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Abstract 

Syfte med detta självständiga arbete har varit att introspektivt undersöka vilka musikaliska 

och kreativa aspekter som är viktigast för mig i mitt konstnärliga uttryck, och hur dessa har 

påverkat mig som musikproducent. I arbetet har jag också undersökt min konstnärliga 

arbetsprocess och vilka metoder som är mer eller mindre gynnsamma. Med en teoretisk 

utgångspunkt i filosofen Martin Heideggers teori om konstverkets ursprung, och 

musikpedagogen Fred V. Nielsens teorier om meningslager i det musikaliska objektet, har jag 

valt att analysera tre låtar inom mitt artistprojekt LiLL. I analysen har jag fått syn på hur 

viktigt det är för mig att de tre meningslagren, emotion, spänning och kinetik/kroppsligt, är 

sammankopplade samt hur jag använder visioner, färg och inre bilder för att förhålla mig till 

ett abstrakt skapande i en DAW och realisera mitt musikaliska uttryck. Insikter som denna 

studie har lett till är bland annat att min musikaliska process gynnas både tidsmässigt och 

kreativt av samarbeten. Jag har också konstaterat att jag skapar mig själv som musikproducent 

och artist genom att skapa musik. Min konstnärliga och tekniska förmåga utvecklas i takt med 

att jag skapat ett musikaliskt verk i enlighet med Heideggers teori.  

Nyckelord: musikproduktion, låtskrivning, kreativitet, arbetsprocess, DAW, LiLL 



Abstract (English) 

The purpose of this study has been to introspectively examine which musical and creative 

aspects are important to me in my artistic expression, and how these aspects have affected me 

as a music producer. I have also examined my artistic working process and which methods are 

more or less favorable. With a theoretical starting point in the philosopher Martin Heidegger's 

theory of the origin of the work of art, and the theories of layers of meaning in the musical 

object by the professor in musical education Fred V. Nielsen, I have chosen to analyze three 

songs within my artist project - LiLL. By analyzing these songs, I have seen how important it 

is for me that the three layers of meaning, emotions, tension and kinetics / bodily, are 

connected and how I use visions and inner images to relate to the abstract creation of music in 

DAW:s. This study has led to insights regarding my artistic working process which are that 

my musical process benefits from collaborations and, in affordance with Heidegger's theory, 

that I create myself as a music producer by creating music at the same time as my musical 

ability develops by creating music. 

Key words: music production, song writing, creativity, working process, DAW, LiLL 
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Inledning 
Jag har en musikalisk bakgrund inom folk och världsmusik. På Högskolan för scen och musik  

i Göteborg studerade jag en kandidat i världsmusik med inriktning sång. Innan och under min 

tid på kandidatutbildningen spelade jag i olika band med inriktingen nordisk och irländsk 

folkmusik. Jag hade skrivit en del egen musik i nordisk folktappning men längtade efter större 

ljud och mer kontroll över mitt skapande och musikaliska uttryck. Under ett uppehållsår på 

kandidatutbildningen började jag lära mig Logic vilket var det bästa som hänt mig. DAW:en 

tillät mig att uttrycka mig med de ljud jag önskade, och jag kunde på så vis uttrycka mig 

bättre och mer enligt min musikaliska estetik. Sedan dess har jag skrivit och producerat egen 

musik under mitt artistnamn LiLL samt med och för andra artister och sammanhang.  

Utbildningen som jag nu går handlar om att utvecklas både tekniskt och konstnärligt inom det 

egna arbetet med musikproduktion. Detta ligger i linje med filosofen Martin Heidegger och 

hans tankar om konstens ursprung: 

” Konstnären är verkets ursprung. Verket är konstnärens ursprung. Inget av dem är utan det 
andra, Men likväl vilar inget av dem uteslutande på det andra. ” (Heidegger. 2005, s.7) 

Heidegger visar på paradoxen att konstnären skapar konsten samtidigt som konsten skapar 

konstnären. Genom att utgå från Heideggers paradox kring hur konst blir till kommer jag, i 

detta arbete, redogöra för hur jag försöker "hitta rätt" i mitt konstnärliga uttryck när jag skapar 

musik, samtidigt som detta sökande och skapande också skapar mig som konstnär och 

musikproducent. Jag skapar musik samtidigt som min musik skapar mig. Ingen är utan den 

andre. 
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Syfte 

Syftet med mitt självständiga arbete är att utforska mitt eget musikaliska uttryck och skapande 

inom mitt artistprojekt LiLL. Utifrån den musikaliska produkten av mitt arbete vill jag 

undersöka vad som är viktigt för mig i min musik, och vad som påverkar mitt skapande, för 

att få en större förståelse för min arbetsprocess och hur jag utvecklas som musikskapare. Jag 

vill också försöka identifiera varför vissa musikaliska val ”känns rätt” medan andra inte gör 

det. 

Frågeställningar 

• Vilka musikaliska och kreativa aspekter är viktigast för mig i min musik? 

• Hur påverkar mina verk mig som musikskapare? 

• Hur ser min musikaliska arbetsprocess ut och vilka arbetsmetoder skulle kunna vara 

fortsatt gynnsamma för mitt musikskapande? 

Avgränsningar och disposition 

I detta arbete har jag valt att fokusera på tre av de fyra låtar som jag skrivit och producerat till 

mitt artistprojekt LiLL. Avgränsningen är gjord för att arbetet ska bli överskådligt och inte för 

stort. I avsnittet Process och analys tar jag upp viktiga händelser, musikaliska aspekter och 

kopplingar som jag anser har format verken till att låta som de gör idag. Eftersom jag i denna 

studie analyserar både arbetsprocess och resultat har jag valt att  besvara och reflektera över 

mina frågeställningar löpande i avsnittet Process och analys samt Avslutande reflektion. 
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Tidigare forskning och teoretiska utgångspunkter 

Den danske forskaren och professorn inom musikpedagogik - Frede V. Nielsen, skriver i sin 

artikel Musik og bevidsthed: Et fænomenologisk perspektiv (Nielsen, Psyke & Logos, 2007, 

28) om sina teorier om hur människan förhåller sig till och uppfattar musik. Han behandlar i 

sin text musik ur ett fenomenologiskt perspektiv och benämner fenomenet musik som 

musikobjektet. Nielsen beskriver musikobjektet som en sfärisk form som innehåller flera 

olika meningslager. (Se bild) 

 Bild 1. Meningslager i det musikaliska objektet (Nielsen 2007). 

”Den yttre musikstrukturen leder in i och är ömsesidigt förankrad i andra djupare placerade 
betydelseskikt av kinetisk-motorisk, spänning, emotionell, andlig och existentiell natur. Dessa 
skikt och betydelsedimensioner sammanflätas, så att varje aspekt först kan förstås när de andra 
beaktas. De hör ihop för att de hör ihop.” (Nielsen. Psyke & Logos, 2007, 28, s.61. Egen 
översättning) 

I samband med detta arbete har jag reflekterat över Nielsens syn på det musikaliska objektet 

och dess olika meningslager. Nielsens teori öppnar för att behandla de mer abstrakta och 

känslomässiga aspekterna av att skapa och uppleva musik när han i det musikaliska objektet 

tar upp det emotionella, kinetiska och andliga lagren. I detta arbete tolkar jag de emotionella- 

och andliga lagren som kärnan av musiken - dess ursprung, mening och känslomässiga 

kopplingar. Det kinetiska lagret tolkar jag som ljudets rörelse och upplevda texturer, men 

också hur det upplevs kroppsligt.  
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Boken Om kreativitet och flow (Klein, 1990) består av en samling texter på ämnet skrivna av  

olika parter. Den ungerske professorn inom psykologi, Mihaly Csikszentmihalyi, skriver i sitt 

kapitel om sitt eget myntade uttryck ”flow”. Han beskriver upplevelsen av flow som ”…en 

ilning av glädje…” och som ett tillstånd av  ”…djup koncentration kring en avgränsad grupp 

stimuli…”. I detta självständiga arbete undersöker jag, bland annat, ”flow” och hur detta 

tillstånd har påverkat mina verk och min arbetsprocess. 

