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Abstract (Svenska) 
 

I det här masterarbetet har jag musik för tre olika musikaliska sammanhang; elektronisk pop i 

samarbete med kurskollega, kortfilmsmusik i samarbete med filmregissör och musik till 

statistik i samarbete med SCB. De tre delprojekten rör sig inom olika musikaliska uttryck och 

har olika instrumentering. En frågeställning som genomsyrar tankegångarna i textens 

reflektioner är vilka likheter i fråga om uttryck och processer de tre olika verken har även om 

de har olika estetiska ramar och förutsättningar. Arbetet har genomförts i syfte att undersöka 

hur de olika inriktningarna påverkar och influerar mig som musikskapare. Går det att se hur 

flödet av influenser ser ut? Vidare tar jag upp olika föreställningar om att som enskild 

musikskapare arbeta inom olika inriktningar och medieuttryck. Metoden har utgjorts av 

kompositionsarbete, improvisation, musikproduktion och studioinspelningar. Resultatet av 

arbetet är tre olika musikverk varav två; kortfilmsmusik och musik till statistik, är en sorts 

beställningsverk med målet att spelas i den offentliga kulturen.  

Nyckelord: Filmmusik, elektronisk musik, minimalism, statistik, musification, gestaltning, 

SCB, komposition. 



Abstract (English) 

In this master dissertation, I have created music for three different musical contexts; 

electronic pop in collaboration with a program colleague from KMH, short film music in 

collaboration with film director and finally music to statistics in collaboration with Statistics 

Sweden (SCB. The three sub-projects move within different musical expressions and have 

different instrumentation. An issue that is central in the reflections of the text is what 

similarities in terms of expression and processes the three different works have, although they 

have different aesthetic frameworks. The work aims to find out how the different directions 

affect and influence me as a music creator. Can you see what the flow of influences looks 

like? Furthermore, I discuss different conceptions of working as an individual music creator 

in different directions and media expressions. The method has consisted of composition work, 

improvisation, music production and studio recordings. The result of the work is three 

different pieces of music, two of which; short-film music and music for statistics, is a kind of 

commissioned work with the goal of being played in the public culture. 

Keywords: Film score, electronic music, minimalism, statistics, musification, music design, 

Statistics Sweden, composition. 
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   Innehållsförteckning



Introduktion  
 

Bakgrunden till det här projektet utgörs dels av ett starkt intresse för musik i kombination 

med andra uttrycksformer, något som jag betraktar som av stor vikt för möjligheten att sprida 

ny musik i offentligheten, men också ett brett intresse för att arbeta med olika musikstilar. 

Centralt i projektet är hur olika musikaliska uttryck kan samspela med varandra och hur jag 

som musikskapare förhåller mig till dessa. Observationer av hur jag och andra musikskapare i 

min närhet hoppar mellan stilar och uttryck har lett till att jag vill se hur det påverkar mitt 

förhållningssätt och min utveckling. Det är inte ovanligt att en musikproducent, kompositör 

och musikskapare idag jobbar aktivt inom flera olika stilar och medieformer och jag tycker att 

det är viktigt att undersöka hur jag och andra musikskapare upplever denna process för att få 

mer kunskap om olika arbets- och förhållningssätt.

Min musikaliska bakgrund består av olika inriktningar i musikstudier och uppdrag och dessa 

har lett till att jag valt att jobba diversifierat och slutligen till detta masterprojekt där jag lyfter 

tre olika samarbetsprojekt som alla har olika förutsättningar både vad gäller stil och media. 

Den konstnärligt gestaltande delen ligger i fokus i det här arbetet och den här texten kan ses 

som en rapport och reflektion över det. Under arbetets gång har jag försökt iaktta min 

upplevelse av att arbeta med flera olika musikaliska stilar och musikaliska uttryck parallellt, 

tillsammans med mina samarbetspartners.  

Etiska överväganden 

I enlighet med rekommendationen i God Forskningsed (Vetenskapsrådet, 2017) har 

personerna som jag nämns vid namn tillfrågats och därefter godkänt att deras namn är med i 

denna text. 
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Syfte och mål 
 

Sammantaget förväntades arbetet leda till utveckling av mig som musikproducent genom 

breddning och fördjupning men också bidra till större erfarenhet av olika typer av samarbeten.   

En förhoppning var också att arbetet skall resultera i nyskriven musik med hög konstnärlig 

ambition som skall finnas tillgänglig i offentligheten. 

Jag ville med ett reflexivt förhållningssätt se om dessa olika delprojekt påverkade varandra på 

något sätt. Min förhoppning var också att mitt engagemang inom olika musikformer kan 

innebära att jag kan vara relevant och fortsatt aktiv som musikskapare i olika sammanhang. 

Att det skulle finnas utrymme för konstnärligt djup och frihet inom ramar var en viktig 

utgångspunkt och förutsättning för de olika projekten. 

Projektets mål var att skapa tre musikaliska verk för separata sammanhang i samarbete med 

lika många samarbetspartners. Jag har dokumenterat mina erfarenheter av att jobba med dessa 

musikprojekt vilket redovisas i texten.

