/folders/1375ZduAswwmozG8fefdiYR__uNqvfXBI
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jag lyckades lära mig den här delen väl och fick till en representabel tagning på denna. 23 Del
9, som även är den sista delen exklusive instrumentala delar,
hade jag inga stora problem med. Den är väldigt lik den första delen, då den består av samma
polyrytm.24

24 https://drive.google.com/drive/folders/1GAdozFJ4kL9ypl4lLs9fB1_EZ68WRKZS
23 https://drive.google.com/drive/folders/11dSU_1GA3o1NFxx-EliZZPB8TlMHMU-B
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6. Diskussion

Med vilka metoder kan jag utveckla min personliga musikaliska koordination?

Det som har varit allra viktigast för mig för att lära mig dessa låtar har varit att kunna
kartlägga rytmernas relation mellan gitarren och sången. Det är det som får konsten att spela
två instrument, att kännas som ett och samma. Att kunna sångens rytm och att kunna gitarrens
rytm för sig är en sak, men för att spela båda samtidigt så behövde jag förstå förhållandet
mellan de två olika delarna. De blir då till en helhet. Tidigt i arbetet så jobbade jag mycket
med att klappa, eller knäppa olika rytmer. Det viktiga var att engagera olika delar av kroppen,
för att göra olika saker. För att öva upp min musikaliska koordination så behövde jag inte ens
mina instrument. En sådan sak som att knäppa fingrarna i olika polyrytmer hjälper också min
musikaliska koordination. Sedan går det att applicera detta på sina instrument. Detta betyder
att jag skulle kunna öva en koordinations-mässigt svårt parti i en låt, till exempel när jag reser
och inte har tillgång till en gitarr. Jag klappar gitarrens rytmer, samtidigt som jag sjunger. På
detta sätt har jag gjort halva jobbet utan att ens ha rört gitarren.

Att kartlägga rytmernas relation handlar mycket om dela in de två instrumenten i samma
underdelning. Det var därför som jag hade sådana svårigheter med vissa moment från
inlärningen av Pride And Joy och Girl From Ipanema. Underdelningen blev helt enkelt för
snabb i vissa variationer. En oväntad upptäckt som är en annan metod, var användandet av
“flams” i Girl From Ipanema. Detta gjorde att jag kunde öppna upp användandet av mer
komplicerade rytmer då jag inte har möjligheten att underdela till en gemensam variabel.
Fjärdedelstriolerna i sången mot gitarrens åttondelar tror jag inte hade gått att framföra utan
denna metod, i alla fall i detta tempo.

Jag behövde känna till musiken väldigt väl, för att kunna spela flera instrument samtidigt.
Texten, melodin och rytmen behövde vara självklar. Detta är för att allt fokus måste ligga på
att få rytmerna mellan instrumenten att relatera till varandra på ett korrekt sätt.

Undantaget till detta är notläsning. Eftersom det var någonting jag använde mig mycket utav
under arbetets gång, så vet jag att med det verktyget så behöver jag inte kunna musiken
utantill. Däremot så behövde jag kunna musiken nästan utantill, då noterna bör fungera mest
som ett stöd. Det som gör noter så bra är att de visar förhållandet mellan de två instruments
rytmer väldigt intuitivt. Detta fungerar väldigt bra för mig eftersom att rytmernas förhållande
upplevs ungefär likadant i mitt huvudet om jag spelar en låt utantill, som hur rytmerna
förhåller sig på en notbild.