En annan bok som jag använt mig av är den tyske filosofen Martin Heideggers Konstverkets 

ursprung (2005) som jag hänvisar till i inledningen. Heideggers teorier om paradoxen i att 

konstnären skapar konstverket och konstverket skapar konstnären har satt ton för detta arbete.  

Metod 
Metoden jag har använt mig av är inspirerad av autoetnografi (Ellis 2004). Carolyn Ellis 

beskriver autoetnografi som en kombination av autobiografi och etnografi vilket innebär att 

man utforskar sin egen konstnärliga process.  

I mitt självständiga arbete har jag studerat både min 

egen musikaliska arbetsprocess och ett urval av de låtar 

som blivit resultatet av denna process: My only heart, 

Dissolved och Innan du går. I avsnittet Process och 

analys och Avslutande reflektion behandlar jag mina 

frågeställningar utifrån den musikaliska 

arbetsprocessen och dess resultat. Det material jag 

använt som underlag för studien är mitt eget 

musikaliska- och konstnärliga material från 

arbetsprocessen och dess resultat: tre låtar. Annat 

material som används för att utforska och reflektera 

kring de valda frågeställningarna är egna anteckningar, 

bilder från arbetsprocessen och tidigare forskning. 
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Bild 2. Cirkeldiagram. Beståndsdelar 
etnografi och autoetnografi (Ellis 2004).



Ordlista 

Nedan följer en ordlista där jag förklarar ämnesuttryck som används i texten. 

Ableton Live:  DAW (Digital Audio Workstation)  

Arpeggio: Ett arpeggio är ett uppbrutet ackord/ackordsföljd som spelas i fallande och/eller 

stigande skala.  

Arpeggiator: Midi-effekt som kan placeras på digitala instrument (midi) och genererar 

arpeggion och sekvenser. 

DAW: Digital Audio Workstation - övergripande namn för programvara avsedd för 

bearbetning och produktion av ljud och musik. Exempelvis Logic Pro, Ableton Live, Pro 

Tools m.fl. 

Delay: Ljudeffekt som som skapar en rytmiskt självgenererande förskjutning av ljudkällan 

som avtar i volym. 

EQ: Equalizer - Editeringsverktyg som används för att förminska eller förstärka ett ljudspårs  

frekvenser.  

Kick: Uttryck för bastrumma. Hämtat från den engelska översättningen kick drum. 

Kompressor: Editeringsverktyg som används för att jämna ut ljuddynamik. Kompressorn har 

många andra användningsområden och  kan användas som ljudeffekt för att få fram eller ta 

bort specifika frekvenser, skapa rytmisk dynamik eller addera harmonisk distorsion.  

Ljudsampling: En del av ett ljudspår med fokus på att lyfta fram ett enskilt instruments ljud.   

Det kan också vara en uppsamling av en instrumentinsats, exempelvis ett trum-fill, eller en 

kortare musikalisk sekvens i som en basgång eller fågelsång. 

Logic Pro: DAW (Digital Audio Workstation)  

Lowpass-filter: Ett EQ-filter som skär bort högre frekvenser och låter de lägre passera. 
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Pad: Beskrivning av ett ”mjukt” ljud med lång release och attack. En pad ligger ofta still i en 

skala och agerar som bordun i ett ackord eller ackordsföljd.  

Reverb: Ljudeffekt som simulerar efterklang. 

Side-chain: Side-chain, eller key in, är ofta en del av en kompressor. Side-chain är en separat 

signalväg i kompressorn dit du kan skicka en kopia av ett ljuds signal för bearbetning eller 

triggning av kompression. Eftersom man kan dela in-signalen möjliggör detta att ett ljud kan 

påverka ett annat ljuds kompression. Ljud A skickas till ljud B:s kompressor och side-chain 

och triggar på så vis ljud B:s kompression. Exempelvis kan man skicka ljudet från  kicken (A) 

till basens (B) side-chain då dessa två ofta hamnar inom samma frekvensområde. Då triggar 

kicken kompressionen av basen vilket gör att kickens frekvenser får mer plats (hörs tydligare) 

när den spelar samtidigt som basen. Genom att ställa in ett lågt tröskelvärde och en högre 

ratio på kompressorn kan man även använda side-chainen för att få till rytmiska och svällande 

effekter. A triggar B och B duckar för A. 

Slasksång/inspelning: En första inspelning av främst sång för att ha en top-line att förhålla 

sig till i utformandet av ljudproduktion eller för att testa en idé till top-line. 

Sound: I denna text använder jag mig av uttrycket sound som ett sätt att beskriva en låt eller 

ett ljuds helhet i form av val av instrument, ljudeffekter och musikaliska referenser. 

Top-line: Gemensam benämning för sångmelodi och låttext 

Tremoloeffekt: Ljudeffekt som skapar rytmisk panorering 
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Process och analys 
Nedan följer en processbeskrivning och analys av de tre utvalda verken. Att skapa som 

musikproducent innebär att man fattar flera hundratals olika beslut angående sitt musikaliska 

arbete i minuten. Man vrider, vänder och testar tills det känns rätt. I detta kapitel tar jag upp  

viktiga musikaliska processer och tankar som har format mina verk och där med också format 

mig som musikproducent.  

My only heart 

My only heart är en låt som till stor del har definierat mitt artistprojekt LiLL det senaste året. 

Arbetet med låten har utvecklat mig både tekniskt och musikaliskt samt inspirerat andra låtar i 

mitt artistprojekt. My only heart har också inspirerat utformandet av en musikvideo och annat 

visuellt material som omslag och pressfoton. Jag har haft svårt att placera låten i en specifik 

genre men skulle beskriva den som meditativ elektronisk beat-pop.  

Låten skapades med digitala instrument i Logic Pro. Top-linen och ljudproduktionen skrevs 

successivt del för del, och består av digitala instrument och synthar som Battery,  Kontakt 

(NI), Element (Waves), egna audiosamplingar och audiosamplingar från Splice och 

röstmanipulering. Sång och rösteffekter spelades in i en av de minde produktionsstudiorna på 

KMH. (Lyssna via länk i källförteckning) 

Icke-dömande skapande 

Något som jag tror att många skapande människor kan relatera till är hur en känslostorm kan 

agera som katalysator i ens arbete. Detta var något jag själv fick uppleva under hösten 2019 

då jag gick igenom en tuff period i livet och hade svårt att hitta in i mitt kreativa skapande.  