Följande delprojekt ingår i mitt självständiga arbete: 

1. Elektropop i samarbete med kurskollegorna Elina Eriksson Hult och Gustav Wahlström. 

2. Filmmusik till kortfilmen A Tale Best Forgotten, experimentell instrumental musik.  

3.  Musikalisk tolkning av statistik i samarbete med Statistiska Centralbyrån (SCB), 

minimalistisk instrumental musik. 

Önskvärt var att arbetet skulle leda till fördjupad förståelse för ev möjligheter, styrkor och 

svagheter med att jobba med olika typer av musik och medieformer parallellt. 

Frågeställningar som genomsyrar arbetet: I vilken grad skiljer sig idéer och förhållningssätt i 

arbetet med de olika stilarna? Kan jag identifiera faktorer som påverkar mitt förhållningssätt 

både konstnärligt och praktiskt? Har gestaltningsförmågan gemensamma nämnare oavsett 

sammanhang? Kan jag som musikskapare vara gynnad av att vara aktiv inom olika 

musikaliska uttryck och konventioner? Hur kan musiken påverkas av att kompositören/

producenten aktivt arbetar med olika typer av musik parallellt? Jag försöker inte besvara alla 

dessa men de finns med som drivande frågor i mina reflektioner. 
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Delprojekt 1: Poplåt, elektroniskt/dance 
 

Grundpremissen för den här låten var ursprungligen att jag skulle skriva och producera en 

låtform med harmonik, instrumentala melodier och komp för att sedan låta kurskollegan Elina 

Eriksson Hult som är låtskrivare och artist skriva och spela in sångmelodi (top-line).  

J. Bennet beskriver I sin bok Collaborative Songwriting innebörden av top-line I co-writing:  

Top-line writing. A completed backing track is supplied by a ‘producer’ to a top-line writer who 
will supply melody and lyric. The backing track acts as harmonic/tempo template but more 
crucially as inspiration for genre-apposite creative decisions, such as singability of a line. J. 
Bennett (2011, s.7) 

En del av idéen var att tillåta sig att göra en låtform som inte nödvändigtvis följer 

konventionella låtformer som exempelvis intro-vers-refräng eller AABA-form eller liknande. 

Jag ville också att låten skulle vara ett sammanhang där jag jag fritt kunde kombinera de 

sound, instrumentering och stilistiska gester som jag påverkats musikaliskt av. Bland dessa 

ingår att experimentera med olika synthklanger, nästan uteslutande externa synthar som 

Yamaha DX7, Nord Lead, Prophet mfl till förmån för mjuvaruinstrument. Min bakgrund som 

jazzmusiker är också en närvarande faktor även om jag inte använder mig av jazzidiom i den 

här låten så finns dragningar åt harmonik och stilistiska gester med från min musikbakgrund.  

En återkommande stil som jag fascineras av är popmusik som på samma gång är dansant och 

lugn. Det finns många exempel på det men ett tydligt sådant är bandet Fleetwood Macs 

förmåga att vara medryckande, dansigt, skapa tillgängliga melodier, och på samma gång 

förmedla ett lugn. Inte sällan går de från traditionella låtformer. Bland svenska band tycker 

jag att Niki & the Dove har liknande kvaliteter. Dessa band har inte varit en direkt inspiration 

till låten men jag kan se att jag har präglats av att lyssna mycket på band som dessa och 

säkerligen influerats. Sammanfattningsvis utgjorde arbetet med den här låten tillsammans 

med Elina en plattform för att utforska låtidéer utan förbehåll, och låta sig inspireras av och 

reagera på ens co-write-partner idéer.  
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Metod & resultat för delprojekt 1 

Låtskrivningssamarbeten kan ske på olika sätt där man tar olika roller (Bennett 2011, s.7). I 

det här fallet arbetade jag och Elina var och en för sig och skickade filer mellan varandra i 

takt med att vi gjorde nya delar, sångfraser och melodier. Jag skickade ursprungligen en demo 

till Elina som innehöll två olika delar, därefter arbetades låtformen och produktionen fram 

under flera månader från HT 19 - VT 20. När Elina hade skrivit och spelat in nya delar med 

sång skickade hon dessa till mig allt eftersom. Vi arbetar i olika inspelningsprogram (DAW), 

jag i Logic och Elina i Ableton, så att skicka exporterade ljudfiler till varandra blev den metod 

vi valde, i motsats till att jobba i ett gemensamt projekt i samma DAW. Sedan gav Elinas sång 

mig i sin tur idéer för att utveckla låten. Om jag ska försöka mig på att beskriva karaktären i 

Elinas sång i det här sammanhanget så innehåller den i min mening en tillbakalutad lite sval 

kvalitet som sammanföll bra med min vision kring låtens aura om en lugn och samtidigt 

dansant elektropoplåt.  

Under projektet diskuterade vi regelbundet vad som kunde saknas eller om något skulle tas 

bort eller ändras. Det kom att bli en tydlig uppdelning där jag fokuserade på allt utom sång, i 

bemärkelsen att jag spelade in och skrev den instrumentala delen (trummor, gitarr, synthar, 

bas mm). Sångstämmorna som Elina spelade in behölls i stort sätt som de var till de låtdelar 

som de spelats in till. Däremot återanvände jag flera sångstämmor till andra ställen låten. En 

sorts kollagemetod som jag också återkommer till i delprojekt 3. Kollage i meningen klippa, 

klistra och flytta runt delar. När en kort fras återanvänds på en ett nytt ställe kan jag uppleva 

att det ger effekten av att limma ihop och skapa kongruens i låten. Jag processade också delar 

av sången och använde som loopar med diverse effekter. 

