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Abstract 

Huvudmålet för detta arbete har varit att färdigställa produktioner till fyra av mig tidigare 

skrivna poplåtar. Detta för att identifiera vilka metoder och verktyg jag föredrar att använda i 

mitt arbete som producent och vart jag helst lägger mitt fokus när jag producerar musik. 

Arbetet med produktionerna för låtarna skedde parallellt. Metoden för den konstnärliga 

processen var medvetet lekfullt utforskande och fri, med några ledord och ett fåtal 

referenslåtar som enda riktlinjer. I uppsatsen presenteras de verktyg och metoder jag fann 

användbara för produktionerna tillsammans med reflektioner kring de konstnärliga val som 

gjordes. Den konstnärliga processen kom att mestadels innefatta arbete med 

mjukvaruinstrument, samplingar och processning av ljud med dator, men även några pålägg 

med verkliga instrument gjordes. Dessa var klarinett, flygelhorn och sång. Min upplevelse 

blev att de fyra låtarna tillsammans resulterade i ett enhetligt sound, mycket tack vare att 

arbetet skedde parallellt vilket resulterade i att produktionerna influerade varandra i valet av 

verktyg, metoder och instrumentering. Samarbetet med blåsmusikerna visade sig vara 

gynnsamt för min fortsatta kreativitet och det konstnärliga resultatet. Vikten av en passande 

arbetsmiljö och lättförståeliga användargränssnitt visade sig vara betydande för valet av 

produktionsmetoder och verktyg. Jag reflekterar kring min identitet som producent och mina 

styrkor och svagheter som sådan. Efter avslutat arbete känner jag mig säkrare i hur jag 

föredrar att arbeta och vart jag är på väg med mitt sound som artist. 

Nyckelord: musikproduktion, sound, sounddesign, uttryck, musikproducent, sampling, 

utforskande 
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Inledning 
Jag har skrivit låtar i snart 13 år och känner mig trygg i rollen som låtskrivare. Under många 

av dessa år har jag skrivit musik endast baserat på sång ackompanjerat av mig själv på piano. 

Jag tycker fortfarande mycket om att både lyssna och skapa sådan musik, men mycket av den 

musik jag idag lyssnar på och själv är nyfiken på att göra är mer upproducerad än så. De 

senaste åren har mitt intresse väckts för musikproduktion och hur det konstnärligt går att 

arbeta med att forma ljud och ljudlandskap med dator och teknik som verktyg. Som student i 

musik- och medieproduktion vid KMH har jag lärt mig mycket inom musikproduktion genom 

skoluppgifter men aldrig hunnit ta mig tiden till att ordentligt utforska mitt producentskap 

ihop med musik jag skrivit till mig som artist. Jag har därav använt detta arbete för att 

utveckla och konkretisera mina egna metoder för att producera musik, med förhoppningen att 

känna mig lika trygg i mitt konstnärskap som producent som jag gör i rollen som låtskrivare. 

Jag vill synliggöra vilka verktyg jag gärna använder och vilka sound jag föredrar för min egen 

musik. 

Bakgrund 

Under hösten 2018 arbetade jag med fyra låtar som jag då skrev och jobbade fram demos till. 

Genom detta examensarbete har jag sett min chans till att jobba vidare med dessa fyra låtar 

och sätta min egen produktionsmässiga prägel till dem. 

Samtidigt som jag skrev de fyra låtarna jobbade jag med ett separat projekt där jag samplade 

sångare till en ”röstsynth”. Sampling var något jag fick mersmak för och kände att jag vill 

implementera mer i mina produktioner. 

Under hösten gjorde jag även en studie där jag analyserade komposition och produktion hos 

fem av mina favoritlåtar där jag fann många ljuddesign-element som inspirerade mig till att 

experimentera med ljuden i mina egna produktioner. Jag fann även stort intresse för hur 

betydelsefulla de mer atmosfärgivande instrumenten och ljuden kan vara för en låts 

produktion och ville ge fokus till detta i mina egna produktioner. Unika och udda detaljer var 

för mig betydande faktorer hos mina favoritlåtar i den tidigare studien och gav mig således 

mening i att utforska mitt personliga sound. 
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Mål och syfte 

Huvudmålet är att färdigställa produktioner till fyra av mig redan skrivna poplåtar. Jag vill i 

och med detta identifiera vilka metoder och verktyg jag föredrar att använda i mitt arbete som 

producent. Detta genom arrangering och musikproduktion med fokus på konstnärliga aspekter 

framför rent mixtekniska. Ett delmål i detta är att ha experimenterat fram, för mig nya, sätt att 

ur ett konstnärligt ljuddesign-syfte skapa och processa ljud för mina produktioner.  

Syftet med arbetet är att utvecklas och känna mig tryggare i min identitet som producent samt 

rama in mitt sound som producent till mig själv som artist. Detta konstnärliga arbete finner 

också syfte i att jag vill färdigställa något som jag känner kan representera mig som producent 

och artist, och vill visa upp för omvärlden som en del av min musikaliska portfolio. 