Jag hade tydliga visioner av hur jag ville att min musik skulle låta, men dömde snabbt ut de 

musikaliska idéer som jag fick innan de hunnit bli till musik. Detta tillstånd skapade en känsla 

av oförmåga och stress vilket ledde till en kreativ blockering. Under samma period tog en 

viktig relation slut. Uppbrottet förde med sig känslor av sorg och meningslöshet, det enda 
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som kändes rimligt att göra i det läget var försöka uttrycka känslotillståndet i musik. När jag 

satte mig ner för att skapa musik var den känslan som dominerade att ingenting betydde 

något. Alltså inte heller min kreativa blockering. Detta ledde till att jag hamnade i ett slags 

icke-dömande tillstånd av skapande eller s.k ”flow” i mitt arbete med My only heart. Mihaly 

Csikszentmihalyi, som myntat begreppet ”flow”, menar att tillståndet endast uppstår om 

arbetsuppgiften man tar sig an ligger på en nivå som matchar ens förmåga, men också är 

utmanande (Csikszentmihalyi, 1990). ”Flow" är ett tillstånd som jag upplever då och då i mitt 

musikskapande, oftast när jag arbetar med mina egna låtar, då jag kan arbeta hur mycket som 

helst under djup koncentration. I detta sammanhang skulle själva utmaningen kunna betraktas 

som mina egna tankar i form av förutfattade meningar om mitt musikskapande. Utmaningen 

var till en början för stor vilket gjorde det svårt att utföra arbetet - att skapa musik. Men när 

krisens känslotillstånd förändrade min inställning, från dömande till icke-dömande, sänktes 

utmaningen och tillät mig att gå ifrån att känna mig kreativt blockerad till ett icke-dömande 

tillstånd av ”arbetsflow".  

Emotionella lager 

Att beskriva musik i ord är inte helt lätt. Och ett musikstyckes uppfattade känsla kan skilja sig 

från person till person. Ändå är det viktigaste för mig i mitt musikskapande känslan jag får av 

musiken som uppstår när jag skapar. Att lyckas hitta text och musik som tillsammans 

förstärker den känsla jag vill uttrycka är för mig den ultimata känslomässiga sanningen.  

I My only hearts produktion och låttext har jag försökt beskriva ett känslomässigt tillstånd 

som präglat relationen som avslutats samma höst. Bitterljuvt är det närmsta ordet jag kan 

finna för att beskriva känslan som jag ville gestalta. Känslan rymmer hoppfullhet men 

samtidigt sorgen över det oundvikliga slutet. Två motstridiga känslor.  
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Nedan följer låttexten till My only heart: 

    There’s a feeling that I can’t describe  
It only surface when you’re by my side 
Jolts right through me, like electric light 
It’s the answer I can’t do without  

There’s a comfort in the dark  
Where I rest my only heart 
Won’t you come around the bend 
And make me whole again 

Theres a comfort in the dark 
I’v been takin´ it too far 
But I’m staying here to mend 
Until I’m whole again 

You'r the secret that I never told 
To keep the feelings that would not unfold 
But there’s a mark now, underneath my skin 
The ink reminds me of what is left within   

And there’s a comfort in the dark  
Where I rest my only heart 
Won’t you come around the bend 
And make me whole again 

Theres a comfort in the dark 
I’v been takin’ it too far 
But I’m staying here to mend 
Until I’m whole again 

För att beskriva de emotionella ytterligheterna i musiken har sorg fått representeras som 

mörker och hoppfullhet som ljus. Dessa har jag sedan utgått ifrån i val av instrumentering och 

arrangering. Så vad tolkas som ljus och vad tolkas som mörker? I min värld är det ganska 

logiskt. Mörker representerar mörkare klanger och toner, jag uppfattar även otydlighet och 

pauser i ett arrangemang som mörkt, även om det inte alltid behöver betyda sorg. Även djup i 

en produktion anser jag tillhöra det mörka lagret. Ju längre bort ett ljud är desto mörkare  och  

otydligt blir det. Ljus, för mig, består av högfrekventa ljud i olika former, dessa kan också 

vara otydliga, men har oftast en form av glittrande textur. Ljus är för mig något som fyller upp 

på höjden i en produktion i linje.  

En annan viktig musikalisk och emotionell aspekt är för mig ackordföljder. Generellt 

uppfattas dur som glatt och moll som ledsamt. My only heart går i  D-moll, men paden som 

går igenom hela låten byter mellan Bb-dur och D-moll. Det gör att känslan i verserna ligger 

på gränsen mellan dur och moll vilket jag upplever skapar en spänning som bidrar till den 

bitterljuva känslan som jag ville förmedla i texten. 
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Rörelse och rymd 

Produktionen av My only heart skapades successivt del för del. Det är en arbetsmetod som jag 

använt mig av tidigare och som oftast kommer mest naturligt för mig. Den fungerar så att jag 

skriver en vers, brygga och refräng i symbios med ljudproduktionen. De ljud jag använder 

som grundstenar i det skedet är oftast trummor och bas eller ett ackordsinstrument. Utifrån 

byggstenarna skriver jag sedan en top-line. Oftast lägger jag ett antal arbetstimmar på att 

skapa produktionens grundstenar och jobbar med ljuddesign i form av EQ, kompression och 

effekter som exempelvis reverb, delay, distorsion etc. för att få till låtens känsla. Sedan bygger 

jag vidare på låten med både top-linens och ljudproduktionens textteman och sound klara för 

mig. Så också med denna låt. 

Inledningsvis hade jag tänkt göra ett trumkomp i pluggen Battery och satt och testade olika 

ljudbibliotek för att hitta ett trum-sound som jag tyckte om. Big Wave är ett ljudbibliotek i 

Battery som jag använt mig av tidigare. Där hittade jag, istället för olika trum-sound, en 

padsampling med ett svävande, glittrande ljud som tilltalade mig. Utifrån den samplingen, 

och ett enkelt trumkomp ifrån samma ljudbibliotek, skrev jag sedan en första vers, brygga och 

refräng till My only heart. 

På paden, som jag lade som grund i produktionen, använde jag side-chain där jag skickade ett 

triggerljud som skapade en markering på vartannat 8-dels slag i varje takt - baktakt. Kicken 

som låg på ettan kompletterade paden och skapade ett komp som passade bra ihop med 

sången. Jag upplevde dock att det lät lite väl släpigt och jag ville få ett bättre flöde i låten. För 

att öka ”framåt-känslan” (spänning) i musiken valde jag att göra en skalenlig 16-delssekvens.   

Bild 3: Utdrag sekvens, My only heart 
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Dock upplevde jag inte riktigt den riktning i musiken som jag letade efter, utan sekvensen 

betonade första slaget i takten vilket jag upplevde som tyngande. Så jag provade att ändra på  

sekvensen genom att ta bort första tonen. 

 

Bild 4: Utdrag sekvens med paus på 1:a och 9:e 16-delen, My only heart 

Det lade i stället sekvensens betoning på den 2:a och 10:e 16-delen i takten vilket skapade ett 

bättre flöde och en ”framåt-känsla” i musiken enligt min mening.  

För att skapa djup i produktionen valde jag att spela in körer. Jag skrev ett körsvar som 

jobbade tillsammans med sångmelodien igenom hela låten. Jag distade körerna och lade på ett 

stort reverb för att lägga kören bakom sångmelodien i mixen. Även om sångmelodien låg 

långt fram i mixen så upplevde jag att adderingen av den reverbiga kören gjorde att sången 

upplevs som större och djupare in sin helhet.  