En aspekt som jag läste i artikeln Singing & Playing At The Same Time av Justin Sandercoe
(2012), var att automatisera gitarrspelet för att sedan sjunga till. Jag citerar detta i kapitlet
Material & Metod. Han nämner detta även tidigare i artikeln där det står “It's all about
AUTOMATION. Remember how hard it was changing gears when you learned to drive?” För
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mig var detta tips väldigt överskattat och ibland till och med missledande. Idén är att det ska
gå att få gitarrspelet så pass säkert så att jag inte behöver tänka på vad jag spelar samtidigt
som jag sjunger. Detta fungerar absolut på en grundläggande nivå, där gitarrkompet är
förhållandevis enkelt och intuitivt. Av mina låtar så var Girl From Ipanema den enda där jag
kunde applicera denna metod. Den metoden fungerar dock bara om antingen sångens rytm är
väldigt simpel, eller om sångens rytm hamnar på måfå. Om vi tar ett exempel som Astrud
Gilbertos tolkning av Ipanema. Även om hon ibland sjunger väldigt orymtiskt, så behöver jag
ändå veta relationen mellan gitarren och sångens rytmer för att kunna göra hennes version
rättvisa. Å andra sidan så kan jag välja att sjunga en fras och inte tänka på rytmen. Då
kommer det att bli orytmiskt men ändå låta som att jag har kontroll, eftersom gitarrspelet är
lika stadigt som innan. Men jag som utövare har ingen tydligare vision eller vetskap om var
mina sång-rytmer kommer landa, mer än att de kommer hamna för sent, eller för tidigt.
Automations roll bör alltså tolkas mer som ett verktyg som kan användas då och då, men inte
en självklarhet för alla situationer.

Vad skapar koordinationsmässiga svårigheter?

Ju fler rytmer som skiljer sig mellan gitarrstämman och sångstämman, desto svårare blir det
att spela. Det är därför som jag upplever att det är vanligt när många har problem med deras
musikaliska koordination, att de råkar spela samma rytmer som de sjunger, eller vice versa.
Detta hände mig i Variation 1 - På Feeling, under kapitlet Pride And Joy - Rak sång,
shuffle-komp. En till variabel är hur snabb underdelningen är. Det blir helt enkelt svårare att
framföra rytmerna med precision. I till exempel Pride And Joy, var jag tvungen att utgå ifrån
en metod där jag fick en så långsam underdelning som möjligt. Triolerna i Girl From Ipanema
- Real Book gick inte att underdela överhuvudtaget. Jag lyckades lösa det problemet ändå,
men mer om det senare. Det faktum att en låt har en snabb underdelning betyder dock inte
nödvändigtvis att den är svår att spela och sjunga samtidigt. Ett exempel skulle kunna vara
om jag spelar en låt med en sextondels-kompfigur med alla 16-delar.

Fig. 25: 16dels-kompfigur

Skulle detta var svårt att sjunga till? Förmodligen inte för mig iallafall. Anledningen till detta
är att kompet är samma sak som underdelningen. Detta betyder att jag inte behöver tänka på
underdelningen, gitarrkompet gör det åt mig. Om jag däremot tar bort några slag:

Fig. 26: Synkoperad 16dels-kompfigur
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Det här skulle vara betydligt svårare att spela och sjunga samtidigt. I det här fallet så måste
jag konstant tänka på 16dels-underdelningen. Så vad som skapar koordinationsmässiga
svårigheter handlar också om hur mycket synkoper det finns i musiken. Om både sång och
gitarrstämman har motgående synkoper, i en snabb underdelning så blir det riktigt svårt. I till
exempel Bleed så sker sångrytmerna nästan alltid samtidigt som ett slag i gitarrerna. I de två
första riffen så är det största notvärdet i gitarrerna 16-delar. I sången så är det minsta
notvärdet 16-delar. Det gör att dessa två matchar. Om vi tar till exempel Pride And Joy så
hamnar väldigt få rytmer samtidigt. Detta är anledningen till att denna låt är så svår att spela,
trots att varken sång eller gitarrstämman är speciellt komplicerad i sig.

Så det handlar om:
1. Hur snabb är underdelningen? I Girl From Ipanema - Real Book så blev triolerna för
snabba för att underdela på ett korrekt sätt.
2. Matchar underdelningen mellan gitarr och sång? I Pride And Joy så skulle
underdelningen bli betydligt simplare om det inte vore för det faktum att jag blandade rakt
och shuffle.
3. Hur synkoperade är rytmerna? I Pride And Joy så gör blandningen av shuffle och rakt
att det uppstår många synkoper mellan de två stämmorna.
4. Hur många gemensamma rytmer har gitarr- och sångstämman? I de första två riffen ur
Bleed så spelas det snabbare notvärden i gitarrstämman jämfört med sångstämman, men varje
rytm i sången sker ändå alltid samtidigt som en rytm i gitarren.