Ytterligare ett delsyfte är att genom beskrivning av produktionsprocessen dela med mig av 

mina metoder för andra producenter att inspireras av. 

Frågeställningar  

- Vilka verktyg och metoder finner jag passande för mig, mina låtar och dess 

produktioner? 

- Vad är det viktiga för mig i produktionerna jag gör? (På vad väljer jag att fokusera 

min energi?) 

- Uppfattar jag själv att det finns ett enhetligt sound de fyra produktionerna 

emellan? 

Avgränsningar 

Ett producentskap är i ständig utveckling och denna uppsats är därav avgränsad till arbetet 

med fyra utvalda låtar vilka jag också skrivit för mig själv som artist.  

Den mänskliga rösten är ofta ansett som ett betydande element för det unika soundet och finns 

där som en röd tråd mellan de olika låtarna hos en artist. Under detta arbete har jag dock valt 

att inte fokusera på leadsången utan istället undersöka hur ambienser och ljuddesign runt om 

en sångmelodi kan skapa mitt sound. 



   

 

 3 

Litteratur och tidigare studier  
Referenslitteratur kring att utforska sitt eget sound inom specifikt musikproduktion har 

eftersökts men inte blivit funnen. Avsnitt ur två andra uppsatser vilka behandlar temat 

personligt uttryck har dock valts att lyftas in i arbetet:  

- I uppsatsen I ljusbrus - När tankar tar estetisk form undersöker Mathilda Sundin 

sitt eget personliga uttryck genom arbetet med video, ljud och musik till filmen 

Ljusbrus. 

- I uppsatsen Jakten på det personliga uttrycket gör Filip Schuster en studie baserad 

på intervjuer kring låtskrivares syn på personligt uttryck inom musikskapande, 

med fokus på låtskriveri. 

Utöver dessa uppsatser hämtas citat från bloggen Mediemänniskan, ur ett blogginlägg på 

temat kreativitet av Nick Näslund. 

Då detta är ett arbete med en personlig utgångspunkt finner jag i slutändan just den personliga 

reflektionen och dess synpunkter och erfarenheter som mest relevant för ämnet. 

Metod 
De fyra låtarna var redan innan projektets början så gott som färdiga vad gäller ackord, 

melodi och text. Enklare demos fanns till varje låt som en grund att bygga vidare på genom 

pålägg. Till största del kom jag själv att agera musiker för dessa pålägg. Detta med undantag 

för pålägg av flygelhorn och klarinett där jag tog hjälp av två blåsmusiker.  

Arbetet med produktionerna för låtarna skedde parallellt med varandra. Detta skedde till stor 

del hemma i min lägenhet, men också i studiorummen på KMH. 

De DAWs jag arbetade i var Logic pro X och Ableton Live 10. När det kommer till 

processning av ljud begränsade jag mig till mjukvara och att då använda mig av de verktyg 

och plug-ins som jag redan har på min dator. Detta är både befintliga effekter och funktioner i 

Ableton Live 10 och Logic Pro X, samt några mjukvaruinstrument och effekter från andra 

tillverkare. 
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Till tre av låtarna arbetade jag med referenslåtar. Dessa låtar hade på olika sätt 

produktionsmässiga detaljer jag inspirerats av, men låtarna i sin helhet har inte försökt 

efterliknas. Låtarna är: 

- Untold av Ry X 

- Doomed av Moses Sumney 

- When I was older av Billie Eilish 

- Dust it off av The Dø 

Jag ville främst av allt att ett lekfullt och fritt laborerande skulle genomsyra arbetet. Därav 

kom jag att inte jobba utifrån särskilt strikta ramar, för att istället låta det visa sig var 

produktionen skulle hamna genom intuition och improvisation. Denna metod bejakas genom 

Sundins text: 

När vi tillåter oss att leka tar fantasin fart och den kombinatoriska förmågan i skapandet får oss att 

se nya saker vi inte visste tidigare. […] I det lekfulla skapandet tillåter vi oss själva att leka fram 

den nya kunskapen i och med utforskandet. Vill vi finna någonting nytt, det vi inte vet, de 

omedvetna dimensionerna, kan leken öppna upp möjligheten för fritt skapande. I och med leken 

frigör vi oss från alla måsten i det praktiska livet. Vi lämnar allt nödvändigt, plikter, vedertagna 

verktyg och sanningar. I leken bildas nya regler och sanningar som gäller för stunden.  (Sundin 

2019, Sida 5) 

Som en typ av ramverk valde jag däremot att bära med mig några ledord under 

arbetsprocessen:  

- Var inte rädd för det fula eller det enkla 

- Ambiens 

- Minimalism 

- Upprepning är okej 

- Balans mellan syntetiskt och organiskt 

- Friktion 

Jag har dessutom, för att arbeta tydligt mot mina huvudsakliga frågeställningar, haft med mig 

dessa frågor när jag har utforskat mitt sätt att producera musik på: 

- Vilka verktyg och metoder används? 
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- Hur har dessa verktyg och metoder påverkat min kreativitet? 

