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Abstract 

 

The purpose of this project has been to compose and arrange music to be performed by an 

ensemble using electronic instruments such as synthesizers and samplers. The goal has been 

to try to create an electronic music ensemble that utilizes improvisation while staying true to 

the sound of modern electronic music in terms of rhythm, harmony and melody. 

I have also been investigating how to incorporate the electric bass in this type of music, that 

most often uses synth bass. This could be done through the use of various effect pedals.  

I have also done a comparison on how or if jazz improvisation differs from improvisation 

in electronic music. The type of electronic music that we aimed for sounded better with the 

use of a more minimalistic approach to improvisation. 
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Förord  

När jag för några år sedan såg en konsert där robotar spelade instrument i ett band och 

hörde den första poplåten genererad av en algoritm så ville jag inte längre hålla på med musik 

av rädsla för att mitt drömyrke skulle bli ersatt av robotar. Jag försökte ta mig in på en ny 

bana i livet men mådde otroligt dåligt av detta. Men jag valde sedan ändå att börja på Kungl. 

Musikhögskolans jazzutbildning i hopp om att det skulle vara ungefär som min gymnasietid 

där jag kunde hålla på med en stor mängd olika genrer. Men när jag kom till KMH kände jag 

istället ett slags grupptryck som gjorde att jag till en början inte vågade ta mina musikaliska 

aspirationer, som jag ansåg skilde sig ganska mycket från mängden, på allvar. Jag försökte 

tvinga mig själv att göra som alla andra men mådde återigen otroligt dåligt av detta.  

Med hjälp av min underbara flickvän, som har kunnat se hur jag plågat mig själv för att 

passa in, har jag börjat tro på mig själv mer och vågat ta mig själv och mina musikaliska idéer 

på större allvar. Så trots att jag har försökt så har jag, som tur är, aldrig lyckats fly helt från 

mitt öde. Det här projektet är ett försök att ta mina musikaliska idéer på fullaste allvar. 

1. Inledning 

1.1 Introduktion 

Detta examensarbete på syftar till att undersöka hur man tillsammans med en ensemble kan 

kombinera den elektroniska ljudvärlden med improvisation.  

Mina erfarenheter av att spela musik med improvisation har ofta haft en stark prägel av 

jazzens tonala och harmoniska språk. Men genom att använda elektroniska instrument ville 

jag utforska vilka typer av melodier, ackord och rytmer som kändes naturliga för genren som 

vi arbetade med i detta projekt. 

ger du läsaren en kort introduktion till arbetet. Varför är det intressant och viktigt? 

 

1.2 Bakgrund  

Målet med detta projekt är undersöka hur man kan kombinera elektronisk musik med 

improvisation. Det är viktigt att poängtera att termen elektronisk musik är väldigt bred och 

omfattar en mängd olika undergenrer. När jag refererar till termen elektronisk musik i detta 

arbete så syftar jag till en blandning av Acid house1, Jungle2 och Ambient3.  

Acid house är en genre som är uppstod i Chicago i mitten av 1980-talet. Stilen 

kännetecknas av ljudet från den japanska synthtillverkaren Rolands bassynth TB-303 och 

trummaskin TR-909. 

Genren Jungle kännetecknas av uppsnabbade trummor från soul- och jazzmusik 

tillsammans med djupa bastoner och uppstod ur ravescenen i 1990-talets Storbritannien. 

Ambient är en genre där det är stort fokus på ljud med långa rumsklanger. Uppståndelsen av 

Ambient är inte lika tydlig som de två ovannämnda genrerna men fick sitt namn från skivan 

Ambient 1: Music For Airports (1978) av engelsmannen Brian Eno.  

 

 

 
1 https://www.musicradar.com/news/everything-you-need-to-know-about-acid-house 
2 https://www.musicradar.com/news/everything-you-need-to-know-about-jungle 
3 https://www.musicradar.com/news/brief-history-of-ambient-music 
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Andra som jag inspirerats av inför detta projekt är Hélène Vogelsinger. Hon är en fransk 

musiker som specialiserat sig i komposition för modulära synthar, en typ av av synth 

bestående av små separata synthmoduler med olika funktioner som kopplas ihop med sladdar 

för att skapa ljud. Hon komponerar ofta med ganska minimalistisk harmonik men med mycket 

improvisation och utveckling i själva ljudkaraktären över tid. Det betyder att ackorden i 

kompositionerna är få, repeterande och baserade på treklanger medan det sker mycket arbete 

med att styra hur instrumentet låter genom att vrida på olika reglage. 

 

Trumslagaren i det band jag satte ihop för det här arbetet, Sammy Hsia, har arbetat med 

elektronisk improvisation på 2019 års upplaga av Kungl. Musikhögskolans festival New 

Sound Made med projektet ”Scampi x Marisco”. Det var ett duoprojekt där Hsia och pianisten 

Mikael Wilhelmsson med synthar och trumpads improviserade hela konserten. Detta arbete 

var en stor inspiration. 