En annan viktig aspekt i produktion har varit basen. För att skapa rörelse och storleksmässig 

dynamik i basen arbetade jag med ett lowpass-filter. Det basljud jag designat innehöll en del 

högre ”fräsiga” frekvenser som passade bra i refrängerna men tog för stor plats i verserna. 

Därför valde jag att använda mig av lowpass-filtret i verserna för att skapa ett dovare, 

mörkare sound för att sedan låta basen växa på höjden i refrängerna.  

Editering och mixning har fått ta stor plats i arbetet med My only heart och blev en utdragen 

process där jag nästan gav upp mitt mål att slutföra och släppa låten. Vid några tillfällen har 

jag fått värdefull feedback från lärare, vänner och klasskamrater som har hjälpt mig att nå ett 

färdigt resultat. Att få till känslan av rymd, djup och rätt rytmiska rörelser var det som var 

viktigt med ljudproduktionen vid tillfällena för feedback, och genom kommentarer från min 

klass fick jag syn på att jag dränkt alla element i låten med reverb. Det blev för mycket rymd 

och rum som gjorde alla detaljer och rörelser i musiken otydliga. Jag backade istället med 

 11



reverbet och lade på det gradvis så att vissa instrument, som trummor, bas och lead-sång låg 

långt fram medan de mer svävande elementen som körerna, paden och skalsekvensen fick stå 

för djupet i ljudbilden.  

Under mixningsprocessen fick jag också en kroppslig förståelse för de ljud jag arbetade med. 

I strävan att nå en mix som motsvarade min inre musikaliska vision lyssnade jag först bara 

med mina öron. Men jag fick inte till det. Kicken kändes tunn och träig och basen fick inte det 

djupa sub-toner som jag ville ha. För att få bättre förståelse för vilket sound jag letade efter i 

exempelvis basen och kicken lyssnade jag på referensmusik. När jag lyssnade på 

referensmusiken märkte jag en kroppslig koppling. Jag kunde känna basens och kickens 

frekvenser inuti bröstet, halsen och i olika placeringar i huvudregionen. Att addera en 

kroppslig upplevelse till att lyssna efter de frekvenser jag sökte gjorde att jag fick en bättre 

förståelse för vilket sound jag letade efter.  

Reflektion 

För att utgå från Frede V. Nielsens teori om det musikaliska objektet så kan jag konstatera att 

jag, i mitt skapande av My only heart, arbetar med alla de olika meningslagren. Men de lager 

som jag främst utgår ifrån, i konstnärlig mening, är det emotionella lagret, det kinetiska/

motoriska- och spänningslagret. Att, i både text och musik, försöka förmedla känslan (det 

emotionella lagret), vilket i detta fall var en tudelad känsla av både hopp och sorg, kan 

innebära att man skapar spänning, eftersom det naturligt uppstår emellan två motpoler. 

Spänning i form av motoriska rörelser, som 16-delssekvens eller färgning av ackord, är något 

som jag upplever symboliserar både spännings- och det kinetiska/motoriska lagret. För mig 

tror jag att dessa tre lager måste stämma och kopplas samman för att mitt utryck skall kännas 

rätt.  

Jag upplever också att arbetet med denna låt har utvecklat mig både konstnärligt och tekniskt. 

Själva arbetet med låten, som tog längre tid än vad jag förväntat mig gällande mix, 

arrangering och ljuddesign, kändes efter en tid som en börda. Men genom feedback och ”trial 

and error” gällande mix har jag utvecklat låtens sound och uttryck med en, för mig ny, 

kroppslig förståelse för ljud. Jag har fått värdefulla insikter om min arbetsprocess i form av 
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vikten av ett icke-dömande skapande, hur betydelsefullt feedback kan vara i fråga om att få 

syn på sina svagheter och styrkor. Jag upplever att detta har utvecklat mig som artist och 

musikskapare i enlighet med Heideggers teori om konstnären och verket. 

Dissolved 

Grundtanken med Dissolved var att skriva dansant elektronisk musik med sången i fokus, 

men också att experimentera med ljuddesign och min nya analoga synth Minilouge. Jag ville 

också skapa nya samarbeten som möjligen kunde berika musiken. 

Under perioden som Dissolved skrevs hämtade jag mycket inspiration till ljuddesign från 

genrerna popmusik, synthwave och electronica. Låten skrevs också parallellt med My only 

heart och jag har till viss del använt mig av samma synthar i produktionen av Dissolved.  

Dissolved började som en demo bestående av top-line och synthkomp som jag skrev 

tillsammans med en annan låtskrivare. Jag skapade sedan ljudproduktionen utifrån demon i 

Logic med digitala synthar som bl.a. Element (Waves) och Kontakt (NI) och den analoga 

synthen Minilouge. Trummorna spelades in tillsammans med en trumslagare och kollega i 

Studio 2 på KMH. Inspelning av sången gjordes också på KMH men i en av de mindre 

produktionsstudiorna. (Lyssna via länk i källförteckning) 

Story-Line 

Mitt första utkast av Dissolved var endast några ackord och en top-line utan bestämd text. Jag 

hade skrivit några textrader men hade svårt att bestämma mig för vilket budskap jag ville 

förmedla. Jag vände mig då till en kollega jag arbetat med tidigare som är låtskrivare och 

frågade om denne ville skriva klart top-linen med mig. Under en session arbetade vi både med 

text och melodi. Vi utgick från demoutkastet och några fraser som jag redan skrivit - ”…and 

all the stars dissolved in space…” och ”…fade away my love…”. Baserat på dessa fraser kom 
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min kollega med förslaget att vi skulle konstruera en story-line där varje del av låten (vers, 

brygga, refräng m.m) tog upp olika scenarion - som en berättelse. Likt många före oss valde 

vi temat olycklig kärlek för att skapa vår story-line. Vi båda upplevde att det temat passade 

top-linen och ackorden som jag redan skrivit. Det visade sig vara ett mycket effektivt och 

roligt sätt att arbeta på, och vi skrev klart text och melodi på en arbetsdag. (Se låttext nedan) 

     You told me all your secrets 
Yeah, I know that I was greedy 
You gave me all in separate pieces  
A pile of reasons, uncompleted  

You left a legacy of papers 
The lines we drew, the feeling lingers  
I told you off, you couldn’t face it 
We set the course towards the ending  
Your silhouette fades....  

And now our ways seem awful vague 
It’s like I’m only dreaming  
And all the stars dissolved in space,  
I recall....  

Stay in bed and wait for nothing 
Inside these walls I knew you loved me  
You where a drug, my favorit habit 
But every high is never lasting  

And now our ways seem awful vague 
We fought and now I’m yielding  
And all the stars dissolved in space 
The day that you were leaving… 

Who’s to blame, in this wicked game  
When there’s a price to pay for love....  
My love....  