- Påverkar användbarhet och effektivitet valet av verktyg/metoder? 

- Hur blev det konstnärliga resultatet? 

Konstnärlig process och reflektion, låt för låt 
I detta avsnitt beskrivs projektets genomförande låt för låt. Här redovisas vilka 

produktionsmässiga metoder och verktyg som använts samt kortare reflektioner kring valet 

och resultatet av dessa. 

Låt 1 - Dive into it 

För denna låt fanns till en början Untold av RY X som referenslåt. Den låten har ett trumbeat 

vilket jag fastnat för och ville efterlikna. Detta gjorde jag i Ableton med hjälp av 

midicontrollern Ableton Push. I dess sequencer kunde jag låta en loop rulla och samtidigt 

laborera med att lägga till och ta bort slag vilket blev ett enkelt och intuitivt sätt att jobba på. 

Med viss modifikation blev detta beat en grundstomme även till min låt. 

Jag hade precis laddat ner mjukvaran Spitfire LABS till min dator och fick där stor inspiration 

av både instrumentet Amplified Cello Quartet och Soft Piano. Båda dessa fick bli en del av 

produktionen till den här låten. Jag tyckte mycket om soundet från dessa instrument som de 

var (inklusive dess inbyggda reverb), och valde därför medvetet att inte addera ytterligare 

effekter. 

Metoden att bygga ljud genom att lägga flera i lager kom till användning för basen. Jag har 

märkt att jag ofta föredrar synthbasljud som är ”rena” och har mycket sinuston i sig. 

Problemet är då att bastonen ibland blir lite svår att urskilja ur helheten. I denna produktion 

dubbade jag synthbasen med piano som har en träigare klang, för att få fram något organiskt 

som ”tar tag” i tonen och ger övertoner. 

När det var dags att spela in leadsång och klarinett exporterade jag ut alla spår från Ableton 

och lade in dem Logic för att spela in där. Detta för att jag är mer van vid att hantera 

inspelning av ljud där, och särskilt för redigering av sångtagningar är det smidigt med take 

folders-funktionen som finns i Logic.  
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I låten Dust it off av duon The Dø används delay till att skapa kanonliknande stämmor på 

leadsången. Insiprerad av detta använde jag mig av leadsången i bryggan till att skapa körer 

av i låtens sista refräng. Jag duplicerade sångslingan till fyra stämmor på separata spår och 

försköt starten för varje ny stämma en takt så att en kanon bildades. Detta hade troligen likväl 

kunnat gjorts med delay på bara ett spår, men jag kände att jag hade en annan kontroll genom 

att göra på detta sätt. 

I min demo fanns en klarinettslinga i refrängen, tillfälligt programmerad i midi. Den låg i ett 

lågt register, vilket troligen skulle passat en basklarinett bäst. Jag fick kontakt med en 

klarinettist som jag kunde spela in riktig klarinett med. Eftersom han spelade Bb-klarinett var 

slingan tvungen att oktaveras upp. Det gav mig insikten att jag inte alltid tänker på verkliga 

instruments register när jag skissar på idéer i midi och att det är värt att göra redan i det 

stadiet. I detta fall blev det dock positivt för produktionen att slingan oktaverades upp. När jag 

i efterhand testade att pitcha ner klarinetten jag spelat in en oktav, insåg jag att den mörkare 

oktaven hade givit ett grumligt slutresultat för helheten. Jag lät även klarinettisten improvisera 

över låtens resterande delar, med instruktioner som: Lekfullt, atonalt, luftigt. Tanken är att 

dessa improvisationer finns som underlag för mig att klippa och laborera med för att skapa 

nya spännande ljud till produktionen. Detta är något jag ännu inte har gjort och hörs således 

inte i detta projekts inspelningsresultat. 

I Logics eget reverb Space Designer finns en preset som jag har märkt att jag föredrar att 

använda när jag är ute efter ett stort ambient reverb. Det heter Shimmering Plate och är ett 5 

sekunder långt plåt-reverb med ett tydligt delay som studsar i stereo vilket skapar en enligt 

mig drömsk känsla. Detta reverb har använts på all sång och kör samt klarinett i denna 

produktion. 

Låt 2 - Embryo 

Embryo var från början skriven i Db, men sedan jag kom på idén om att ha en kontrabas 

spelandes låtens basriff kom jag fram till att D skulle vara en mer passande tonart för 

spelbarheten på detta instrument. Kontrabas är dock inget jag hann spela in inom ramarna för 

detta projekt och ett mjukvaru-instrument ersätter tillsvidare kontrabasen.  
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Även i denna produktion fann jag det användbart att lägga flera ljud i lager. Under verserna, 

eller A-delarna, ligger i pianot en pedalton på fjärdedelar. Pedaltonen dubbades med midi-

kontrabas i samma höga register, där kontrabasens ton naturligt inte ringer ut så länge i och 

med strängens korthet och spändhet. Detta gav ett snarare percussivt ljud som smälte ihop fint 

som ett förstärkt anslag till pianot. Huruvida denna effekt gör sig lika bra med en riktig 

kontrabas återstår att se. 

