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Abstrakt 
 
Syftet med detta arbete är att ta reda på hur jag som instrumentalist på bästa möjliga sätt kan 

lära mig att spela eller främst improvisera inom genren fusion. Det görs genom dels en analys 

av det egna spelet. En analys som omfattar mitt improvisatoriska spel. Övningar skapas för att 

komplettera vad som anses vara bristfälliga färdigheter i mitt improvisationsspel. Samt en mer 

ingående analys av gitarristen Guthrie Govan. Där jag tittar på vilka aktivt spelmässiga val 

han gör i sina improvisationer. Det för att försöka synliggöra hur han väljer att spela i sina 

improvisationer. Dessa två metoder knyts sedan ihop i mina egenskrivna verk och 

improvisationer. Resultaten består främst av vunnen kunskap som rör sig inom 

improvisationsämnet, transkriptioner & inspelningar.   
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1. Inledning & Bakgrund 
 

1.1 Inledning 

 
Som instrumentalist kan man ibland komma till ett så kallat ”tak”. Detta begrepp innebär att 

man kanske inte nödvändigtvis vet vilka förmågor eller färdigheter som behövs utvecklas för 

att komma vidare. För mig händer detta ganska ofta och därför har jag valt att skriva detta 

arbete. Det handlar om att utmana, ta vara på mina egna förmågor och synliggöra var mina 

gränser finns. Bakgrunden till detta arbete är att jag som instrumentalist ska få en bredare 

grund att stå på vad gäller det improvisatoriska spelet. Samt få idéer till att utveckla mitt 

musikskapande. Detta genom en snabbt ingående analys av det egna spelet där vi tittar på vad 

jag själv anser vara bristfälligt för att komplettera detta med övningar som ska öva upp 

färdigheter jag anser vara otillräckliga. Det följs sedan upp av en grundlig analys av 

gitarristen Guthrie Govan och hans gitarrspel i några utvalda kompositioner som går i linje 

med musik som jag själv vill skapa. Detta i vad jag kallar en praktisk låtanalys vilket innebär 

att jag både noterar och lär mig materialet. Sedan ska musik skrivas som en del av det 

konstnärliga arbetet, där jag använder mig av lärdomarna som jag tagit del av under arbetets 

gång. Allt detta kommer sedan att följas upp av en reflektion över metodvalens effektivitet 

och musikaliskt resultat.  

 

1.2 Min syn på improvisation & egenförskaffade erfarenheter 

Det finns mycket att reflektera över vad gäller ämnet improvisation och hur olika individer 

tacklar denna mycket abstrakta konstform. Jag tänkte dela mig av mina egna tankar angående 

ämnet utifrån dem erfarenheter jag införskaffat mig genom åren. För mig betyder 

improvisation att spela fritt och utan begränsningar. Det vill säga att varken teknik, rytm eller 

avancerad harmonik skall stå i vägen för ditt uttryck. Detta är självklart lättare sagt än gjort, 

och jag anser mig inte vara där på långa vägar. Men det är något jag jobbar för varje dag. 

För mig handlar det också om att ta sig tillbaka till det där ögonblicket jag satt i pojkrummet 

och spelade. Där jag på något vis spelade fritt och utan begränsningar, premisslöst. Fast jag 

inte hade den tekniska eller teoretiska kunskapen lät det jag spelade bra och känslan som 

genomsyrade kroppen vid det tillfället är ovärderlig. Kanske var det så att det var just för att 

jag inte erhöll all den kunskapen som jag besitter idag som allting kändes så bra. Men att hitta 

tillbaka till den känslan igen är något jag eftersträvat länge. Förmodligen handlar det om ett 

sinnestillstånd och kanske är det inte något som kan tvingas fram. 

Hur blir man bättre på improvisation då? Svaret borde vara enkelt men så är inte fallet. Precis 

som med mycket annat har alla olika förutsättningar och grunder att stå på. Under många år 

var min approach till ämnet att helt enkelt bara spela. Detta kanske inte är det mest effektiva 

sättet att utvecklas på då man på det viset endast utgått från gehörs-spel. Självklart är det 

möjligt att öva upp ett så pass bra gehör att utövaren kan spela över de mest avancerade 

ackordföljder, men för mig personligen är detta inget som fungerat. Snarare har det visat 

fungera upp till en viss nivå, men för att ta mig längre i mitt improviserande har andra 

metoder varit nödvändiga.  

På senare tid har jag lärt mig att kombinera vissa färdigheter så som gehör, teoretisk och 

teknisk förmåga för att utveckla min improvisation. Detta har visat sig vara ett vinnande 

koncept. För att utveckla improvisationen har det bästa varit att bryta ner ämnet i delar och 

sedan kombinera dessa. Det ska förtydligas att detta är en metod som är personligt anpassad 
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för en individ och kanske inte fungerar för alla. Men min uppfattning är att det finns aspekter 

av detta som alla kan nyttja och ta lärdom av. Här nedan följer några av beståndsdelarna som 

jag har valt att lägga ner mest tid på under de senaste åren. Det går självklart att bryta ner 

dessa ämnen i ännu mindre delar för att sedan studera detaljer. 

1.1.1 Den Tonala Kunskapen 

Gitarren är i sin natur jämförelsevis ganska ologisk och för en del personer kan det ta lång tid 

att lära sig var alla toner på greppbrädan huserar. Till skillnad från pianot där tonerna 

återfinns i en specifik ordning och ser likadana ut i alla oktaver finner den nyblivne gitarristen 

att tonerna på gitarren återfinns lite ”huller om buller”. Det gäller att hitta en metodik för att 

kartlägga greppbrädan och genom detta hitta systemen i de tonala följderna på gitarrhalsen. 

Vill man bli bra på att spela över mer avancerade ackordföljder gäller det att veta var alla 

toner sitter och då är så kallat ”fretboard knowledge” signifikant. Det var för mig en viktig 

beståndsdel som jag länge skjutit åt sidan tills jag helt enkelt tog tag i det. Det finns en metod 

som jag nyligen lärt mig som kallas intervallmetoden. Detta är enligt mig ett av de mer 

optimala tillvägagångssätten man kan använda för att kartlägga greppbrädan. För att förklara 

denna metod skall jag nu visa ett exempel. Låt oss säga att du skall improvisera över ett 

Am11 ackord. Första steget är att lära sig var tonen A sitter i alla lägen på gitarren. Efter detta 

utgår du enbart från tonen A när du improviserar över ett ackord och inte en specifik skala i 

ett specifikt läge som många vanligtvis gör. I närheten av alla A på gitarrens greppbräda kan 

man nu snabbt se mönster i form av intervaller genom att lokalisera alla ackordstoner som 

finns i närheten. I bildexemplet nedan kan vi se hur detta skulle se ut rent visuellt. Längst till 

höger på bilden återfinner vi översadeln eller band noll. Det skall tilläggas att denna bild kan 

verka spegelvänd för vissa men det är så här jag ser greppbrädan i mitt huvud.  

Röda prickar = Tonen A (Grundton) 

Blåa Prickar = Tonen C (Moll-ters) 

Gröna prickar = Tonen E (Kvint) 

Gula Prickar = Tonen G (Liten Sjua) 

Rosa Prickar = Tonen D (Kvart eller Elva) 

 

 

Figur 1: Gitarrens greppbräda med toner ur ett am11 ackord.  

Dessa mönster ser likadana ut vid näst in till alla lägen på gitarren förutom mellan G & B 

strängen där man då får flytta allt ett halvt tonsteg upp på grund av gitarrens stämning. Denna 
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metod hjälper till att kartlägga gitarrens greppbräda på ett sätt som gör det möjligt att se 

mönster och förenklar metoden att spela över ackord eller ackordföljder. 

En sak som inte får glömmas är att inte låta den teoretiska aspekten ta över gehöret utan att 

låta dessa två nämnda företeelser jobba ihop i symbios. Jag kommer ofta på mig själv med att 

sluta lyssna när jag improviserar och bara låta fingrarna fortgå i någon slags teoretisk och 

teknisk smet med blandat resultat. Men när dessa införskaffade förmågor är i balans upplever 

jag att det blir musik på riktigt. För mig har den teoretiska sidan allt jämt tagit över mitt gehör 

och på något sätt jobbar jag mer nuförtiden med att inte låta mig styras för mycket av ovan 

nämnda system. 

1.1.2 Tekniken 

En bra teknik är essentiell för att utövaren skall kunna spela fritt och utan begränsningar. När 

det gäller just gitarrteknik har utvecklingen på den fronten kommit extremt långt dom senaste 

fyrtio åren. Man kan argumentera för att det började redan på åttiotalet i och med den tidens 

Glamrock/Heavy metal och framväxandet av så kallad ”shredgitarr”. Numera ett 

internetfenomen eller kanske till och med en kultur på dagens sociala medier. Idag behöver du 

inte leta länge för att hitta extremt tekniskt utvecklade gitarrister från alla världens hörn.  

Den tekniken som ligger mig varmast om hjärtat och den som jag jobbat med att utveckla 

dom senaste fyra åren är gitarrlegato. Den utgår från att du skall göra så lite anslag som 

möjligt med högerhanden och låta vänsterhanden sköta underdelningarna. Detta är till en 

början en stor utmaning då man vanligtvis låter högerhanden och plektrumet sköta alla 

underdelningar. En pionjär inom detta mycket specifika område var fusiongitarristen Allan 

Holdsworth som i stort sett bara använde sig av gitarrlegato i sitt improvisationsspel. En 

nutida gitarrist som tagit detta till en ny nivå är den enastående gitarristen Tom Quayle. Det är 

också honom jag har följt slaviskt och lärt mig min teknik ifrån de senaste åren. Denna teknik 

utgår ifrån att du kombinerar så kallad ”hybrid picking” med gitarrlegatot vilket ger ett 

extremt bra flyt i spelet. Här är ett litet videoexempel på detta:   

https://www.youtube.com/watch?v=fEDB7_yHLzA  

Gitarrister genom åren har alltid försökt att mäta sin teknik gentemot varandra i någon 

obestämd tävling i vem som kan spela snabbast. Det finns faktiskt en relevans i att lära sig 

spela just snabbt. Guthrie Govan (2017) sa under en clinic:  

It´s not possible to know too much. It´s not possible to have too much technique. 