Sedan vill jag också poängtera det faktum att en måste kunna sitt instrument väl för att göra
detta på en avancerad nivå. Detta var någonting som det verkade finnas en konsensus om i
litteraturen, men jag förstod nog aldrig till vilken utsträckning det gällde. Även om jag har en
svår sångfras så har jag inte råd att tänka på till exempel andning eller stöd, om jag samtidigt
spelar en komplex gitarrfigur. Detta blev väldigt uppenbart när jag spelade Bleed. Även fast
jag trodde att jag kunde sångtekniken growl ganska bra, så var det inte bra nog för att få
tekniken att gå på autopilot.

Det som av min erfarenhet är det svåraste med att sjunga och spela samtidigt, är att blanda
underdelningar. Jag har pratat mycket om att ha allting i samma underdelning, men ibland är
detta inte möjligt. I både Pride And Joy och Girl From Ipanema så fanns det gånger då
underdelningen blev för snabb. Detta gäller när en stämma till exempel består av trioler, eller
kvintoler och den andra består av till exempel åttondelar eller sextondelar. Förhållandet
mellan de två stämmorna är för små för att kunna återskapa dem med precision. Trots detta så
lyckades jag till min förvåning att komma runt detta problem. Det var hur jag applicerade
användandet av “flams”, i Girl From Ipanema. Detta är dock en otroligt svår metod som jag
ännu inte bemästrat. Med allt detta sagt, så vet jag att det är möjligt att spela sådana här
komplexa rytmer. Till exempel vissa trummisar och pianister kan spela otroligt komplexa
polyrytmer mellan deras två händer. Av egen erfaren av att använda händerna för att klappa
polyrytmer så kan jag tycka att med sång så är det svårare. Däremot är det förmodligen inte
omöjligt.
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Vilka nya konstnärliga möjligheter kommer öppnas upp som resultat av mina
utvecklade kunskaper i musikalisk koordination?

En viktig grej med musikskapande för mig är att ha kontroll. Genom att ha en stark
självständighet i att spela två instrument samtidigt så kan jag ha inflytande i fler aspekter av
musikskapandet. Jag vill inte känna mig begränsad av ett instrument bara för att det är lite
svårt på någon låt att spela båda. Dessutom blir jag till stor hjälp om jag kan tillföra stämsång
när jag som gitarrist blir inhyrd i ett ensembleprojekt. Ifall budgeten är liten så finns det
ibland inte möjligheten att hyra in en kör. Då är det en fördel om det finns instrumentalister
som kan fylla den rollen. Detta ger mig ett övertag som jag hoppas kommer bli till nytta. Att
vara en musiker eller artist som både sjunger och spelar kan direkt påverka de ekonomiska
förutsättningarna. Om en arbetsgivare ska hyra in ett band så kanske inte hen tycker att
produkten är bättre bara för att bandet är fyra personer jämfört med tre. Så varför skulle denna
person vilja betala mer pengar, bara för att det är fler i bandet? Därför skulle jag hellre ha så
bra musikalisk koordination så att jag både kan vara sångare och gitarrist, och på så sätt
minimera antalet medlemmar i gruppen.

En annan sak jag har fått med mig från det här arbetet är en utvecklad rytmisk precision.
Detta är för att jag har blivit tvungen att förbättra min underdelning, och därmed min inre
metronom. Att underdela är alltid bra för att spela tight, men det är inte alltid jag har brukat
göra det ändå. Nu händer det per automatik, bara för att jag har gjort det så mycket genom
arbetets gång. Eftersom de motgående rytmerna mellan sången och gitarr ofta låg ganska tätt
inpå varandra, så var det ofta som jag fick facit i hand angående min rytmiska precision. Till
exempel om jag skulle spela en åttondels-synkop och sjunga en 16dels-synkop så kräver det
att de ligger precis rätt i sin timing. Om jag skulle vara lite för sen med gitarren och lite för
tidig med sången, så skulle de två delarna tillsammans ske nästan samtidigt. På detta sätt blev
det väldigt uppenbart när rytm-precisionen inte var på tillräckligt hög nivå.