Ett break om en takt lades in innan andra versen. Breaket markeras med en hastig inandning. 

Med tanke på låtens tema kring psykisk ohälsa tillförde detta andetag något positivt för 

produktionens ”nerv”. Jag upplever att andning kan spegla mycket hur en människa mår. Min 

upplevelse är att stress, rädsla och andra negativa känslor lätt sätter sig i andetagen liksom 

lugn och välmående ger en avslappnad andning. Därav ser jag hur andetag passande kan 

användas som narrativa element i musik. 

Ett beat adderades till låtens B-del, vilken även är dess klimax. Jag använde mig provisoriskt 

av ett av trumkiten som finns i Logic, men planerar att spela in riktiga trummor alternativt att 

sampla ljud att göra ett eget kit med. Oavsett hur det blir med det, så lyfte detta beat låtens 

klimax rent arrangemangsmässigt enligt mig. 

Precis som till Dive Into It så hade jag skissat upp några klarinettstämmor även till denna låt. 

Samma klarinettist spelades in och även här krävdes att melodierna modifierades något för att 

passa det faktiska instrumentets register. Utöver de bestämda stämmorna gjordes pålägg i 

flera lager av improvisation för att skapa ett stökigare kluster vid låtens klimax. 

Även en flygelhornist spelades in. Min grundtanke var att flygelhornet skulle ha en roll i att 

skapa ambiens. Flygelhornisten instruerades till att improvisera men mestadels spela långa 

toner på ett luftigt och bräckligt vis. Vi laborerade tillsammans med att lägga effekter på 

spåret redan vid inspelning för att hitta spännande ambiens. Plug-ins från tillverkaren 

Soundtoys lades på en bus dit ljudet skickades. Effektkedjan såg ut som följer: Echoboy 

(delay), Little Alterboy (vocal manipulation) och sist Little Plate (reverb). Delay och ett stort 

reverb var givet nödvändiga för ambiensens skull, men Little Alterboy adderade i sin tur en 

extra avighet till soundet. Den användes till att vrida ner formanten. Klangen på delayet blev 

då mörkare än originalljudet och skapade en sorts friktion mellan dem. 
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Flygelhornisten spelades in innan klarinettisten, men då jag inte hade haft tid till att redigera 

och välja ut flygelhorns-tagningar valde jag att inte låta klarinettisten höra något av dessa. När 

jag i efterhand lyssnade på låten med båda instrumenten samtidigt fungerade deras 

improvisationer förvånansvärt bra ihop. De gav tillsammans ett djup och en mer organisk 

känsla till produktionen, samt kompletterade varandra fint i det något fritonala, stökiga 

klustret i B-delen. Jag upplever att detta tillförde något väldigt passande till låtens 

känslomässiga berättande.  

Även för denna produktion hade jag användning för Spitfire LABS mjukvaruinstrument. 

Samma piano som i Dive Into It användes samt en synth pad. Åter igen utan adderade 

effekter. 

Låt 3 - Learn to Love 

Redan tidigare i skrivandefasen av denna låt fanns det en referenslåt. Detta var låten Doomed 

av Moses Sumney. Något jag fastnat för hos den låten är dels hur dess långsamma tempo, i 

kombination med bristen på tydliga rytminstrument, gör det exakta tempot svårdefinierbart 

och skapar en känsla av att tempot är organiskt och flytande trots att det inte är det. Detta 

samt den stora ambienta känslan produktionen har var sådant som gav mig inspiration för 

produktionen till Learn to Love. Som en slags grundstomme har Doomed en synthpad vars 

filter långsamt öppnar upp sig och sväller över hela låten med riktning mot låtens klimax i 

slutet. Detta var även något jag valde att prova att applicera till min låt med gott resultat. 

Något jag kände att denna produktion behövde var ambienta element som kunde limma ihop 

produktionen och skapa rumsligt djup och blev således det jag arbetade mest med. För detta 

projekt skapades en effektbus med ett kort åttondelsdelay och Shimmering Plate. Majoriteten 

av spåren skickades till denna bus. 

Redan i min demo fanns ett pianoarpeggio (Soft piano från Spitfire LABS) med ett delay på 

punkterade åttondelar som låg över refrängerna, introt och outrot. Jag exporterade ut detta 

arpeggio spelandes låtens grundackord, Am, till ett ljudklipp som jag sedan spelade upp 

baklänges och time stretchade ut över den 6,5 minuter långa låten. På spåret lade jag 

Soundtoys plug-in Little Radiator (vilken simulerar ett vintage försteg) för en mer analog 

känsla med mer värme och brus. Ljudet skickades sedan till delay/reverb-busen. Spåret 
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duplicerades, varav det ena spåret pitchades upp och det andra pitchades ner en oktav. Detta 

resulterade i en drone som fick ligga kvar genom hela låten och ge en stor rumslig karaktär.  