Under projektets gång fanns många tillfällen att spela upp musiken för olika handledare och 

för att få feedback. Dels för min huvudsakliga handledare Jan Olof Gullö men också för 

gästlärare som musikproducenten Gary Bromham och mastringsproducenten Ulf Börjesson.   

I ett visst skede i slutet av låtarbetet hade jag arbetat en period mycket intensivt med låten och 

upplevde att det var svårt att höra vad som blev bra eller inte.  I ett sådant läge kan det vara 

aktuellt att be någon annan göra en slutmix eller liknande. Då tillfrågades kurskollegan 
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Gustav Wahlström, som senare gjorde en mixning av min grundmix. Han hade även frihet att 

föreslå justeringar eller tillägg vilket resulterade i en mix som vi blev nöjda med.  

Låten mastrades av Ulf Börjesson under en mastringssession med mina kurskollegor. Det var 

ett tillfälle att ta del av en erfaren mastringsteknikers erfarenheter och synpunkter.  

Reflektion över delprojekt 1 

En insikt som följde med det här arbetet var svårigheten att i förväg förutse hur ett 

konstnärligt projekt och samarbete kommer att te sig. Speciellt när det är första gången man 

jobbar tillsammans med någon. Samtidigt kan det vara svårt att undvika att i förväg ha en 

föreställning om hur det kommer att se ut. Man skulle kunna argumentera för att 

kombinationen av personer med dess olika influenser och erfarenheter, tekniska 

förutsättningar och vilja, tillsammans med många andra faktorer, är saker som spelar roll för 

projektets process och resultatet. Detta är min erfarenhet och observationer från olika projekt 

jag arbetat med, inklusive detta.  

Synergieffekten som jag upplevde av att höra Elinas sånginspelningar och reagera på dessa 

för att sedan Elina får musik skickar till sig av mig som hon i sin tur reagerar på, den 

feedbackloop av idéer upplever jag som en mer dynamisk skaparprocess än den helt 

självständiga. Det blir också tydligt att i ett välfungerande samarbete kommer de olika 

deltagarnas styrkor fram. Detta upplever jag framförallt inom popmusik och inte på samma 

sätt när jag komponerar inom andra stilar som till exempel jazz, klassiskt eller filmmusik. 

Kanske för att det helt enkelt inte tycks vara lika vanligt med co-writeprojekt och därför inte 

utvecklats metoder för det.  Det gäller just kompositionsprocessen, den 

ensembleimprovisatoriska delen av jazz som jag ser den är givetvis också den en 

feedbackloop av influenser och impulser medmusikerna ger varandra. Jag tar upp fler 

observationer kring olikheter inom olika stilar och att skriva musik med andra i 

slutreflektionen.  

Min tidigare erfarenhet av att göra musik, som bekräftades i arbetet med den här låten, säger 

mig att verket ibland tycks vilja gå sin egen väg. Min observation är att föreställningen om att 
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en låtdel hör hemma på en viss plats i låten inte sällan får stiga åt sidan för att låten, så att 

säga, vill gå åt ett annat håll. Just så upplevde jag skrivarprocessen flera gånger i det här 

projektet. En intressant aspekt här är att det är från min egen hjärna den nya impulsen 

kommer, och den kan motsäga den ursprungliga idéen för att låtens utveckling ger en 

association, influens eller impuls att musiken bör utvecklas på ett visst sätt. I dessa 

sammanhang försöker jag helt enkelt följa det skaparflöde som sker och lita på det som blir.  

Då målsättningen med att skriva den här låten inte innehöll att maximera hitfaktorer, 

lyssnarfrekvenser eller uppnå bredast möjlig lyssnarskara kunde jag tillåta mig att jobba med 

musikaliska element som jag ville pröva att kombinera, mer eller mindre inom ramen för pop/

dance/electro. Med det sagt så upplever jag att det finns så pass många kombinationer av 

genrer och stilistiska grepp idag att stilramarnas gräns ofta blir ganska otydliga.   

Låtens form ser ut som nedan. För att jag ska betrakta ett stycke som en låtdel så ska den 

åtminstone innehålla fyra takter.  

A 1 - Mellanspel - A2- Brygga - Mellanspel - B - C- D - E (outro) 

Form är en viktig faktor i musiken som jag gör. Det finns olika sätt att betrakta form i musik 

och dessa beter sig olika i olika stilar, från klassisk musik till pop. Men att många lyssnare 

uppfattar och kan höra skillnad på olika låtformer och att vi kan uppleva att den tonala 

dramaturgin kan speglas i ett styckes form är något som visat sig i undersökningar. (N.Cook 

1990). 

Även om vi i den här låten valde att gå ifrån en traditionell pop-låtsform som t ex AABA  

(Sloan 2019) eller liknande så har låten sin egna form. I det här fallet återkommer inte den 

första delen på slutet utan det introduceras helt nya delar istället och den första versdelen 

kommer inte tillbaka någon mer gång än att den används i början av låten.  