Jag har också utvecklats på ett kompositionsmässigt plan. Jag nämner tidigare i arbetet om
mina upptäckter bland band som har en separat vokalist. Min upptäckt var att dessa band ofta
har mer sofistikerade motrytmer mellan sången och gitarren. Det betyder att jag som gitarrist,
sångare och låtskrivare aktivt kan motverka att fastna i koordinationsmässiga förenklingar.
När jag komponerar musik så är det vanligt att jag utgår ifrån gitarren och skriver
sångmelodin därefter. Ideér som utmanar min musikaliska koordination kommer ofta inte
intuitivt, då jag vill ta ställning till skapandet efter att jag har spelat det. Det jag menar är att
jag vill kunna höra hur en idé låter, innan jag tar ställning till om jag gillar den eller inte. Om
svårigheter i samspelet mellan sång och gitarr förhindrar detta, kan det leda till att dessa ideér
inte kommer upp till ytan. Det jag har märkt är att jag fascineras av dessa motgående rytmer
och därför komponerar jag nu mera med det i åtanke. Dessutom så har jag blivit betydligt mer
självgående i min musikaliska koordination, så fler och fler av dessa rytmer börjar komma
naturligt i mitt låtskrivande. Jag hade en situation där jag hade skrivit tre melodiska linjer. Jag
ville se om de lät bra tillsammans, men jag hade ingen tillgång till det ett inspelningsprogram.
Jag spelade då in en av melodierna på min mobil, sedan så spelade jag den andra på gitarren
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och sjöng den tredje. Med hjälp av mina lärdomar från att göra detta examensarbete så löste
jag situationen.

En oväntad upptäckt som jag gjorde var fördelarna med att räkna slagen i takten samtidigt
som jag spelar gitarr. I genomförande-delen så berättade jag om hur jag tränade om mig att
uppleva musiken i Bleed i rätt taktart med metoden att använda rösten på det här sättet. Sedan
detta hände så har jag använt den här metoden utanför mitt examensarbete flera gånger,
främst för att öva in andra Meshuggah-låtar. Jag upplever att metoden är otroligt bra för att
jobba med rytmiskt komplex musik. Jag har även tillämpat detta takträknande när jag har
jobbar med rytmiska illusioner. En rytmisk illusion är till exempel ett sätt att få lyssnaren att
tro att musiken byter tempo fast den inte gör det. Jag har övat på detta koncept på trumset. I
det nya falska tempot är det vanligt att en stampar vänsterfoten på hi-haten i det gamla, riktiga
tempot. För mig har vänsterfoten hjälpt mig att ha koll på takten, men den hjälper mig inte att
hitta var ettan i nästa takt är. Där har jag än en gång använt rösten, och räknandet som ett
verktyg.

Detta räknande är också väldigt bra för att kommunicera musikaliska idéer. Det har hjälpt mig
när jag ska lära ut min egen musik. För mig är det extremt viktigt att alla mina medmusiker
upplever musiken och dess takt, puls och underdelning så som den var tänkt att upplevas när
den skrevs. Jag fortsätter fortfarande att upptäcka nya sätt som min musikaliska koordination
påverkar mitt musikutövande i vardagen.