Jag hade sedan ett tidigare projekt samplat hela sångregistret hos ett antal sångare, insjunget 

på olika vokaler/konsonanter. Detta var något jag var nyfiken på att integrera i mina 

produktioner. Jag ägnade en del tid till att testa olika samplers för att veta vilken jag föredrog 

att föra in mina samplingar i. Eftersom jag arbetade i Logic med detta projekt testade jag 

Logics egna sampler EXS24, men även tillverkaren Native Instruments sampler Kontakt 5. De 

har båda generellt sett liknande funktioner, men EX24 föll för mig på användargränssnittets 

utformning. Många parametrar går att justera i editorns huvudfönstret genom att skriva in 

numeriska värden, men för att exempelvis justera en sampels start- och slutpunkt föredrar jag 

att samtidigt även kunna se dess ljudvåg för precision. Detta går att göra men kräver att en 

öppnar ett separat fönster, något som blir tidsödande om en har många sampels i samma 

instrument att redigera. För att göra detsamma i Kontakt syns allt i samma fönster och det går 

enkelt att växla mellan sampels med tangentbordets pilar. Kontakt har dessutom fördel i att 

den är kompatibel med andra DAWs än Logic. 

Jag valde ut en luftig röst med en ljus klang sjungandes på ”mm” och lade in den i Kontakt 5. 

Ett 5 sekunder långt plåtreverb (Little Plate) lades på spåret och skickades in i en bus med 

effekten Spectral DroneMaker av tillverkaren Michael Norris. Det är en effekt jag gillar men 

aldrig riktigt satt mig in i hur den fungerar. Av namnet att döma går det att använda den till att 

skapa drones. Jag testade och lyssnade mig fram tills jag fann en inställning som skapade en 

glittrande, nästan metallisk drone-effekt med en långsam attack. Genom att skicka ljudet till 

busen pre fader kunde jag dra ner mycket av det oprocessade ljudet och låta drone-effekten ta 

desto större plats. 

Återigen använde jag mig av andetag som en effekt. Denna gång en tät utandning. Soundtoys 

plug-in Crystallizer är vad tillverkaren själv kallar en ”Granular Echo Synthesizer” och en 

effekt jag verkligen har fastnat för i ett lekfullt ljuddesign-syfte. Den skapar av andetaget ett 

delay som både spelas baklänges och gradvis pitchas upp. Detta har jag sedan skickat till min 

delay/reverb-bus. 

What Crystallizer does essentially is that it grabs a ”slice” of stereo or mono audio coming in from 

the input and plays it back (either forward or in reverse) with the ability to shift the pitch of the 
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audio slice (4) octaves up, or (4) octaves down. It also includes the ability to delay the playback of 

the audio by up to (2) seconds and most importantly use regeneration or ”Recycle” to feed the 

output back into the input allowing you to create some radical and beautiful effects on all sorts of 

input signals. (Soundtoys Inc. 2015, sida 4) 

Även denna produktion fick pålägg av flygelhorn med likande instruktioner som till låten 

Embryo. Improviserat, långa toner, luftigt och bräckligt, med huvudsyfte att skapa ambiens. 

Ibland fick flygelhornet också skugga sångmelodin. Ljudet skickades in i delay/reverb-busen. 

Låt 4 - Breathe Feel Live 

Jag var inte nöjd med den demo jag hade sedan innan och bestämde mig för att göra om 

produktionen från början. Stort fokus för arbetet med denna produktion kom att bli på 

röstsamplingar, tempo och rytm. 

Tempot sänktes drastiskt från 123 till 109 bpm. När jag skriver låtar hamnar de ofta i ett 

ganska långsamt tempo. När denna låt skrevs såg jag chansen till att äntligen lyckas göra mer 

utav en upptempolåt. Efter att den första demon i det snabbare tempot fått vila några månader 

satte jag mig vid pianot för att känna efter och insåg att ett långsammare tempo trots allt var 

menat. Tempot är så viktigt för att låten ska landa rätt. Jag insåg här hur viktigt det, om en 

fastnar i produktionsarbetet, kan vara att sätta sig vid ett instrument och spela låten för att 

samla nya idéer och/eller komma tillbaka till en grundkänsla för hur låten ska vara. 