I efterhand kan jag möjligen tycka att vi skulle kunna ha träffats mer och jobbat tillsammans i 

studio eller övningsrum för att se vad det skulle kunna bidra med till musiken att båda är i 

samma rum och i realtid kan reagera på musiken med idéer och infall, kanske ett mer spontant 

förhållningssätt. Samtidigt hade jag just i det här projektet en vision som jag ville pröva och 
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då passade det ganska bra att jobba på var sitt håll. Att vi kunde träffas och prata i samband 

med seminarier på KMH och andra studioinspelningar bidrog till att vi aktivt kunde 

kommentera tankar som uppstått sedan vi senast pratat.  
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Delprojekt 2: Filmmusik till kortfilm 
 

Filmen ”A Tale Best Forgotten” är en film baserad på en dikt med samma namn av den 

skotska poeten Helen Adams. Filmen innehåller element av mystik och skräck och skulle 

skildras på ett sådant sätt att tittaren inte skulle kunna placera den i någon speciell tid eller 

plats. Även musiken skulle förhålla sig till detta. Dikten och filmen har folkloristiska inslag 

och musiken fick gärna inspireras av det.  

Hail! Most Holy ANUBIS. 

In a house by a river that lamented as it ran,  
Lived a father, and his daughter, and the dog-headed man.  
A father, and his daughter, and the dog-headed man!  
t’s a tale best forgotten, but before the tale began  
From the house to the river limped the dog-headed man.  
Blood swelled the river before the tale began. 
In the garden, in the garden, while the river slowly ran,  
Walked the daughter, and her lover, and the dog-headed man.  
The daughter, and her lover, and the dog-headed man!  
It’s a tale best forgotten, but before the tale began  
His daughter, by the river that reflected as it ran,  
Fed the bones of her lover to the dog-headed man. 
Dog Head he was fed before the tale began. 

Helen Adams 1909-1993 

Filmen regisserades av Tomas Stark som gav mig uppdraget att komponera musiken till 

filmen. Komposition till kortfilm var en ny erfarenhet, de flesta av mina samarbeten och 

uppdrag har handlat om specialskriven musik till radioprogram, poddar och 

dokumentärformat. Därför var det kul och utmanande att jobba med film. Filmlängden var 

05:23 minuter och stor del av den tiden skulle musik spelas. För att musiken skulle kunna 

redigeras och flyttas runt i filmen vid redigeringsarbetet komponerade jag musiken på ett 

sådant sätt att det skulle gå bra att klippa och fade:a i efterhand, ett önskemål från regissören. 

Det ledde till att stycket kom att bestå av ett flertal flöjtfraser, synthklanger och olika 

slagverks- och skrapljud mm som kunde kombineras på olika sätt av regissör och klippare.   
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Metod och resultat för delprojekt 2 

Jag fick stora friheter från regissör och producent med de enda anvisningarna att musiken 

skulle kännas tidlös och med vissa historiska referenser. Det skulle kännas som att den inte 

utspelade sig i nutid utan i en odefinierad dåtid. Det fanns också folkliga referenser och att 

historien var en mytisk sägen.  

 

När regissören valde att jobba med mig som kompositör efter att jag lyssnat på en demo av 

mitt musikförslag så fick jag filmen skickad till mig. Jag har spelat in musiken med filmen 

hela tiden i bakgrunden.  

Musiken skrevs för altflöjt, slagverk och synthar och spelades uteslutande in i min lägenhet. 

Jag arbetade i logic och spelade in flöjt och slagverk med mikrofonerna SE1a (kardioid penn- 

kondensator) och ADK Vienna Mk8 (kardioid stormembran kondensator). Efter att ha prövat 

mig fram bestämde jag mig för att ha ena mikrofonen nära munstycket och den andra en bit 

ifrån. På så vis fick jag med närmickat ljud från klaffar och luftström från flöjten men också 

en övergripande upptagning av flöjtspelet och rummet. Dessa två mikrofonupptagningar 

kombinerades i flöjtspåret och möjliggjorde att jag kunde tona ner eller upp det 

inspelningssound jag önskade i olika delar av stycket.  

Improvisation är ett viktigt verktyg för mig när jag gör musik och så även här. Det var också 

naturligt att ha ett utforskande förhållningssätt då jag och flöjtisten bland annat testade olika 

alternativa tekniker på altflöjt med multifona klanger kom att bli en viktig del av stycket. 

Flöjtisten fick sjunga toner samtidigt som hon spelade ett glissando på flöjten som närmade 

sig sångtonen. Däremellan uppstår vibraton och svängningar som jag tyckte var intressant att 

jobba med, i kombination med synth klanger. Vi jobbade med flöjtinspelningarna i samma 

period som jag var i Japan i musikstudier på en stipendieresa. Inspirationen från den 

traditionella japanska musik jag tog del av där kunde användas i musiken till kortfilmen.  

Analoga och digitala synthar är instrument som jag återkommande använder i olika 

sammanhang. Jag hade en bild av att det kunde vara intressant att kombinera synthklanger 

med flöjten och sedan låta olika olika slagverksljud bidra med rytmiska effekter som inte 
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nödvändigtvis signalerade återkommande puls och tempo, utan metrik och snarare som 

suggestiv effekt. 