I´m a big believer in the idea of headroom. I think it is great for any musician, 

whatever stuff they want to do. I think it´s really good if their ability is slightly 

in excess of anything that they plan to do. You know, it feels nice to know that 

you have an extra gear and that you probably will never need to use it. (Govan, 

2017, 00:06:14-00:06:34) 

Ett exempel på vad han menar med detta är att, även om du aldrig kommer spela sextondelar i 

200bpm på ett livegig eller en studioinspelning är bara tryggheten av att kunna göra detta nog. 

Kanske stärker det självförtroendet hos utövaren att veta att det man spelar för tillfället inte 

alls är lika svårt som det man egentligen kan spela. Det skapar en trygghet som man kan 

utnyttja som instrumentalist. Med en ”metateknik” kan man alltså vara betydligt mer 

avslappnad när man spelar ett jämförelsevis ”enkelt” parti i en låt. Man lyssnar bättre när man 

inte behöver fokusera på hur händerna koordinerar.  

 

 

https://www.youtube.com/watch?v=fEDB7_yHLzA


     

  

 

4 

1.1.3 Rytmiken 

Den rytmiska aspekten är oerhört viktig för att göra lyssnaren intresserad och dig själv mer 

intressant som improvisatör. Att spela helt ”korrekt” tonalt är irrelevant om du inte 

kombinerar detta med ett intressant rytmiskt innehåll. För många upplevs faktiskt det rytmiska 

innehållet i en låt som det starkaste och kanske är det just det som är mest viktigt för den 

ordinära musiklyssnaren. Det rytmiska innehållet i en låt är mycket bidragande till det som 

anger känslan i en komposition.  

Jag har genom åren haft många problem med just rytmiken, man skulle kunna kalla det min 

akilleshäl. Men detta har jag jobbat upp och anser mig vara på en rimlig nivå i det flesta fall. 

Under en improvisation undviker jag aktivt att mitt rytmiska spel inte ska upplevas som 

repetitivt. Eftersom teknisk och statisk övning är en konstant i mitt övningsschema är det lätt 

att falla in i inlärda mönster där rytmiken hänger med när man improviserar. Där har jag lagt 

märkte till att pauser är min räddning. Att pausera, att våga utnyttja tystnaden är svårare än 

man tror, och det är lätt att falla in i inövade mönster när man improviserar. Därför kan pauser 

också vara upplyftande i just improvisationsspel. Något som får solot att stanna upp och ger 

lyssnaren en chans att återhämta sig från det där ”monsterlicket” som spelades två sekunder 

tidigare etcetera. Därför är det viktigt att komma ihåg att låta improvisationen andas med 

hjälp av just pauser. 

En annan viktig aspekt med just rytmiken är grupperingar. Ofta spelas en skala i form av 

grupperingar. Låt oss säga att man spelar tre toner per sträng. Det optimala för denna metod 

skulle vara att spela den skalan som trioler eftersom det då går jämt ut när du nått slutet av 

greppbrädan. Men detta tillvägagångssätt låter allt för statiskt och förutsägbart. Spelar man i 

stället skalan i exempelvis kvintoler kan man liva upp den mest alldagliga durskalan och få 

den att låta minst sagt hipp. 

1.1.4 Känslan 

Känsla vad gäller improvisation och musik är ett mycket otydligt och luddigt ämne. Vem 

bestämmer egentligen vad känsla är och vem som har den? Frågar du individer i 

kommentarsfälten på YouTube är svaret oftast att den tekniskt lagde gitarristen saknar känsla 

i sitt spel och bara ”shreddar”. En lärdom som kommit till mig genom noggrannare 

transkriptioner av gitarrister som just ”shreddar” är att det är mycket känsla bakom även dem 

snabbare linjerna. Dem spelar oftast perfekt över ackorden men har alltid sin egen personliga 

lilla prägel på det hela. För mig är det känsla, att lägga sin personliga stämpel på musiken man 

komponerat eller under improvisationen. Kanske är det så att personerna som gör dessa 

anklagelser helt enkelt inte är kapabla att uppfatta vad gitarristen i fråga spelar. I många fall 

handlar det säkerligen om avund.  

När man själv improviserar och ”känslan” finns i kroppen, det är oftast då som spelet ligger 

på topp. Av alla inspelningar och liveframträdanden jag gjort har jag lagt märke till att när 

min känsla är på plats det är då mitt spel låter som bäst. Frågan är bara hur eller varifrån den 

kommer. Är det en form av trygghet eller helt enkelt bara en sinnesstämning? Förmodligen är 

dessa frågor något som aldrig kommer kunna besvaras och får därför vara en del av mystiken 

när ”känslan” väl dyker upp. Då får jag också se till att njuta av den stunden och tryggheten. 

Frågan är om ”känslan” är något man vill sätta fingret på eller bara något som man vill låta 

finnas där emellanåt. Kanske kan det vara så att om man försöker tvinga fram den så förvinner 

mystiken och därmed meningen med just ”känslan”. Förmodligen får vi aldrig svaret på den 

frågan. 
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2. Syfte & Forskningsfrågor  

Syftet med detta examensarbete är att utveckla min förmåga att spela och improvisera inom 

genren ”Fusion” för att sedan kunna applicera det på mitt eget låtskrivande. Detta genom två 

grundpremisser som avser för det första, en djupdykning i det egna utförandet och för det 

andra analys och inlärning av en annan gitarrists material. 

Forskningsfrågor,  

Vilka förmågor behöver jag själv utveckla?  

 

Vad kännetecknar Guthrie Govans improvisatoriska val?  

Hur kan jag förbättra min improvisatoriska & speltekniska förmåga genom självreflektion, 

övning samt analys av en annan gitarrists material?  
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3. Teori 

 
3.1 Fusion 

 

Fusion är som många vet en bred genre. Översätter vi ordet från engelska eller franska får vi 

det svenska ordet ’sammansmältning’. Detta ord går mycket i linje med vad musikgenren 

egentligen innebär. Man tar kärnmaterial från olika genres och slår ihop dessa likt 

vetenskapens kärnfusion. Till skillnad från kärnfusion är det inte atombomber vi är ute efter 

att skapa. Begreppet fusion härstammar från sent 60 tidigt 70-tal där musiker som exempelvis 

Miles Davis, John Mc Laughlin, Chick Corea & Joe Zawinul smälte samman Jazzens 

tonspråk med rockens ”sound” och rytmik. Till en början anklagades nämnda musiker av 

jazzpuritaner för att ha ”sålt” ut sig. Om detta stämmer eller ej låter jag vara osagt. Men 

faktum är att några av det mest inflytelserika instrumentala (sånglösa) skivorna som skapats är 

just inspelningar producerade av ovan nämnda musiker. Den fusionsgengern som intresserar 

mig mest är den som är sprungen ur jazzens värld och blandats med funkelement men har 

ibland också inslag av tyngre rock eller ”metal”. För att vara mer specifik skall låtarna helst 

innehålla elgitarr gärna i distad form. Dessa låtar har ofta ett bestämt ”groove” som 

genomsyrar en stor del av musiken. Men formdelsbyten, taktartsbyten och 

underdelningsbyten är också vanligt för att hålla låtarna intressanta. Det är vanligt att man 

mellan de olika delarna spelar lite mer avancerade unisonriff där markeringar och prickar är 

tydliga. Harmonikmässigt är det ofta hämtat ur jazzens värld, men till skillnad från denna är 

det ofta en upprepande harmonik som man mer kan likna vid populärmusik. Ett par ackord 

sprunget ur den valda tonarten och ett par altererade ackord för att sätta stämningen på låten. 

Men det ska sägas att detta skiljer sig en del från varje låt och ibland är det också vanligt med 

tonartsbyten samt tonartsfrämmande ackord. Som man kanske märker är det en salig 

blandning av olika komponenter som gör genren till vad den är. Varje artist sätter sin egen 

prägel på denna, gärna med element tagna ur alla möjliga musikstilar från världens alla hörn. 

Det är också just detta som gör den så unik. 