I det nya tempot lades en pianogrund som sedan ersattes av en av de röster jag tidigare 

samplat, en luftig altröst som sjunger på mm. Jag hade inspirerats mycket av användandet av 

tremolo och effekten av att hacka upp leadsång både från låten Dust it off av The Dø och 

When I was older av Billie Eilish. På det samplade ”röstinstrumentet” testade jag både att 

lägga ett tremolo och att koppla en LFO till spårets volym för att uppnå effekten av att ljudet 

låter ”upphackat”. Det fungerade bra men jag kände en sådan lust till att kunna styra över hur 

denna effekt betedde sig rent rytmiskt att jag bestämde mig för att prova att flytta över hela 

projektet till Ableton 10 istället. Ableton har fördelen att en med hjälp av pennverktyget och 

valt grid-värde på ett enkelt sätt kan rita ut rytmer som automation kopplad till valfri 

parameter. På så vis kunde jag laborera med automation på röstsynthens volym för att skapa 

rytmiska mönster med lyckat resultat.  
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Eftersom jag nu arbetade i Ableton som också har en inbyggd sampler valde jag att testa den 

för röstsamplingarna. Det positiva med att använda Abletons egna instrument och effekter 

över lag är att en då inte behöver öppna upp separata fönster för att dra i dess reglage. Så även 

med samplern, vilket gör den effektiv att arbeta med. För sammanhanget med denna låt 

passade den utmärkt. Något som dock gör att jag vid andra tillfällen istället kommer välja att 

använda Kontakt som sampler, är att jag upplever det i Abletons sampler vara krångligare att 

genom så kallad round robin variera mellan flera olika sampels när en ton spelas upprepade 

gånger. 

Med egeninspelade röstsamplingar skapades även i Abletons sampler vad jag skulle vilja kalla 

för en ”röst-hook”. Den dubbades också nedpitchad en oktav. Den tremololiknande effekten 

jag tidigare jobbat med adderades även här. Återigen fick jag användning för Soundtoys 

Alterboy vars formantreglage påverkad av en LFO, satt till fjärdedelar, gav en övermänsklig 

karaktär till rösten. 

Jag sökte ett percussivt trapliknande element med ett sound som var ”klickigt” och letade reda 

på passande samplingar i Abletons egna bibliotek. Jag placerade dessa i ett drum rack och 

programmerade utan någon vidare plan en loop med hjälp av Ableton Push och dess 

sequencer. Jag lät låten rulla i bakgrunden och laborerade samtidigt med att lägga till och ta 

bort slag vilket blev ett enkelt och intuitivt sätt att jobba på. När loopen var satt 

automatiserades ett Echodelay ställt på åttondelar in på valda ställen för att skapa rytmisk 

variation. 

Med de många rytmiska inslagen i produktionen krävdes något att limma ihop ljudbilden 

med. Ett enkelt elpianoljud skickades till en bus med Spectral dronemaker-effekten. Effekten 

fick i sin tur en tilltagen low cut och gick sist genom Crystallizer-effkten. Resultatet blev en 

ambient körliknande pad med en aning av ett baklänges-delay.  

Avslutande reflektion och diskussion 
I detta avsnitt följer personligare reflektioner kring projektets process i sin helhet samt kortare 

diskussioner med presenterad litteratur. Detta till stor del med koppling till uppsatsens mål, 

syfte och frågeställningar. 
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Ambiens och friktion 

Sammanfattningsvis skulle jag säga att stort fokus inom ramarna för detta projekt har legat 

vid att utforska skapandet av ambienser och att hitta för mig nya sätt att skapa udda ljud på. 

Om mina ursprungliga ledord ska skalas ner till bara två har de viktigaste definitivt varit 

ambiens och friktion, och dessa två ord kan sammanfatta mitt befintliga uttryck som 

producent bra. 

Mitt sound 

Huruvida jag har funnit ett unikt eget sound eller inte är komplext att svara på. Möjligen 

måste en då på ett mer filosofiskt plan först svara på frågan: Var går skiljelinjen mellan unikt 

och det en har hört förut? Jag upplever att mycket av musikhistoriens utveckling präglas av 

reaktioner på den musik som funnits tidigare, och så gör även min musik. Mina preferenser 

för hur jag vill att mina låtar och produktioner ska låta är definitivt färgade av hur annan 

musik jag brukar lyssna på och tycker om låter. Mitt sound är en mix av mina influenser vilka 

tillsammans skapar något för mig unikt. När jag inspireras av ett element i någons produktion, 

tolkar det och placerar det i en ny kontext, det vill säga min låt, så blir det en del av mitt 

sound tillsammans med andra beståndsdelar. 

Men finns det då ett enhetligt sound mina fyra produktioner emellan? Jag tror framför allt att 

ett enhetligt sound låtarna emellan påverkades positivt av att alla fyra produktioner har 

arbetats på parallellt med varandra. Produktionerna influerade varandra och olika idéer, 

metoder och ljud återkom i flera av produktionerna. För mig som har arbetat med musiken 

känns det därav som att de fyra låtarna tillsammans fungerar som en enhet, men frågan är om 

andra lyssnare som är opåverkade av processen fram till resultatet uppfattar det likadant. 