And now our ways seem awful vague 
We fought and now I’m yielding  
And all the stars dissolved in space  
The day that you were leaving… 

 ||: Fade away, fade away my love  
Fade away far 
Fade away to another place 
Where we don’t belong, out of my heart :|| 

Tempo och spänning 

I början av arbetet med ljudproduktionen hade jag inte en helt klar bild av åt vilket 

genremässigt håll jag ville ta låten. Vid det här laget hade jag en färdigskriven top-line med 

tillhörande ackordföljd som jag spelat in i Logic med en atmosfärisk padsynth (ES2).  Demon 

var ganska mjuk och top-linens melodier ”ballad:iga”. Eftersom top-linen var skriven i ett 

lugnare tempo skulle låten instinktivt ha passat med en sparsmakad produktion. Men eftersom 

jag vid denna tidpunkt var inne i en helt annan musikalisk fas, och generellt drogs mer åt 

dansmusik i mitt skapande, tror jag att en långsam ballad kändes fel som uttryck. Trots att det 

var just det jag skrivit.  

För att få en bättre uppfattning om hur jag ville att Dissolved skulle låta gjorde jag ett par 

olika produktionsutkast, ett i ett högre tempo och ett i ett lägre. När jag lyssnade på den 
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långsamma versionen märkte jag att jag upplevde låten och texten som lite smörig och för 

närgången, vilket inte kändes rätt för låten eller för mitt artistprojekts sound. Istället valde jag 

att utgå ifrån det högre tempot: 185 BPM. För att komma på nya produktionsidéer provade 

jag att improvisera med min analoga synth Minilouge till sångmelodierna. Jag är väldigt 

förtjust i arpeggion och 16- och 8-delssekvenser då de kan agera som stabilisator i musiken 

eller addera spänning och rytmiska lager. Därför provade jag att programmera en bassekvens 

som bestod av16-delar. Basen gav låten ett sväng som jag tycket passade, framförallt till 

sångmelodierna i refrängerna. Bassekvensen satte ton för resten av ljudproduktionen och 

genremässigt rörde sig låten nu mot dansant elektronisk pop.  Med bassekvensen som grund 

började jag bygga produktionen. 

Statiskt v.s Rörligt 

Textfrasen ”…and all the stars dissolved in space…” har både namngett låten och inspirerat 

val av ljud och instrumentering. Jag ville komplettera bassekvensen med arpeggion som 

kunde symbolisera textfrasen. Jag får ofta inre bilder av stjärnor och galaxer när jag hör 

elektroniska arpeggion så jag tänkte att det kunde passa. Jag hittade två synthar som jag 

tyckte lät bra ihop med basens ljud och rörelse. Bassekvensen var statiskt och förändrades i 

princip bara vid ackordsbyte. För att utveckla harmonierna och rörelsen i låten lade jag ett 

syntharpeggio som rörde sig enligt ackorden i en uppåt-rörelse. Jag provade att låta det ena 

arpeggiot röra sig neråt men jag upplevde att det inte fungerade lika bra med top-linen. Jag 

upplevde också att arpeggiots uppåt-rörelse, som gick mellan tre olika oktaver på sina ställen, 

förstärkte textfrasens innebörd då de lägre tonerna i arpeggiot hördes tydligare och de ljusare 

hördes mindre - ”löses upp” (dissolved).  

Jag programmerade ett digitalt utkast till trummor med Logics egna trummaskiner, men jag 

upplevde dem som tråkiga och hade svårt att hitta inspiration till hur de skulle arrangeras. Jag 

vände mig då till en kollega som är trummis och frågade om denne ville arrangera och spela 

trummor på låten. Jag skickade över en demo till min kollega och han arrangerade trummorna 

utefter det. Vi spelade sedan in trummorna med ett rock kit i studio 2 på KMH. När jag sedan 

lyssnade igenom inspelningarna så upptäckte jag att jag saknade de statiska soundet från de 
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digitala trummorna som utgjorde en stabil grund ihop med bassekvensen. Jag behöll delar av 

truminspelningen som tillförde mycket sväng och dynamik i låten men bytte ut kick och snare 

vilket gjorde att låten fick det mekaniska sound som jag letade efter. 

Glitter och djup 

Som jag nämnde ovan angående My only heart så är djup och höjd något som jag strävar efter 

i min musik. Och så även här. I Dissolved ville jag fånga natthimlens höjd och öppna djup.  

Bland Logics egna synthar hittade jag ett ljud som lät så som jag föreställer mig att glitter 

låter. Ett ljust högfrekvent sound som blev till ett glittrande svävande moln när jag lade på en 

arpeggiator så att det rörde sig i 32-delar. Jag upplevde att det adderade höjd till produktionen. 

För att förstärka den svävande känslan lade jag också på en tremolo-effekt som gjorde att det 

glittrande molnet röde sig från höger till vänster varannan takt i panoreringen.  

Lead-sången till Dissolved spelades in på KMH i en av de mindre produktionsstudiorna och 

jag använde mig av mikrofonen Neumann TLM 103. Jag upplevde att TLM 103 hade en 

diskantrik karaktär som jag tyckte passade min röst som är relativt ljus i tonen. I 1D104 finns 

den analoga kompressorn LA610 MKII från Universal Audio. Eftersom det var stort 

dynamiskt omfång i låtens sångmelodi så provade jag att lägga kompression på sången med 

hjälp av MKIIan. I stunden tyckte jag att jag fick till en lagom kompression, men när jag 

sedan lyssnade på inspelningen upplevde jag att sången blev lite för platt och att 

kompressionen hade minskat dynamiken i sången. Jag märkte också att jag inte var helt nöjd 

med valet av mikrofon. Även om TLM103 gav den glittriga diskant som jag tycker om så 

upplevde jag senare i mixen att den inte fångade upp tillräckligt mycket av de lägre 

frekvenserna i min röst. Detta ledde till att sången lät lite tunn. Varför har jag valt att behålla 

denna inspelning kan man då fråga sig? Jag blev mycket nöjd med själva sångmaterialet. Jag 

försökte att spela in på nytt med en Shure SM7B, som jag tycker passar bäst till min röst, men 

jag fick inte till samma känsla i sången.  

Där fick jag ta ett beslut. Ville jag lägga ner ännu mer tid på att få fram rätt känsla i sången 

eller kom musikens budskap fram ändå? I detta fall hade jag inte mer energi att lägga på 
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sånginspelningen, och eftersom jag var nöjd med leveransen av budskapet i texten och 

sångens känsla så valde jag en inspelning som kanske inte hade precis de kvaliteter som jag 

söker i mitt musikaliska uttryck. 

Reflektion 

I arbetet med Dissolved hade jag en tydlig vision om vilken typ av musik jag ville göra. Men 

att ta en låt som i sin första form ville vara något annat än min vision är något jag har 

reflekterat över, trots att jag är nöjd med låtens resultat. Kanske hade exempelvis trummornas 

sound varit tydligare för mig om jag produktionsmässigt fortsatt i demons riktning. Dock blev 

låtens text och och de inre bilder som jag skapat mer tydligt beskrivna i den befintliga 

produktionen då jag upplever att de ljudval jag gjort framhäver detta på ett bra sätt. Detta 

säger mig att kopplingen mellan inre bilder och visioner spelar stor roll i mitt musikskapande 

och påverkar mitt val av instrumentering och arrangemang. I förhållande till Nielsens teori så 

har jag i denna produktion arbetat med liknande lager som i My only heart. Dock var inte det 

emotionella lagret lika närvarande i utgångspunkten för arbetet. Möjligen är det så att mitt 

användande av arpeggion i My only heart påverkade den musikaliska riktning som Dissolved 

har tagit, för att på samma vis få till spänningslagret och sammankoppla det med det 

emotionella och kinetiska lagret. 