 
3.2 Guthrie Govan 

 
För icke-gitarrister eller icke-musiker kanske detta namn inte säger något, men han är enligt 

mig en av 00-talets absolut största musikaliska talanger. I en djupgående intervju med The 

Captain (2016) berättar han om sin resa. Govan växte upp i en familj där en av höjdpunkterna 

var att få hem en ny vinylskiva att lyssna på. Hela familjen samlades och lyssnade 

tillsammans igenom skivan. Det vill säga att han kom från en familj med ett stort 

musikintresse. Han började spela gitarr så tidigt som vid tre års ålder då hans pappa lärde 

honom några ackord på gitarren. Vid tretton års ålder upptäckte Govan den ”tyngre” sidan av 

musiken (Metal, hårdrock) där han fann en helt annan ”vokabulär” på instrumentet gitarr. Han 

lärde sig saker som gjorde gitarren till ett ännu mer uttrycksfullt instrument och utökade sin 

solistiska vokabulär. Det var då hans brinnande intresse för gitarren startade på riktigt. Den 

större delen av Govans övning på den tiden bestod av att jamma till olika album och låtar som 

han gillade. Han vill själv inte kalla det för övning, han spelade bara. Det var ganska länge 

som Govan inte såg möjligheten att göra musik till sitt yrke. Han beskrev det som ”Music was 

a friend you know, why turn it in to a slave?” (Govan, 2016, 00:27:39-00:27:42). Det var först 

när han studerade engelska på Oxforduniversitetet och samtidigt spelade i ett funkband på 

kvällar och helger som han insåg vad som var viktigt för honom. Han började då dedikera sin 

tid till musiken och hoppade av sina studier vid universitetet. Hans första riktiga musikjobb 

efter universitet var att transkribera musik åt tidningen Guitar Techniques Magazine. Sedan 

gick det ganska snabbt för Govan, han släppte skivan Erotic Cakes som egentligen inte tog 
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fart förrän senare i hans karriär. Han jobbade även ett tag som session gitarrist och genom 

detta fick han kontakterna till att jobba på sin egen musik. Under början på 00-talet fick 

Govan även möjligheten att spela och turnera med åttiotalsbandet Asia. Enligt mig har han 

fått den största uppmärksamheten genom internet och fram för allt Youtube. Det var där 

legenden om Govan tog fart och är tveklöst anledningen till att han är där han är idag bortsett 

från hans enorma talang. Han är en musiker utan musikaliska hinder eller gränser som rör sig 

helt ostört mellan genregränserna utan att ens så mycket som lyfta på ögonbrynen. I en artikel 

som Vintage guitar skrivit om Guthrie sammanfattar de hans förmågor ganska väl: ”Guthrie 

Govan is at times more stunt pilot than conventional guitarist – his superhero skills mean he 

can play almost anything” (Prown, 2021, Guthrie Govan Aristocratic Guitar). Han är känd för 

att tänja gränserna i vad gäller hur vi ser på gitarren som instrument och hur den kan nyttjas. 

Helt enkelt är han en sann virtuos som man kan ta oändligt med lärdomar ifrån. Det finns en 

lekfullhet och humor i hans sätt att spela som gör det lätt att ta åt sig budskapen han 

förmedlar.  
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4. Metod 

Min metod kan delas upp i tre delar. Jag har till en början (Nr1) spelat in mig själv och sedan 

analyserat inspelningen. Detta för att synliggöra vilka förmågor och beståndsdelar som jag 

själv anser behövs utvecklas. Utifrån detta har jag skapat övningar för att komplettera nämnda 

förmågor. Denna metod har jag sedan utvecklat vidare under ht-22. Tanken var att optimera 

de två koncepten för att på bästa möjliga sätt stärka mina förmågor inom den genre som 

innefattas i detta examensarbete.  

Nr 2 bestod av att jag plankade, transkriberade, spelade in & analyserade gitarristen Guthrie 

Govans solistiska spel. Syftet med detta var att försöka sätta sig in i hans spel och tankesätt.  

Inte endast för att lära mig spela som honom, utan att snarare se vilka val han gör och kanske 

resonera om varför han spelar som han gör. Detta hänger också givetvis ihop med hur jag ska 

utveckla mina egna förmågor. Genom att synliggöra hans spel kan jag sedan titta tillbaka på 

mitt eget spel och kanske fylla i vissa luckor.  

Nr 3 Avser tillämpning av mina tidigare analyser i det egna spelet och i det egenskrivna 

materialet. Här fyller jag i vissa luckor i mina egna låtar med hjälp och inspiration av mina 

analyser. Jag använder mig helt enkelt av det jag lärt mig under arbetets gång för att förbättra 

mina låtar. 

4.1 Hjälpmedel och musiker 

För att spela in mig själv, skapa demos och bakgrundsspår har jag använt mig av ”Logic Pro 

X”. Alla notexempel i arbetet är skrivna med notationsprogrammet ”Sibelius”. 

Bakgrundsspåren jag använt i min övning kommer främst från ”YouTube” & programmet 

”iReal Pro”. Musikerna som medverkade på inspelningen av mina egenskrivna låtar är Anton 

Johansson (Trummor) & Pontus Soini (Bas). 
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5. Genomförande 

5.1 En självkritisk analys av det egna spelet 

I början av detta arbete spelade jag in mig själv för att analysera mitt spelande och därmed 

kunna komplettera mina övningar i utvecklingssyfte. Detta i kombination med att jag nu 

analyserar och plankar Guthrie Govans gitarrspel för att få en ännu bredare bas att stå på och 

förhoppningsvis kunna utveckla mitt spel på ett ännu effektivare sätt. Jag har gjort ett enkelt 

bakundsspår i Logic där jag improviserat över tonarten A-dur (egentligen B dorisk respektive 

E Mixolydisk) med ackorden Bm11 & E9.  

Den inspelningen kan du lyssna på här: https://on.soundcloud.com/Gv6L1  

Öppningen är ganska stark. Där finns det en tydlig idé både vad gäller både rytmik och 

harmonik men den känslan försvinner ganska snabbt. Jag får en förnimmelse om att jag 

snabbt får slut på solistiska idéer och det mekaniska spelet tar vid. Dessutom tycker jag mig 

höra att jag hela tiden kämpar med att hålla nere tempot i mitt spel och detta kan bero på 

spårets ganska låga tempo vid 85 bpm. Vad gäller dom snabbare linjerna vid 00:32 märks det 

att detta är något jag lagt ner mycket tid på att öva upp. Dom snabba linjerna är väldigt rena 

och ibland snyggt utförda. Detta får mig att tänka att jag kanske lagt ner alldeles för mycket 

tid på att spela snabba linjer i stället för att utveckla mitt melodiska och rytmiska spel. Jag får 

också en känsla av att jag ligger i ett och samma läge på gitarren hela tiden. Detta kan få 

konsekvenser av att mina linjer återupprepas och improvisationsspelet blir repetitivt. 

Improvisationsspelet skulle må bra av lite variation i tonhöjd. Det vill säga att jag borde jobba 

mer på att spela linjer som inte ”sitter ihop mellan stängarna” och göra något större hopp i 

intervallerna.  

Sammanfattning av möjliga utvecklingspunkter:  

1. Lita mer på mitt gehör och därmed utveckla mina solistiska idéer. (undvika det mekaniska 

spelet) 

2. Öva på timing i långsammare tempon. 

3. Utveckla mitt melodiska spel. 

4. Utveckla mitt rytmiska spel. 

5. Byta läge på gitarren för att få variation i tonhöjd och därmed variera mina linjer. 

 

5.2 Val av övningar baserat på analys 

Baserat på mina egenskattade utvecklingspunkter i tidigare kapitel kommer jag nu att välja 

övningar som stärker svagheterna. Övningarna väljs ut ifrån egna erfarenheter, boken ”the 

serious jazz practice book” och i konsultation med min eminente gitarrlärare Erik Weissglas. 

Ut ifrån dessa övningar kommer det sedan att skapas ett övningsschema som täcker ungefär 

femtio minuter effektiv övningstid. I samband med detta kommer en övningsdagbok att föras 

för att lättare kunna synliggöra framsteg och utveckling under processens gång. Övningarna 

kommer att anpassas och formas under arbetets gång efter vad som upptäcks fungera bra och 

mindre bra. Det vill säga att dom inte är definitiva utan öppna och under konstruktion. Detta 

för att sedan reflekteras över och se för och nackdelar med metoden. Upplägget på 

övningsschemat kommer att vara tio minuter per övning för att sedan ta en paus på ca fem 

https://on.soundcloud.com/Gv6L1
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minuter tills alla övningar är utförda. Inget är bestämt i hur ofta jag övar men jag försöker 

spela igenom dessa övningar ca tre gånger i veckan. 

 

5.2.1 Övning 1: Lita mer på gehöret. 

Jag funderade länge på hur man ska kunna göra en övning av det och kom fram till att det 

enda egentliga sättet är att tvinga sig till att lyssna i stället för att spela på automatik. 

Övningen kommer därför att bestå av att jag spelar till bakgrundsspår från Youtube eller iReal 

pro och begränsar mig själv till att bara spela på ett visst antal strängar eller med utvalda 

fingrar. Detta medför att inlärda linjer och mekaniska rörelser blir svårare att utföra då man 

vanligtvis använder alla sex strängar på gitarren vid improvisationstillfällen. Detta tvingar 

mig till att röra mig mer horisontellt över greppbrädan där det är vanligare att man spelar 

vertikalt. Det här är en mycket koncentrationskrävande övning. 

5.2.2 Övning 2: Timing i långsammare tempon. 

Timing är alltid något som behöver övas på och upprätthållas. Likt kondition är timing en sak 

som måste hållas i gång och kontinuerligt övas på. Genom åren har jag uppmärksammat att 

timingen också är beroende av sinnestämmingen för dagen. Denna övning går ut på att hela 

tiden byta underdelning i mitt spel mot en metronom eller trumbakgrund. Detta kommer göras 

i ett lägre tempo då jag i min analys ansåg att detta var bristfälligt. Dessutom kan snabbare 

tempon agera som en täckmantel för vad som egentligen händer när man improviserar då 

lyssnaren inte hinner med att höra vad solisten gör. För att inte skapa allt för tydliga mönster i 

det underdelningsbytet kommer det att göras på olika taktslag eller utvalda takter. Detta får 

specificeras i dagboksanteckningarna. 