Sundin bekräftar att uttrycket är en del av både själva skapandeprocessen och resultatet: 

”Personligt uttryck visar sig i kreativa processer men också i det slutresultat som upplevs av 

betraktaren.” (Sundin 2019, sida 2). Frågan om huruvida det personliga uttrycket 

nödvändigtvis är märkbart i båda fallen och uppfattas likadant dem emellan blir dock 

obesvarad. 
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Om vi däremot lyfter in studien Schuster gjorde, så drar han slutsatsen att det möjligen är upp 

till endast åhöraren att avgöra huruvida en upphovspersons uttryck har personlig prägel eller 

ej: 

[…] respondenterna har svårt att beskriva sitt eget personliga uttryck samtidigt som de menar att 

andra människor ofta tycks uppleva något personligt i deras musik. Det ger oss en indikation på att 

personligt uttryck möjligtvis är lättare att uppleva, än att medvetet frambringa och kanske därför 

även för en professionell musikutövare (så som Lundeberg (1991) även menar att musikalisk 

mening är) svårt att beskriva. Det ligger således möjligtvis i händerna på åhöraren att utifrån sin 

subjektiva upplevelse avgöra huruvida en upphovspersons uttryck är personligt eller ej. (Schuster 

2016, Sida 37) 

Huruvida jag har funnit ett eget sound eller inte skulle möjligen således med samma 

trovärdighet inte kunna avgöras genom endast min egen uppfattning. Att lyfta in resultat från 

samtal om musiken med en fokusgrupp skulle därav i framtiden möjligen göra 

undersökningar likt denna desto mer övertygande. 

Samarbetet med blåsmusikerna 

Jag är mycket glad för samarbetet med blåsmusikerna. Innan jag träffade dem för att spela in 

hade jag suttit flera veckor och arbetat själv. Processen gick väldigt långsamt och jag hade 

inte mycket kreativ energi. När vi spelade in kände jag vid båda tillfällena direkt att 

inspirationen till musiken kom tillbaka. Det är ovant för mig att släppa in andra mitt i en 

process på det sättet och jag känner att det är något jag och min musik skulle må bra av att 

göra mer. Jag tyckte det var härligt att låta båda musikerna delta arrangeringsmässigt i och 

med att de till stor del ombads att improvisera. I och med att jag inte är särskilt bekant med 

dessa blåsinstrument sedan tidigare tror jag att resultatet gynnades av att låta musikerna själva 

sätta sin prägel till musiken. Att det blev ett bollande kring vilken klang och känsla som 

skulle förmedlas istället för att låta musikerna spela utifrån en bestämd notbild. Mycket av hur 

jag i mitt huvud hade föreställt mig att resultatet skulle låta blev verklighet, men jag hade haft 

svårare att förmedla den visionen genom att skriva noter. Inslagen av blåsinstrument tror jag 

också var gynnsamt för en enhetlig känsla låtarna emellan. Är det någon av produktionerna 

jag tycker sticker ut lite extra är det just Breathe, Feel, Live, vilken var den enda låten som 

inte fick något blåspålägg. 
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Förmågan att låta något vara 

Det finns, som framkommit i processbeskrivningen, några presets och mjukvaruinstrument 

jag gärna återkommer till utan att justera dem. Detta har väckt frågan huruvida det är ”fult” att 

inte modifiera och göra ljuden till sina egna. Det jag har kommit fram till är att producera 

också är en förmåga till att välja att låta ljud låta precis precis så som de redan gör. Och att 

sätta rätt ljud till rätt sammanhang, inte bara att editera dem. 

Mina styrkor och svagheter som producent 

En styrka jag ser hos mig själv som producent är en förmåga att göra det bästa av och nöja 

mig med de verktyg och förutsättningar jag har. Men en svaghet är att detta i sin tur kan göra 

mig lite för bekväm och oförmögen till att prova något nytt. Det behöver visserligen inte vara 

negativt att hitta sina sätt att göra saker på och hålla fast vid det för att det fungerar bra, men 

samtidigt behövs ständigt nya intryck för att stimulera utveckling.  

Jag har stort förtroende för mina öron och min musikalitet, men känner mig ibland mindre 

kompetent rent tekniskt. Detta kan vara till min nackdel och gör att vissa moment tar längre 

tid, men är i andra fall gynnsamt för ett bra resultat i och med att jag testar mig fram och 

lyssnar istället för att göra som jag läst mig till eller ”som en ska göra”. Resultatet blir då 

möjligen desto lekfullare och det är något jag värderar högt. 