Arbetet har också fått mig att inse att jag kan effektivisera och utveckla en arbetsprocess 

genom att samarbeta med andra då denna arbetsprocess gick snabbare än den gjorde med My 

only heart.  
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Innan du går 

Innan du går är en svensk halv-akustisk poplåt. Låten började som en demo bestående av top-

line och gitarrkomp. Ljudproduktionen skapades sedan i Ableton utifrån gitarrkompets rytm 

och top-linen. I produktionen har jag dels använt mig av Abletons egna ljudbibliotek, men de 

flesta ljuden, både rytmiska och melodiska är egna samplingar och inspelningar av gitarren.  

Audiosamplingar från Splice förekommer också. Kören har också en betydande roll i 

produktionen. Kör och lead-sången spelades in på KMH i en av de mindre produktions-

studiorna. Inspiration till ljudproduktionen har varit gitarrkompets melodi, och textens 

innehåll och mix har skett i Logic Pro. (Lyssna via länk i källförteckning) 

Språk i musiken 

Jag har alltid upplevt att jag uttryckt mig bäst i text på engelska när jag skriver en låttext. 

Kanske är det för att engelska inte är mitt modersmål och inte ligger mig lika nära eller för att 

det klingar bra? Jag har också tidigare haft svårt för att lyssna på mycket svensk populärmusik 

och mest lyssnat på musik med engelsk text eller andra språk. Jag har upplevt svenskan, i 

svensk popmusik, som allt för närgånget och ibland en smula banalt gällande ordval. De 

senaste åren har jag dock upplevt en förändring. Kanske ligger förändringen i mig och mitt 

lyssnande, eller i musikutbudet som nu finns tillgängligt. Under tiden som jag var aktiv inom 

folk och världsmusik sjöng jag mycket låtar på svenska, men det språket var oftast 

gammaldags och hade en poetisk klang som jag inte upplevde som lika närgånget, kanske för 

att det inte används idag. De få popartister jag tidigare lyssnat på som skrivit på svenska var 

Familjen, Veronica Maggio och Timbuktu. Och de senaste åren har jag överlag lyssnat mer på 

popmusik och gradvis har jag fått upp ögonen för svenska artister som Lorentz, Madi Banja, 

Molly Sanden, Estraden och Little Jinder som har inspirerat mig med sin musik och sina 

låttexter. Att höra svenska låttexter med ett modernt språk som berör var en relativt ny 

upplevelse för mig. Det kändes nära, men på ett bra sätt. Därför ville jag skriva en låt på 

svenska till mitt eget artistprojekt. Jag ville se om jag kunde komma över min kluvna känsla 

inför låttexter på svenska och se om jag kunde äga mitt modersmål i min musik. (Text nedan) 
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Om du försöker nu  
kommer du visa mig vart du står 
Om vi räknar till sju 
Kanske jag slutar vara så svår 
Om vi försöker nu… 

Innan du går vill jag ligga tätt intill 
Innan du går får du göra vad du vill  
Innan du går kan jag inte vara still 
Innan du går tar du tar du allt och 
lite till 
Innan du går 

Nu har det gått ett år  
Vet inte mer än jag gjorde då 
Lurar mig själv igen  
Stannar kvar ger och tar det jag får  
Kan du försöka nu? 

Innan du går vill jag ligga tätt intill 
Innan du går får du göra vad du vill  

Innan du går kan jag inte vara still 
Innan du går tar du tar du allt och 
lite till 
Innan du går (innan, innan…) 

Försöker förstå hur du tänker men jag 
får inga svar 
Din skjorta som ligger på sängen är 
allt du lämnat kvar 
Jag vet, jag kan få mycket bättre och 
att jag har ett val 
Står här på kanten, jag vet vart jag ska 
men… 

Innan du går vill jag ligga tätt intill 
Innan du går får du göra vad du vill  
Innan du går kan jag inte sitta still 
Innan du går tar du tar du allt och 
lite till 
Innan du går (innan, innan…) 

I låttexten har jag försökt fånga en känsla av närhet, uppgivenhet och obeslutsamhet. 

Logic eller Ableton 

När jag skulle påbörja produktionen av Innan du går i en av skolans produktionsstudios 

fungerade inte Logic på skolans dator, men det gjorde däremot Ableton. Jag har tidigare 

arbetat i Ableton men jobbar främst i Logic. Att bli bättre på att arbeta i Ableton är dock något 

som jag har velat bli, så jag tog min chans här.  

Eftersom Ableton fungerar lite annorlunda från Logic så tog det mig lite längre tid att utföra 

mina kreativa idéer i produktionen. Dock var det inspirerande att ha ett annat ljudbibliotek att 

utgå ifrån, och jag upplevde att ljuden lät lite annorlunda i Ableton. Trots att jag inte mixat 

speciellt mycket upplevde jag att produktionen lät bra efter bara en stunds arbete. Jag 

upplevde att ljudbilden var tydligare och mer klar än vad jag brukar i Logic. När jag sedan 

flyttade över projektet till Logic för att mixa upplevde jag att det lät ett uns dovare på något 

vis. Jag har inte kunnat hitta någon förklaring till detta fenomen, men det får mig att starkt 

överväga att byta DAW från Logic Pro till Ableton.  
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Närhet och textur 

I ljudproduktionen ville jag förmedla låttextens innebörd med betoning på första textraden i 

refrängen ”Innan du går vill jag ligga tätt intill”. Till skillnad från de andra produktionerna i 

arbetet ville jag här förmedla en liten, tät och nära ljudbild. Det rytmiska gitarrkompet från 

demon och sångmelodien fungerade bra ihop, så jag utgick ifrån kompet när jag skapade 

grunden till produktionen.  

Ljudvalet landade på ett kalimba-liknande ljud som röde sig i en  rytmisk och melodisk 

ackordföljd. Att byta från gitarr till kalimba var ett medvetet val då jag upplevde kalimba-

ljudet som en smula mer metalliskt och ”litet”. Ljudet innehöll också en tydlig attack som 

hjälpte till att framhäva rytmen i kompet.  

Efter ett par timmars arbete med produktionen märkte jag att jag saknade gitarrens runda och 

sträva sound. Tidigare har min ideala ljudbild för mitt artistprojekt främst varit elektronisk 

och jag har medvetet valt bort klassiska instrument som gitarr och piano, trots att jag spelar 

båda instrumenten. Men denna låten verkade nu behöva gitarren. Jag bestämde mig för att ta 

mig an hela gitarren och använda mig av hela gitarrkroppen. Jag spelade in ett kompletterande 

gitarrkomp som följde samma rytmiska melodi som kalimban, jag ”rafsade” på strängarna och 

knackade på gitarrkroppen för att få till rytmelement med ”träiga”, ”rafsiga” och ”burkiga” 

sound. Jag upplever ”träighet” som strävt i sin ljudtextur, ”rafsighet” kopplar jag till ljud som 

fångar ens uppmärksamhet likt ett lövprassel och ”burkighet” symboliserar ett litet utrymme, 

Dessa uttryck beskrev för mig närhet.  