5.2.3 Övning 3: Utveckla mitt melodiska spel 

Tanken med denna övning är att spela melodiskt vilket kan tyckas vara en relativ term. Det 

vill säga att vad som är melodiskt är helt upp till lyssnaren. Jag har valt att tolka det som att 

jag behöver utnyttja ackordstoner och arpeggion på ett bättre sätt. Därför kommer övningen 

att bestå av spelandet av ackordstoner i bestämd form till en metronom eller bakrundsspår. 

Låtar eller ackordföljder kommer att tas från ”the real book”. Idéen här är att utveckla ett flyt i 

detta och på det sättet skapa mer sammanhängande melodislingor i improvisationen.  

5.2.4 Övning 4: Utveckla mitt rytmiska spel 

Här handlar det också om att begränsa den tonala möjligheten och på så sätt hitta nya vägar att 

gå. Därför går denna övning ut på att spela fritt till en metronom men att börja på ett bestämt 

taktslag eller ett bestämt notvärde i taktslaget. För att förtydliga kan alltså denna övning gå ut 

på att jag i början bestämmer att ”nu börjar alla fraser på en åttondelssynkop i tredje 

taktslaget”. 

5.2.5 Övning 5: Variera tonhöjd 

Det här knyter an till det tekniska spelet och hör sannerligen ihop med förmågan att kunna 

spela fritt utan begränsningar. Därför har jag valt att öva på att spela skalor i intervallmässiga 

hopp. Det är något jag övat på förut, men när jag studerade boken ”the serious jazz practice 

book” (s06) hittade jag ett kapitel som baserades på diatoniska intervaller och insåg att detta 

är något jag kan utveckla. Tidigare har jag övat på att spela en skala i tersintervaller och 

kvartsintintervaller men det jag fann i boken var något jag missat. Det är att spela med 

tersintervaller & kvartsintervaller men att variera dessa genom att spela till exempel två terser 
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upp i skalan och sedan en ters neråt och sedan upprepa detta mönster. Eller att spela en ters 

upp i skalan och sedan spela en ters ner vid nästa skalsteg. 

 

Figur 2: Tersintervaller uppåt i skalan 

 
Figur 3: Tersintervaller en upp en ner  
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5.3 Teoretisk låtanalys 

5.3.1  Wonderful Slippery Thing 

En av Guthrie Govans mer välkända låtar som finns med på hans debutalbum Erotic Cakes 

(2006). En låt och album som verkligen haft en betydande roll för mig och mitt gitarrspel. 

Eftersom en stor del av fokuset i mitt arbete ligger på improvisation så är det just dessa delar 

ur låtarna jag har valt att analysera. Låtens kärna bygger på en ganska igenkänningsbar 

ackordföljd, Bm7-D9-Gmaj-F#alt. Över dessa ackord improviserar Guthrie under låtens 

introdel. Ur ett improvisationsperspektiv ska jag nu försöka bryta ner hur man kan spela över 

dessa ackord för att det ska låta ”korrekt” och sedan jämföra detta med vad Guthrie spelar. Vi 

har två ackord som går att återfinna i två olika tonarter. Bm7 och Gmaj är ackord vi kan hitta i 

tonarterna G-dur/E-moll respektive D-dur/B-moll. Ackordet D9 får en naturlig 

dominantfunktion i tonarten G-dur och en mellandominatisk eller SDD (subdominantens 

dominant) funktion i D-dur. F#alt får också en dominantfunktion, i G-dur blir detta ackord en 

mellandominant till IIIm ackordet och i D-dur fyller detta ackord en molldominantfunktion. 

Om jag då aldrig hade hört denna låt och bara fått se ackorden hade jag nog tänkt primärt att 

låten förhöll sig till tonarten G-dur. Tre av fyra ackord återfinns i denna tonart och det hade 

varit utgångspunkten i mitt improviserande. Med undantag från ett ackord, F#alt där jag 

förmodligen hade valt att spela en altererad skala för att sätta lite färg på det hela. Men 

Guthrie verkar tänka lite annorlunda, hela hans utgångspunkt springer helt ur tonarten B-moll. 

Detta är spännande då tonen c förekommer i D9 ackordet och skulle i teorin kräva en b9 i B-

mollskalan och även ackordet F#alt skulle i teorin kräva en stor sjua då tonen A# sticker 

utanför tonarten, men dessa toner är mindre framträdande i Guthrie improviserande. Dom 

förekommer men han spelar nästan uteslutande i B-moll med undantag för kromatiska 

ledtoner som han använder sig av ganska ofta. Varför jag tror att detta funkar så bra är just för 

att han spelar en hel del kromatik. En åtkommande kromatisk linje som han spelar består av 

tonerna A A# B och det där A# hittar vi faktiskt i F#alt ackordet. Det kanske är en del av 

nyckeln till hans spel, han spelar över ackorden men det hörs inte. Ofta när jag improviserar 

över låtar som har tonartsfrämmande ackord tycker jag att det hörs ganska tydligt när jag 

spelar över ett sådant. Guthrie får det att låta naturligt och knappt märkbart men självklart 

otroligt smakfullt och snyggt. 

5.3.2  Bad Asteroid 

Denna låt är en av mina absoluta favoritlåtar. Samma metodik som ovanstående låt kommer 

appliceras även på denna låt. Hela låten genomsyras och har sin grund i tonarten E-moll men 

under solodelen som börjar vid 02:18 frångår man detta lite. Solodelen börjar med ackordet 

A7 som upprepas i sexton takter för att sedan gå över till ackordföljden Em7-G-A7-Em/B, 

alternativt E7-G-A7-G/B. Varför det kan vara två ackordföljder beror på att det inte finns 

något ackordsinstrument som spelar rena klanger utan enbart bastoner. Jag väljer att utgå ifrån 

den första iterationen då den är mest logisk om man utgår ifrån låtens melodi eller ”tema”. 

Men egentligen är det upp till solisten i fråga att bestämma eftersom basen nästan enbart 

spelar grundtoner. Likt den förra låten har vi två ackord som man kan återfinna i två olika 

tonarter men denna gång är det ackorden Em7 & G som hittas åter igen i tonarten G-dur/E-

moll och D-dur/B-moll. Ackordet A7 fyller en naturlig dominantisk funktion i tonarten D-dur 

medan i G-dur kan man kalla den för dominantens dominant. Om jag hade spelat över dessa 

ackord hade jag valt att förhålla mig till tonarten D-dur med E-dorisk skala som utgångspunkt. 

Detta är precis vad Guthrie gör, han spelar mest i E-doriskt och använder sig till större delen 

av pentaskalan med inslag av den stora sexten vilket fungerar väldigt bra även över den långa 

delen med sexton takter A7 i början. Anledningen till att detta fungerar så pass bra är att alla 

toner i E-mollpentaskalan faktiskt återfinns i D-dur där ackordet A7 är dominanten och har 

https://www.youtube.com/watch?v=QRMwO08lPuI
https://www.youtube.com/watch?v=p39bZEdbe-Y
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därför ingen ton som sticker i väg. Även i denna låt använder han sig av mycket kromatik 

men kanske inte på ett lika smakfullt sätt som i den föregående låten. Det finns en väldig 

fördel med att denna låt inte har något ackordinstrument och det är att den solistiska rollen får 

en större betydelse för låtens känsla. Han hade kunnat dra låten till ett helt annat håll enbart 

genom sitt solospel eftersom det enda han har att förhålla sig till är bastoner. Men jag förstår 

också varför han valde att spela i E-moll och detta grundar sig i att låtens tema och kärna 

utgår just ifrån den tonarten.  
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5.4 Praktisk Låtanalys 

 
I det här avsnittet har jag att brutit ner Guthries improvisationsspel i de olika låtarna och 

plockat ut partier som jag anser vara till nytta för mitt eget lärande och gitarrspel. Det kommer 

göras i form av transkription av vad jag anser vara intressanta partier. Till detta inkluderar jag 

klingande exempel. 

 

De klingande exemplen kommer att kunna lyssnas på i både låtens originaltempo samt i 

sjuttio procent av låtens originaltempo. I vissa fall kan en del linjer vara för utmanande att 

spela i originaltempo och då kommer det att specificeras. Harmoniken i dessa låtar återfinns 

under kapitel 3.3.  

 

5.4.1 Wonderful Slippery Thing 

I detta exempel har jag valt att planka, transkribera och lära mig hela öppningssolot. Det på 

grund av att jag anser att Guthries melodispel och sväng är synnerligen extraordinärt på den 

inspelningen. Jag har delat upp solot i fyra delar som kan ses här nedan. Om man vill lyssna 

på solot i sin helhet börjar på takt två i låten. Låten har ett ”sextondelsshufflegroove” vilket 

innebär att sextondelarna spelas som till exempel en punkterad sextondel till en trettitvåondel. 

Jag har försökt göra en så noggrann transkription som möjligt för att tydliggöra alla solistiska 

drag som han besitter. Men i vissa fall har jag valt bort att notera småsaker för att inte göra 

notbilden otydlig. 

Notexempel:1 

70% hastighet https://on.soundcloud.com/H1uiu  

100% hastighet https://on.soundcloud.com/Lu2Rn  

 

Figur 4: Wonderful Slippery Thing del 1 

Öppningen i detta solo är tämligen jazz-influerat och börjar med en riktigt vacker fras där han 

utgår ifrån den mollharmoniska skalan, det vill säga att den lilla sjuan som normalt finns i ett 

mollackord byts ut mot den stora sjuan. I stället för att spela en rät linje gör Guthire relativt 

stora hopp, gärna i form av kvinter eller terser. Ändå lyckas han få ihop sitt melodispel på ett i 

https://on.soundcloud.com/H1uiu
https://on.soundcloud.com/Lu2Rn
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mitt tycke oerhört vackert sätt, och alla linjer binds ihop med bravur. Den rytmiska exaktheten 

och variationen som han skapar är verkligen beundransvärd. Även om det är relativt många 

toner som spelas och linjerna är långa så finns det också en hel del mikropauser med. 

