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o

veere profesjonell musiker har for meg vaert mer en
livsstil enn et yrke. A baere frem den gode musikken

krever engasjement og innsats som gar langt utover
et vanlig A4 liv. Mye ma forsakes til fordel for @ving og for-
beredelser, konserter, reising og planlegging. Som musiker
ma du ogsa lsere a leve med aldri & kunne kjenne pa a
veere ferdig utleert. Musikeryrket er mer eller mindre et evig
studium hvor du leerer noe nytt hver dag og hvor du hele
tiden er pa jakt etter de magiske gyeblikkene. Den gode
folelsen. P4 jazzspraket sier vi at det "swinger" nar vi i godt
samspill oppnar en slags vektlgs tilstand der rytme, melodi,
harmoni og energi gar opp i en heyere enhet. | tillegg til
fantastiske samspillopplevelser, har musikken bragt meg
verden rundt og hele tiden holdt meg ung, leken og nys-
gjerrig. Meter med musikere fra andre kulturer har gitt meg
kunnskap og opplevelser som jeg er utrolig takknemlig for.
Na er jeg opptatt av & gi videre noen av mine tanker og er-
faringer rundt et omfattende musikerliv. Jeg er av den opp-
fatning at det er nyttig, spesielt innenfor kunstfeltet, at den
yngre generasjon lytter til, og bygger videre pa godt voks-
ne kunstneres erfaring og kompetanse. Uten respekt for
fortiden, har vi ingen fremtid. Som musiker er det viktig a fa
de beste radene helt fra begynnelsen ay, slik at man ikke
kaster bort tid pa uvesentlige ting. For du har bare tiden og
veien for a fa til den gode musikken.



1.INSTRUMENTFERDIGHET

er & kunne sitt instrument fullt og helt. Musikerens

storste utfordring ligger nettopp i dette a beherske sitt
instrument pa en slik mate at instrumentet ikke represen-
terer noen hindring for & nd musikalske mal.

En viktig betingelse for & formidle et musikalsk uttrykk

| noen tilfeller kan en utever vise seg a ha gode fysiske
forutsetninger for & kunne spille et spesielt instrument, det
kan veere ideell tannstilling, lange fingre, o.l., men for de
aller fleste dreier det seg om a bruke lang tid pa a tilpasse
seg de fysiske utfordringene et instrument kan by pa. For
de ulike instrumentene viser seg alle & ha sterre eller min-
dre naturstridige utfordringer eller kombinasjoner som
uteveren ma forsgke & overvinne. Jeg, som messingbldser
ma holde ut med et munnstykke som presses mot leppene,
en pianist ma koordinere fingrene i hurtige lep over tan-
genter. For & beherske disse utfordringene er det for de
ulike instrumentene utarbeidet en mengde undervisnings-
metoder for & eliminere motoriske og fysiske svakheter hos
uteveren. Over tid skal fysikken trenes opp slik at en kan
spille de riktige notene pa riktig sted, i riktig tempo, med
rett rytme og god intonasjon. Dette er et talmodighets-
arbeid som krever utholdenhet, og der de mest talmodige
er i stand til 3 tilegne seg en forblgffende instrumental-
teknikk.



Denne gving i teknikk pa instrumentet er naert knyttet til
koordinering og trening av muskler. Muskler har bare en
grunnleggende funksjon, nemlig a stramme og slakke. For &
kunne trene de riktig og effektivt ber du derfor tilegne deg
kunnskap om hvilke muskler du trenger a trene, hvor de
sitter pa kroppen og hvordan de oppferer seg. Det kan
veere snakk om helt ulike muskler hos f.eks. en slagverker
enn hos en fiolinist. For noen blaseinstrumenter vil det ogsa
gjelde muskler som styrer pusten. Dette arbeidet ma forega
systematisk og malrettet. En slik trening viser seg a ha
mange likhetspunkter f.eks. med hvordan toppidrettsut-
gvere utvikler sine ferdigheter. Som musiker ber du derfor
sa tidlig som mulig utarbeide deg et eget treningsprogram
med praktiske ovelser tilpasset din fysikk og ditt instrument.
For de fleste gjelder det & opparbeide seg muskuleer flek-
sibilitet slik at en feks lett og uanstrengt kan felge en
melodilinje gjennom hele instrumentets toneregister (om-
fang). Et annet viktig mal vil veere @ oppna fysisk styrke og
utholdenhet til & fullfere en frase eller et musikk-stykke fra
start til slutt. Denne treningen av muskler (og pust) krever
ogsa oppvarmingsevelser som forsiktig og gradvis aktivi-
serer de riktige musklene pa ditt instrument. Du vil opp-
dage at en grundig gjennomfert oppvarming, vil gi deg
veldig mye lengre utholdenhet. Forsgk ogsa i perioder a
intensivere gvingsprogrammet ditt, og se om det er mulig a
toppe egen formkurve til en bestemt (konsert) dato, pa
samme mate som en toppidrettsutever gjor frem mot en
konkurranse. Det kan komme godt med.