 

En annan komponent som jag arbetade med i det här stycket är olika industriella och raspiga 

ljud. I boken Analyzing Popular Music beskriver David Machin hur musiken är konstruerad 

till TV-serien ”ER”. Hans beskrivning har likheter med hur jag arbetat i det här 

kortfilmstycket och han tar även upp vad de olika komponenterna kan signalera: ”Clicking 

percussion, high pitched and tense, low nasal bass notes and smooth medium-pitched 

synthesizer notes” (s.205). Han beskriver hur det skapar känslor av spänning, kan signalera 

hot, ge tyngd mm. (Machin, 2010) 

När jag gjort olika val i stycket har jag långt ifrån alltid grundat dessa i filmmusikteori om 

vad olika ljud, instrument och melodier kan betyda. Istället har jag utgått från en 

improvisatorisk metod där jag spelar och skapar i realtid till filmen utifrån vilka musikaliska 

impulser filmen ger mig.  

En kompositorisk ram bestämde jag mig för i ett tidigare skede efter att ha titta på filmen och 

funderat över vilken musikalisk miljö jag ville arbeta i. Därefter bestämde jag mig för 

modalitet, instrumentering, tonala centrum och synthklanger. Detta utgick jag sedan ifrån när 

jag spelade in musiken till filmen.  

Stycket färdigställdes inför Göteborgs filmfestival där filmen hade premiär 25/1 2020 och där 

den framfördes i ett kortfilmspaket vid sju olika visningar och den har även visats på 

kortfilmsvisningar i Stockholm under våren 2020. 

Reflektion över delprojekt 2 

Av egen erfarenhet får man som kompositör inte sällan vissa restriktioner eller önskemål från 

uppdragsgivaren. Hur man förhåller sig till dessa är säkerligen väldigt olika. Men i mitt fall 

kan jag se dessa som inramningar och naturliga begränsningar. I fallet med den här filmen 

fick jag stor frihet men de få signaler och önskemål som fanns från regissören gav mig idéer 

att spinna vidare på. Jag kunde också inse att det fanns en konstnärlig vision hos regissören 
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och att det kändes viktigt för mig att försöka förstå den för att nå ett så bra resultat som 

möjligt med musiken. En del av den här processen består av att låta ens ego stiga åt sidan för 

att nå ett så bra samarbete som möjligt. Just i det här fallet delade vi bilden av vad som var ett 

passande sound, vilket underlättade. Så är inte alltid fallet utan i andra sammanhang har jag i 

samråd med uppdragsgivaren ändrat i många omgångar.  

Som jag beskrev i stycket om metod och resultat så har jag inte grundat alla val i 

filmmusikteori. Däremot kan jag i efterhand se att val som skett utifrån en estetisk bedömning 

eller på impuls kan härledas till teoretiska modeller om musik till film. Att resultatet inte 

sällan blir på ett sådant sätt kan nog lättast förklara med att jag är så färgad av musikstudier, 

filmkonsumtion och intresse att instinkten att göra vissa musikaliska val redan är grundade i 

modeller för hur filmmusik kan skapas och användas.  

Eftersom att jag inte har någon stor erfarenhet av filmmusikprojekt kan jag inte jämföra det 

här arbetet med många tidigare sammanhang. Däremot vet jag att samarbeten med regissörer 

kan se olika ut och att som musikstudent få det konstnärliga utrymme som jag fick var till stor 

glädje för mig då jag fick chans att utforska instrumentering och de idéer jag ville pröva till 

filmen. Det fanns en viss utmaning med att skapa musik som skulle fungera att klippa i och 

pussla om om det så skulle behövas. Samtidigt tycks det inte vara ovanligt då jag vid flera 

andra tillfällen skapat på samma sätt, fast då i radiodokumentärformat.  

Filmen är i min mening mångtydig och skulle kunna placeras inom genren konstfilm. Det 

finns fantasiinslag med abstrakta element, suggestion och tvetydighet. Ingen dialog 

förekommer i filmen. Min bild är att den samtidigt har den ett anslag av spänning och nerv 

som gör den tillgänglig som kortfilm. Den här kombinationen gjorde att det fanns mycket att 

ta tillvara på när musiken skulle skapas, samtidigt som vi ville ha ett luftigt och minimalistiskt 

anslag. Detta kom att leda till att jag jobbade med mer lågmälda signaler i synthstämmor och 

slagverk och flöjten fick stå för en mer uttryckliga signalerna.  
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Delprojekt 3: Hur låter statistik? 
 

Det här projektet startade under vårterminen och kom att utgöra en stor del av mitt 

masterarbete. Till skillnad från de andra delprojekten är detta fortfarande under arbete i 

skrivande stund och delar av texten är därför skriven i futurum-tempus. Idéen initierades av 

Statistiska Centralbyrån (SCB) som kontaktade KMH med önskan om samarbete med en 

student. Personal som var ansvarig för externa samarbeten förmedlade det här uppdraget till 

mig efter att jag visat intresse för tänkbara samarbeten av den här typen. Projektet görs genom 

KMHs program ESAIM (etablering av självständiga arbeten som exjobb inom musik och 

teknik) 

Idén med ESAIM är att utveckla exjobb-modellen för självständiga arbeten inom 

musikerutbildningar. Syftet är att stärka studenternas kapacitet på arbetsmarknaden. Modellen 

innebär att studenterna har möjlighet att välja att genomföra hela eller del av sitt självständiga 

arbete i samarbete med en extern part. Det är en väl inarbetat metod som är etablerad på 

många andra universitet och högskolor. (Från KMHs websida) 

Samarbetsprojektet med SCB går ut på att låta en kompositör göra musik av statistik. Med 

vilken metod detta skulle ske fanns inte med i projektbeskrivningen utan musikskaparen, jag, 

hade stor frihet att välja metod för arbetet. Jag valde att göra en musikalisk tolkning av 

befolkningsstatistik. Valet av befolkningsstatistik gjordes i samråd med en statistiker på SCB, 

Michael Kyrlis, som också är en sorts handledare till mig vad gäller förmedling av statistik. 

Han valde ut diagram och gav mig visuell statistik att utgå ifrån när jag tolkar datan. För att få 

en bild av SCBs mål och idé för projektet har jag med deras projektplan här nedan. 

Projektet fick publicitet tidigare än väntat när SVTs kulturnyheter gjorde ett reportage om 

projektet i slutet av maj.  

 

Projektplan (från SCB)  
Arbetsnamn: Så låter statistiken 

Bakgrund
SCBs målgrupper möter statistiken ofta via media, så för att nå ut till dem med vår statistik vill vi 
satsa på att öka vår närvaro i media på olika sätt. Statistikmyndigheten är redan välkända hos media 
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och har ett högt förtroende, framförallt hos journalister, men det finns potential att synas mer. På SCB 
är det här ett område som vi lägger extra kraft på 2020, vi kallar det en ”kraftsamling”.

På SCB vill vi våga hitta nya vägar att gestalta statistik och fakta och på så sätt göra oss intressanta för 
flera. 

Syfte 
SCB vill nå ut till fler med sin statistik. Bygga på SCBs varumärke. 

Sebastian vill genom projektet undersöka hur arbetet med musikalisk gestaltning av statistik kan se ut 
och hur den idémässiga och kreativa processen skiljer sig från andra musikformer. 

Idé
Kan man ta ett diagram som visar tex Sveriges befolkningskurva under en given period, ta dom 
värdena och översätta det till noter? Skulle man kunna tonsätta innehållet baserat på en formel 
bestående av diagrammets värden?

Hur skulle en befolkningskurva låta? Skulle melodin gå i moll eller skulle det bli vackert, kraftfull 
eller en ängslig melodi?

I projektplanen framgår att det här är ett initiativ hos SCB för att nå ut med sin verksamhet 

och den centrala frågan är: Hur låter statstik? Hur skulle en befolkningskurva låta?  

Det är tre befolkningskurvor i Sverige som vi valt att fokusera på från 1875 fram till idag. 

Dels den totala befolkningskurvan dels invandring och utvandring. Dessa tre kurvor utgör 

tillsammans den statistik som stycket baseras på. Projektet skall resultera i en komposition 

som sedan kombineras med en film där statistiken illustreras ackompanjerad av musiken, 

kanske även filmklipp från inspelningstillfällen och liknande.  

Metod och resultat i delprojekt 3 

Efter att ha pratat med ansvariga för projektet om SCBs idé och mål (se ovan i projektplan) 

gjorde jag avvägningar kring val av metod och arbetssätt. Att göra musik av statistik skulle 

kunna göras på många sätt. Mitt förhållningssätt till att göra musik av statistik är ett 

konstnärligt och interpretativt sådant. Ett alternativ hade varit att låta datorprogram, artificiell 

intelligens eller algoritmer bearbeta statistikdata för att generera ljud och musik av denna. För 

mig var det mer naturligt att göra en mänsklig musikalisk tolkning av dramaturgin i de 

statistiska kurvorna. Med mänsklig menar jag att det är en mänsklig hjärna som tolkar datan 

och och låter sig influeras av denna för att skapa musik som anknyter till den.   
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Arbetsgruppen i projektet består av mig och fyra personer från SCB; en statistiker, en 

grafiker, kommunikatör och en projektledare. Vi har återkommande avstämningsmöten 

varannan vecka för att se hur arbetet fortgår och om eventuella frågor uppstår under projektets 

gång. En del av målet för SCB är att visa på organisationens relevans. För mig är det en 

möjlighet att utforska ett nytt arbetssätt och en möjlighet skapa musik med hjälp av 

information/data på ett sätt som är nytt för mig. 

Jag valde att ta tillvara på dramaturgin i de grafiska statistikkurvorna och låta dessa styra det 

musikaliska flödet i musiken. Jag tillät också mig själv att tyda känslomässiga aspekter av 

olika händelser i befolkningsstatistiken som t ex invandring till Sverige till följd av en 

krigssituation i ett annat land eller den stora utvandringen till USA under 1800-talet.  

De diagram jag jobbat utifrån är dessa: (Källa SCB) 
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Valet av struktur i stycket kom instinktivt när jag spelade samtidigt som jag tittade på den 

grafiska kurvan av befolkningsstatistik. Min tolkningsmekanism associerade grafiken och 

datan med de figurer jag kom att improvisera fram. Detta var ursprunget till idén som jag 

sedan kom att justera utifrån kompositionstekniska faktorer som tematik och harmonisk 

progression. Den befolkningskurva som visar folkmängden i Sverige under ca 250 år är en 

ständigt ökande kurva. Med den som utgångspunkt för styckets struktur föll valet på en 

minimalistisk struktur, i bemärkelsen repetitiva figurer som repeteras och gradvis kan ändras 

och utvecklas. Med det som bas för stycket låter jag sedan violin, cello och diverse 

elektroniska instrument få relatera till och återspegla kurvorna för in- och utvandring. 

Jag kom att skifta betraktelsesätt från att se den aktuella datan och statistiken som enbart 

värden och siffror till att också betrakta det som flöden av människor. Rörelse och flöden som 

ändras pga av komplexa kedjor av händelser runt om i världen. Det ledde till att jag tillät mig 

att jobba med gester i musiken som jag upplever förstärker den känslomässiga aspekten av 

detta och inte bara värdet på siffrorna. Det innebär att stycket bör betraktas som en 

konstnärlig fri tolkning av befolkningsstatistik där jag själv väljer vad i statistiken som jag 

fokuserar på som styrande faktorer. Sammantaget har jag fokuserat på saker som kurvornas 

rörelser och dynamik, fluktuationer i antal, tillstånd i världen som kan vara bakomliggande 

orsaker till händelser i statistiken och som jag velat gestalta i variationer i melodi och 

harmonik.  

Det är svårt att prata om musikalisk tolkning av data utan att nämna fältet sonification. Inom 

sonification talas det om ljud som omvandlar data till information som vi kan tolka. (Degara 

etal 2015). Mycket tyder på att ljud i t ex applikationer och gränssnitt kunna väcka positiva 

känslor och påverka intresset hos mottagaren som med hjälp av musiken kan uppleva en 

känsla av tillhörighet, interaktion och engagemang i kommunikationen (Obrist etal. 2010), det 

skulle också kunna vara fallet med musik och statistik till exempel. Jag har själv ingen stor 

erfarenhet av att jobba med sonification i bemärkelsen att försöka direkt översätta data till 

ljud. Därför var det mer naturligt för mig att som jag tidigare nämnt göra en musikalisk 

konstnärlig tolkning utifrån de aspekter som jag tagit upp. 

 15



Vid terminens slut är grundramen för kompositionen inspelad och producerad. Projektets 

deadline är under hösten 2020 så arbetet kommer att fortsätta under sommaren och hösten.  

Reflektion över delprojekt 3 

 

Det är lätt att konstatera att musik är vanligt förekommande i kombination med andra media 

som t ex film, tv, reklam och radio. Därför är det kul att vara en del av ett annorlunda projekt 

som det här där musikaliska gestaltningar efterfrågas i samspel med annan typ av information, 

i det här fallet statistik. Jag vill argumentera för att det ibland finns ett egenvärde av att 

utforska mindre vanligt förekommande kombinationer som exempelvis musik och statistik av 

flera anledningar. Dels kan jag förstå andra fälts dragning till att inkorporera musik i deras 

kommunikation av anledningen att musik kan förstärka budskap, framkalla och processa olika 

känslor och återskapa minnen (Janata, 2009), men jag är också av åsikten att för att göra nya 

upptäckter inom konst och musik är kombinationer med andra media och fält just en väg att 

gå.  

I det här projektet ville jag tillåta mig att använda musikaliska verktyg som modalitet, 

intervaller, melodier och rytmiska effekter för att uttrycka känslomässiga signaler som kunde 

anknyta till de händelser som förmedlas i statistiken. Hur jag har tänkt kring detta bygger dels 

på ett betraktelsesätt om hur musik kan ha inneboende naturliga tendenser. Intervall med 

spänningar som vill lösa upp sig i mer konsonanta intervall, melodier som intensifieras om de 

går uppåt och tvärtom om de går neråt etc (Bastian, 1987).  

Jag har velat utnyttja musikens förmåga att uttrycka komplexa känslotillstånd. Hur t ex olika 

melodier uppfattas beror på lyssnarens erfarenhet, ett fenomenologiskt betraktelsesätt där 

endast våra erfarenheter och associationer ligger till grund för hur vi kommer uppleva just den 

här musiken i förhållande till just den statistiken. Däri ligger både en del av styrkan och 

svagheten med tolkningar av den här typen, och kanske musik i stort. Jag kan tycka att det är 

vackert att vi alla sannolikt upplever musik olika utifrån vår bakgrund, förkunskap och vår 

erfarenhet. Det till trots så finns det vissa beståndsdelar och verktyg som många skulle vara 

överens om att de signalerar vissa saker. Som moll och dur eller klusterackord eller rena 
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intervall. Det är både min kännedom om dessa musikkulturella överenskommelser, som jag 

vill tro att jag har, och min egna bild av vad jag vill uttrycka som tillsammans har präglat val 

av melodier och struktur i stycket.  
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Avslutande reflektion 

En viktig erfarenhet av att ha jobbat med dessa tre projekt är insikten om att jag är den 

gemensamma nämnaren i dessa och med mig kommer oundvikligen min musikaliska identitet 

med på köpet, oavsett vilken stil det handlar om.

Melodiska element är viktiga för mig i mitt musikskapande. Användandet av dessa kan se ut 

på många olika sätt. Men jag har kommit att förstå att melodiskt uttryck tycks vara något jag 

alltid återkommer till och söker efter, även i atonala, dissonanta eller fritonala musikaliska 

miljöer. Kanske är det för att jag upplever en så tydlig kommunikation i melodier, som 

människor i praktiskt taget alla kulturer använder sig av. Detta argumenterar  Hallam, Cross & 

Thaut för i  The Oxford Handbook of Music Psychology (s.93) om man vill läsa mer om detta.  

  

Min musikaliska balgrund innehåller både frijazz, elektronisk musik, minimalistisk modern 

kammarmusik och samtida pop. Att uppnå självförtroende i ens skapande kan ta tid och det är 

först de senaste åren som jag oftare vågar pröva idéer utan att hamna i tankegångar som ”hör 

den här melodin, gesten eller ackordet hemma i det här sammanhanget?” 

En ursprunglig frågeställning var på vilket sätt arbete med tre olika projekt som dessa skiljer 

sig åt. Finns någon egentlig diskrepans mellan de olika projekten. Ja och nej. Det finns ju 

uppenbara skillnader i förutsättningar där det å ena sidan kan handla om ett tydligt uppdrag att 

göra musik till en kortfilm som ska vara klart vid en deadline och givetvis passa innehållet i 

filmen och så vidare. Medan samarbete i ett låtskrivarprojekt kan ha en friare förutsättning 

och de enda som har kritik eller önskemål är vi själva. Vad som dock slog mig under försök 

till observationer under arbetsprocessen är att mitt förhållningssätt och inre arbetsprocess 

tycks vara ytterst lika. I alla tre projekt söker jag efter vad som låter bäst i mina öron, försöker 

känna vartåt musiken vill, kanske dels beroende på naturliga tendenser i musiken, dels 

influenser, men också förkunskaper som präglar ens musikaliska val i arbetet med att göra ny 

musik. Det är det musikaliska skapandet som varit centralt, de frågeställningar och 

observationer jag försökt göra har ibland stått i konflikt med det flow jag strävar efter att nå i 

skaparprocessen, oavsett om det handlat om att skriva ner en melodi i noter eller leta efter ett 

ambient ljud för en ljudbild. I dessa fall kan vetskapen om att samtidigt försöka observera 
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mina egna tankar och mitt arbetssätt påverka själva arbetssättet. Det har därför varit viktigt att 

försöka göra detta i efterhand med ett reflexivt förhållningssätt där jag försöker se vilka val 

jag tar i förhållande till ev förväntningar på vilka val som kunde tänkas finnas.  

Det är lätt att konstatera att det i olika musiksamarbeten och projekt kan medfölja ramar för 

vad som tillåts och förväntningar på hur resultatet ska låta. I vilken grad skiftar mitt 

konstnärliga förhållningssätt beroende på sammanhang? En klichéartad bild skulle kunna vara 

att jämföra med att få olika färger tilldelat att måla ett motiv med. Men samtidigt tycker jag 

att en sådan liknelse ibland känns relevant. Ibland ska motivet målas abstrakt för att locka 

fram vissa känslor eller förstärka information. Utifrån de olika verktyg och förutsättningar 

som man blir tilldelad formar man det uttryck som man söker, och det sökandet tycker jag 

alltsomoftast att jag upplever som en återkommande process oavsett sammanhang.

Det är en förmån att få jobba i samarbete med andra kulturskapare. En insikt som uppstår 

gång på gång är hur mycket jag som enskild konstutövare lär mig av att arbeta med personer 

inom andra fält och former. Min övertygelse är att det är viktigt för ett rikt kultur- och 

musikutbud att nyskriven musik av hög konstnärlig nivå är tillgänglig och kan höras i 

offentligheten och att musik i kombination med andra berättandeformer kan vara av stor 

betydelse för att fortsätta utveckla musik som konstform och tillgängliggöra denna. Dels för 

att det helt enkelt kan erbjuda ett sammanhang med nya mottagare, dels som verktyg för att 

väcka tankar och förmedla nya upplevelser av konstnärliga uttryck men också för att erbjuda 

lyssnaren en förhöjd medvetandenivå i stort. 

Svårigheten att observera sin egna process objektivt är slående. Då konstnärlig forskning ofta 

tycks utföras av konstnären själv skulle man kunna hävda att det är en del av svagheten med 

konstnärlig forskning, i jämförelse med vetenskaplig forskning. Min ursprungliga idé var att 

intervjua andra kompositörer och låtskrivare för att jämföra deras upplevelser med mina. 

Detta var något som jag beslöt att utesluta ur arbetet pga omfattningen av de gestaltande 

delprojekten. Möjligen hade dessa samtal kunna stödja delar av mina observationer men det 

kan jag bara spekulera om. 
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Tyvärr är det svårt att se mina slutsatser och analyser som generaliserbara, som ofta i 

konstnärlig forskning. Även om denna text endast är en rapport och reflektion över 

självständigt konstnärligt arbete på masternivå, inte en avhandling, så ser jag principen som 

samma att det handlar om att studera mänsklig erfarenhet, inte vetenskap. Att det inte är 

generaliserbart skulle man kanske kunna se som en kritik mot arbetet. Men det går också att 

hävda att det med lätthet går att se tendenser och återkommande mönster vad gäller t ex 

musiktolkningar av andra medieuttryck i olika sammanhang. En större jämförelsestudie av 

hur olika musikskapare angriper uppgiften att göra musik av t ex data och hur resultaten 

skiljer sig åt skulle vara en intressant studie att läsa, och kanske något för framtida forskning.  
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