6.1 Eftertankar

Det finns fortfarande mycket kvar för mig att öva på. Som jag nämnde i metodkapitlet så
fanns det ingen möjlighet att nå ett resultat av en musikalisk helhet. Arbetet handlar om min
utveckling som kom från att öva på dessa musikaliska koordinationsövningar. Om jag skulle
ha tagit detta till en nivå för att spela ensemble, så skulle det ha krävt väldigt lång tid. Alla
dessa nyanser som tas för givet när en spelar ett instrument, blir otroligt svåra på två. Jag
pratar om nyanser i timing, pitch och tonkvalité, bland annat. På inspelningarna kan det höras
att min musikaliska koordination inte är på en tillräckligt hög nivå för ett offentligt
framförande. För att sedan ta detta till ett ensemble-sammanhang, så kommer ännu fler
variabler in i bilden. Hur fungerar min koordination när jag måste förhålla mig till de andra
musikernas timing? Hur bra spelar jag när jag inte hör mig själv lika tydligt över alla andra
instrument?
Jag förstod detta när jag valde materialet för arbetet. Jag satte den koordinationsmässiga
ribban så pass högt som jag bara kunde föreställa mig var möjligt. Nästa svårighetsgrad av
detta skulle vara att spela musik som kräver en stor mängd virtuositet i gitarrspelet. Detta
skulle vara otroligt svårt i sig, men bli ännu svårare i kombination med en otroligt virtuos
sångstämma. Detta var ingenting jag fokuserade på allt för mycket i arbetet som jag nämnde i
min förberedelser. Tiden för att lära mig stämmorna för sig, skulle vara för stor.
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De rytmer som har varit svårast i arbetet är de som var väldigt polyrytmiska, som i Pride And
Joy eller Girl From Ipanema. Min erfarenhet av att arbeta med polyrytmer i olika
sammanhang är att det tar mycket tid och dedikation. Även fast jag har ganska stor erfarenhet
av sådana här typer av komplexa rytmer så kan jag inte låta bli att reflektera över hur arbetet
skulle ha blivit om jag hade valt lite enklare musik. Då hade jag med större sannolikhet
kunnat presentera en musikalisk produkt av högre kvalité. Ett annat alternativ hade kunnat
vara att smalna av arbetet. Till exempel om jag bara hade jobbat med Bleed, så tror jag att det
klingande resultatet hade kunnat bli väldigt kvalitativt. Det som gjorde Pride And Joy och
Girl From Ipanema så svåra var att jag behövde blanda underdelningar, eller att
underdelningarna blev väldigt snabba. Bleed var den enda av låtarna som inte led av något av
dessa problem.

Å andra sidan så är jag glad att jag nu kan ha en bättre förståelse för vilka variabler som
skapar koordinationsmässiga svårigheter. Jag vet att min gräns går där underdelningar
behöver blandas, eller där underdelning är väldigt snabb. Jag vet att jag också måste bli bättre
på sångtekniken growl, för att kunna släppa fokuset från det när jag spelar gitarr samtidigt.

Den fortsatta forskningen för mig kommer handla om ensemblespel. Som tidigare nämnt så
anser jag att ensemblespelet skulle addera en till variabel som gör musiken ännu svårare att
framföra. Denna barriär är nödvändig för mig att komma igenom, då ensemblespel utgör en
stor del av min musikaliska framtid. Jag måste dock konstatera att den effektiva övningstiden
som jag har lagt ner på att spela ett instrument genom åren, är så mycket längre än den
effektiva övningstiden som jag har lagt ner på musikalisk koordination. Därför är det en bra
bit kvar innan jag kommer kunna applicera avancerad musikalisk koordination på
ensemblespel, och vara nöjd med mitt framförande.

I slutändan så ska jag säga att jag är glad över att jag valde att djupdyka in i detta ämne. Min
avsaknad av musikalisk koordination visar ett tydligt avstamp i hur vi lär oss musik. Jag har
tagit lektioner i många år på både elgitarr och sång, och haft många duktiga lärare som har
visat vägen framåt i min musikaliska resa. Detta har lett till att jag kan musicera på en hyfsat
hög nivå. Under mina studieår har det däremot aldrig funnits någon kurs för att slå ihop dessa
instrument till ett. Jag hoppas på att kunna inspirera någon till att också reflektera över detta.
Förhoppningsvis så leder det till att vi tillsammans höjer taket på vår kollektiva musikaliska
koordination.
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