De fleste oppdager at dette er et arbeid som tar tid, og
utviklingen gar ofte i rykk og napp. Det tekniske nivaet
svinger mye. En dag spiller du teknisk mye bedre enn du
trodde du var i stand til, mens de fleste dagene spiller du
heller litt darligere enn det du kan.



Hvordan kan du trene deg til a8 yte maksimalt nar du ever?
En avgjerende faktor er ofte vart bedagelige anlagte ego
som forstyrrer oss i gvingssituasjonen og hindrer oss i &
ove konsentrert. Jeg har erfart at dette egoforsvaret kan
manipuleres ved positiv programmering (se senere
beskrivelse). Et annet rad er & arbeide ekstremt strukturert
f.eks pa tid, som ogsa inkluderer tid til pauser og restitusjon
(av muskler).

Det er nemlig nedvendig for oss i @vingssituasjonen a aktivt
bryte ned de personlige barrierene som hindrer oss i a yte
det eksepsjonelle. Like viktig er det & bruke tid til & bevisst-
gjore de mekanismene som far oss til & yte maksimalt. Vi
trenger begge deler i konsertsituasjonen.



Det viser seg a veere tilsynelatende ingen grenser for hva vi
mennesker kan fa til ved fysisk og psykisk trening av men-
neskekroppen. Mennesker har kvittet seg med sykdommer,
forandret utseende, gatt pa gledende kull og spilt jevnt og
rent en skala over flere oktaver pa et instrument! Felles for
alle er at det tar tid og masse trening a fa til resultater.

Vi opplever i dag en nesten umenneskelig teknisk perfek-
sjon pa de fleste instrumenter, der musikere hele tiden bry-
ter tekniske barrierer pa de ulike instrumentene. En viktig
medvirkende arsak til dette er nok at unge musikere i dag, i
stor grad bruker fantastiske innspillinger av sine musikalske
forbilder som referanser, bade nar det gjelder teknisk
utevelse og musikalsk tolkning. Det er vel og bra, men det
de fleste ikke vet s mye om er at den moderne digitale
opptaksteknikken gjer det mulig & redigere, reparere og
manipulere innspillinger for & dekke over instrumental-
tekniske utfordringer under innspillingen. Dette gjelder alle
sjangere, ogsa innenfor klassisk musikk. Resultatet er at det
produseres stadig bedre og "perfekte" innspillinger med
vare forbilder. Denne problemstillingen kan vaere en viktig
medvirkende faktor nar vi i de siste arene har opplevd at
det tekniske nivaet pa de fleste instrumenttypene utvikler
seg til et stadig heyere niva. A opparbeide seg teknikk pa
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dette nivaet krever tid, - tid som ofte gar pa bekostning av
andre musikalske bevisstgjoringsprosesser hos utgveren.
For & utvikle seg til & bli en dyktig, kompetent utever er det
naturlig @ hente inspirasjon ved a lytte og etterligne sine
forbilder. Imitasjon bor ikke vaere et mal i seg selv, men
bidra til & skaffe seg en kunnskapsbase og hente inspira-
sjon til egen skaperkraft.