För att skapa spänning i produktionens intro och refränger spelade jag in en 16-delssekvens 

med gitarr. Även i denna låt gav 16-delssekvensen musiken en skjuts och adderade en nerv i 

musiken som jag tyckte att produktionen saknade innan. I denna produktionen ligger 

sekvensen endast på en ton vilket jag upplever skapar en spänning i ”skavet” som uppstår mot 

låtens satta ackord. 

Att få till rätt sång-sound har också varit viktigt i denna låt. Även här ville jag gestalta 

känslan av närhet i ljudet, likt en viskning. Jag spelade först in en ganska oengagerad 

slasksång för att ha en top-line att skapa produktionen runt. Jag gjorde bara en liten justering 
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med sångens EQ och använde inga andra effekter. Snabbt märkte jag att den oengagerade 

sången hade fångat känslan av en viskning och den uppgivenhet som texten förmedlar. Jag 

märkte också att  det torra ljudet skapade en stark känsla av närhet i sången. Detta var precis 

det sound som jag vill ha, men det fanns problem med ”slask”-inspelningen. Metronomens 

klick hade läckt igenom hörlurarna och gick inte att EQ:a bort. Därför fick jag spela in sången 

på nytt och fick inte till samma känsla.  

Reflektion 

Att skriva på svenska och arbeta i en annan DAW än jag brukar var både utmanande och 

utvecklande. Som jag nämner ovan så har jag tidigare uppfattat det svenska språket som för 

nära. Möjligen var det den känslan som sedan gjorde att texten blev som den blev, med ett 

fokus på närhet, och att jag sedan valde att gestalta det i ljudproduktionen. I denna produktion 

har jag fokuserat mycket på ljuddesignen och att, till skillnad från de andra låtarna, få det att 

låta så torrt och nära som möjligt. Närhet är ett sound som jag annars inte jobbat speciellt 

mycket med utan jag har oftast strävat efter djup och rymd i min musik och dess ljudbild. Att 

jobba med ett, för mig, nytt typ av sound har gett mig en förståelse för hur jag tekniskt och 

konstnärligt skall gå tillväga med musikskapandet. Lika så de andra val och möjligheter som 

DAW:en Ableton erbjuder. Detta skulle kunna ligga i linje med Heideggers teori om att jag 

skapar mig själv som konstnär och genom att skapa konst. Produktionen av Innan du går har 

gett mitt artistprojekt en ytterligare dimension av uttryck. Från att ha varit fast i visionen av 

musik med rymd och djup har arbetet med denna låt gett mig ett till sound som jag älskar. 

Men på ett sätt upplever inte helt passar in i mitt artistprojekt eftersom uttrycken rymd och 

närhet skiljer sig åt. Samtidigt upplever jag att jag har uttryckt det som jag ville uttrycka 

musikaliskt och känslomässigt. Här skulle man kunna koppla själva uttrycket till Nielsens 

teori. Med utgångspunkt i det emotionella lagret, som sången och låttexten symboliserar, har 

jag sedan utformat de andra lagren och fått dem att höra ihop i ett musikaliskt objekt. Det 

musikaliska objektet har det uttrycket jag ville och jag upplever att jag förmedlar de kinetiska 

och emotionella lager som jag letat efter.  
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Färg i musiken 

När jag gör musik upplever jag det ofta som att ett stort, tomt, svart rum utan slut fylls med 

färg och form i takt med att musik skapas. Detta är något som jag delvis nämner i texten ovan 

där jag beskriver ljudens texturer som sträva eller glittriga, mörka och ljusa. Alla låtar har inte 

lika tydliga kopplingar till färg och textur för mig, men oftast något av de två elementen.  

I arbete med My only heart var färger och rum ständigt närvarande. Jag hade förnimmelser av 

de olika instrumentens rörelser och färger som gick i stark magenta, guldgult och mörkt lila 

mot en svart bakgrund. En förklaring till detta skulle kunna vara valet av färger på de olika 

spåren och projektets färg, eller på musikens stämning överlag. 

 

Dessa färger och rummet har sedan påverkat hur jag presenterat mitt artistprojekt i form av en 

musikvideo, pressbilder och omslag till singeln.  
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Bild 5. Mixprojekt i Logic Pro X, My only heart.



Dissolved hade för mig en stark förnimmelse av lila och blått, och en tydlig inre bild av en  

stor stjärnhimmel, som i sin tur resulterade i ett omslag i dessa färger. 

 

Hur stor påverkan dessa färger och former har på mitt musikskapande är svårt att säga, men 

de är tydligt sammankopplade. Det svarta rummet tillåter min fantasi att föreställa mig hur 
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Bild 8. Omslag, My only heart. Peter GhermanBild 7. Omslag, Dissolved. Peter Gherman

Bild 6. Screenshot musikvideo, My only heart



djup ljudbild en låt ska ha och färgerna i produktionen skulle kunna vara sammankopplade 

med musikens mening men också ljudval, dynamik och tydlighet. När jag mixar uppstår 

exempelvis en suddighet om ljudbilden är otydlig av för mycket reverb, eller frekvenser, som 

krockar. Färgerna blandas och blir otydliga eller gråa.  

Varken Nielsen eller Heidegger talar om färg i sina teorier. Men i enlighet med Heideggers 

teori kan jag se ett tydlig samband mellan färgerna, mina inre bilder och det visuella material 

som sedan producerats och i sin tur har fått representera mig som artist och musikskapare. De 

färger och inre bilder som har påverkat musiken har i sin tur påverkat det visuella materialet. 

När Nielsen talar om fenomenet musik som ett musikaliskt objekt är detta också en form av 

konkretisering av något som är svårt att definiera och ta på. Att sedan dela upp det 

musikaliska objektet i meningslager ger en ännu en konkretisering när man vill undersöka det 

svårdefinierade. I mitt fall tror jag att uppkomsten av inre bilder, färger, form och textur ger 

mig den konkretisering som jag har behövt, de existerar för att konkretisera det jag vill 

uttrycka i musiken. 
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Avslutande reflektion 
I detta avslutande kapitel tar jag upp reflektioner och tankar kring mina frågeställningar som 

har uppkommit under analysen av min arbetsprocess och dess resultat.  

En insikt som detta arbete har gett mig är att jag till stor del utgår ifrån emotioner, eller det 

emotionella lagret enligt Nielsen, i mitt musikskapande. Detta kan tänkas vara ett ohållbart 

sätt att arbeta på eftersom man inte kan styra över sina känslor. Samtidigt är det för mig 

emotionerna som inspirerar mig till att skapa och som utgör kärnan av meningsfullhet i 

musiken. Och kanske är det så jag når en djupare mening med mitt skapande, och på så sätt 

kan uttrycka och känna det ”andliga”, existensiella lagret? 

Startskottet för My only hearts skapandeprocess var en kris och låten hade troligtvis inte 

kommit till utan känslorna som krisen förde med sig. Men eftersom en kris varken är 

önskvärd, eller en tillförlitligt inspirationskälla, så har jag utvärderat hur krisen påverkade 

min skaparprocess positivt. Jag lägger ofta stor press på mig själv och har en tendens att 

forma musikaliska visioner i form av sound och ljudbild innan jag påbörjar en skaparprocess. 