Pauserna bidrar till att det känns ”svängigt” och ger dessutom lyssnaren en chans att andas 

mellan fraserna.  

Notexempel: 2 

70% hastighet https://on.soundcloud.com/c8yT6  

100% hastighet https://on.soundcloud.com/tmkGG  

 

Figur 5: Wonderful Slippery Thing del 2 

Det som får Guthries solo att kännas jazzigt är att han just använder sig av vissa hopp i 

melodierna, ett vanligt sådant är tershopp. Detta innebär att man spelar toner ur skalan med ett 

tersavstånd. Det skapar i sin tur arpeggion. Han använder sig dessutom av mycket kromatiska 

ledtoner som glider in i början av många fraser vilket går att knyta an med vad många 

jazzmusiker gör. Den mest förekommande tonen han spelar är F som alltid leder upp till F#. 

Detta är tämligt bluesinfluerat och något vi återfinner i den så kallade ”bluespentaskalan” som 

egentligen är en vanlig mollpentaskala där man adderar den sänkta femman för att krydda upp 

skalan.  

Det som gör melodispelet under solot så extraordinärt är att det hela tiden kommer nya idéer, 

och den ena överträffar den andra. Det är verkligen något jag vill utveckla i mitt solospel och 

jag tror nyckeln till detta är att utveckla och lita mer på det egna gehöret i stället för att spela 

mekaniskt och utan baktanke. Det handlar om att höra linjerna man ska spela innan dom 

spelas. Dessutom kan studerandet och inlärningen av denna typ av material ge en god grund 

att stå på när man ska utveckla egna liknande fraser. Det gäller att bygga ett eget kartotek med 

melodiska och rytmiska idéer och använda sig av dessa när man skapar egna fraser. 

 

 

 

 

https://on.soundcloud.com/c8yT6
https://on.soundcloud.com/tmkGG
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Notexempel: 3 

70% hastighet https://on.soundcloud.com/rLona  

100% hastighet https://on.soundcloud.com/nW3FL  

 

Figur 6: Wonderful Slippery Thing del 3 

När jag transkriberade och lärde mig solot var fraserna i notexempel tre det mest utmanande. 

Det beror på två aspekter. Att spela sextoler i detta tempo kan vara utmanande. Den andra 

aspekten är att majoriteten av notexempel tre bygger på en upprepad fras bestående av fyra 

toner. Men dessa toner underdelas i grupperingar av sex vilket betyder att man måste spela 

frasen två gånger innan den upprepas. Det är något som låter otroligt snyggt men är svårt att 

spela. Sannerligen synliggörs det i de klingande exemplen där det tydligt hörs att jag har 

problem med den här typen av rytmik. 

Notexempel 4:  

70% hastighet https://on.soundcloud.com/LDGwm  

100% hastighet https://on.soundcloud.com/mN3AG  

 

Figur 7: Wonderful Slippery Thing del 4 

 

 

https://on.soundcloud.com/rLona
https://on.soundcloud.com/nW3FL
https://on.soundcloud.com/LDGwm
https://on.soundcloud.com/mN3AG
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5.4.2 Bad Asteroid 

Denna låt valdes för att analysera Guthire´s snabba fraser. I det här exemplet visade det sig 

vara svårt att spela fraserna i fulltempo men det är inte heller själva poängen med metoden. 

Jag ville ta reda på vad det är han egentligen spelar i sina snabba ”monsterfraser”. Jag ville 

bryta ner dessa och utforska om det fanns något mönster i det han gör eller om det enbart är 

otroligt välutförda improvisationer. Det skall tilläggas att en väl utförd improvisation 

självklart är en relativ term. Vad jag menar med ”väl utförd improvisation” är att man inte 

låter sig styras av inlärda mönster och teoretiska utsvängningar utan låter örat styra 

improvisationen. Självklart kan örat höra inlärda fraser och ton-val men det är då inte 

förutbestämt och det är vad jag klassar som en väl utförd improvisation.  

Låtens tempo är ca 178bpm och de snabbare fraserna består oftast av sextondelar. Detta är 

något som är enormt svårt att spela och dessutom svårt att notera (eftersom i detta tempo är 

det svårt att höra vad som egentligen spelas). När jag sänkt tempot till ungefär femtio procent 

börjar fraserna tydliggöras, men i vissa fall är det omöjligt att höra exakt vad han spelar. 

Dessutom använder han sig av en Wah-Wah pedal vilket gör allt ännu mer komplicerat då 

denna pedal förvränger frekvenserna åt olika håll och gör gitarrljudet otydligt. Därför kan jag 

inte i just detta fall till 100% stå för att det jag noterat är korrekt. Men det har ändå hjälpt mig 

få en bättre insyn i Guthire´s tonala språk gällande hans snabbare fraser. Jag har valt att inte 

spela in ljudexempel till dessa då det skulle kräva alldeles för mycket av min tid. Det kommer 

finnas ljudexempel där Logics fantastiska gitarrist får briljera. 

Jag valde också att transkribera hela solots lugnare del som börjar vid: 03:09 på grund av hans 

åter igen fantastiska melodispel. Detta är något som är värt att lägga ner lite extra tid på enligt 

min mening. Här skiljer sig ackorden från min ackordsanalys och dessa är nu F#m7 och A. 

Dessutom byts underdelningen till halvtempokänsla med en shufflad-sextondelsunderdelning. 

Notexempel 1.1: 

70% hastighet https://on.soundcloud.com/nty52 

100% hastighet https://on.soundcloud.com/TtVxx 

 

Figur 8: Bad Asteriod snabba passager del 1 

https://on.soundcloud.com/nty52
https://on.soundcloud.com/TtVxx
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Redan efter transkriptionen av det första notexemplet var det ganska lätt att synliggöra 

solospelet som en väl utförd improvisation. Det finns nästan inga tydliga mönster eller inlärda 

”patterns” som återkommer. Om det möjligtvis inte är så att dessa fraser är inlärda för att låta 

som en improvisation men det finner jag högst osannolikt men det kan vara värt att nämna för 

att inte utesluta något. Det verkar sannerligen som att han spelar efter öra, vilket i sig är helt 

otroligt då tempot är så högt. Enligt min analys verkar det som att han spelar det han hör och 

inte alls på ett mekaniskt vis. Dock skall det sägas att tekniken och precisionen i hans spel är 

näst intill perfekt. Perfektion är något som många inklusive jag själv strävar efter, det får dock 

inte komma att bekosta spelets personliga prägel eller kanske improvisatörens id.  

Även om låtens tempo är så högt går det på något sätt att urskilja ett ”sväng” i 

improvisationen. Vad som menas med det är att det inte låter statiskt utan mycket musikaliskt. 

Han har på något sätt inkorporerat ett fantastiskt sväng och en musikalisk känsla i sitt spel 

även i dessa snabba tempon. Svänget går att jämföra med tidigare låt som går i ett mycket 

långsammare tempo, men på något vis är svänget desamma. Det är en mycket intressant 

iakttagelse, många instrumentalister besitter ett sväng men personligen kan jag tycka att detta 

”sväng” inte är desamma i alla tempon för en del individer. Med Guthrie finns det 

kontinuerligt, hans ”sväng” är desamma och helt oberoende av tempo eller taktart. Något som 

minst sagt är beundransvärt och något jag skulle statuera som ett personligt id.  

Notexempel 1.2: 

70% hastighet https://on.soundcloud.com/8H4nm  

100% hastighet https://on.soundcloud.com/nKz22  

 

Figur 9: Bad Asteriod snabba passager del 2 

Något som förekommer ofta i de snabbare fraserna är kromatiska ledtoner. Dessa ledtoner är i 

många fall helt utanför tonarten men bidrar på ett viktigt sätt. Dom används för att fylla ut 

mellanrummen för att notvärdena skall gå jämt ut. Det påvisar också att min teori om att det 

enbart är en improvisation. Guthrie är till hundra procent medveten om att dessa toner inte 

passar i tonarten. Men han är också medveten om att det höga tempot gör det näst intill 

omöjligt för lyssnaren att urskilja de tonartsfrämmande tonerna. Därför gör det inget att han 

spelar dessa toner då man skulle kunna säga att de enbart fyller en rytmisk funktion. 

Dessutom kan sådana toner vara till stor hjälp om man vill att en skala eller fras ska gå jämt ut 

så man inte ”råkar” avsluta sin långa och snabba fras mitt i, för att man får slut på toner i 

skalan.  

Det man kan fråga sig är hur Guthrie har lyckats öva upp sin förmåga att improvisera i så 

höga tempon helt avslappnat och med den lekfullhet som han har. Vad som menas med 

https://on.soundcloud.com/8H4nm
https://on.soundcloud.com/nKz22
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lekfullhet kan jag förklara. Han lägger ofta in fraser eller s.k. ”licks” som har en humoristisk 

prägel. Detta utan att knappt rycka på axlarna, men med ett stort leende på läpparna. Musik 

verkar vara så lätt och avslappnat för honom. Han leker musik och gör det med bravur. Det 

kan verkligen argumenteras för att en lekfullhet behövs för att få musiken levande. Man skulle 

också kunna argumentera att denna lekfullhet fångar in publiken. Saker som sticker ut fångas 

upp och memoreras på ett sätt som hjälper till att göra improvisationen mer minnesvärd och 

kanske mer lättsmält för lyssnaren. Kanske kan det också bidra till en ”jag vill höra låten 

igen” känsla, för att uppfatta vad det egentligen var som spelades. 