Ape forst, sa skape.
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2. TILEGNELSE AV MUSIKK

til & bruke tid pa & utvikle en indre forestilling om

musikken. Du som musiker ber derfor hele tiden
sparre deg selv hvilke emosjonelle uttrykk musikken vekker
i deg og hvordan dette kan veere med pa a pavirke den
musikalske tolkningen. En slik aktiv emosjonell bevisst-
gjeringsprosess, sammen med den tekniske innlaeringen av
et nytt stykke, vil kunne gi musikken et tydeligere utrykk
som kan gjere det lettere for publikum & bli med pa din
tolkning og fremfering. | denne prosessen vil du matte
klargjore overfor deg selv hvilke emosjonelle uttrykk i
musikken du vil legge vekt pa i fremferelsen foran pub-
likum. Det er vanskelig a tro at et publikum f.eks. skal opp-
leve en "melankolsk" stemning i en fremferelse ndr musik-
eren ikke er istand til & fele melankoli selv. Som musiker ma
du derfor leere & dyrke og a ta vare pa ditt eget folelsesliv.
Du ma, pa samme mate som en skuespiller, lete deg frem til
de "knappene" det skal trykkes pa i ditt eget folelsesliv for &
hente frem de ulike emosjoner og stemninger som kan
vaere med a fargelegge musikken. En levende musikalsk
fremforelse krever mot og folelsesmessig engasjement hos
uteveren. Er den indre forestillingsevnen til stede vil vi alltid
kunne here og fole det pa musikerens spill. Musikklivet et-
terspor nettopp skapende og medskapende musikere, ikke
minst for & fa publikum engasjert i musikken.

God teknikk er forgjeves nar vi ikke samtidig er istand
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Vi (The BB) hadde ovet inn et arrangement pa John Man-
dels "Barbara’s Theme" fra kultfilmen "I Want to
Live!" (1958). En sen natt pa turne satte hele bandet seg
ned og fikk sett denne rystende filmen i sort/hvitt om den
virkelige Barbara Graham og hennes siste tid i fengsel.
Noen mente hun var uskyldig, men hun ble demt for drap
og fikk dgdsstraff gjennomfart i gasskammer. - Dagen etter
filmopplevelsen hadde vi et seminar for musikkstudenter i
Bergen. Vi spilte Barbara’s Theme for dem uten a fortelle
om historien bak, og spurte i etterkant hva slags stemning
de hver for seg folte pa under avspillingen. "Innestengthet"
- sa en av studentene. - Vi ble alle litt rystet. Er det mulig!

DET YTRE ARET

Spiller du sa identisk med din indre forestilling?

Dagens musikkpedagogikk er i stor grad basert pa at du
som elev spiller din lekse for leereren, som lytter for sa a
irettesette deg muntlig. Det er mange svakheter ved en slik
metode, blant annet kan laereren fort bli ditt "ytre gre", noe
som svekker dine evner til aktivt selv a lytte til hvordan ditt
eget spill faktisk klinger. En slik arbeidsmetode forhindrer
ogsa din utvikling av et eget indre klangideal - og i verste
fall - utviklingen av en personlig musikalsk smak.

Med et manglende indre klangideal vil du i mye mindre
grad veere i stand til 4 irettesette og justere deg selv i musi-
seringssituasjonen.
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De beste musikerne jeg har spilt med har alle hatt et ek-
stremt godt utviklet ytre ore (gehar), noe som har gjort dem
bedre i stand til & forme musikkens detaljer med hensyn
bade til rytme, frasering og dynamikk. Det har gitt musikken
umiddelbart et mer personlig uttrykk. Et godt utviklet ytre
ore gjor deg bedre i stand til & kontrollere om den lyden
som du fysisk frembringer (tonene, melodien, klangen, ryt-
men, osv.) star i sammenheng med din indre musikalske
forestilling. En mate a utvikle det ytre gret pa er & benytte
seg av geharspill, altsd a reprodusere musikk utelukkende
ved a lytte. Det utvikler aret. Min erfaring er at utevere med
godt utviklet geher, ogsa utvikler et mer personlig forhold til
sitt instrument og musikken, noe som igjen forlgser
skapende og kommunikative evner stilt foran et publikum.
Pa samme mate kan godt gehear i samspill med andre, veere
med & lese utfordringer rundt balanse og intonasjon. Denne
kjennskapen til eget instrument gjer ogsa at du som musik-
er vil utvikle evnen til & kunne improvisere, eller "a kunne
frembringe, pa stdende fot" de fraser og melodier du har i
hodet (se avsnitt om improvisasjon).