Slarvig men kreativ 

Det är viktigt för mig att känna mig kreativ och få utrymme till att leka. Mer tidskrävande 

redigering och mixningsarbete tilltalar mig inte lika mycket och därför tror jag att det där är 

bra att våga lämna över och ta hjälp av någon annan. Jag har under detta arbete märkt hur jag 

är relativt slarvig när det kommer till att hålla ett projekt jag arbetar med städat både visuellt 

och ljudande. Jag är för det mesta inte heller särskilt noggrann med mikrofonplacering eller 

en ljudfantast som lyssnar på mikroskopiska nyansskillnader. Länge har jag tänkt att det är 

sådant jag bör bli bättre på. Men kanske är det så att en producent inte behöver vara bra på 

allt. Min styrka kan ligga i konstnärskapet och förmågan till att se till helheten och det kan 

vara tillräckligt. 
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Idéer föder idéer 

Att vara och ha varit i processen av att producera dessa fyra låtar har gjort att jag blivit desto 

mer uppmärksam på ljud i min omgivning. Detaljer jag hör i någon annan låt eller ljud som 

svischar förbi i stadsbruset under en cykeltur har givit mig många nya idéer som jag vill testa 

i mina produktioner. Allt har jag inte hunnit testa inom ramarna för det här projektet, men det 

är värdefullt för kommande projekt. Liknande upplevelser kan vi läsa om i Sundins uppsats: 

Något jag upplevde korta stunder var att jag började se vackra ting i världen runt omkring mig, 

saker jag inte brukar få syn på eller tänkt på förut. Sökandet efter visuella och auditiva estetiska 

former när jag fotograferade och lyssnade efter inspiration öppnade för ett nytt sätt att uppleva det 

jag såg och hörde i min omvärld. Det var som om jag övade upp min förmåga att se estetik. 

(Sundin 2019, sida 14) 

Att komma in i detta kretslopp av att kunna samla inspiration även från sådant som direkt inte 

är kopplat till musiken i fråga tror jag är värdefullt för den personliga kreativiteten och 

uttrycket. Då handlar det inte bara om att basera sitt uttryck på idéer utifrån sina musikaliska 

referenser utan att samla idéer utifrån sin egen kreativa förmåga att höra musik i det oväntade. 

Enligt både min och Sundins erfarenhet verkar det som att detta lättare uppstår ju mer en 

utsätter sig för skapandeprocessen i sig. Jag hade till en början svårt att komma igång med 

mitt produktionsarbete men upplever att det för att ta sig vidare handlar mycket att lyckas ta 

de första stegen och våga testa sina idéer, för att sedan låta resten löpa på i en sorts 

kedjereaktion. Här håller jag med journalisten Nick Näslund som i ett inlägg på bloggen 

Mediemänniskan skriver: 

Idéer föder idéer, men det är inte på grund av att jag har någon form av magisk förmåga – utan för 

att jag arbetar med det dagligen. Jag är helt övertygad om att det gäller för all kreativitet: du kan 

lära dig att bli mer kreativ. […] Om man inte vågar tro på en egen idé föds inga nya. Därför är det 

viktigt att lämna målarboken där man ska fylla i färdiga figurer — och själv rita en egen figur. 

(Nick Näslund 2014) 

Vikten av användbarhet och effektivitet 

Jag har märkt att jag gärna vill höra snabba resultat i det jag gör och jag tror det påverkar mitt 

val av verktyg och arbetsmetoder. Är ett användargränssnitt svårt att förstå eller enligt mig 

ineffektivt att använda stänger jag ner och väljer hellre ett annat verktyg eller en preset. Jag 
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tror att detta för mig är minst lika viktigt som att det ska ge ett bra ljudande resultat, men 

givetvis är det en kombination. Det ska vara enkelt att få det att låta bra. I det här fallet tror 

jag det är otroligt positivt att kunna hantera fler än ett DAW. Alla har de sina egna lösningar 

och funktioner som fungerar olika bra beroendes på ändamål. Jag har vid tillfällen blivit 

irriterad på att något jag vill utföra inte går att göra på det sätt jag vill i den DAW jag arbetar 

i. Att då ha möjligheten att variera mellan till exempel Ableton och Logic är en fördel. 

Vikten av en passande arbetsmiljö 

På KMH har jag tillgång till fina studios, men ändå tror jag att känslan av att inte ha en egen 

studio där allt står uppriggat och redo så som det passar mig påverkat mig till att inte ha spelat 

in lika mycket ljud som väntat, och istället valt att arbeta mer in the box. Samtidigt har det 

faktum att jag har suttit hemma i min lägenhet och producerat gjort att jag lätt blivit 

distraherad av annat.  

Resultat i relation till målbild 

Målet att ha färdigställt produktionerna till dessa fyra låtar vid avslutat projekt har inte helt 

och fullt uppfyllts. Jag är nöjd med det konstnärliga resultatet i sin helhet, men detta arbete 

tog mer tid och energi än väntat och en del finputsning återstår. Det finns fortfarande idéer 

kvar som jag gärna vill hinna testa innan jag känner mig helt klar. Som önskat känner jag mig 

något tryggare i min identitet som producent. Jag känner mig tryggare i hur jag föredrar att 

arbeta och säkrare i vart jag är på väg med mitt sound som artist och producent. 
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