Dessa visioner är ibland väldigt inspirerande, men kan också vara svåra att realisera. När min 

musik kanske inte lever upp till visionen som jag skapat upplever jag det ofta som ett 

misslyckande vilket leder till kreativa blockeringar. Eftersom krisen gjorde att jag släppte alla 

förväntningar på mig själv och mitt skapande kunde jag komma över min kreativa blockering 

och skapa utan att döma eller idealisera mitt arbete. Jag tillät mig själv att skapa utifrån de 

känslor som behövde uttryckas och lät min kreativitet flöda fritt i ett icke-dömande skapande 

vilket också ledde till att jag upplevde flow i min arbetsprocess. Generellt sett är detta inte 

någon ny upptäckt, och många före mig har konstaterat att kreativitet blomstrar bäst under 

icke-dömande förhållanden. Det är dock något jag själv har kämpat med i mitt musikaliska 

arbete. Men arbetet med My only heart skapade ett stort avtryck i mig angående icke-

dömande skapande. Jag kan nu koppla tillståndet av icke-dömande skapande till en 

musikalisk arbetsprocess och en produkt - My only heart. Det är en upplevelse som jag bär 

med mig under mitt fortsatta musikaliska arbete. 

En annan reflektion som jag gjort under detta arbete är att jag upplever det som både väldigt 

abstrakt och konkret på samma gång att skapa musik i en DAW, speciellt när jag arbetar med 
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midi och audio-samplingar, vilket är det jag gjort mest. Musiken finns och finns inte. Jag kan 

se den i form av streck, prickar och ljudvågsformer i min DAW, men jag kan inte känna den 

under mina fingrar på samma sätt som en instrumentalist känner sitt instrument. Jag tror att 

denna abstrakta arbetsform kan ha gjort att jag skapar inre bilder och före-ställningar om hur 

musiken ser ut eller känns för att ha någonting att hålla sig i. De inre bilderna och känslorna 

kopplas samman med exempelvis taktila och visuella referenser som strävhet och ”träighet”.  

Men det är svårt att säga vad som föder vad eftersom musik och ljud i sig också erbjuder både 

objektiva och subjektiva känslor och meningsreferenser. Upplever jag strävheten för att ljudet 

är sådant eller är det jag som applicerar dessa referenser på ljudet i efterhand? I förhållandet 

text och ljud kan jag se ett tydligare samband. Jag upplever att låttexterna inspirerat till att 

försöka gestalta de känslor eller bilder som beskrivs i texterna. Nedan visar jag hur ett sådant 

samband kan se ut. 

Textrad:”…stars in space…”      

Inre bild inspirerad av textrad: Stjärnhimmel   

Musikalisk gestaltning av inre bild: ”Glittrig” arpeggio-synth 

Gällande färg i musiken kan jag se tydliga samband mellan Logics utformning, färgvalen i 

mitt Logic-projekt för My only heart och de visuella uttryck som sedan fick gestalta musiken. 

Men samtidigt är det inte projektet i sig jag visualiserade under mitt arbete med låten och inte 

heller när jag lyssnar nu. Det jag fortfarande ser är de rosa och gyllene toner som i takt med 
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musikens dynamik fyller ett svart rum och kompletteras med mörkt lila i refrängen som jag 

också såg efter en timmes arbete med låten. Och det är samma abstrakta bild som har 

inspirerat musikvideo och omslag.  

Jag har också reflekterat över hur samarbeten har påverkat min musikaliska produkt. I arbetet 

med Dissolved samarbetade jag med två andra personer vilket gett mig insikter om både min 

egen förmåga att kommunicera mina musikaliska idéer och hur ett samarbete gynnar mitt 

musikskapande både kreativt och tidsmässigt. I samarbetet med att skriva låttexten till 

Dissolved valde jag att arbeta med en kollega som jag tidigare hade jobbat med. Detta gjorde 

att jag till viss del visste vad jag kunde förvänta mig musikaliskt från samarbetet. I mitt 

samarbete med trummisen kan jag nu se att jag själv förlängde arbetsprocessen. 

Samarbetstillfället fungerade i sig väldigt bra mellan mig och trummisen och denne gjorde ett 

fantastiskt arbete med arrangering och trumspel. Men eftersom jag inte hade gjort ett tydligt 

val i vilket typ av sound jag var ute efter gjorde det att samarbetstillfället blev ett testande av 

en idé. Hade jag analyserat Dissolved innan inspelningstillfället, och varit medveten om 

vilken typ av sound jag var ute efter, och kommunicerat detta, så hade samarbetet varit mer 

tidseffektivt. Samtidigt insåg jag genom just detta samarbete att det ena soundet kändes mer 

”rätt” än det andra. Det vill säga - samarbetet hjälpte mig att hitta rätt sound och utan det hade 

låten inte varit den samma idag och troligtvis inte känns lika rätt i sitt uttryck. 

Sammanfattningsvis kan jag se kopplingar mellan både Martin Heidegger och Frede V. 

Nielsens teorier och mitt eget skapande. I enlighet med Heideggers teori, där konstnären är 

verkets ursprung och verket är konstnärens ursprung, upplever jag att mina musikaliska verk 

har format mig som musikskapare och mitt artistprojekt. Verken, som har mig som ursprung, 

blir till behållare för det jag vill uttrycka. Men verken påverkar också mitt fortsatta skapande 

med vad dess arbetsprocesser har lärt mig och hur slutprodukterna - verken - har blivit. 
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Länk till musik:  

https://soundcloud.com/user-45741453/running-innan-du-gar-dissolved-my-only-heart/s-

CxmclTbPoSD 

Låtordning:  

1. 00.00 Running 
2. 01.00 Innan Du Går 
3. 02.00 Dissolved 
4. 03.00 My Only Heart 

 28

https://docplayer.dk/19362119-Frede-v-nielsen-1-problemet.html?fbclid=IwAR3ncsOOGtachRe08oKJrmzuYnwy-vtNItpefGqzLf0QsQ8YoMvIpAAnfwQ
https://docplayer.dk/19362119-Frede-v-nielsen-1-problemet.html?fbclid=IwAR3ncsOOGtachRe08oKJrmzuYnwy-vtNItpefGqzLf0QsQ8YoMvIpAAnfwQ
https://docplayer.dk/19362119-Frede-v-nielsen-1-problemet.html?fbclid=IwAR3ncsOOGtachRe08oKJrmzuYnwy-vtNItpefGqzLf0QsQ8YoMvIpAAnfwQ
https://docplayer.dk/19362119-Frede-v-nielsen-1-problemet.html?fbclid=IwAR3ncsOOGtachRe08oKJrmzuYnwy-vtNItpefGqzLf0QsQ8YoMvIpAAnfwQ
https://soundcloud.com/user-45741453/running-innan-du-gar-dissolved-my-only-heart/s-CxmclTbPoSD
https://soundcloud.com/user-45741453/running-innan-du-gar-dissolved-my-only-heart/s-CxmclTbPoSD

	Inledning
	Syfte
	Frågeställningar
	Avgränsningar och disposition

	Tidigare forskning och teoretiska utgångspunkter
	Metod
	Ordlista
	Process och analys
	My only heart
	Icke-dömande skapande
	Emotionella lager
	Rörelse och rymd
	Reflektion

	Dissolved
	Story-Line
	Tempo och spänning
	Statiskt v.s Rörligt
	Glitter och djup
	Reflektion

	Innan du går
	Språk i musiken
	Logic eller Ableton
	Närhet och textur
	Reflektion

	Färg i musiken
	Avslutande reflektion
	Källor
	Länk till musik:


