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Sammanfattning 

Studien syftar till att, genom diskursanalys, undersöka erfarenheter och upplevelser av 
artistprofilering. I undersökningens kvalitativa intervjuer deltog tre intervjupersoner. Genom 
närläsning och tematisering av intervjupersonernas utsagor synliggjordes förväntningar på 
artistskap i en kedja från ung, oetablerad artist- och musikstudent via erfaren musikpedagog 
till välmeriterad företrädare inom musikindustrin. Resultatet visar intervjupersonernas 
resonemang, tankar, upplevelser och erfarenheter. För en hållbar artistprofilering, menar 
intervjupersonerna att artisten bör ha en artistprofil som är autentisk och genuin. Artisten 
förväntas vara en entreprenör med kunskap om branschen och besitta personliga egenskaper 
som att vara: visionär, självsäker, motiverad och självständig. De artistiska egenskaperna är i 
första hand inte musikaliska färdigheter utan personliga egenskaper och är grundade i 
personen som ger upphov till artistprofilen. Enligt intervjupersonerna har musikindustrins 
ekonomiska intressen olika utfall på artisters hälsa och även utformningen av det artistiska 
varumärket. Intervjupersonerna upplever ett glapp mellan undervisning och verklighet och 
menar att det krävs pedagoger som har insyn, är verksamma i musikbranschen och som kan 
skapa broar mellan musikutbildning och musikindustri.  
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1 Inledning  

Mitt intresse för artistprofilering började våren 2019. Jag talade med en låtskrivar- och 

producentkollega om konceptualisering av olika musikprojekt och fastnade för ämnet 

artistprofilering. I mina år av musikstudier har jag träffat många etablerade och oetablerade 

musikartister som vill utveckla sitt artistskap. Min upplevelse är att många av dessa vill uppnå 

någon slags kommersiell framgång i musikbranschen och har behov av att konkretisera sina 

artistiska och musikaliska identiteter. Ofta hamnar hantverksmässiga förmågor som t. ex 

låtskrivande eller instrument-teknik i fokus. Min erfarenhet är dock att många missar att 

koppla ihop hantverket med utvecklingen av sin artistprofil och sin kommunikation med 

mottagaren. Att hitta sin artistiska identitet kan vara en lång och komplicerad process för vissa 

och en naturlig process för andra. Oavsett om artisten medvetet eller omedvetet reflekterar 

över sitt artisteri så finns det alltid en mottagare som tolkar och kategoriserar artisten.  

 

Diskursanalytikern David Machin (2010) menar att människor snabbt känner igen när en artist 

hör ihop eller inte hör ihop med en viss genre. I avsaknaden av bättre vokabulär börjar 

människor uttrycka sig med olika adjektiv för att beskriva hur musiken låter. När en artist gör 

en så kallad cover, vilket betyder att en artist tolkar en annan artists verk, är det oftast inte 

mycket som skiljer rent musikteoretisk, menar Machin (2010). Det som skiljer sig är till 

exempel klangen i personens röst, de musikaliska egenskaperna hos instrumenten, rytmik och 

instrumentering. På så sätt skiljer sig den ena artistens musikaliska identitet från den andra. 

Själva kompositionen är ofta densamma som originalet (Machin, 2010). Med detta i åtanke 

menar jag att i de fall som artisten vet vad den vill förmedla blir det direkt viktigare hur 

artisten kommunicerar till mottagaren för att tolkningen av verket ska stämma överens med 

artistens vision.  

 

Gemensamt för de musikstudenter som jag har träffat genom mina musikstudier finns en 

ambition att verka och arbeta i musikbranschen. Min upplevelse är att det finns en motsättning 

på vägen till musikbranschen genom musikutbildning. Denna motsättning tror jag grundar sig 

i en misslyckad kommunikation mellan musikpedagogik och musikbransch. På gymnasiets 
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estetiska program ser vi en utbildning och en läroplan som är högskoleförberedande och styr 

studenterna mot att studera vidare. Diskussionen om hur och till vilken grad denna styrning 

mot högre utbildning har för inverkan i praktiken lämnar jag delvis orörd. Det går dock inte 

att undgå att en stor del av musikstudiernas syfte, oavsett nivå, är att förbereda 

musikstudenterna för att jobba och verka i vad vi kallar för musikbranschen. Därför ser jag 

det som en självklarhet att musikstudenterna förväntar sig att musikstudierna bör ge dem de 

verktyg och den kunskap som de förväntas ha för att kunna bli en del av arbetlivet och 

musikbranschen som exempelvis verksamma artister och musiker. För att detta ska vara 

möjligt anser jag att dessa förväntningar från respektive aktör behöver synliggöras och 

adresseras. I denna studie undersöker jag därför bland annat hur undervisning i 

artistprofilering uppfattas och hur den förväntas utvecklas. Efter att ha satt mig in i 

problemområdet så vill jag lyfta vikten av artistprofilering som en del av det artistiska 

varumärket som artisten utvecklar under sin karriär. I studien adresseras jag de eventuella 

glappen som kan finnas mellan oetablerade artister, musikpedagogiken och musikindustrin 

kring ämnet artistprofilering. 

2 Syfte och frågeställningar 

Syftet med studien är att undersöka erfarenheter och upplevelser av artistprofilering, utifrån 

tre olika relevanta perspektiv: artist- och musikstudent; musikpedagog; aktör inom 

musikbranschen. Fokus är att därigenom synliggöra förväntningar på artistskap i en kedja från 

ung, oetablerad artist- och musikstudent via erfaren musikpedagog till välmeriterad 

företrädare inom musikindustrin.  

 

För att konkretisera och uppfylla studiens syfte riktas fokus på följande tre frågeställningar: 

i) Vilka är en oetablerad artist- och musikstudents erfarenheter och upplevelser av 

artistprofilering? 

ii)  Vilka upplevelser och erfarenheter av artistprofilering kan delges från en väletablerad 

musikpedagog verksam på musikhögskola i Sverige? 

iii)  Vilka förväntningar kring artistprofilering kan förmedlas från en välmeriterad aktör i 

musikindustrin? 
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3 Bakgrund och Tidigare forskning 

I detta kapitel presenteras tidigare forskning och underlag för föreliggande studie. Först sätts 

Artistskap i relation till begreppet artistvarumärke för att därigenom förstå artistprofilering, 

därefter redogörs för musikpedagogikens roll inom området artistprofilering.  

3.1 Artist som begrepp 
I föreliggande studie används begreppet artist. Enligt Nationalencyklopedin (2020) lyder 

definitionen som följande: ” (tekniskt skicklig) utövare av konst el. konster; vanl. med 

direktkontakt med publik” (Nationalencyklopedin, 2020). Begreppet kan appliceras till olika 

konstarter men i denna studie syftar begreppet artist till utövare av musik.  

3.2 Artistvarumärke 

För att kunna förstå vad artistprofilering är, underlättar det om det beskrivs som en del av ett 

artistiskt varumärke. Varumärke eller Brand, som det heter på engelska är ett begrepp som är 

starkt etablerat i företag- och bolagsvärlden, därför appliceras det begreppet i detta 

konstnärliga sammanhang, för att ge en större tyngd i beskrivningen av artistiskt varumärke 

och i förlängningen artistprofilering.  

Kevin Lane Keller (2013) som är en brittisk forskare med inriktning på Branding, Brands och 

Strategic Management, hänvisar till The American Marketing Association (AMA) som 

definierar varumärke på följande sätt: 

A brand is a name, term, design, symbol or any other feature that identifies one seller’s good or 

service as distinct from those of other sellers (American Marketing Association, 2019).  

Varumärket skapas i princip när upphovspersonen skapar produkten och sätter ett nytt namn, 

ny symbol eller logotyp för produkten (Keller, 2013). Vidare menar han att det dock är viktigt 

att skilja på principen av ett varumärke och vad konceptet varumärke betyder i industrin, det 

kan därför vara hjälpsamt att separera varumärket från produkten. En produkt är vad som helst 

som erbjuds till en marknad i utbyte mot uppmärksamhet, förvärv, bruk, eller konsumtion 

som tillfredsställer ett behov eller en vilja. Keller (2013) definierar produkt och varumärke på 
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följande sätt: Produkten kan vara en fysisk produkt, en tjänst, en person eller organisation, en 

plats eller en idé, som till exempel har en politisk eller social orsak. Varumärket går utanför 

gränserna för en produkt eftersom det innehar dimensioner som särskiljer produkten från 

andra produkter som på något sätt är designade för att möta samma behov. Dessa skillnader 

kan vara rationella och konkreta – relaterat till hur produkten presterar – eller mer symboliska, 

diffusa och emotionella – relaterat till vad varumärket representerar (Keller, 2013). Brad 

Sago, doktor i företagsekonomi, beskriver i en artikel utgiven av Executive Update (2001), att 

branding är processen som leder fram till att en tjänst, produkt eller ett företag står för ett par 

specifika idéer i konsumentens medvetande (Achacoso, 2014). 

För att skapa en relation och kommunicera med publiken menar Larsson (2008), forskare i 

kommunikationsvetenskap, att varumärket tilldelas en identitet som kan delas in i tre 

komponenter: Profil, Image och Identitet.  

Profil – Den bild som organisationen (t. ex artisten) vill förmedla av sig själv till sin publik 

och omvärld.  

Image – Den uppfattning och bild publiken och omvärlden har av organisationen (t.ex 

artisten). 

Identitet – Den helhetsbild som organisationen (t.ex artisten) uppfattar och förmedlar om sig 

själv i relation till omvärldens föreställningar.  

I näringslivet har imagen en stor roll att spela då de flesta har en relation till varumärket och 

företaget snarare än till en enskild produkt. Ur denna synvinkel innebär identitet en koppling 

mellan organisationen och omvärlden. Om profil och image inte står i likhet med varandra så 

behöver organisationen stärka sin profil. Genom att stärka profilen kan organisationen 

påverka imagen och på så sätt få den önskade identiteten (Larsson, 2008). Förhållandet mellan 

komponenterna illustreras i figur 2.1 
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Figur 2.1: Förhållandet mellan Profil, Image & Identitet (Larsson 2008 s. 117). 

Profil i internationella sammanhang ersätts ofta med begreppet identitet (Larsson, 2008). 

Kapferer (2008) understryker skillnaden på image och profil och beskriver identitet som 

avsändarens ansvar. Image beskrivs återigen som publikens uppfattning av varumärket. 

Identitetens (profilens) ändamål är att specificera syfte, mål och självbild. När profilen är 

utformad projiceras varumärket och reflekteras mot publiken. En mer mångfacetterad bild av 

varumärkesidentitet ges av Kapferers (2008) identitetsprisma, då den delas in i sex olika 

dimensionen som tillsammans bildar varumärkesidentiteten. 

• Fysik – syftar först och främst på varumärkets utseende. Det är objektivt och konkret. 

Till exempel en symbol eller en logga. Det svarar på frågan om hur produkten brukas 

och hur varumärket skiljer sig grafiskt från andra varumärken som fyller samma 

funktion på marknaden. 

• Personlighet – syftar till en personifiering av varumärket. Vilka mänskliga drag skulle 

varumärket ha om det var en människa?  

• Kulturen – syftar till vilka värderingar som finns i inom organisationen. Den formas 

av vilka som jobbar inom organisationen och hur dessa kommunicerar varumärket 

samt produkten till publiken. Gemensamma målsättningar och aspirationsvärden är 

också en stor del av varumärkets kultur. 

• Relationen – syftar till vilken slags kommunikation varumärket har med publiken och 

vilket uppförande som finns gentemot kunden, uppmaningar och associationer kring 

varumärket.  

• Reflektion – syftar på konsumentens reflektion av sig själv, en analys av hur 

konsumenter tror att andra uppfattar denne på grund av varumärkesvalet. 

• Självbild – syftar till konsumentens egen självbild i förhållande till varumärkesvalet. 

Istället för att analysera andras associationer (Reflektion) så är detta upplevelsen av att 



 6 

konsumera eller ägandet av varumärket. Detta är också ett sätt för flera konsumenter 

att känna gemenskap och samhörighet kring ett varumärke.  

Identiteten illustreras i figur 2.2. 

 

 

Figur 2.2: Brand Identity Prism (Kapferer, 2008 s. 183). 

Detta kan appliceras på ett artistiskt varumärke eftersom det finns delar som är direkt 

kopplade till Kapferers identitetsprisma. Några av dessa delar är klädsel, artwork, musik, 

musikvideor, liveframträdanden, synkronisering (Chalmers, Enestig & Lindén, 2011). Genom 

att använda sig av sociala medier kan artisten skapa en relation till sina fans och aktivt 

kommunicera en personlighet till mottagaren (Azadi & Lorentzi, 2019). De visuella attributen 

till varumärket som till exempel val av kläder och olika slags artwork står för artistens fysik 

(Chalmers et.al. 2011). Förstärkning av vilken känsla som varumärket förmedlar, menar 

Machin (2010) kommuniceras till stor del av vilka färger som väljs och påverkar den fysiska 

delen av varumärket. Till exempel kan färgen svart uppfattas som nyckfull eller ond medan 

färgen gul ofta associeras med ljus (Machin, 2010). Genom dessa fysiska val placerar sig 

artistvarumärket, rent visuellt, på en plats i marknaden där varumärket skiljer sig från andra 

artistvarumärken. Liveframträdanden är ett sätt för artisten att möta sin publik och stärka sin 

personlighet genom att stå för sina verk, publiken får då en karaktär och ett ansikte på 

artisten. Genom att skapa deltagande, engagemang och närhet mellan artist och publik stärks 

också relationen. Synkronisering genom reklam, TV och filmsamarbeten gör att artistens 

musik, och därmed artisten, associeras till andra varumärken som i sin tur kommunicerar olika 



 7 

värderingar som kan stärka eller försvaga artistvarumärket. Vad gäller kultur har artistens 

personliga värderingar och det team som jobbar kring artisten den avgörande rollen 

(Chalmers, et. al. 2011). Kulturen kan också speglas i låtarnas texter och där artistens 

värderingar kan uttolkas. Texten kan till och med kommunicera rent demografiska 

associationer vilket genomsyrar varumärkeskulturen (Machin, 2010). Genom musiken och 

texter, vilket är den centrala produkten, kommuniceras värderingar och budskap som skapar 

personlighet åt varumärket och samtidigt skapar reflektion och självbild hos konsumenten. 

Med hjälp av musiken och texter identifierar konsumenten sig själv med artisten och med 

andra konsumenter som lyssnar på samma musik. På så sätt växer gemenskap mellan 

konsumenter och ger möjlighet till att subkulturer kan utvecklas. När konsumenten 

identifierar sig med vissa kläder, frisyrer och poseringar som är norm för konsumenter av 

samma genre eller samma artist, växer också en individuell och kollektiv känsla av expertis 

och autenticitet (Machin, 2010).  

Autenticitetdiskursen är något som genomsyrar sättet människor upplever musik. 

Autenticiteten visar sig genom artistens sociala medier, artistens musik, fysik, etc. Publiken 

uppfattar om artisten är autentisk eller inte baserat på om de får känslan av att uttrycket har 

förankring i ”riktiga känslor” hos artisten (Machin, 2010). Vidare beskriver Machin (2010) att 

föreställningen av musik som förknippas med affekt framkom under sjuttonhundratalet då 

musik kunde uttrycka känslor som förknippades med själen, så som ilska, sorg och smärta, det 

vill säga mänskliga känslor. Eftersom detta ideal fortfarande lever kvar i samhället finns en 

tydlig dragning till genuinitet, äkthet och uppriktighet från publiken. Motsatsen till detta 

skulle vara en artist som uppfattas som producerad och konstruerad. Dessa motsatser måste 

artisten förhålla sig till när den kommunicerar sitt varumärke till en marknad (Machin, 2010). 

Eftersom musiken är den centrala produkten föreslår Chalmers, Enestig och Lindén (2011) en 

ny modell som illustras i figur 2.3. I denna modell är musiken kärnan av artistvarumärket.  
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Figur 2.3: Artistvarumärkets identitet (Chalmers, Enestig & Lindén, 2011). 

3.3 Musikutbildning 

I detta avsnitt redogörs underlag för förståelse om hur musikutbildning på olika nivåer och 

olika instanser förhåller sig till artisteri och utvecklingen av ett artistvarumärke, vidare 

synliggörs ungdomars förväntningar och upplevelser av musikstudier på det estetiska 

programmet på gymnasiet. 

3.3.1 Skolans uppdrag 
Skolverket är den förvaltning som har i uppdrag från den svenska regeringen, att sätta ramar 

för undervisning och bedömning för bland annat grundskola och gymnasium i Sverige 

(Skolverket, 2019a). För högre utbildning, så som högskola eller universitet, är UKÄ 

(Universitets Kanslers Ämbetet) den statliga myndighet som kvalitetsgranskar och följer upp 

att högskolor och universitet följer lagar och förordningar (UKÄ, 2019). Ämnet musik i 

svensk grundskola syftar bland annat till att ge eleven möjlighet att delta i musikaliska 

sammanhang, utveckla musikalisk lyhördhet för att genom samarbete med andra kunna 

bearbeta och framföra musik i olika former och skapa förutsättningar att vidareutveckla 

musikalisk kreativitet (Skolverket, 2019c). Vidare finns möjlighet att studera i den svenska 

gymnasieskolan som erbjuder estetiska program med musikinriktning. 

 



 9 

Skolverket (2019d) presenterar musikämnets syfte som visar de aspekter som anses vara av 

värde för studenten. I syftet finns bland annat beskrivningar som säger att studenten ska ges 

möjlighet att utveckla förmåga att kommunicera med publik, gestalta musik både solistiskt 

och i ensemble och genom sitt musikutövande aktivt bidra till samhällets kulturliv. Eleven ska 

också ges förutsättningar att studera och utöva musik från olika tider, kulturer och stilarter för 

att uppnå genrebreddning och ges möjlighet att utveckla ett personligt uttryck med hög 

konstnärlig kvalité (Skolverket, 2019b). Om eleven är intresserad av eftergymnasiala studier 

finns det i Sverige ett utbud av högre musikutbildningar. Svenskledda Education Media 

Group (2019) ger 99 träffar på svenska eftergymnasiala utbildningar med musikinriktning, i 

sin sökmotor på siten Allastudier.se. Resultaten visar yrkeshögskolor, folkhögskolor, kurser, 

högskolor, och universitet (Alla studier, 2019). Ett exempel på en svensk musikutbildning 

med artistinriktning är Artistakademin i Norrbotten, Framnäs Folkhögskola. Artistakademin 

erbjuder följande kurser: Sång (enskilt och i grupp), Dans, Scenisk gestaltning, Scenisk 

produktion, Musikteori/gehör, Auditionträning, Gruppdynamik, Ensemble vid vissa 

produktioner och Idrott. I Artistakademins beskrivning utlovas en förankring till 

musikbranschen med kontakter i yrkeslivet (Framnäs Folkhögskola, 2019). 

3.3.2 Marknadsföring för gymnasiets estetiska program 
För målgruppen som vill studera på gymnasiets estetiska program erbjuds många alternativ. 

Eleverna kan besöka gymnasieskolornas hemsidor för att få mer information om det estetiska 

programmet och gymnasieskolorna. På Rytmus musikgymnasiums hemsida, ett av Sveriges 

största gymnasiala estetiska program, framgår det hur eleverna får ta del av ”clinics” där 

personer från musikbranschen föreläser och förbereder eleverna för den ”riktiga 

musikvärlden”. Det står också tydligt att det estetiska programmet är högskoleförberedande 

och att eleverna får behörighet till utbildningar inom till exempel juridik, ekonomi, 

statsvetenskap, arkitektur mfl. (Rytmus, 2020a). På det estetiska programmet ska eleverna få 

möjlighet att utveckla de färdigheter som krävs för att söka till högre konstnärliga 

utbildningar (Kulturama, 2020). På samma gymnasium som erbjuder clinics anordnas en 

musikfestival där eleverna får uppträda inför publik och vara en del av festivalproduktion. 

Enligt hemsidan är eleverna inte bara artister utan också arrangörer för festivalen. En lärare 

beskriver det som att eleverna får förutsättningar att öva på scenframträdanden och att 

genomföra något de själva vill och brinner för. På hemsidan finns också exempel på kända 
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artister som har gått utbildningen tidigare och en intervju med en känd artist som bland annat 

berättar om hur kursen ”eget företagande” har hjälpt artisten i sitt yrkesliv (Rytmus, 2020b).  

3.3.3 Ungdomars förväntningar och upplevelser av musikstudier 
 

Genom en enkätundersökning och kvalitativa intervjuer har Nilsson (2016) undersökt 

gymnasieelevers syn och förväntningar på musikundervisning på det estetiska programmet 

med inriktning musik. I studiens resultat delar eleverna sina tankar om vad de vill att 

musikstudierna på det estetiska programmet ska leda till. En av eleverna vill kunna försörja 

sig på musiken som soloartist men är osäker på om det blir ett heltidsjobb eller inte. En annan 

vill fortsätta med låtskrivande och musikproduktion efter gymnasietiden. En tredje elev har 

som dröm att försörja sig som DJ och vill nå stor framgång likt artisten Avicii. Denna elev har 

dock funderingar på att vidareutbilda sig i musikproduktion (Nilsson, 2016). Bland eleverna 

uttrycks delade meningar om ämnet Entreprenörskap. En av eleverna är av åsikten att detta är 

ett av de viktigare ämnena på programmet då hon ser att marknadsföring, branding och hur 

man når ut till publiken är värdefull kunskap. Eleven saknar dock mer utbildning i 

företagande och tycker att det borde vara en egen kurs. Hon avslutar med att i det estetiska 

programmet med inriktning musik, bör ingå en musikjuridisk del som bland annat ska 

behandla upphovsrätt, STIM och SAMI. Eleverna lyfter olika teoretiska ämnen som viktiga 

för sin skolgång. En elev benämner musikkurser så som Ensemble, Körsång, Gehör och 

musiklära, Individuell sång, Estetisk kommunikation och Entreprenörskap som ämnen vilka 

ger en bra grund för framgång inom musikbranschen. Den generella inställningen bland 

intervjupersonerna i denna undersökning är att samtliga vill fortsätta utöva musik efter sin 

gymnasietid, dock har majoriteten ingen ambition att ha musiken som yrke utan mer som en 

hobbyverksamhet. Det som var gemensamt för val av program var lusten och passionen för 

musikutövande (Nilsson, 2016).  

3.3.4 Musikundervisning 

Genom intervju, deltagande observation och fokusgruppintervjuer har Karl Asp (2015) 

i sin doktorandavhandling i musikpedagogik, undersökt hur lärare resonerar kring 

vilka lärandeobjekt de väljer i ensembleundervisningen på gymnasiet. I korthet 

beskriver Asp (2015) begreppet lärandeobjekt som både det en elev förväntas lära sig i en 

undervisningssituation såväl som det som iscensätts för att åstadkomma lärande. I syfte att 
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legitimera de lärandeobjekten som valts iscensätter lärarna lärandeobjekten på ett sätt 

som ses som estetiskt-normativt. Det som enligt Asp (2015) definieras som estetiskt-

normativt är vad elever och lärare upplever som musikalisk kvalitet. Detta är påverkat 

av vad bland annat, föräldrar, kollegor, kamrater och publik har för förväntningar på 

elevernas prestation gällande musikaliskt resultat (Ibid). I den situation som Asp 

(2015) kallar för musician-by-proxy har läraren funktionen som garant för de ideal som 

är eftersträvansvärda av eleverna. Genom att inta rollen som en trovärdig representant 

av det professionella musiklivet kvalitetssäkrar läraren det som uppfattas som 

estetiskt-normativt. En konsekvens av detta är att lärandeobjekt som ställer krav på 

musikalisk kvalitet enbart anses som värdefullt när det har relevans för det estiskt-

normativa. Ur undersökningen uppdagar sig två diskurser: Den första är 

artistdiskursen vilket har anknytningar till vad som anses vara en trovärdig musikalisk 

praktik, vilket innebär ett närmande till det estiskt-normativa idealet. Artistediskursen 

uppnår musikalisk kvalitet när resultatet liknar en professionell musikpraktik. 

Konsekvenser för undervisningen är bland annat val av repertoar, hur, vem, och i vilket 

sammanhang repertoaren bör framföras (Asp, 2015). Den andra diskursen som presenteras är 

skoldiskurs. Skoldiskursen lägger större fokus på kunskapsutveckling och genererar 

föreställningar kring institutionellt lärande, som i sin tur förknippas med lärande som syftar 

till högre utbildning och yrkeskrav. Styrdokument och regelverk spelar en självklar roll för 

skoldiskursen då den ställer kunskapskrav på eleven som formuleras från en myndighet (Asp, 

2015). I Asps (2015) avhandling framkommer skoldiskursen oftare i samtalet kring lärarnas 

intentioner och i samtal om mål och genomförande av undervisning. Ett tydligt resultat är 

dock att artistdiskursen är den dominerande diskursen i den undersökta undervisningen (Asp, 

2015).  

Hur lärarkollegor utvecklar språk för att möta elevers musikaliska prestationer är något som 

Olle Zandén (2010) presenterar i sin avhandling. I avhandlingen avlyssnade och analyserade 

Zandén (2010) lärares samtal om videoinspelningar av musicerande gymnasiestudenter. I 

samtalet lyftes kvalitetsuppfattningar och kvalitéer i förhållande till bedömningskriterier.  

Uppskattning visades gällande egenskaper som fysiskt uttryck, spelglädje, initiativförmåga 

och elevautonomi. I flera lärargrupper förklarades utvecklingen av dessa kunskaper med att 

lärarna varit frånkopplade från elevernas musikaliska prestationer. Eftersom den mest 

uppskattade elevgruppen var ”Hårdrocksgruppen” korrelerar detta med forskning av Carina 
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Borgström-Källén (2014), lektor i musikpedagogik på Högskolan för scen och musik. 

Hårdrock hör till den populärmusikaliska genrediskurs som Borgström-Källén (2014) menar 

innehar sociala egenskaper som representerar frihet, autenticitet och en ”cool” livsstil. Dessa 

ses som ideala i den populärmusikaliska genrediskursen. Detta medför att 

pop/rockundervisningen tenderar att försköna den ”riktiga” yrkespraktiserande musikern till 

en ideal position och där skolan som institution för lärande tappar trovärdighet (Borgström-

Källén, 2014). Med ett sådant ideal blir ofta undervisningen resultatbaserad eftersom 

elevernas musikaliska resultat förväntas framföras inför en publik. Lärarens intention skiftar i 

en sådan situation från en pedagogisk inramning till att bli en musikalisk inramning vilket 

medför höjda krav på elevernas prestationer. Dessa publika framträdanden förväntas av 

elever, kollegor och skolledning vara av hög kvalitét och efterlikna det professionella 

musiklivets kvalitetsnormer. Detta påverkar möjligheten att pröva och utvecklas för de elever 

som inte redan är förtrogna med sina musikaliska handlingar. När skiftet sker från en 

pedagogisk inramning till en att vara en musikalisk inramning hamnar fokus på att skapa en 

kvalitativ produkt där det publika framträdandet försöker efterlikna det professionella 

(Borgström-Källén, 2014).  

4 Teoretiskt perspektiv 
Till denna studie valdes diskursanalys som teoretiskt perspektiv. Perspektivet valdes i syfte att 

vidga och utforska begreppet artistprofilering, därigenom synliggöra förväntningar på 

artistskap genom att ta del av erfarenheter och upplevelser av artistprofilering från tre valda 

intervjupersoner. I detta kapitel redogörs det diskursanalytiska perspektivet och dess 

tillämpning. 

4.1 Diskurs som teoretiskt begrepp 

Ordet diskurs kan uppfattas som flytande och svårt att definiera. Forskarna Marianne Winther 

Jørgensen och Jane Phillips (2000) från Roskilde University i Danmark, uttrycker att ordet 

diskurs är ett språkbruk som speglar ett visst sätt att kommunicera verbalt inom en viss social 

domän. Det kan talas om en ”medicinsk diskurs” eller en ”politisk diskurs”. Inom dessa 

domäner använder vi olika språk för att förstå världen och oss själva (Winther Jørgensen & 
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Phillips, 2000). En diskurs kan beskrivas som att alla tecken i ett språk är som knutna i ett nät 

och får sin betydelse genom att de skiljer sig från varandra på bestämda sätt. Vilken betydelse 

orden får formas av vilket förhållande de har till varandra, vilket uppdagas genom konflikter, 

konventioner och förhandlingar i sociala rum. På så sätt är diskursen alltid i förändring 

(Winther Jørgensen & Phillips, 2000). Inom diskursanalysen syftar begreppet diskurs på den 

enskilda och entydiga betydelsefixeringen, dvs strävan efter att nå samförstånd inom 

vederbörande område. Det diskursiva fältet beskriver det som inte får plats inom diskursen 

och på så sätt har en yttre påverkan på diskursen. Winther Jørgensen & Phillips föreslår dock 

begreppet diskursordning vilket beskriver det fenomen som uppstår när två diskurser verkar 

inom samma terräng. Det uppstår antagonism vilket är den öppna konflikt som uppstår mellan 

diskurserna som sedan övergår i hegemoni som syftar till upplösningen av konflikten och där 

med expeditionen av diskursens gränser (Winther Jørgensen & Phillips, 2000). Vidare finns 

en strävan av att utveckla verktygen för att analysera och kartlägga dessa mönster. Vissa 

fundamentala punkter genom diskursanalys kan beskrivas som strävan efter nå entydighet 

inom det sociala på alla nivåer (Ibid).  

4.2 Diskursanalys i praktiken 

Inom diskursanalytiska disciplinen får forskaren inte sortera utsagor i värderingar som rätt 

eller fel, utan enbart se till generella mönster och vilka konsekvenser vissa diskursiva 

framställningar av verkligheten får. Forskaren måste i största möjliga utsträckning försöka 

ställa sig främmande inför materialet och ignorera sin subjektiva åsikt eller värdering om 

ämnet (Winther Jørgensen & Phillips, 2000). Den föreställning som varje individ kan 

förväntas ha om begreppet artistprofilering speglas av deras erfarenheter och det diskursiva 

fältet som omsluter deras ordval och sätt att utrycka sig. Därför är det viktigt att analysen sker 

med det som Svensson (2019) beskriver som en spänning mellan kreativitet och disciplin, för 

att intressant forskning ska uppstå. Han menar även att en god diskursanalys kännetecknas av 

kreativt tolkningsarbete som följer en disciplinerad arbetsgång (Svensson, 2019). 

 

Viktigt att ta med sig i studiens arbetsgång och tolkningsarbete är att diskursanalysen har en 

paradox i dess natur. Då forskarens roll har ett objektivt syfte och ska analysera materialet 

objektivt kolliderar denna sanning med diskursteorins syn på socialkonstruktion. Om 

forskaren accepterar att denne är del av en verklighet som är socialt konstruerad och att 
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sanningar är diskursivt producerade effekter, hur förhåller sig forskaren till de sanningar som 

forskarsubjektet producerar? En representation av en verklighet kan aldrig argumenteras för 

att vara bättre än alla andra representationer (Winther Jørgensen & Phillips, 2000). 

 

Med detta som utgångspunkt har jag i denna studie valt tre olika perspektiv, vilka ger 

förutsättningar att expandera diskursens gränser. Jag vill genom diskursanalys förstå det 

empiriska materialet och synliggöra olika perspektiv präglade av tidigare upplevelser och 

erfarenheter av artistskap och artistprofilering. Hur jag närmar mig det empiriska materialet 

framgår i nästkommande kapitel.  

5 Metod 

I studien används kvalitativ intervju som metod med totalt tre intervjupersoner. Varje 

intervjuperson är representant för en del i kedjan från ung, oetablerad musikstudent och artist 

via erfaren musikpedagog till musikindustrins företrädare. 

5.1 Kvalitativ Intervju 

Den kvalitativa forskningsintervjun valdes för denna studie. Utifrån studiens ämne och syfte 

var den kvalitativa forskningsintervjun passande då den fokuserar på att förstå och beskriva 

meningen hos centrala teman i intervjupersonens livsvärld. Den har som strävan att beskriva 

livsvärlden i sin vardag precis som den upplevs och ge en så ärlig bild av intervjupersonens 

upplevelse av verkligheten som möjligt. Det kvalitativa syftar inte till kvantifiering, istället 

för att precisera med siffror så avgörs precisionen av beskrivningen och stringensen i 

tolkningen, den kvalitativa metodens exakthet (Kvale & Brinkemann, 2014). Förenklat var 

den kvalitativa intervjumetoden bättre lämpad i denna undersökning då den fokuserar på 

frågeställningar som riktar sig mot att förstå eller hitta mönster (Trost, 2010). En 

halvstrukturerad intervju används för att få en subjektiv uppfattning av intervjupersonens 

livsvärld och utförs därför genom en intervjuguide som fokuserar på tematik och som kan ge 

förslag till frågor. Genom att varken vara ett helt öppet vardagssamtal och inte heller använda 

ett slutet frågeformulär hittar intervjuformen en balans där intervjupersonens egna perspektiv 



 15 

blir tolkningsföremål för forskaren. Därför spelas intervjuerna oftast in och blir nedskrivna för 

att sedan analyseras (Kvale & Brinkemann, 2014). Standardiseringsgraden av intervjun 

bedöms på hur lika villkoren har varit för intervjupersonerna och för intervjuaren. Eftersom 

det i denna studie fanns ett intresse av att låta den intervjuade få styra intervjun i större 

utsträckning och för att tillåta fler valmöjligheter i intervjuformatet var en lägre grad av 

standardisering att rekommendera (Trost, 2010). 

5.2 Etiska överväganden 

I en undersökning bör varje forskare ta hänsyn till de fyra forskningsprinciperna 

(Vetenskapsrådet, 2002). Konfidintialitetskravet tillämpades då jag i min undersökning 

använder mig av pseudonymerna Dennis, Carl och Fredrik istället för informanternas namn 

och då jag undanhåller specificerad information om informanterna för läsarna. Detta för att 

skydda intervjupersonernas identitet och för att vetskapen om vem intervjupersonerna är kan 

påverka läsarens sätt att tolka studien. I enlighet med informationskravet blev 

intervjupersonerna informerade som beskrivet i 4.4. De har själva valt att delta i studien och 

har haft valmöjligheten att välja på vilka villkor de deltog i studien, enligt Samtyckeskravet. 

Avslutningsvis avser studiens insamlade material, i enslighet med Nyttjandekravet, endast till 

att användas som empiri i studien och att enbart tjäna ett vetenskapligt syfte (Vetenskapsrådet, 

2002). 

5.3 Urval och presentation av intervjupersoner 

Samtliga deltagare valdes ut genom ett strategiskt urval vilket innebar att jag tillfrågade dessa 

intervjupersoner baserat på vilka variabler som jag uppskattade skulle vara av teoretiskt värde. 

Variablernas värde baserades på personernas erfarenhet av respektive del av kedjan där 

intervjupersonerna representerade: ung, oetablerad artist- och musikstudent via erfaren 

musikpedagog till välmeriterad företrädare inom musikindustrin. Erfarenhet, ålder och 

yrkesroll var av högsta prioritet (Trost, 2010).  

Sju potentiella intervjupersoner kontaktades via mail eller sociala medier, där de fick en 

beskrivning av vad intervjun syftade till, varför jag kontaktade just denne och en presentation 

av ämnet. Antalet deltagare bestämdes till tre för att begränsa mängden datainsamling i 
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förhållande till studiens omfattning (Kvale & Brinkemann, 2014). Till följd av arbetets 

begränsade tidsplan utgjordes urvalet utifrån de deltagare som först svarade ja till att delta. 

Därmed blev andra aspekter så som jämställdhet lidande för urvalet ur ett genusperspektiv.  

Två av de tre deltagare som svarade ja, tillfrågades genom rekommendation av min 

handledare och den tredje tillfrågades på grund av sin recension av den artistutbildning denne 

hade publicerat på utbildningens hemsida.  

• Intervjuperson Dennis: Man, tidigare student på ett gymnasium med estetiskt program 

med musikinriktning i Stockholm, en artistutbildning och en 

musikproduktionsutbildning i Stockholm, tidigare signad som artist på ett musikbolag. 

• Intervjuperson Carl: Man, pedagog på välmeriterad musikhögskola i Sverige. 

musikproducent, musiker, erfaren kapellmästare för artister. 

• Intervjuperson Fredrik: Man, tidigare grundare till välmeriterat skivbolag och 

nuvarande VD för ett av Sveriges största musikbolag, tidigare artist och låtskrivare i 

flertal framgångsrika projekt.  

5.4 Genomförande 

När deltagarna tackat ja till intervjun bestämdes plats och tid. För att nå en avslappnad och 

trygg känsla valde deltagarna den plats där det passade de bäst att genomföra intervjun och vi 

bestämde gemensamt en tid som passade oss båda (Kvale & Brinkemann, 2014). Fredrik bad 

om att få träffas på sitt kontor, Carl bad om att få träffas på sin arbetsplats. Dennis intervju 

ägde rum på KMH (Kungl. Musikhögskolan). Samtliga intervjuer spelades in på en 

mobiltelefon. Alla rummen som deltagarna intervjuades i vad mötesrum för att inte störas av 

utomstående ljud. Innan intervjun började avlades tid till att introducera mig igen och ett kort 

samtal kring studiens syfte och deras roll i studien, var arbetet kommer att publiceras och 

deras möjligheter att dra sig ur undersökningen, på så vis fick jag ett informerat samtycke med 

intervjupersonerna. Viss information om studien gavs i slutet av mötet eftersom det ibland 

fanns en tendens till att intervjupersonen kunde uppfatta formaliteten i informerat samtycke 

som en aning skrämmande och hämmande för intervjun eftersom den syftar till att få deras 

spontana åsikter och ta del av personlig erfarenhet (Kvale & Brinkemann, 2014). För att 
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uppmuntra till spontanitet utformades intervjuguiden med frågor som riktade sig till vad 

personen upplevde, hur något gick till eller vilken uppfattningen personen har om en viss 

situation eller ett visst område. Intervjuguiden användes på ett flexibelt sätt där frågorna inte 

nödvändigtvis ställdes i den ordning de stod skrivna i och inte heller formulerades ordagrant. 

Detta gjordes för att hålla ett vardagligt och ledigt språk som ger förutsättningar för trygghet 

hos intervjupersonen. När de kom till den deltagaren med lång erfarenhet av publika 

sammanhang och av sin yrkesroll som ledare, betraktade jag denne som en elit. Detta för att 

dessa personer ofta får sina åsikter och tankar prövade och ofta innehar ett maktförhållande 

som etablerat innan intervjun ens ägt rum. I denna intervju var jag extra uppmärksam på ifall 

intervjupersonen hade förberett samtalsspår eller omedvetet följde invanda mönster gällande 

intervjuer (Kvale & Brinkemann, 2014). För att lämna tid till analys och transkribering varade 

intervjuerna i högst 60 minuter. Tanken med intervjuernas längd var att få en djup och 

nyanserad empiri där intervjupersonerna gavs tid till eftertanke och reflektion (Kvale & 

Brinkemann, 2014). 

5.5 Bearbetning och analys 

I min bearbetning och analys av studiens empiriska material har jag noga valt teman som jag 

ansåg speglar studiens syfte på bästa sätt. Jag har inspirerats av Peter Svenssons metod om 

närläsning och tematisering (Svensson, 2019). Med närläsning avses att avläsa och tolka 

intentioner i informanternas utsagor. Med tematisering avses att analytiskt urskilja mönster 

och kategorisera likheter och skillnader i informanternas utsagor.  

 

Intervjuerna transkriberades ordagrant till text. Varje transkription lästes och analyserades i 

kronologisk ordning från första intervjun till den sista. Efter noggrann närläsning hade flera 

kategorier ur transkriptionerna utkristalliserats. Dessa kategorier bestämdes utifrån vilka 

likheter och skillnader som uppstod mellan de olika transkriptionerna i förhållande till 

studiens forskningsfrågor. Därefter sorterades kategorierna med övergripande etiketter som 

beskriver den huvudsakliga kärnan. Det utmynnade i fyra teman som redovisas i studiens 

resultat. Transkriberingarna av intervjuerna i sin helhet återfinnes hos författaren och ingår 

inte i denna framställning på grund av konfidentialitet. 
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6 Resultat 

I detta kapitel redovisas studiens resultat. Under olika underrubriker summeras empiriskt 

material från tre intervjuer. Där redovisas utsagor och teman som framkommit ur intervjuerna. 

Förutom teman och redovisningar av likheter och olikheter kring ämnet artistprofilering, 

presenteras även citat av intervjupersonerna som understryker deras resonemang om det givna 

temat. De fyra teman som genomsyrar resultatet är; Erfarenheter och upplevelser av 

artistprofilering, Musikpedagogikens roll, Förväntningar på artisten, Musikindustrins 

förhållande till artistprofilering. Genom dessa teman visar intervjupersonerna sitt perspektiv 

på det givna temat som speglar den verklighet som intervjupersonerna har upplevt och har 

erfarenhet av. Varje intervjuperson är representant för en del i kedjan från ung, oetablerad 

musikstudent och artist via erfaren musikpedagog till musikindustrins företrädare. Varje 

intervjuperson förhåller sig till denna kedja från sitt eget perspektiv och synliggör därför vilka 

förväntningar som finns på respektive representant av kedjan. Dessa förväntningar är inte 

personligt kopplade till respektive intervjuperson, utan enbart till området som 

intervjupersonen representerar. Under varje tema presenteras utsagorna i följande ordning: 

Dennis (ung, oetablerad artist- och musikstudent), Carl (erfaren musikpedagog), Fredrik 

(välmeriterad företrädare inom musikindustrin). 

6.1 Erfarenheter och upplevelser av artistprofilering 

Temat träder fram ur de tankar, upplevelser och erfarenheter som intervjupersonerna har kring 

artistprofilering och artisteri. Mycket kommer att handla om deras erfarenheter av att vara 

kring artister eller identifiera sig själva som artister. Deras tankar kring vad en artist är och 

vad som förväntas av en artist var något jag har valt att separera. Förväntningar på artisten ur 

intervjupersonernas perspektiv redogörs i punkt 6.3.  

 

Dennis 

Dennis kopplar artistprofilering direkt till varumärkesbyggande. För honom är det inte lika 

direkt kopplat till samtal mellan organisation och artist utan mer kopplat till hur artisten 

kommunicerar till marknaden. Dennis resonerar om att artisten är ett varumärke som styrs av 
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marknadens efterfrågan. Därför är artistprofilering viktigt för att göra varumärket unikt vilket 

han specificerar i citatet nedan:  

[…] Om man tänker kommersiellt så måste det vara attraktivt för marknaden, det ska vara 

någonting unikt, för att det ska bli ihågkommet, aa men liksom nästa gång den här produkten 

utvecklas eller släpper en låt så ska folk komma ihåg det förra och följa med där för att de vill ha 

den produkten. 

Vidare utvecklar Dennis resonemanget kring ett unikt varumärke genom att betona vikten vid 

genuinitet. Han förklarar att om genuinitet genomsyrar varumärket, visuellt i sin 

kommunikation med den aktuella marknaden, och slutligen musiken, har mottagaren lättare 

att ta till sig och bli berörd av artisten. Gemensamt med övriga intervjupersoner menar Dennis 

att artistprofilen måste vara grundad i artistens persona. Han beskriver sedan sin egen 

erfarenhet av artistskap där han själv kände att hans egen artistprofil inte blev lyckad. Hans 

känsla av misslyckande i detta fall grundar sig i kommunikationen mellan organisationen och 

honom som artist. 

Vidare beskriver han att han har ägnat mycket tid till att utvärdera sin artistprofil. Han letar 

efter en positionering i marknaden där han kan tillföra något, som gör hans varumärke unikt 

och undersöker vad han ser som sina egna kvalitéer för att bygga sin artistprofil på dessa. 

Dennis lyfter betydelsen av balansen mellan artistens budskap och vision, och marknadens 

efterfrågan. Han frågar sig själv vad han vill förmedla som artist och vad han tror marknaden 

vill höra. Han menar att det måste göras en avvägning mellan dessa för att visionen ska mottas 

på rätt sätt.  

Sammanfattning: Dennis understryker vikten av ett genuint och autentiskt artistvarumärke 

som är grundat i artisten. Han beskriver sina egna erfarenheter där han som artist har anpassat 

sig för att positionera sig på marknaden. 
 

Carl  

Carl uttrycker att utvecklingen av en artist måste börja i artisten. Detta för att sedan kunna 

utvecklas med hjälp av andra. Det behövs ett startskott, en talang, ett embryo som ger 

upphov till artistprofilen, menar han. Carl betonar svårigheten i att skapa en artistprofil som 

är skapad av enbart yttre faktorer och beskriver ett scenario där musikunderhållningsprogram 

på TV påverkar deltagarna i programmet och deras artistprofiler på ett sätt som gynnar 

programmet men inte artisten. Detta leder enligt Carl till villrådighet och medför svårigheter 
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att navigera i artistens utveckling av artistprofilen. Istället menar Carl att artistprofilen borde 

baseras till stor del på artistens personlighet. Carl tar artisten Lill Babs som ett exempel:  

[…] Hennes artisteri var så nära knutet till henne som person. När hon var sexton bast träffade 

hon en orkesterledare som hette Simon Brem, som var en sån där... “The kapellmästare” på 

femtiotalet. Och han såg det där folkliga hos henne som... och det såg han till att vårda och leda 

henne åt det hållet så att den grejen vart hennes profilering. Hade han däremot tänkt att hon ska 

va en sexig, skönsjungande madame, som ska vara lite farlig, då tror jag inte hennes personlighet 

hade gift sig med det och då tror jag inte att hennes karriär hade fungerat på samma sätt. 

I detta citat ovan, visar Carl vikten av lyhördhet när en artist och en mentor skapar en 

artistsprofil genom att utgå från artistens personliga kvalitéer och vårda dessa på ett sätt som 

gynnar artistens karriär. Lyhördheten är riktad till artistens personliga egenskaper och till 

marknadens efterfrågan under den aktuella tiden. Carl utvecklar sitt resonemang kring 

begreppen personlighet och embryo genom att lyfta exempel när artister varit mycket noga 

med vad de vill ha ut av en musikproducent. På detta sätt visar artisten att det finns en tydlig 

vision och därmed en tydlig identitet och artistprofil, menar han. Vidare talar Carl om att 

artistprofilen också bör baseras på vilka musikaliska och artistiska preferenser som finns hos 

artisten. I citatet nedan exemplifierar Carl med en artist vars identitet var så pass stark att 

artisten i fråga inte kunde stå ut med att förknippas med instrumentet tvärflöjt. I slutet av 

citatet resonerar Carl kring artistens vision som möter marknadens förväntningar. Carl 

uttrycker sig på följande vis: 

[…] Jag vet att han berätta för mig en gång att han har kommit in i studion såhär, sjuttiosju typ 

när han var som värst och var på̊ barrikaden och lira ba engelsk punk liksom. Så hade någon 

producent lagt på̊ tvärflöjt på̊ en av hans låtar och han började på̊ riktigt gråta när hörde det. Vad 

kan han vart? Arton, nitton bast liksom, lockhårig, kort snubbe med mörka brillor, börjar lipa 

och ba “Va fan är det tvärflöjt?” och då har ju den producenten onekligen lett åt fel håll. Jag tror 

inte att X:s fans på̊ den tiden ville höra en tvärflöjt. De ville ha skräniga gitarrer liksom och det 

var det de var ute efter.  

Carl kommer vid flera tillfällen under samtalet tillbaka till diskussionen kring artistprofiler, 

vad som har varit artistens vision och vad som har varit yttre påverkan. Han menar att artister 

blir placerade i olika sammanhang beroende på hur yttre faktorer vill forma artistvarumärket.  

[…] “Okej, de har placerat henne i säng...”. Vad skickar det för signaler? “Han sitter och spelar 

på en brinnande flygel” Vad betyder det? Det finns ju liksom någon som har bestämt åt vilket 
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håll vi går åt och oftast tror jag att det är att man hamnar i ett ”kontent” som är att det kan vara X 

som bestämmer eller det kan vara ett skivbolag som någonstans tycker det. Jag tycker att artisten 

ska styra processen. 

I citatet ovan exemplifierar Carl yttre faktorers påverkan på utformningen av ett 

artistvarumärke och där han även uttrycker sitt ställningstagande i vem som bör vara drivande 

i processen av utformningen. Han går sedan vidare och menar att när det finns en tydlig 

artistprofil finns också en tydlig vision från artistens sida. Han utvecklar resonemanget med 

att beskriva en situation där han som musiker har jobbat för ett antal artister som har haft en 

hög standard av noggrannhet när det kommer till hur han ska spela artistens musik. I dessa 

sammanhang, betonar Carl att det är otroligt viktigt för artisten att den kan förmedla sin 

artistprofil på ett sådant sätt att de som jobbar kring artisten förstår hur de ska förmedla 

samma vision som artisten.  

Profilering kan i en del fall ha kulturellt värde och därmed skilja i genre från en geografisk 

plats till en annan, menar Carl. 

[…] Kompa på̊ dans. Det räcker med att du åker två̊ mil mellan byar så är det ett helt annat 

tempo på̊ Hambo, de kan slå̊ ihjäl dig ifall du spelar fel tempo på̊ en Hambo. “Va fan, du spelar 

ju Hambo från Orsa, det funkar ju inte liksom. Nu är vi i Leksand”.  

Ovan beskriver Carl en genre som Hambo och hur den kan skifta från stad till stad och hur 

smal en marknad kan vara. 

Sammanfattning: Carl menar att utveckling av en artist måste börja i artisten. Utvecklingen 

drivs av att det finns ett embryo till artisten. Artistprofilen bör baseras på artistens 

personlighet för att forma en hållbar artistprofil. Han lyfter att yttre faktorer ofta vill påverka 

artistprofilen på olika sätt men att det bör vara artisten som styr processen och utformningen 

av artistvarumärket.  

 

Fredrik 

I samtalet med Fredrik är dialogen med artisten en stor del av utformningen av en artistprofil. 

Fredrik är mycket mån om att artistprofilering inte får handla om att förändra egenskaper som 

artister redan innehar. Istället menar Fredrik att dessa egenskaper måste tas om hand om på ett 

sätt där artistens egenskaper får utvecklas i symbios med organisationens och artistens 

gemensamma vision. Han uttrycker sig på följande vis: 
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[…] För mig är ju att jobba med en artist att försöka se vad den här artisten är och vad den vill. 

Inte att förändra, utan förädla. 

 

Fredrik uttrycker vidare att artisten utvecklar sin artistprofil genom att ägna mycket tid åt sitt 

hantverk och där med utveckla sitt ”ID”, framförallt genom att ägna mycket tid i en 

inspelningsstudio. Rösten och hur artisten sjunger menar Fredrik är en stor del av 

artistprofilen och det är det klingande som är i fokus. 

[…] Musik konsumeras med öronen i första hand och inte ögonen. […] När man hör någon 

sjunga hemma i ett vardagsrum så säger man ju “det där är ju fantastiskt”. Ta samma människa 

och lägg det i en studio så blir de spända och det händer en massa saker och man måste få de att 

agera lika naturligt i en studio som hemma, man måste lära sig mikrofonteknik. Det behöver 

man inte coacha så mycket tycker jag utan det är en fråga om att man verkligen hittar sitt ID och 

det gör man om man är där tillräckligt mycket. För mig är studion det viktigaste redskapet för att 

utveckla en artist. 

 

I citatet ovan beskriver Fredrik hur viktigt det är att artisten först och främst samlar på sig 

erfarenhet av att vara i studion. Vid flera tillfällen nämner han vikten av språkval och menar 

att det engelska språket öppnar upp för en internationell marknad med större konkurrens, 

medan det svenska språket profilerar sig mot en nationell marknad. Det engelska språket kan 

medföra svårigheter då svenska artister inte har det som modersmål och därför kan det 

begränsa svenska artisters förmåga att uttrycka sig i låttexter. Fredrik pekar på att det blir 

viktigare än någonsin att behärska språket när artisten vill nå ut till en marknad som har 

engelska som modersmål då denna marknad kan ifrågasätta artistens trovärdighet. I denna 

aspekt har marknaden en påtaglig påverkan på artistprofilen och hur den framställs. I citatet 

nedan visas ett exempel där artisten har som vision att ha en internationell karriär, därmed 

menar Fredrik att det var passande att artistprofilen var trovärdig och professionell för en 

internationell marknad. 

[…] En kärlekstext som är enkel egentligen, så är den jäkligt svår att sjunga för den måste bli 

trovärdig. Det gäller inte bara pricka tonerna utan det gäller att förmedla det där, speciellt om 

man ska försöka sälja det i USA där man faktiskt pratar engelska flytande och förstår vad det är 

för någonting. Så X var ju otaligt mycket i studion, alltså otroligt mycket. Och vi spelade in hela 

tiden med henne och sen så började det här i Sverige och sen så fortsatte det. Men när hon kom 

till USA och England så var ju hon otroligt väl förberedd och mogen. 
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Vidare resonerar Fredrik om hur artistprofiler förändras över tid och att vad som ses som 

artistiskt alltid har varit detsamma. Artistiska egenskaper är något som genomsyrat olika 

artister i alla tider och vem som sedan får chansen att synas och höras i publika sammanhang 

är till stor del upp till slumpen. Han ger exempel på olika artister från trettiotalet till 

femtiotalet som innehar liknande artistiska kvalitéer som fortfarande ses som aktuella genom 

att uttrycka sig på följande vis:  

[…] Jag menar Miles Davis han var ju en jätte-rockstjärna. Det har ju funnits hela tiden. Vi har 

bara andra namn och andra ansikten och så där men det är samma sak. Vad hade hänt om inte 

Ray Charles hade flyttat, när han bodde kvar där nere i Södern och inte kommit med sin jäkla 

buss, flyttat upp mot norr eller vad hade hänt om han inte hade träffat de han träffade då och 

kom in. Alltså det är så många slumpfaktorer men det är någon stjärna som kommer fram på 

något sätt och som påverkar folk. Den grejen kommer vi inte ifrån. 

 

I citatet ovan förklarar Fredrik hur artistdiskursen förändras och är beroende av hur omvärlden 

talar om dessa artister som innehar dessa egenskaper och marknadens efterfrågan, förmågan 

att påverka människor med deras musik och sitt artisteri är det som är konstant hos artisterna. 

 

Sammanfattning: Fredrik menar att artistens viktigaste verktyg är rösten och att det är något 

som måste förädlas, inte förändras. Detta handleds i dialog med en organisation som delar 

samma vision som artisten. Artisten måste ha autenticitet och han väljer språkval som ett 

exempel på hur en artist kan nå ut på en internationell marknad. I detta exempel avgörs 

artistens trovärdighet av dess förmåga att uttrycka sig i det engelska språket. Slutligen menar 

Fredrik att artistiska egenskaper är något som genomsyrat artister i alla tider och kommer att 

förbli desamma. Däremot förändras marknadens tillgång och efterfrågan på de artistiska 

egenskaperna. 

6.2 Musikindustrins förhållande till artistprofilering 

Detta tema redovisar intervjupersonernas tankar, upplevelser och erfarenheter av 

musikindustrin i förhållande till artistprofilering. Intervjupersonernas bilder av hur 

musikindustrin förhåller sig till artister och hur den påverkar artistprofileringen samt dess 

förhållande till marknaden, kommer ligga i fokus under detta tema. 
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Dennis 

Dennis beskriver att hans upplevelse av att, som artist jobba med ett musikbolag, till stor del 

handlade om att söka efter en passande artistprofil och artistvarumärke. Hans erfarenhet är att 

han fick testa att spela in olika slags genrer och musikstilar för att hitta något som skulle passa 

honom. Han upplevde att det var mycket handledning i början och att han ofta fick jobba på 

sätt där han inte kände sig bekväm. Han berättar att han nådde en punkt där han kände sig 

villrådig och där han inte kunde vara genuin och sann mot sig själv. Han menar att 

artistprofileringen och de musikaliska valen inte gjordes baserat på honom. Istället försökte 

musikbolaget hitta en artistprofil hos Dennis som skulle passa en viss marknad. Han beskriver 

hur han tillslut kände sig tvungen att lämna samarbetet med musikbolaget och istället ägna sig 

åt att hitta ett eget uttryck, på egen hand.  

Vidare talar Dennis om att han tror att musikindustrin, både musikbolag och artister skulle ha 

en mer hållbar och gynnsam bransch ifall artistprofileringen skulle baseras mer på de 

egenskaper som artisten redan innehar. Dennis menar att om musikindustrin fortsätter att 

positionera artister i artistprofiler som inte är tillräckligt grundade i artistens egenskaper 

kommer problemet med kortsiktiga karriärer kvarstå. Från artistens perspektiv blir det också 

lättare att bygga en artistprofil som baseras på en personlighet eftersom det inte bildas en 

fasad som måste upprätthållas för att bibehålla trovärdigheten i varumärket, menar Dennis. 

Han understryker dock att många musikbolag redan jobbar på ett hållbart och genomtänkt sätt 

och hans erfarenhet inte speglar hela musikindustrin. Han resonerar vidare genom att beskriva 

att han tror att utvecklingen inom artistprofilering bara kommer att bli mer extrem. Han syftar 

på att utbudet av musik bara blir större och större, och gemensamt med de andra 

intervjupersonerna delar han uppfattningen om att musikbolag och artister kommer att behöva 

profilera sig smalare och mer stringent i framtiden för att sticka ut och positionera sig på 

marknaden.  

 

Sammanfattning: Dennis menar att det finns ett hänsynstagande till marknaden och därmed 

en anpassning som artist. Han menar att det finns ett resultatbaserat perspektiv från branschen 

som missar att göra val baserat på artistens egenskaper och personlighet. Detta blir enligt 

Dennis inte hållbart för någon av parterna. Dennis tror att artister kommer behöva profilera 

sig ännu tydligare för att sticka ut genom bruset i framtiden. 
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Carl 

Carl belyser samarbetet mellan organisation och artist. Hans erfarenhet är att musikbolag av 

olika slag ibland inte har den lyhördhet och intresse av att lära känna artisten på ett djupare 

plan som krävs. Istället menar Carl att han upplever att bolagen gör snabba beslut åt artister 

som är grundade i felaktiga uppfattningar om artisten och dess vision. Detta uttrycker han på 

följande vis: 

[…] Jag tror att det är svårt att gå in och leda en artist åt något håll efter ett möte... så här till 

exempel, ifall jag går in på̊ ett skivbolag och så sjunger jag skitbra och dom bildar sig en 

uppfattning direkt om att “han ska stå längst fram och se livsfarlig ut” liksom men jag känner i 

själva verket att jag vill vara den sjysta snubben som är lite softare, nertonad. Då kanske man 

någonstans ska försöka bygga en relation med artisten innan man bestämmer sig för vilket håll 

man ska åt. Jag tror att det går lite för fort idag. Idag, det har väl varit så hela tiden egentligen. 

Folk vill väl ha snabba resultat och där tror jag att det kan bli en krock mellan artist, personlighet 

och musikalitet […]  

Han utvecklar sitt resonemang genom att lyfta vikten av att det bör vara artisten som tar 

initiativ kring beslutsfattning i sin karriär och att det handlar om att föra en dialog mellan 

artist och organisation. Vidare menar Carl att det alltid finns ett ekonomiskt intresse när det 

rör musikindustrins förhållningsätt till en artist. Han menar att det av finansiella skäl finns ett 

motiv till effektivitet. Vilket leder honom vidare att hävda att han tror att musikbolagen vill ha 

färdiga produkter, alltså att artisten redan har ett färdigt koncept att lansera när den 

presenterar sig för ett musikbolag, vilket uttrycks i citatet nedan: 

[…] Det största bekymret som jag tror man har att brottas med någonstans är att det är ju en 

affärsverksamhet vi pratar om. Jag tror mer och mer branschen nu är ute efter att ha ett färdigt 

koncept. Det tror jag faktiskt. Det som heter “demo” på̊ en låt idag, det måste ju vara i stort sätt 

färdigt. Det går inte att snacka om att “Vi hade tänkt att sidechaina den där paden sen” liksom. 

Och det gäller ju lite grann med artister också̊. Jag tror att det här embryot som vi pratade om. 

Det är mycket, mycket mer utvecklat. Branschen förväntar sig att det är mycket mer utvecklat 

och att du har en ganska färdig profil när du kommer idag. 

Carl går över till att tala om en artist som han anser musikindustrin har ett problem med. Han 

beskriver att denna artist har stor kompetens inom många genrer och att artisten har fått en 

viss framgång på grund av detta. Dock menar Carl att artisten inte har positionerat sig på 

marknaden tillräckligt tydligt, enligt branschen och att artisten ur musikindustrins och 
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marknadens synvinkel blir svår att placera i ett fack, vilket missgynnar artisten. Han uttrycker 

sig på följande vis: 

[…] Men då ställer jag mig frågan såhär, “är det bra för X:s eget artisteri? eller är det bra för 

branschen?” Jag säger nog nej på̊ bägge frågorna därför att om du visar upp en sån bredd som 

artist, då har du problem för att då har du egentligen ingen fokus, enligt branschen.  

När Carl sedan går vidare till att tala om artistprofilering i framtiden så betonar han återigen 

den ekonomiska aspekten. Denna gång genom att framhäva sina tankar kring hur den 

finansiella makten kommer att förflyttas från bolagen till artisterna eftersom 

musikproduktionen och utformandet av artisten mer och mer kommer att skötas av artisterna 

själva. Fredrik påstår att de musikbolag som kommer att finnas kvar i framtiden kommer 

nästan uteslutande att skriva kontrakt med artister som har ett färdigt artistvarumärke. Han 

menar dock att det kommer vara mer gynnsamt för artisten att bedriva sitt artisteri utan något 

musikbolag eftersom det kommer vara distribueringen och marknadsföring som kommer vara 

intressant för artisten. Bolagen sitter på rätt kontaktnät för att kunna marknadsföra och 

distribuera musiken med stor slagkraft, vilket är svårt för en ensam artist att uppnå utan 

bolagens hjälp. Arbetet med artistprofileringen, låtskrivandet och musikproduktionen lämnas 

till artisten så att artisten kommer med en färdig produkt som bolaget kan sälja. Han menar att 

bolagens uppgift främst kommer att vara att hjälpa artister med att distribuera sin musik och 

marknadsföra sina artistvarumärken. 

 

Sammanfattning: Carl menar att det alltid finns ett ekonomiskt intresse från musikindustrins 

sida. Han menar att musikbolagen förväntar sig färdiga koncept i högre grad då marknaden 

har en hög tillgång till artister. Han betonar vikten av att artisten bör vara den drivande i 

processen av att utveckla artistprofilen. Slutligen menar Carl att framtidens musikbolag 

kommer fungera som distributionsbolag i allt större utsträckning. 

Fredrik 

Fredrik uttrycker att musikindustrin har ett stort ansvar. Han menar att branschen behöver 

vara lyhörd mot artisten för att artisten inte ska tvingas till något den inte vill. 

Musikbranschen bör vara ett stöd för artisten i Fredriks ögon och han drar ofta paralleller till 

idrott. Han uttrycker sig på följande vis: 

[…] Det är som en idrottsman måste ju ha en tränare på̊ nått sätt som hjälper de. 
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Han går sedan vidare till att lyfta tur-aspekten och att ingenting är garanterat i 

musikbranschen. Den uppgift som organisationen som jobbar runt artisten har är att eliminera 

slumpfaktorer och ju mer kunskap organisationen och artisten har desto mer ökar 

sannolikheten att ha tur, menar Fredrik.  

Vidare resonerar Fredrik kring samarbeten med artister från ett musikbolagsperspektiv. Han 

knyter an till språk och tar som ett exempel att lansera en svensk artist utomlands. För att 

samarbetet ska bli lyckat menar Fredrik att artisten måste ha liknande målsättningar och 

visioner som organisationen som jobbar kring artisten. Han uttrycker sig på följande sätt: 

[…] Jag menar, lyckas man i Sverige, så går det att få det här till Norge, Danmark eller... “kan 

det här fungera i Tyskland?” För där pratar man ju också̊ engelska med det gemensamma 

popspråket. Finns det såna artister i Sverige som vill samma sak som jag och som har talangen 

och kan bygga ett bolag som vill samma sak ungefär.  

Fredrik fortsätter resonemanget om samarbeten mellan organisation och artist med att tala om 

hur artisten formar sin egen identitet. Han lyfter ämnet om mediaträning och hur han tror att 

det kan bli märkligt om organisationen börjar mediaträna artister i en för tidig ålder. Detta kan 

bidra till en ”onaturlighet” hos artisten då organisationen börjar styra för mycket i artistens 

beteende, menar Fredrik. Dialogen mellan artisten och organisationen är istället det som bör 

vara i fokus och att artisten får vara den som styr processen. Han ger exempel på hur 

samarbetet med en artist kan se ut: 

[…] Det finns inget som styr henne på̊ det sättet. Utan det är hennes egna beslut som har varit 

hela tiden. I början framförallt så berättar ju man för henne att “jag tror att du ska akta dig för 

det där, Det där kanske du inte ska göra riktigt”. När vi satt och gick igenom låtar och sånt och 

hon sa att det här vill jag ha och det här vill jag ha med, då får man ju kämpa för att få med de i 

början då. Nu är hon så pass etablerad så nu kan hon ju själv bestämma. Även om hon inte kan 

bestämma allt eftersom det är ett team runt omkring.  

Han talar sedan om att ansvaret för unga artisters hälsa och välmående vilar hos 

musikindustrin och svårigheten med att inte pressa dessa artister för hårt. Fredrik menar är att 

processen ska ske i takt med artisten. I vissa fall behöver organisationen också motivera 

artisten till att ta nästa steg i sin karriär. Han uttrycker sig på följande vis: 

[…] Vi har ju ett ansvar där, speciellt med unga människor. Det måste jag erkänna att det är 

jätte, jättesvårt att inte de blir utnyttjade, att man inte pressar de för hårt. Utan det måste ske 
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med… med deras takt och deras sätt. Men ibland... Den enda saken man kan göra när man 

tycker såhär att “Men vänta nu... du vill verkligen göra det här och för att du ska komma dit så 

kanske du måste göra det här”. “Jag tror verkligen att det här är rätt steg för dig att göra” […]. 

Till sist förklarar Fredrik hur han tror att musikindustrin kommer jobba med artistprofilering i 

framtiden, vilket han direkt kopplar till tillgänglighet på marknaden. Fredrik reflekterar över 

hur artister kommer att nå fram och bli upptäckta. Han menar att det kommer bli svårare att nå 

igenom ”bruset” och att det därför kommer bli ännu viktigare att hitta en nisch, att vara 

”smal” som artist för att hitta en trogen publik. 

 

Sammanfattning: Fredrik anser att musikindustrin har ett ansvar för artisters välmående. 

Vidare menar han att det behöver finnas ett mentorskap från branschen som riktar sig till 

artister, speciellt unga artister. Genom hårt arbete och jobb eliminerar artisten och 

organisationer slumpfaktorer vilket Fredrik menar resulterar i ökade chanser till framgång. 

Organisationen och artisten bör ha en gemensam vision för ett hållbart och lyckat samarbete, 

enligt Fredrik. 

6.3 Förväntningar på artisten 

Under intervjuerna uppdagar sig de upplevelser, erfarenheter och mer specifikt vilka 

förväntningar och krav som intervjupersonernas har på artister och artistiska egenskaper i 

olika situationer.  

 

Dennis 

När intervjun leder in på vilka förväntningar som finns på artister menar Carl att han upplever 

att ett bättre ord är förhoppningar eller ideal. Detta baseras på hans egen erfarenhet som artist 

i musikbranschen. En av de förhoppningar som finns på artister menar Dennis är förmågan att 

nå ut via sociala medier. Via sociala medier förväntas artisten förmedla sitt artistvarumärke på 

ett kommersiellt, men ändå unikt sätt.  

Dennis menar att en artist bör ha branschkunskap. Han upplever att många unga och 

oetablerade artister har en stark vilja att komma in i branschen men inte någon kunskap om 

hur man som artist, verkar i musikbranschen. Därför menar Dennis att artistens risk för att ha 

en felaktig bild av branschen är stor och att artisten känner sig lurad eller förvirrad.  



 29 

Det viktigaste är nog att veta att det är lite en kompromiss, att man får kompromissa lite med sig 

själv. Och kanske vara beredd på det och också̊ va ganska stark i sig själv för att eh... ja men, 

kunna hantera att liksom, prata om sig själv som ett varumärke. Jag tror att det kan vara ganska 

svårt att såhär, ja men att veta att ens varumärke inte är ens person… typ, men att det är kopplat. 

Dennis uttrycker citatet ovan att samarbeten med olika organisationer oftast handlar om en 

kompromiss så är det också viktigt att artisten känner självsäkerhet och är självständig i sitt 

artisteri. 

Sammanfattning: Dennis börjar med att understryka att han upplever att det finns 

förhoppningar och ideal från branschen som artister försöker nå upp till. Däremot är 

förväntningar kanske ett ord som är för odynamiskt, menar Dennis. En artist bör kunna 

hantera sociala medier och genom dessa framställa sitt artistvarumärke på det sätt som artisten 

önskar. Han menar att artister ofta måste vara beredda på att anpassa sig efter branschen och 

marknaden och att artisten bör ha den branschkunskap som krävs för att kunna navigera i 

kompromisser som Dennis menar är oundvikliga. 

 

Carl 

För Carl är en av de stora nyckelegenskaperna hos en artist självständighet. Artisten förväntas 

vara någon som har en tydlig vision om hur den vill forma sitt koncept. Han uttrycker att han 

själv imponeras när artisten kan ge tydliga instruktioner. 

[…] Jag diggar artister som har koll på att instruera ett band ”spela det här på rätt sätt så att det 

funkar mot min låt liksom och mina visioner” (Artistens visioner). Jag förväntar mig att folk ska 

kunna sin musik och sitt hantverk. Det diggar jag.  

I citatet ovan refererar Carl till en hantverksmässig kunskap och insikt som artisten förväntas 

förmedla till sina kollegor. Enligt Carl bör självständigheten även yttra sig i kunskaper om 

ekonomi och rättigheter, kunna göra kloka val utifrån att artisten är väl förberedd för att möta 

musikbranschen och där med ha en stabilitet i sitt artisteri.  

Innan artisten lanserar sitt artistprojekt anser Carl att artisten behöver mediaträning i någon 

mån. Med mediaträning menar han verktyg och kunskaper för att hantera sociala medier 

vilket han anser spelar en stor roll för artistens framgång.  
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Carl tror att en högre grad av professionalism förväntas av en artist idag, jämfört med förr i 

tiden. Han menar att kulturen har förändrats och att det idag aldrig skulle accepteras att en 

artist inte uppträder professionellt.  

Vidare menar Carl att artisten bör besitta en förmåga att kommunicera med en konsertpublik, 

något han definierar som scenisk framställning.  

Har du tänkt på när man går på en konsert, att man kan vara nervös som publik? Alltså̊ innan det 

börjar. Och det kan vara flera skäl, det kan va att... “Jag har väntat så länge på att se den här 

artisten live. Hoppas nu att artisten är så bra som jag har tänkt mig.” Att en artist som förmedlar 

ett lugn när den kommer in, att det här kommer en trevlig stund. Det finns många olika sätt att 

kommunicera den här saken på.  

I citatet ovan beskriver Carl hur artisten bör få publiken att lita på artisten, att få publiken att 

känna sig lugna.  

 

Sammanfattning: Carl uttrycker förväntningar om kunskaper såsom: Branschkunskap, att 

kunna förmedla visioner till kollegor, kunskaper om rättigheter, ekonomi och hantering av 

sociala medier. Detta kan uttryckas i att det förväntas ett entreprenörskap från artisten som på 

ett självständigt sätt har förmågan att driva sitt artistprojekt vidare. Vidare menar Carl att 

artisten också bör besitta egenskaper som publikkontakt för att skapa genuina relationer till 

sin publik. 

 

Fredrik 

Fredrik uttrycker en önskan om trovärdighet hos en artist. Som tidigare nämnt, tycker Fredrik 

att rösten och hur artisten förmedlar melodin, är två viktiga pusselbitar hos en artist. Han 

betonar speciellt att det måste låta trovärdigt. Trovärdigheten beror inte på komplexiteten i 

musiken eller någon hantverksmässig, musikteknisk egenskap hos artisten, det viktiga är att 

det känns trovärdigt och att åhöraren känner sig berörd. Han beskriver det på följande sätt: 

[…] jag hör en bra låt och det är någon som sjunger den här, som tolkar den här låten bra låten 

så det verkligen går in i mig. Det behöver inte vara komplicerat bara det känns trovärdigt och jag 

hör att den här rösten den är... den ger någonting, den är inte färdig på något sätt men den ger 

mig någonting så är jag beredd att kliva in.  
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Vidare under intervjun talar Fredrik om att han tycker att viljan är den största förutsättningen 

för att bli en framgångsrik artist. Viljan är något som Fredrik värderar högt och viljan är i 

detta fall förknippad med att artisten har en vision för vad den vill med sitt artisteri. Han 

menar att samarbetet mellan en organisation och en artist bottnar i att artisten visar en stark 

vilja till att driva sin karriär som artist vidare. Han förstärker sitt resonemang genom att 

poängtera att det finns en utbredd naivitet kring vad det innebär att vara artist. Enligt Fredrik 

är det mer påfrestande än vad många kan tro och därför måste det finnas en stor drivkraft och 

artisten måste vara starkt motiverad till att jobba som artist. I citat nedan beskriver han detta 

med en sportreferens: 

Som Björn Borg liksom. Nä men, “Det är inte okej att bara vinna SM utan jag måste vinna 

Wimbledon”... Det räcker inte med att “åh, vad mysigt det blev.” För att det är för tufft, det är 

för många resor, det är för mycket… för lite sömn, för mycket... man måste ställa upp hela tiden 

och sådär, så att. Framförallt resor och sånt är otroligt tröttande.  

Han konstaterar att det därför är viktigt att personen har en tydlig ambition om vad den vill 

göra karriärmässigt och musikaliskt. Vill artisten stå på stora, internationella scener? Vill 

artisten bara uppträda någon gång ibland? Är det en hobby? Frågor som dessa är enligt 

Fredrik viktiga att artisten har reflekterat över och har en bestämd åsikt om. Han menar att 

artisten måste veta vilken slags marknad den vill tillhöra för att kunna lägga upp den strategi 

som krävs för marknaden.  

Risktagande är en betydande del av artistyrket, enligt Fredrik. Risken av att misslyckas är 

något som Fredrik menar är ofrånkomligt och något som varje artist behöver kunna hantera. 

Han uttrycker det på följande sätt: 

Du kan ju inte gå̊ igenom hela livet och aldrig någonsin, i något sammanhang utsättas av någon 

form av misslyckande. Det är omöjligt. Då kommer du inte vidare. 

Ställa upp i en tävling till exempel, “Jag vill egentligen inte tävla i musik men okej...” “Jag vill 

så jäkla mycket göra den där grejen men samtidigt inte göra… tänk om det det går illa”. Jag har 

gjort det. Alla har gjort det, man ställer väl upp i någon poptävling eller något sånt där första 

gången och när vi gick in på scen så tänkte jag att “ah… vad håller jag på med?” och sen går det 

bra.  

Citatet ovan hänvisar till att Fredrik menar att många artister har ångest för andras åsikter om 

deras prestationer. Han menar att artister ofta måste gå igenom, det som för andra kan 
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uppfattas som misslyckanden för att nå sin vision. En del gånger måste artisten också göra 

uppoffringar i sin dignitet för att nå sin vision vid ett senare skede. 

 

Sammanfattning: Först lyfter Fredrik värdet av autenticitet och en artists förmåga att beröra, 

utan det tappar artisten värde. Den största förväntningen Fredrik har på en artist är att artisten 

måste ha en enormt stark vilja i den bemärkelse att artisten är målinriktad, har en klar vision 

och har tydliga marknadsmässiga mål för sin egen karriär. Artisten bör också vara orädd för 

”misslyckanden” och yttre faktorers åsikter om artisten. 

6.4 Musikpedagogikens roll 

Detta tema speglar intervjupersonernas uppfattning om hur musikutbildningar bör förhålla sig 

till artisteri och artistprofilering. Intervjupersonerna delar sina upplevelser och erfarenheter av 

studier i musik och musikbranschkunskap samt pedagogiska perspektiv kring artisteri och 

artistprofilering. 

 

Dennis 

Det bästa scenariot, enligt Dennis är om musikutbildningen har lärare som är uppdaterade på 

hur musikbranschen ser ut och fungerar. Dennis värdesätter samtidsorientering högt och 

berättar om mycket givande upplevelser på en utbildning då han träffade musiklärare som 

hade erfarenhet av att jobba och fortfarande var en del av musikbranschen. På så sätt hade 

lärarna insyn i branschen, vilket Dennis uppskattade.  

Han anser att hans gymnasieutbildning på ett estetiskt program gav honom en 

musikerutbildning när hans förväntningar var att gå en artistutbildning och bli artist efter sin 

gymnasietid.  

[…] alltså är man en duktig musiker så betyder inte det att man är en duktig artist. Bara för att 

man är bra på sitt instrument eller bra på att sjunga så betyder inte det att man per automatik är 

en bra artist. Och jag kände inte att jag fick någon information om hur man är en artist.  

Dennis uppfattning är att gymnasietiden handlade mer om att spela musik och ha kul. Verktyg 

för att utveckla en karriär som artist var något som Dennis upplevde att han gjorde utanför sin 

gymnasieutbildning.  
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[…] Speciellt X var jävligt bra liksom grundlig på hur man kan tänka, hur man kan liksom… i 

princip hur man bygger ett varumärke och hur man, ja men med kommunikation och ... jaa… nä, 

alltså jag tycker att speciellt X var väldigt bra på det. 

När Dennis gick en musikbranschutbildning två år senare upplevde han att han fick stor hjälp 

att utveckla sitt artistvarumärke vilket han uttrycker i citatet ovan. 

 

Sammanfattning: Dennis värdesätter en samtidsorienterad musikutbildning som har 

pedagoger med insyn och erfarenhet av musikbranschen. Han konstaterar att han har fått 

komplettera sin gymnasieutbildning, på ett estetiskt program med andra utbildningar för att få 

en utbildning där hans artistkarriär kunde utvecklas. 

 

Carl 

I samtalet kring undervisning i förhållande till artisteri och artistprofilering har Carl en stark 

rädsla för att påverka studentens konstnärlighet för mycket. Han uttrycker en kraftig oro för 

att utbildning ska ta bort artistiska och musikaliska egenheter hos studenten. Han menar att i 

hans egen roll som pedagog måste fokus vara på att förädla egenheter i studenternas 

musikalitet och artisteri.  

[…] Jag tror att undervisning ska vara på ett sätt som är… rent... Hur ska jag kunna säga det här 

utan att man liksom hoppar på för höga hästar? Det ska inte vara så att jag tar bort olikheter, jag 

måste förädla de grejerna som sticker ut. Och det betyder att det som jag undervisar i ska 

egentligen inte vara något som förändrar det konstnärliga uttrycket, när det kommer till artisteri.  

Carl menar att pedagogens roll ur en artistisk synvinkel bör vara att handleda studenten i hur 

den rör sig på en scen, till viss mån publikkontakt och ge studenten branschkunskap. Enligt 

Carl kan pedagogen vara en person som ger förslag på låtrepertoar i de fall då en artist 

exempelvis strävar efter en viss typ av artistprofilering.  

Han tar resonemanget vidare genom att reflektera över hur han själv jobbar på sin egen 

arbetsplats. Han uttrycker att han sällan undervisar och guidar studenter när det kommer till 

artistprofilering. Carl menar att det finns regelverk som kan hindra pedagoger från att 

undervisa inom ämnen som artisteri. Regelverken som Carl behöver förhålla sig till kan vara 

ett trubbigt sätt att bemöta artisteri genom utbildning, menar Carl.  
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Han beskriver en erfarenhet då han var med i en utredning om X antal skolor skulle få licens 

att undervisa vid sidan av Kulturskolan. I denna utredning fanns det skolor som riktade sig till 

artister. Carl beskriver dessa utbildningar som ”quick fix” för artister. Alla skolor med 

artistinriktning hade popmusik som den dominerande genren och han uppfattade det som att 

pedagogiken på skolorna riktade sig mot att effektivisera processen till att bli en verksam 

artist i musikbranschen. Hans ställer sig kritiskt till konceptet och uttrycker sig på följande 

sätt kring artistinriktad undervisning på dessa skolor: 

jag vet inte om det är bra, om de är bra på att möta det eller om det är liksom...  det vet inte jag. 

Jag har hittills inte träffat någon framgångsrik artist som har sagt att “Det är bara tack vare att 

jag gick utbildningen att jag står här på scenen idag”.  

Han känner att han själv tycker det är svårt att undervisa artister i deras artisteri. Carl nämner 

begreppet Image vilket är någon Carl tycker att det går att undervisa i. I detta fall behövs det 

någon slags ”flipped classroom”- didaktik för att få studenten att styra processen. På det sättet 

tror Carl att undervisningen skulle kunna gynna artistens vision och artistprofileringen.  

Carl utvecklar tanken om musikutbildningars roll i framtiden och uttrycker att han tror att 

musikutbildningar kommer att genomsyras mer av kommersiella vindar vilket gör att 

utbildningarna blir en form av ”Labelmaking”. I citatet nedan liknar Carl en student vid en 

diamant: 

[…] vad gäller den här biten, kommer nog att mer och mer bli nästan en form av “labelmaking”, 

liksom att “Vi ska titta på dig utifrån, det du är och hur vi ska få dig att bli den här färdiga 

diamanten inom tre år på den här utbildningen”.  

Han menar att utbildningarna kommer att rikta in sig mer på att utveckla färdiga artister till 

musikbranschen och att entreprenörskap och profilering kommer ta en större plats i 

musikutbildningar än vad ämnena tar idag och han tror även att fokus på det musikaliska 

hantverket kommer få mindre plats, även på Carls egna arbetsplats. Han tror även att det 

kraven kommer bli högre på intagningsproven till exempelvis hans arbetsplats. Han menar att 

det kommer att ställas högre krav på artistiska kvalitéer än förut och att det kommer krävas 

något som gör artisten unik, detta för att artisten ska sticka ut på marknaden.  

[…] Så förstå vad jag är ute efter, jag tror att utbildningen mer och mer, vi kommer också̊ att, 

vad gäller den här biten, att behöva smalna av. Vi kommer att behöva liksom ha en smalare tratt 
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som vi släpper in folk i där vi liksom ser att “Det här finns det ett embryo till, att det här är 

någonting som faktiskt kommer att synas och höras”.  

Slutligen betonar han balansgången för musikpedagogiken och dess förhållande mellan 

kunskapsutveckling och musikbransch. Han menar att musikpedagogiken måste förhålla sig 

till sin samtid och till den arbetsmarknad som finns i samhället. Som pedagog menar Carl att 

han vill ge studenten verktyg till att själv utveckla sina konstnärliga egenskaper.  

 

Sammanfattning: Carl menar att hans roll som pedagog i detta avseende handlar om att 

förädla studenternas egenskaper. Han har en stark rädsla för likgiltighet och vill som pedagog 

lyfta mångfald. Han konstaterar att han sällan undervisar artister i artistprofilering. 

Pedagogiken gällande artistprofilering måste vara ur ett studentperspektiv där studenten styr 

processen och läraren fungerar som en handledare. Idag menar Carl att skolan har ett 

regelverk som kan begränsa undervisningen när det kommer till artisteri och artistprofilering. 

Han tror att musikutbildning kommer att rikta in sig mer mot "Label making" och jobba 

närmare musikbranschen i framtiden. Idag finns det enligt Carl ett behov av att pedagogiken 

speglar den samtid och arbetsmarknad som vi lever i för att musikutbildningen ska bli 

relevant för studenterna. 

 

Fredrik 

Fredrik menar att skillnaden mellan teori och praktik är det som separerar studier från 

branschen. Han anser att det är till en stor fördel om personer som jobbar i musikbranschen 

har en utbildning i ryggen. Dock menar Fredrik att den teoretiska kunskapen kan skilja sig 

från hur verkligheten ser ut. Därför är det viktigt att personen i fråga är öppen för att 

rekonstruera kunskapen som personen redan besitter i en ny kontext och även är öppen för att 

lära sig ny kunskap som den nya kontexten kräver. Han uttrycker sig på följande vis: 

Det är en helt annan verklighet man möter sen. Man har alltid nytta utav alltihop man har lärt 

sig. Men man ska nog också̊ förstå att “nä nu nollställer vi räkneverket för nu är det någonting 

annat. Snart kommer jag kunna ha det här med mig och kunna plocka fram det”.  

Han ger exempel på hur han har mött musiker som har utbildat sig och har, enligt Fredrik en 

bestämd uppfattning om hur de ska verkställa vissa uppgifter. Många gånger upplever Fredrik 

att dessa musiker kan bli förvånade när de sedan, efter sina studier, möter en verklighet där 

deras kunskap inte är relevant. Efter att de har jobbat i branschen en tid får de användning av 
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deras tidigare kunskaper som under tiden i branschen har rekonstruerats och utvecklats i en ny 

kontext.  

Vidare menar Fredrik att utbildning bör vara närmare en professionell yrkespraktik. Han 

menar att studenter i större utsträckning bör få praktisera sina kunskaper i verkligheten inom 

utbildningens tidsram. Fredrik ger förslag till pedagogiska förbättringsområden då han menar 

att musikpedagogiken måste fylla det han anser vara ett glapp mellan utbildning och 

verkligheten. Fredrik beskriver ett hypotetiskt exempel där en managementutbildning 

omsätter de kunskaper de får genom utbildningen till en verklig produkt som studenterna 

lanserar i musikbranschen och där de får ta del av verkliga budgetar och 

marknadsföringstjänster. På detta sätt menar Fredrik att studenterna slussas direkt in på 

arbetsmarknaden och får en praktisk förankring till sitt yrke. 

 

Sammanfattning: Fredrik ser skolning som teoretisk och musikbranschen som praktisk. 

Skolning kan också vara hantverksmässig och en chans för musiker och artister att utvecklas 

konstnärligt. Här anser Fredrik att det ofta finns ett glapp mellan musikstudier och den 

verklighet som är musikbranschen. Han menar att musikutbildning borde vara något som 

interagerar med musikbranschen för att bygga broar för musikstudenter att komma in på 

arbetsmarknaden. 

6.5 Resultatsammanfattning 

I detta avsnitt redovisas en sammanfattning av de resultat som studien visar baserat på 

intervjupersonernas utsagor. 

 

För en hållbar artistprofilering bör artisten ha en artistprofil som är autentisk och genuin. De 

artistiska egenskaperna är i första hand inte musikaliska egenskaper utan mänskliga 

egenskaper och är grundade i artistens persona som ger upphov till artistprofilen. Fredrik 

hänvisar till rösten som ett av de viktigaste verktygen för att utveckla en artistprofil medan 

Carl och Dennis hänvisar mer till personlighetsdrag. Det ekonomiska intresset från 

musikindustrin har, enligt intervjupersonerna olika effekt på artisten. Bland annat anpassar sig 

artister till marknaden och ansvaret för att utveckla en artistprofil och ett artistvarumärke 

hamnar till större del hos artisten själv. Detta till följd av en effektivitetsfaktor från 
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musikindustrin som kan ha negativ effekt på dialogen mellan organisation och artist. Fredrik 

menar dock att branschen bör ta ett större ansvar för artisters hälsa och välmående som kan ta 

skada till följd av det resultatfokus som samtliga intervjupersoner uttrycker att musikindustrin 

har. En grundläggande förväntning på artisten är att artisten är en entreprenör och visionär. 

Artisten förväntas ha självförtroende, vara motiverad till att vara artist och en självständig 

individ. Viktigt är att artisten besitter förkunskaper om musikbranschen såsom 

branschkunskap, rättigheter, ha en klar vision kring sitt artistvarumärke, dessa kunskaper gör 

att artisten lättare ska kunna ta medvetna beslut kring sin karriär och hur artisten framställer 

sitt artistvarumärke. Intervjupersonerna delar uppfattningen om att det finns ett glapp mellan 

undervisning och yrkespraktiken som är musikbranschen. Enligt intervjupersonerna bör 

pedagogen vara någon som handleder studenten och har insyn i musikbranschen så väl som 

det konstnärliga, med betoning på handledning. Hos Dennis och Fredrik finns en 

dragningskraft mot att undervisningen och branschen bör ha en närmare relation medan Carl 

är mer aktsam. Hos Carl finns en rädsla att musikindustrin kan göra musikundervisningen 

likriktad och att studenterna blir för homogena. 

7 Diskussion 

Syftet med den här studien har varit att undersöka erfarenheter och upplevelser av en hållbar 

artistprofilering, utifrån tre olika relevanta perspektiv: artist- och musikstudent; 

musikpedagog; aktör inom musikbranschen. Fokus var att därigenom synliggöra 

förväntningar på artistskap i en kedja från ung, oetablerad artist- och musikstudent via erfaren 

musikpedagog till välmeriterad företrädare inom musikindustrin. I det här avsnittet diskuteras 

studiens resultat kopplat till studiens frågeställningar och tidigare forskning. Först diskuteras 

resultatet av studien och därefter följer ett avsnitt med metodkritik. Slutligen ges förslag på 

vidare forskning. 

7.1 Resultatdiskussion 

Resultatdiskussionen är strukturerad i enlighet med syftets tre frågeställningar. Dessa 

diskuteras i förhållande till studiens teoretiska perspektiv och tidigare forskning. 



 38 

7.1.1 Artistens autenticitet och drivkraft  

Dennis är den person som är yngst av intervjupersonerna och har minst erfarenhet av att verka 

i musikbranschen. Intressant nog är han den person som främst hänvisar till artistprofilering 

som en del av ett artistvarumärke, av de tre intervjupersonerna. Hans idé om vad 

artistprofilering betyder liknar Larssons (2008) beskrivning av förhållandet mellan Profil, 

Image och Identitet. Dennis beskriver en artistprofilering som ett sätt att kommunicera sitt 

artisteri. De övriga intervjupersonerna delar Dennis beskrivning men har inte en lika stark 

anknytning till själva begreppet. Istället uttrycker sig Fredrik och Carl om vilka egenskaper 

som förknippas med goda artistiska förmågor. Samtliga är överens om att dessa egenskaper 

bör grunda sig i artisten. Även om egenskaperna är klingande, till exempel det som Fredrik 

beskriver som ”ID i rösten”, eller personlighetsdrag så måste dessa egenskaper existera i 

artisten redan från början. Relationen till publiken, enligt Chalmers, Enestig och Lindén 

(2011) modell, påverkas av hur artistens identitet är utformad. Om identiteten inte är 

autentisk, minskar intresset från publiken och hållbarheten i artistvarumärket. Autenticiteten 

beskrivs enligt Machin (2010) vara den faktor som berör publiken på ett innerligt sätt och som 

skapar efterfrågan av ett personligt uttryck hos artisten och musiken. Det personliga uttrycket 

är det som intervjupersonerna menar vara det som avgör om artisten är unik nog att sticka ut 

på marknaden. Det som Fredrik anser är ”ID i rösten” speglar en autenticitet hos artisten 

genom att artisten är sann mot sig själv, vilket uppskattas hos samtliga intervjupersoner. Det 

personliga uttrycket är något som är framskrivet i läroplanen för det estetiska programmet, 

vilket jag tolkar som att skolverket som myndighet värdesätter autenticitet och därmed speglar 

den marknad som råder (Skolverket, 2019). Under intervjuerna framkommer synen på 

artistprofilering som en process som bör påbörjas med artistens initiativ ur artistens visioner. 

Det är artistens visioner som bör styra processen framåt. Därmed menar Fredrik att det måste 

finnas en tydlig vision och mål från artistens sida. Artistens drivkraft är en förutsättning för 

utformningen av en artistprofil och en framgångsrik artistkarriär. Denna förväntning på 

artisten är något som enligt intervjupersonerna bör komma från vilja. Viljan syftar i detta fall 

till att artisten känner självsäkerhet och lust till sitt artistskap annars menar samtliga 

intervjupersoner att artisten ökar risken för att få ett ohälsosamt förhållningsätt till sitt 

artistskap. Vad som är det autentiska uttrycket hos artisten är inte alltid detsamma som de 

förväntningar som finns från musikbranschen vilket skapar en konflikt mellan branschens och 

artistens intresse. Detta fenomen beskrevs av Dennis då han i sitt samarbete med ett 

musikbolag blev villrådig och förvirrad i sitt artistskap. Detta menade han var till följd av en 
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bristande musikutbildning som inte speglade vad han ansåg var värdefulla kunskaper för att 

möta musikindustrins förväntningar. Detta ledde till att han senare kompletterade sina studier 

med branschkunskap, medieträning och artistprofileringskunskaper. Det framgår inte ur 

intervjun varför Dennis hade förväntningar på att gymnasieutbildningen skulle givit honom 

yrkesförberedelse för att verka som artist i musikbranschen. Denna förväntning tycks dock 

inte vara unik för Dennis. I Nilssons (2016) studie framgick att elever på det estetiska 

programmet eftersaknade branschkunskap och artistprofileringskunskaper. Att dessa elever 

förväntar sig förberedelser för en musikbransch när programmet i själva verket är 

högskoleförberedande, kan som jag ser det, ha med skolornas marknadsföring att göra. Jag 

anser att många gymnasieskolor med estetprogram marknadsför sig på ett sätt som tillgodoser 

ungdomars drömmar och visioner kring att verka och arbeta i musikbranschen som 

exempelvis artister. På gymnasieutbildningarnas hemsidor finns bilder och texter som 

beskriver hur ungdomar kan närma sig ett professionellt yrkesliv i musikbranschen genom att 

uppträda inför publik, medverka i clinics där musikbranschpersoner föreläser, arrangera 

musikfestivaler, gå kurser i entreprenörskap och eget företagande. Skolorna presenterar också 

kända verksamma artister som gått utbildningen tidigare. Därför förvånas jag inte att 

ungdomars, eller i detta fall Dennis förväntningar på vad de gymnasiala studierna syftar till 

kan vara andra än vad som står skrivet i styrdokumenten för den gymnasiala utbildningen.  

7.1.2 Musikbranschens vinstintresse ökar kraven på artisten  

Intervjupersonerna menar att marknaden drivs av ekonomisk vinst. Detta vinstintresse har 

effekter på hur samarbetet mellan artist och musikindustri, i form av musikbolag eller 

organisationer ser ut, och har i förlängningen även effekter på musikpedagogiken. I samtalet 

med Fredrik uppmärksammas vid flera gånger en gemensam vision för artisten och 

organisationen som en förutsättning för ett framgångsrikt samarbete. Med det menas att 

organisationens intresse från början är densamma som artistens. Från musikindustrins sida 

finns alltid ett ekonomiskt intresse, vilket framkommer i intervjuerna. På samma vis som 

intervjupersonerna menar att organisationen bör vara lyhörd för vad artisten har att erbjuda 

finns också en förväntan på att artisten ska uppfylla de underliggande krav som ställs från 

branschen. Därför ser samtliga intervjupersoner ett behov av att skapa förutsättningar för 

artister att möta dessa förväntningar. Det som denna studie vill bidra till är att definiera vilka 

dessa förutsättningar är och vem som bär ansvaret för att dessa förväntningar ska uppfyllas. 

”Bruset” är en benämning som intervjupersonerna använder för att beskriva den enorma 
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tillgång av musik som finns på marknaden. Därför menar de att artistprofilering blir allt 

viktigare för de artister som vill verka i musikbranschen. Vikten av att sticka ut, höras, synas, 

bli ihågkommen ökar. Carl uttrycker att åtkomsten till inspelningsverktyg är så pass hög att 

vem som helst kan spela in musik. Detta gör att musikbolagen mer och mer koncentrerar sig 

på distribution istället för den konstnärliga aspekten av musikindustrin. Enligt 

intervjupersonerna är konsekvensen av detta att artisten behöver presentera en färdig produkt 

som bolagen sedan kan distribuera. Jag menar att de ökade kraven på artisten kräver nya 

kunskaper som inte är etablerade i musikpedagogiken, och därmed inte möter de 

förväntningar som finns på en verksam artist i musikbranschen. Samtidigt lyfter Asp (2015) i 

sin avhandling begreppet ”estetiskt normativt” vilket kan kopplas till den kommersiella 

musikbranschens förväntningar. Ponera att regelverken inom musikutbildning som 

presenteras av Skolverket eller andra institutioner som folkhögskola såväl som högskola, 

förändras i en riktning där styrdokumenten utökar kraven på undervisning med artistdiskurs 

för att möta musikbranschens förväntningar. I detta fall skulle risken öka att skolans 

undervisning hamnar inom ramarna för en kommersiell bransch, och utesluter att ge eleverna 

förutsättningar att få möjligheten till genrebredd.  

7.1.3 Förhållandet mellan artist- och skoldiskurs 

Zandéns (2010) studie om musiklärares förmåga att bedöma och samtala om musikaliska 

kvalitéer stärker Asps problematisering av dominansen av artistdiskurs i skolundervisningen. 

I Carls och Dennis resonemang finns en tydlig bild av att artistens personliga kvalitéer 

värderas högst medan Fredrik uttrycker att de musikaliska och klingande kvalitéerna utger 

kärnan i artistskapet. Detta spänningsfält av vad som värderas högst, tycks finnas både ur ett 

branschperspektiv och utbildningsperspektiv, vilket är en intressant aspekt. Här blir det 

relevant att poängtera att det Estetiska programmet på gymnasiet är en högskoleförberedande 

utbildning (Skolverket, 2019). Det institutionella intresset för skoldiskurs och 

kunskapsutveckling för att kunna läsa vidare på en högre utbildning är däremot underminerad 

artistdiskursen som enligt Borgström-Källén (2014) tar allt mer plats i undervisningen på 

grund av inflytande av elever, föräldrar, kollegor och rektorer. I och med att 

gymnasieskolorna även de har ekonomiska intressen av att attrahera elever till skolan, 

försöker gymnasieskolorna leva upp till det estetiskt-normativa i samhället och därmed stärka 

artistdiskursen i den svenska gymnasieskolan. Intressant är också att skoldiskursen hänvisar 

till regelverk som bestäms av myndigheter. Även dessa myndigheter har ett intresse av att 
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samhället ska sträva efter ett rikt kulturliv. I kursplanen för musikämnet finns det en skrivelse 

om att studenterna ska erbjudas att genom sitt musikutövande aktivt bidra till kulturlivet i 

samhället. Detta är något som jag menar är en motsättning från myndigheterna i den aspekt då 

det estetiska programmet syftar till att vara högskoleförberedande i första hand och inte 

yrkesförberedande. På detta sätt förstärker regelverken, elever, föräldrar, lärare och rektorer 

den rådande artistdiskurs och de estetiskt-normativa förväntningarna som finns från 

musikbransch och samhälle. Dock finner jag inget svar i denna studie på hur pedagogiken 

skall balansera dessa diskurser på ett sätt som förbereder elever och studenter på att verka i 

dagens musikbransch.    

7.2 Metodkritik 

Eftersom studiens syfte var att undersöka upplevelser och erfarenheter ansåg jag att en 

halvstrukturerad intervjuform var den bäst anpassade kvalitativa forskningsmetoden. Ur en 

diskursanalytisk synvinkel har min subjektivitet som forskare varit den största utmaningen på 

grund av att jag aldrig kan återspegla intervjupersonernas verkliga upplevelser och 

erfarenheter utan endast ge en tolkning. En mer konkret önskan var ett större första urval av 

intervjupersoner. På så sätt kunde urvalet ha skett med mer omsorg för genusaspekten då jag 

tycker att det skulle varit intressant med ett större underlag ur ett genusperspektiv. I 

intervjuerna fanns också ett motstånd i mig kring att begreppsliggöra begreppet 

artistprofilering för intervjupersonerna dock var det tvunget att definieras i en av intervjuerna 

för att intervjun skulle kunna fortgå. Min önskan var dock att de skulle definiera begreppet 

helt själva för att få en opåverkad definition. Viktigt är också att understryka att resultatet 

endast speglar dessa individers upplevelser och erfarenheter och att fler intervjupersoner krävs 

för att dra generella slutsatser från intervjupersonernas uppfattningar.  

7.3 Vidare forskning 

Intressant vore att, genom en mer omfattande och kvantitativ metod, synliggöra elevers 

förväntningar på det estetiska programmet på gymnasiet, och huruvida dessa förväntningar 

har uppfyllts när eleverna är klara med utbildningen. Forskning kring hur den ekonomiska 

aspekten påverkar musikstudenters undervisning och vilka konsekvenser det har i musiklivet 

skulle också vara givande. 
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