Notexempel 2.1: 

70% hastighet https://on.soundcloud.com/bp6XX  

100% hastighet https://on.soundcloud.com/Q91Bon  

 

Figur 10: Bad Asteroid andra solot del 1 

Vad gäller den andra delen av solot, den lugnare delen. Så kan man se stora likheter till det 

solistiska spelet i föregående låt. Inte för att tempot eller underdelningen är snarlik, utan i 

hans sätt att spela. Vi kan fortfarande notera intervallhoppen, ofta i form av terser. Den 

rytmiska uppbygganden är också snarlik. Men framförallt är svänget desamma. Det går utan 

tvekan att känna igen detta sväng utan att veta vem det är som spelar. Det är mycket 

beundransvärd och något man kan försöka eftersträva i det egna spelet. Sedan skulle jag säga 

att harmoniken och solots uppbyggnad är snarlikt det första. Det förekommer mycket 

kromatiska ledtoner i form av slides från icke tonartsenliga toner till harmoniskt ”korrekta” 

toner vilket återigen medför en jazzkänsla. Under detta solo kan man likna det solistiska 

spelet efter en annan gitarrist Gorge Benson. Utan tvekan kan jag säga att det finns stora 

influenser av denne legend.  

 

 

https://on.soundcloud.com/bp6XX
https://on.soundcloud.com/Q91Bon
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Notexempel 2.2: 

70% hastighet https://on.soundcloud.com/8zcmu  

100% hastighet  https://on.soundcloud.com/vKVRR  

 

Figur 11: Bad Asteroid andra solot del 2 

Det mest problematiska området för mig var slutet av solot. Förmodligen på grund av att den 

rytmik som tillämpades där var något annorlunda jämfört med det övriga solot. Hela detta 

alster bygger på sextondelar som underdelas med en shuffle-feeling. Det är också vad som 

spelas i majoriteten av solot. Just därför kan problemen uppstå när detta mönster bryts. När en 

underdelning och ett mönster blir så befäst i ”kroppen” kan det just därför vara lätt att fastna i 

det. En teori jag har är att det inte alls skulle vara ett problem om jag själv improviserade över 

denna låt. Det som förmodligen utgör svårigheterna är just att efterlikna någon annan. Dom 

saker som han hör och spelar är förmodligen inte det som jag själv skulle spelat. Precis därför 

är det ack så viktigt att på ett ingående sätt lära sig och spela andra personers material. På det 

här sättet får du nya infallsvinklar och kan därmed utveckla ditt spel och öra.  

 

5.5 Låtskrivning 

 
Efter höstens arbete med att analysera, spela in exempel, öva och transkribera valde jag att 

skriva mina låtar. Detta för att jag ska kunna ta del av mina lärdomar och den inspiration som 

jag införskaffat mig under arbetets gång. Jag tillämpar delar av resultatet från mina analyser i 

dessa låtar. Resultatet har blivit två skrivna låtar. Det är inte själva låtarna som i slutändan är 

det viktiga utan det improvisatoriska spelet i låtarna som sedan kommer att analyseras. Det 

har egentligen inte funnits någon tydlig referens till dessa låtar men i efterhand kan man lätt 

se var inspirationen kommer ifrån. Låtarna har arrats på ett sådant sätt så att de går att spela 

med en trio bestående av elgitarr, bas och trummor. Allt är inte tydligt arrat och tanken är att 

musikerna ska få spela ut och spela på känsla för att den upplevda ljudbilden skall kännas 

levande. Var det landar i slutändan ser vi först när låtarna är inspelade och klara. Tanken är att 

repa in låtarna för att tillsammans hitta låtens identitet för att sedan sätta sig i en studio och 

föreviga detta. Under min låtskrivningsprocess har jag gjort valet att notera låtarnas 

fundament med hjälp av notationsprogrammet Sibelius. Samt att spela in demos med hjälp av 

”Logic Pro X” och passande mjukvarupluggar & sampels.  

 

 

https://on.soundcloud.com/8zcmu
https://on.soundcloud.com/vKVRR
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#1 

Den första låten som i nuläget heter ”1#” är en långsammare sextondelsshuffle där själva 

grundkärnan är inspirerad av både låten ”Wonderful Slippery Thing” & även låten ”Bad 

Asteriod”. Tanken är inte att efterlikna dessa låtar utan att snarare se dem som en 

inspirationskälla. Solodelen under denna låt bygger på tre ackord Bm11, E9 & F#7#9 (Im IV9 

& V7#9). Vilket ligger till grund för den doriska tonaliteten som återfinns i hela låten. 

Bortsett från det sista altererade ackordet vars funktion är dominantisk till Im7 ackordet. Det 

skulle innebära att man kan använda sig i stora drag av en Bm-dorisk skala fram till det 

altererade ackordet där det skulle passa att spela en Bm-harmonisk skala eller en F#-altererad 

skala (superlokrisk). Jag kommer dock försöka se vart improvisationen leder mig under 

inspelningsskedet och inte låta mig styras för mycket av de teoretiskt ”korrekta” analyserna. 

Utmaningen blir att utifrån mina teoretiska insikter som improvisatör dessutom vara tvungen 

att lyssna. Både ”innåt” och ”utåt” (Det vill säga helheten). 

 

Notation Låt #1: 
https://drive.google.com/file/d/1Ke4uWd1agNzQLnLRw80nOMZOrWCeWH55/view?usp=sharing  
 

Demo Låt #1:  
https://on.soundcloud.com/uiFDZ  
 

#5 

Den andra låten jag skrivit för detta arbete kallas i nuläget för ”#5” och går till skillnad från 

den första i en rak underdelning. Denna hämtar något mer inspiration från låtarna ”Erotic 

Cakes” & ”Fives”. Låtar som jag inte gjort någon praktisk låtanalys på, vilket på något sätt 

gör det mer intressant. Tanken med den här låten är att dra sig åt ett ”rockigare” håll och 

försöka ha den lite tydligare arrangerad. Det vill säga att musikerna inte får en lika stor frihet i 

egna utsvängningar jämfört med den andra låten. Låten har en tydlig form med skrivna ”riff”. 

Även denna låt bygger till större delen på en dorisk melodik, bortsett från solopartiet. Låtens 

kärna huserar i tonarten B-moll respektive D-dur men under solot valde jag att bryta ut från 

denna tonart. Ackorden under solopartiet är Em11, Abmaj7#11 & Cm11 (Im, bIVmaj7#11 & 

VIm11). Denna innebär att jag som improvisatör kommer röra mig mellan två tonarter, D-dur 

& Eb-dur. Dom ”korrekt” passande skalorna bör då alltså bli. Em-dorisk/B-moll över Em11 

och Eb-dur/C-moll över Abmaj7#11.  Precis som med den första låten ska jag inte försöka 

låta mig styras av det teoretiska allt för mycket utan lita mer på mina öron. 

 

Notation Låt #5:  
https://drive.google.com/file/d/1umngHYfqklCoaAF-oplwfNjzWxNfNMdQ/view?usp=sharing  

 

Demo Låt #5:  
https://on.soundcloud.com/MZF8T  
 

 

 

 

 

 

 

 

 

https://drive.google.com/file/d/1Ke4uWd1agNzQLnLRw80nOMZOrWCeWH55/view?usp=sharing
https://on.soundcloud.com/uiFDZ
https://drive.google.com/file/d/1umngHYfqklCoaAF-oplwfNjzWxNfNMdQ/view?usp=sharing
https://on.soundcloud.com/MZF8T
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6. Musikaliskt Resultat 

 
6.1 Resultat av övning 

 
Man kan dela upp resultatet av min övning i två delar. Den första delen innefattar vilka 

kunskaper som jag införskaffat mig genom att analysera mitt spel och sedan skapat/utvecklat 

mina övningar. Den andra delen är egentligen hur jag upplever att mitt spel har utvecklats 

efter jag gjort de här övningarna kontinuerligt. Under denna rubrik kommer den första delen 

att diskuteras då den andra kommer att innefattas av min analys av det egenskrivna materialet. 

Att skapa personligt anpassade övningar för att nå en bredare målbild har verkligen varit 

givande. Det har då bestått av en slags ”trial and error” metod. Jag har i grunden haft en idé 

till en övning som ska utveckla en specifik färdighet. Under övningspassens gång har dessa 

övningar i sin tur utvecklats och gjorts om för att bättre passa ändamålet. Om man är nyfiken 

på att se hur tankarna gick under arbetets gång kan man läsa min övningsdagbok här:  

 
https://drive.google.com/file/d/10aqUaivS9UilD6NWzLKH1vlVsLHWhgnz/view?usp=sharing  

 
6.1.1 Övning 1 

 

Denna övning handlade i grund och botten om att begränsa mitt spel för att försöka tvinga 

mitt gehör att jobba hårdare. Jag började med att begränsa mitt spel till ett specifikt antal 

strängar. Till en början tyckte jag att detta fungerade bra och att det gav något. Det tvingade 

mig att gå vägar som jag vanligtvis inte går. Det öppnade till en början upp möjligheter i mitt 

melodispel. Efter ett tag märkte jag dock att det kanske inte var fallet hela tiden. Jag hittade 

nya mönster men efter några övningspass upptäckte jag att dessa mönster förblev samma. Det 

vill säga att övningen hjälpte till en viss gräns tills jag blev van att göra det, då började det 

mekaniska spelet ta vid igen. Precis det som jag ville undvika. I stället för att bara spela på ett 

specifikt antal strängar som ligger bredvid varandra tvingade jag mig till att ha ett 

förutbestämt avstånd mellan dessa. Till exempel spelade jag bara på g & e-strängen det vill 

säga att jag hoppade över b-strängen. Det gav övningen en ny dimension men även här stötte 

jag senare på samma problem som ovan. Därför adderade jag ännu en begränsning. Denna 

gång handlade det om att bara använda sig av en eller ett förutbestämt antal fingrar på 

vänsterhanden. Precis som föregående begränsningar fungerade det ett tag men slogs sedan 

ner av att jag använde mig av förutbestämda mönster. Därför valde jag att lägga till ännu en 

begränsning. Det handlade om att begränsa mitt spel inom en oktav. Jag fick alltså välja en 

oktav och improvisera enbart inom denna. Först efter denna variation upptäckte jag ett 

vinnande koncept. Växla alla variationer mellan övningspassen. Det gjorde att jag inte hade 

lika lätt att lära mig mönster då jag hela tiden bytte koncept på övningen. Det ska sägas att 

även det fungerade över en viss tid. När jag väl vant mig ordentlig vid dessa variationer kom 

mina mönster tillbaka igen.  