Ofte kan de musikalske intensjonene hos en musiker veere
milevis fra det musikeren fysisk er istand til & frembringe pa
instrumentet. Eller omvendt, at du som musiker
utelukkende klarer & frembringe "de riktige" tonene, uten
det folelsesmessige engasjementet som ma til.

A lsere musikk utenat viser seg for mange & vaere et sprang
inn i musikken. | min karriere i The Brazz Brothers sgkte vi
kontinuerlig etter grep for & heve kvaliteten pa vart eget
samspill. De store fremskrittene kom forst da vi tidlig i
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karrieren bestemte oss for a ikke bruke noter pa scenen. All
musikken matte memoreres. Den avgjerelsen gjorde at Iyt-
ting og utvikling av lytteprosessen i ensemblet ble loftet
frem i fokus. Ferst da ble vi klar over hvor hemmende note-
lesning kan veere for den kreative musiseringen og ikke
minst hvor forlgsende notefri musisering kan veere med
tanke pa en naturlig formidling av musikken til et publikum.

Ved & ta fokuset bort fra notebildet frigjer du masse
hjernekapasitet til blant annet bedre lytting (det ytre oret),
men ogsa til sterre oppmerksomhet mot den musikalske
helheten i samspillet. Nar den forste "sperren" er borte op-
pdager de fleste musikere at det & leere et stykke utenat
egentlig ikke byr pa sd store problemer. Begynn gjerne
med & leere deg dine daglige evelser uten noter og legg
vekt pad at enhver skala eller etyde skal spilles som et full-
verdig musikkstykke. Tren deg pa a aldri spille pa musikalsk
tomgang (ukonsentrert) i ovingssituasjoner. Det kan hjelpe
deg til a ikke spille likegyldig musikk fremfor et publikum.
Nar et musikkstykke skal leeres utenat kan det veere lurt a
gd systematisk til verks. Kanskje forst fokusere pa tone-
heoyde (navn), merke seg grepskombinasjoner, gjentagende
fraser, skalaer, osv. | en slik prosess laerer du & ga grundi-
gere inn i det musikalske forlgpet i forhold til struktur og
oppbygning av en komposisjon, f.eks. tonens plass i akkor-
den, sekvenser, giennomgaende temaer, transponering og
formstruktur (se avsnitt om gehgrspill).

En annen positiv effekt ved utenatspilling som jeg har erfart
er at selv etter at du har lagt bort instrumentet, jobber hjer-
nen og underbevisstheten videre med det musikalske ma-
terialet. Slik vil du kunne oppleve at et nesten ferdig memo-
rert musikkstykke vil veere lettere @ gjenskape pa instru-
mentet neste morgen, etter en god natts sevn. En annen
pussig erfaring er at en inngvd melodi virker & legge seg i
minnet som en lang sammenhengende tonerekke, hvor
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hver tone er avhengig av den som kommer foran og den
som kommer bak. Det gjor det f.eks. vanskelig & starte et
sted midt i musikkstykket, eller at du ma helt tilbake til start
om du stopper opp.

Nar musikken fester seg godt i minnet vil du ogsa veere i
stand til & ove pa musikkstykket uten instrument. Du kan
jobbe videre med intervaller og rytmer bare ved & tenke
melodilinjen, synge eller nynne. P& bussen, ute i naturen,
eller i avslappet tilstand i sofaen. Til slutt eier du musikken,
resten av ditt liv. Med eller uten instrument. Jeg har for
eksempel over hundre standard jazzlater lagret i minnet,
som lett kan hentes frem. Til det trenger jeg ofte bare noen
"hooks", som f.eks. en tittel, et startintervall, en grepskombi-
nasjon, eller en toneart - sa faller hele tanke(tone)rekken pa
plass.

Hvor gar da grensen for hvor mye en musiker kan laere
utenat? Etter hvert oppdager du at det er ingen grenser. En
god musiker trenger & utvikle sin evne til & huske musi-
kalske forlop utenat, ogsa for lettere & kunne plassere "sin
stemme" i komplekse samspillsituasjoner.
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sma biter av komposisjonen. Men det vi fikk til lat svaeert
lovende, sa vi gikk med pa a se pa notene og @ve hver for
oss frem til urfremferingen pa en festival pa Lillehammer tre
uker senere. Vi oppdaget fort i The BB at dette skulle bli en
utfordring, men vi hadde veldig lyst til & fa det til. Det endte
med at vi matte skrive notene inn i et noteskrivingsprogram
for at det skulle bli lettere a lese, deretter koordinerte vi
takter og lgste rytmiske utfordringer. For & fa musikken klar
til urfremforelsen, bestemte vi oss pa et tidspunkt for 3 lsere
alt utenat! - Vi motte Misha dagen fer urfremforelsen pa
Lillehammer, for de siste forberedelsene. Da vi stilte uten
noter ble Misha farst fortvilet, han trodde det var han som
skulle ha med noter! Han ble ikke mindre overrasket da vi
ba han telle opp og vi spilte oss gjennom hele komposisjo-
nen pa forste forsek uten noter. Misha var rort til tarer. Tenk
at noen hadde brukt s@ mye tid pa hans musikk! Neste dag
urfremforte vi komposisjonen Movements i Banken kul-
turhus foran et stort publikum og med live opptak. Inn-
spillingen ble sa bra at Movements senere ble utgitt uredi-
gert pa Mikhail Alperins CD "Portrait". Etter dette hadde vi
ingen sperrer i forhold til hvor mye musikk vi kunne leere
utenat.

UR-METODEN

Hvorfor er det s mange barn og unge som slutter helt a
spille etter noen ar med nybegynnerundervisning?

Barn og ungdom lever i en hektisk hverdag der de gjennom
virkelighet og fantasi opplever glede, sorg, innsikt og
forstaelse, motgang og lykke. En del av denne virkeligheten
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er den musikken de omgaes til daglig. Utifra det de herer
danner de seg referanser for hva som for dem er god og
darlig musikk. Referanser har de med seg nar de tar frem
sitt eget instrument pa spilletimen. En stor utfordring for alle
musikkpedagoger er derfor & skape en sammenheng mel-
lom barnas virkelighet og den musiseringen som finner sted
i de "musikkpedagogiske rom". Etter stadig flere og stadig
mere komplekse metoder innenfor musikkpedagogikken er
det stromninger som peker mot en forenkling av peda-
gogikken. Dette synes nedvendig nettopp for at musiserin-
gen skal kunne finne stgrre klangbunn i elevens virkelighet
og dermed gi eleven en mere varig glede av musikken og
musiseringen.

Leker vi for lite med instrumentet og musikken? Barns lek
representerer en konstant nysgjerrighet og utforsking av
virkeligheten. En evne alle barn har til & la tankene lgpe fritt
i en spontan og skapende tilstand, gjerne forbundet med
fysisk aktivitet. Barn ikke bare leker, de lever i leken og
gjennom leken, med mulighet for en total fleksibilitet. |
leken viser barn seg & veere sveert mottagelige for
kunnskap og leering. En slik tilstand mellom fantasi og virke-
lighet trenger ogsa musikken for & kunne (over)leve. Det er
derfor en utfordring for alle musikkpedagoger & forsoke &
bringe denne leken inn i musikkundervisningen. Har du det
goy med musikken, klarer du & holde pa lenger. For det er
de som over og spiller mest som blir best til slutt.

Som et resultat av mangearig utevende virksomhet med
The Brazz Brothers med turneer over flere kontinent,
utviklet vi en undervisningsmetode som gjorde det mulig a
fa til nyskapende samspill med utevere fra mange ulike kul-
turer. Bdde sammen med amaterer, profesjonelle, barn og
voksne. Undervisningsmetoden bygger pa selve "ur-meto-
den" innen musikkpedagogikken: Overfering av musikk via
oret.