 
6.1.2 Övning 2 

 

Övningen var sannerligen en nyttig övning, svårigheten här blev att behålla koncentrationen. 

Därför är det också svårt att säga om det gav något eller om jag till slut inte lyssnade på vad 

jag gjorde. Även till den här övningen gjordes det snabbt alterationer. Det började med att jag 

bytte mellan åttondelar, sextondelar, trioler & sextondelstrioler i varierande tempon. Jag 

försökte undvika att spela dessa i den logiska ordningen som skrevs ovan för att tvinga mig 

själv att hela tiden vara medveten om nästa byte. Det är relativ lätt att byta mellan åttondelar 

och sextondelar. Det är svårare att byta mellan åttondelar och sextondelstrioler. Det var precis 

denna typ av tankegång jag använde mig av. Senare la jag till notvärden så som 

https://drive.google.com/file/d/10aqUaivS9UilD6NWzLKH1vlVsLHWhgnz/view?usp=sharing


     

  

 

23 

fjärdedelstrioler, kvintloler, shufflade sextondelar & trettitvåondelar. Problemet med denna 

övning som jag ser det i efterhand är att jag skulle på något sätt behöva begränsa spelet mer 

än vad jag gjorde. Nu spelade jag egentligen ganska fritt och bytte mellan de olika 

notvärdena. För att ta det till en ny nivå skulle mer struktur kanske göra underverk. Ett förslag 

är att kanske bestämma till exempel, var tredje takt på det andra taktslaget byter jag 

underdelning eller kanske att jag byter notvärde på varje åttondelsynkop under det fjärde 

taktslaget. Kanske skulle det leda till att koncentrationen tvingades fram och på så vis kan jag 

vara mer alert. 

 
6.1.3 Övning 3 

 

Det här var inga konstigheter. Här var utmaningen att hitta variation mellan låtar vilket inte är 

speciellt svårt när det handlar om jazz. Denna övning tycker jag verkligen var givande. Även 

här upptäckte jag att det var lätt att hamna i inlärda mönster. Men till skillnad från de 

föregående övningarna tycker jag inte att det gör något. Eftersom ackordföljderna blir lite mer 

avancerade. Jag har upptäckt att mönster är otroligt viktigt vid inlärningsprocessen när man 

ska spela över något som inte är diatoniskt. Det är snarare ett hjälpmedel att lyckas spela över 

en mer avancerad harmonik. När dessa mönster väl sitter på plats det är då man kan börja göra 

utsvängningar. Självklart stötte jag på ackord och ackordföljder som var mer problematiska än 

andra under övningens gång. Men detta löste sig genom repetition. En nyttig sak som jag 

lärde mig var att byta tonart på låtarna. Det gjorde att låtar som jag spelat flera gånger fick en 

omstart och ibland blev det enklare att spela låten beroende på tonart. Den här övningen 

kommer jag fortsätta med då den kändes så pass givande för mitt melodiska spel. Självklart 

går den att utveckla ytterligare, men det är inte nödvändigt i nuläget.  

 
6.1.4 Övning 4 

 

Här upptäckte jag snabbt att övningen var meningslös. Det är ett exempel på en färdighet som 

jag trott att jag behövt utveckla. Men det har visat sig att jag redan kan det (till en viss grad i 

alla fall). Självklart försökte jag utveckla övningen till något mer än vad som till en början var 

tänkt. Det hjälpte till att hålla den något mer intressant och utmanande. Ett exempel på det var 

att jag under ett pass började alla mina fraser på det sista slaget i en fjärdedelstriol. Men även 

det gick till slut ganska smidigt att få in i kroppen. Man skulle kunna försvåra övningen 

genom att testa till exempel att spela på det fjärde slaget i en kvintol men jag har svårt att se 

poängen i det. Kanske ska jag lita mer på min förmåga att starta mina fraser på intressanta 

ställen. Det är en lärdom att ta med sig från denna övning. 

 
6.1.5 Övning 5 

 

Den mest tekniskt lagda av alla övningar. Här fick jag kämpa lite. Som det har nämnts 

tidigare i arbetet har jag spelat liknande övningar förut. När jag har gjort det har jag använt 

mig av tekniken ”alternate picking” det var några år sedan. Under dom tre senaste åren har jag 

bytt teknik och spelar nästan enbart gitarrlegato. Det innebar att jag nästan ficka lära mig 

denna övning på nytt. Det medförde att hela processen gick ganska långsamt framåt. Därför 

kommer jag fortsätta att öva på detta även efter arbetets slut. Huruvida övningen gav något 

eller inte kan jag tycka att den gjorde det. Jag har numera lättare att göra mer intervallmässiga 

hopp i mina linjer. De kommer nästan per automatik. Nästa steg för denna övning är att ta upp 

tempot och att hitta fler intressanta alterationer för att ta mitt spel till nästa nivå.  
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6.2 Resultat av transkriptioner 

 

Det finns många sätt att synliggöra resultaten som transkriptionerna i detta arbete gav. Dels 

handlar det om det faktiska resultatet i dom skrivna noterna. Man kan också se resultatet som 

att kunskap har vunnits genom att upptäcka den valda preformatörens stiltypiska drag eller 

som jag valt att kalla det i detta fall, Govans personliga id. En annan del i detta är lärdomarna 

som tagits från själva inlärningen & inspelningen av transkriptionerna. Men det viktigaste jag 

har lärt mig från det är faktiskt hur viktig den personliga prägeln är när det gäller det 

improvisatoriska spelet. Det är lätt hänt att man som improvisatör strävar efter perfektion. 

Precis som jag har gjort under många år. Med det har jag börjat inse hur viktiga alla de små 

sakerna som egentligen inte tillhör ”perfektionen” är. Det kan vara perfekt även om spelet inte 

upplevs som perfekt. Att just sträva efter perfektion kan medföra att solistens framförande 

anses som slätstruket eller ointressant. Det finns en anledning varför du kan känna igen en 

instrumentsolist enbart genom att höra denna spela. Solistens personliga id, dom små sakerna 

som gör att dom är igenkänningsbara. Dessa saker skulle jag inte själv inte statuera som 

perfektion. De är egenheter som formar solisten. Till exempel har jag i min analys skrivit en 

del om Govans ”svängiga” spel. Men det som gör spelet ”svängigt” är inte perfektion. Det 

som gör hans spel svängigt är att han ”hänger” när han spelar vilket får spelet att uppfattas 

som tungt eller i mitt upplevda fall ”svängigt”. Det vill säga, om han spelar en fras bestående 

av raka åttondelar spelas varannan åttondel lite efter vart den egentligen ”borde” spelas. Det 

är inte perfektion men det är Govans solistiska id, det som gör honom till den han är i 

lyssnarens öron. Med det sagt har jag insett att jag under många år har missat en essentiell del 

i min strävan efter att utvecklas inom mitt improviserande. Jag har så länge försökt övat bort 

vissa av mina små egenheter i strävan efter det perfekta spelet. Att konsekvensen blivit att jag 

glömt bort mig själv och de sakerna som gör mitt spel unikt.  Kanske är det också därför jag 

upplever mitt spel som ointressant i min analys under kapitel 4. Någon lösning på detta 

dilemma finns inte i skrivande stund. Kanske handlar det om att släppa på lite spärrar för att 

hitta tillbaka igen. Det kanske blir mitt nästa mål i min resa mot att bli en instrumentsolist. 

Kanske är mitt mål en perfekt version av IM perfektion eller varför inte en imperfekt version 

av perfektion.  

 
6.3 Resultat av egenskrivet material 

 
Allt som jag har gjort i det här arbetet har bakats ihop och förfinats i två egenskrivna låtar. I 

låtarna förekommer det två gitarrsolon som jag improviserat fram. Jag har inte bestämt hur jag 

skall spela under dessa solon utan försökt låta dem formas naturligt av min intuition. Låtarna 

kan man lyssna på här:  

 

#1: https://on.soundcloud.com/th27m 

 

#1 (SOLO): https://on.soundcloud.com/pvWfS  

 

#5: https://on.soundcloud.com/a6W8q  

 

#5 (SOLO): https://on.soundcloud.com/SHQ1S  

 

 

 

 

 

https://on.soundcloud.com/th27m
https://on.soundcloud.com/pvWfS
https://on.soundcloud.com/a6W8q
https://on.soundcloud.com/SHQ1S
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#1 (On the edge of breakdown) 

 

I det här solot tycker jag mig kunna höra ett lugn i mitt spel, som jag inte tidigare haft. Jag 

”håller tillbaka” och spelar melodiskt under solots första halva. När jag var klar med 

tagningen var just detta något som slog mig. Även om det inte på något sätt är helt perfekt så 

kändes just denna tagning bra. Den lärdom som jag tog del av i förra kapitlet, att perfektion är 

något subjektivt, var också något som jag försökte tänka på innan jag spelade in just denna 

improvisation. Jag upplever att den känns mer levande och friare i sin karaktär. Det finns 

toner och passager som inte är helt ”perfekta” eller ligger 100% exakt gällande den rytmiska 

precisionen, men detta stör inte mig nämnvärt. Det är en improvisation som känns genuin och 

levande. På något sätt kan jag finna mig i min IM perfekta improvisation och se denna som en 

del av uttrycket på ett sätt jag inte kunnat förr. 

 

#5 (Agression point) 

 

Solot på denna låt var nog det jag hade övervägande problem med. Vanligtvis (i en låt som 

denna) skulle jag nog skrivit ett mer passande solo, men premissen var att jag skulle 

improvisera fram ett. Som vanligt när jag spelar in har jag höga krav på mig själv samt på 

helheten. Därför tog det mig ca femtio tagningar innan jag kunde känna mig någorlunda nöjd 

med mitt verk. Jag drog mig tillbaka till tanken att allt inte behöver vara perfekt, och fick 

slutligen nöja mig med hur resultatet blev. Så man kan säga att ännu en gång har insikten 

under föregående kapitel varit till stor hjälp. Det kanske inte låter perfekt men jag måste 

kunna vila i tanken att detta inte är allt som bidrar till en bra improvisation. 

 

 

 

 

 

 

 

 

 

 

 

 

 

 

 

 

 

 

 

 

 

 

 



     

  

 

26 

7. Diskussion 

 
Det huvudsakliga syftet med detta arbete var att ta reda på hur jag kunde utveckla min egen 

spelförmåga inom genren fusion genom två metoder. Den ena utgick från det egna 

improvisatoriska spelet där jag sedan skapade övningar för att stärka vad som ansågs vara 

bristfälliga förmågor. Den andra var genom transkription, inlärning och analys av en annan 

gitarrists material. Detta för att sedan applicera resultaten av mina analyser på det egenskrivna 

materialet. Det kan argumenteras för att detta tillvägagångssätt är bakvänt. Det mest logiska 

vore att lära mig Guthries material först och sedan skapa övningar utifrån analys. Men det jag 

ville uppnå var nödvändigtvis inte att lära mig spela som honom eller för den delen fånga upp 

linjer eller mönster som han spelar. Jag vill försöka synliggöra varför han spelar som han göra 

och vilka beslut han tar i sin improvisation. Detta har jag lyckats med i vissa fall. Jag har till 

exempel lyckats synliggöra genuina improvisationer att under hans snabbare fraser. Jag har 

också kunnat se att han använder sig av kromatik för att fylla ut vissa mellanrum. Detta är 

dock baserat på egna uppfattningar och skall inte tittas på som fakta. Dessutom tycker jag att 

analysen av mitt spel samt skapandet av övningarna varit otroligt lärorikt och givande. En 

spännande upptäckt var att vissa förmågor som jag ansåg var bristfälliga i mitt spel egentligen 

inte var det. Kanske berodde detta på tillfälligheter i min improvisation under just den 

inspelningen. Eller kanske en brist på självförtroende i mitt spel under inspelningen av min 

improvisation.  

 

Vad gäller övningsdelen kan jag tycka att man kan se vissa tydliga resultat och framsteg, 

speciellt under specifika övningar. Jag har till exempel lärt mig att utveckla egna övningar på 

ett sätt som är mest effektivt för det egna utövandet. Det vill säga att lärdomen om variation 

inom statisk övning är väldigt viktigt för utvecklingen av mitt spel. Detta för att undvika att 

fastna i repetitiva mönster. Men det skall också sägas att allt har baserats på egna 

uppfattningar och kanske skulle behövas granskas av utomstående för att tydliggöra resultaten 

och kanske någonstans validera dessa. Vad gäller granskandet av Guthries spel kanske 

resultatet i sig inte är allt för tydligt. Men värdet i lärdomarna som införskaffades kan jag 

tycka är ovärderliga och något man kan reflektera över under en lång tid framöver. Dessutom 

kan inlärning av någon annans material skapa nya vägar att gå i både tonspråk såväl som det 

rytmiska spelet. Å andra sidan kan inlärning av någon annans material göra att det egna spelet 

tar efter eller kanske kopierar den valda artisten allt för mycket. Detta skulle i så fall leda till 

att det egna spelet blir för opersonligt. Jag vill inte bli en ”papegoja” som endast upprepar 

någon annans fraser. Det är också en lärdom jag har tagit genom just analys av Guthries 

material, det personliga id:s vikt för den artistiska rollen. Den är enligt mig ovärderlig. 

Självklart kan man avtäcka och synliggöra vilka artister som inspirerat Guthries spel, men han 

sätter ändå sin egen prägel på det han spelar. Det är enligt mig vad som är viktigt. Självklart 

borde man ”stjäla” och kopiera andra artisters linjer och spel bara man inte glömmer bort att 

göra dessa till ens egna. Man kan se dessa linjer som referensramar för det egna skapandet. 

 

Vissa saker som jag har lärt mig under arbetets gång har påverkat både mig som musiker och 

instrumentalist. Till exempel lärdomen om att perfektion inte är allt man borde sträva efter i 

sin övning och den betydande rollen som den personliga prägeln har på det egna spelet. Dessa 

saker kan kanske hjälpa mig att förändra min musikaliska sida till det bättre. Kanske ser jag 

på improvisationsämnet i ett annat ljus. Om det är till min fördel eller inte får tiden utvisa. 

Arbetet har verkligen varit en lärprocess som kan värderas högt, det är i alla fall min 

upplevelse. Det skall dock tilläggas att tillvägagångssätten jag använt mig av inte 

nödvändigtvis är optimala, men känslan är att det tog mig närmare min målbild. Kanske hade 

jag kunnat göra allt på ett annorlunda sätt eller i en annan ordning men det visste jag inte när 
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jag började med detta arbete. Så även på det sättet har jag lärt mig något. Jag tror att det 

viktigaste man kan göra för att utveckla sin förmåga inom en genre eller i stort som musiker. 

Är att se tillbaka på sig själv och försöka hitta just det tillvägagångssättet som fungerar för det 

egna utövandet. Vi som människor fungerar på olika sätt och kommer alla från olika 

bakgrunder. Därför gäller det att hitta en metodik som funkar på individnivå snarare än att se 

den stora massan. Jag har också lagt märke till att den metodiken måste ändras och utvecklas 

med tiden då man som person hela tiden utvecklas så väl som man som musiker utvecklas.  

 

Ett annat resultat som arbetet gav mig var två inspelade och egenskrivna låtar som håller sig 

till genren. Dom här låtarna kan man kalla inspirerade av arbetet mer än att dom är skrivna för 

arbetet. Där jag använt mig av sakerna jag lärt mig under arbetets gång. Det kan argumenteras 

för att låtarna inte hade blivit lika bra om jag inte gjort metod-delen av arbetet innan. 

Eftersom vissa val som jag har gjort under inspelningsprocessen faktiskt kommer ifrån mina 

analyser och den övning jag lagt ner. Till exempel valde jag under inspelningen av mina 

improvisationer att inte tänka allt för mycket på perfektionen i mitt spel utan mer på känslan. 

Det resulterade i två mer genuina gitarrsolon i mitt tycke. Det här värderar jag högt och är för 

mig tillräckligt för att rättfärdiga en del av mina resultat. Hela arbetet har sannerligen varit en 

resa. En resa där slutdestinationen är vunnen kunskap. Jag hoppas verkligen att dem som läser 

arbetet kan dra nytta av något som jag har skrivit och kanske också lär sig något på vägen. Jag 

har i alla fall gjort det och detta var precis vad jag strävade efter.  

 

 

 

 

 

 

 

 

 

 

 

 

 

 

 

 

 

 

 

 

 

 

 

 

 

 



     

  

 

28 

8. Referenser  
 

Govan, G. (5 november 2016). The Captain Meets – Guthrie Govan [video]. YouTube. 

https://www.youtube.com/watch?v=dNnozPMJEss&t=4s  

 

Govan, G. (2006) “Wonderful Slippery Thing” JTC Records. Hämtad från: 

https://www.youtube.com/watch?v=QRMwO08lPuI  

 

Govan, G. (18 oktober 2017). Words of WISDOM with Guthrie Govan at G4 pt. 1/5 [video]. 

YouTube. https://www.youtube.com/watch?v=W0yKCpidQ-s 

 

Prown. P. (September 2021). Guthrie Govan Aristocratic Guitar. 

https://www.vintageguitar.com/38991/guthrie-govan/ 

 

The Aristocrats. (2011). Bad Asteroid. BOING Music LLC. Hämtad från: 

https://www.youtube.com/watch?v=p39bZEdbe-Y  

 

https://www.youtube.com/watch?v=dNnozPMJEss&t=4s
https://www.youtube.com/watch?v=QRMwO08lPuI
https://www.youtube.com/watch?v=W0yKCpidQ-s
https://www.vintageguitar.com/38991/guthrie-govan/
https://www.youtube.com/watch?v=p39bZEdbe-Y

	Govan, G. (2006) “Wonderful Slippery Thing” JTC Records. Hämtad från:
	https://www.youtube.com/watch?v=QRMwO08lPuI
	Govan, G. (18 oktober 2017). Words of WISDOM with Guthrie Govan at G4 pt. 1/5 [video]. YouTube. https://www.youtube.com/watch?v=W0yKCpidQ-s