 

Att blanda in elbas i elektronisk musik är något som jag anser att Tom Jenkinson, mer känd 

som Squarepusher gör bäst. Dock har han ett annorlunda sätt att göra detta än vad jag hade för 

avsikt att ha. Lyssna exempelvis på låten ”Windscale 2” från skivan Feed Me Weird Things 

(1996). Där spelar han på en bandlös bas i vad som låter mer inspirerat av den typ av basspel 

som vanligen hörs i genren funk snarare än att vara ett försök att emulera en synthbas. 

 

1.3 Syfte/frågeställningar  

Syftet med detta examensprojekt är att undersöka hur man tillsammans med en ensemble 

kan kombinera den elektroniska ljudvärlden med improvisation.  

 

Frågeställningarna jag arbetar utifrån är: 

Hur kan man applicera improvisation inom elektronisk musik? 

Kommer sättet att improvisera att skilja sig från jazzimprovisation? I så fall, vilka likheter 

finns och vilka olikheter uppstår? 

Hur kan man anpassa elbasen till att integreras i den elektroniska ljudvärlden 

 

2. Redovisning av arbetet 

2.1 Val av musiker 

Redan innan jag gjorde kompositionerna hade jag en tanke om vilka som jag ville göra 

projektet tillsammans med. Jag visste att jag ville arbeta med improvisation med fokus på hur 

ljudkaraktären förändras, mer än tonmaterialet, vilket kändes väldigt intressant och nytt för 

mig. 

Jag visste också att jag ville arbeta med en trumslagare som har erfarenhet av att spela 

elektronisk musik. Det mest naturliga alternativet var min goda vän Sammy Hsia. Vi har 

spelat ihop sedan gymnasiet och spelat mycket elektronisk musik. Bland annat på hans 

examensarbete i gymnasiet som var fokuserat på att spela elektronisk dansmusik live. 

 

Emil Lennstrand gav jag uppdraget att kontrollera syntharna. Han gör vanligtvis inte 

projekt i samma stil men har väldigt bra koll på synthar och har samarbetat med 

välrenommerade svenska synthtillverkaren Teenage Engineering. 
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Jag ville ha ytterligare instrument för att spela melodier. Spontant tänkte jag på saxofon 

men vid närmare eftertanke kände jag att jag ville ha ett instrument med mjukare klang. Mina 

tankar gick då till Courtney Duck som är en sångerska som har hållit på mycket med 

improvisation och har en röst som kan vara på mjuk och luftig men även distinkt. 

 

2.2 Musikutrustning 

I ett senare skede av denna uppsats kommer jag redogöra för hur jag komponerade musiken 

och hur den framfördes. Men innan jag gör det skulle jag vilja förklara vilken typ av 

musikutrustning som användes och hur den fungerar eftersom utrustningen är essentiell för att 

musiken ska kunna klassificeras som elektronisk. 

 

 

 

 

Datorn, som i detta fallet är en Apple MacBook Pro, använder musikprogrammet Ableton 

Live för att skicka ut MIDI-data till andra instrument. MIDI är ett digitalt protokoll designat 

för att elektroniska musikinstrument ska kunna kommunicera med varandra på olika sätt. I 

detta fall användes MIDI för att datorn, via programmet Ableton Live, ska kunna styra vad 

mina synthar ska spela för toner. 

Ableton Live är ett datorprogram för att skapa musik, en så kallad Digital Audio 

Workstation (DAW). Det som skiljer Ableton Live från flertalet andra DAW-program som 

finns tillgängliga på marknaden är att Ableton Live, som namnet antyder, har möjlighet att på 

ett smidigt sätt användas i musikaliska livesammanhang där elektroniska instrument är 

inblandade. 

 

 Bild 1, MacBook Pro (2015) med Ableton Live 
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I programmet finns nämligen ett läge som kallas Clip View där man kan sätta in 

musikklipp, antingen i form av MIDI- eller ljudfiler som sedan kan spelas i en loop vid 

aktivering. Denna funktionen var väsentlig för genomförandet av min konsert och användes i 

alla låtar för att skicka MIDI-information om vad syntharna skulle spela för toner. För att 

kunna kontrollera datorn och Ableton Live på ett smidigt sätt använde vi en Launchpad Mini 

Mk3 från tillverkaren Novation. Knapparna och dess färger korresponderar mot hur det ser ut 

i Clip View. Denna styrdes av bandets sångerska Courtney Duck. 

 

 

 

 

 

 

 

 

 

 

 

 

 

 

 

 

 

 

 

 

 

 Bild 2, Clip View i Ableton Live 

 

 Bild 3, Novation Launchpad MK3 
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På bilderna 4, 5 och 6 ser vi de tre syntharna, varav två var direkt kopplade till datorn och 

Ableton Live för att ta emot MIDI-information. Dessa två är synthen till vänster, Poly-D, av 

tillverkaren Behringer och till synthen till höger, JU-06A, av Roland. Båda är nya renderingar 

av de högt ansedda syntharna Minimoog, respektive Roland Juno-106. Båda dessa har, som 

syns på bilden, en mängd olika reglage och knappar för att förändra ljudets karaktär. En stor 

del av det improvisatoriska elementet av min konsert skulle innefatta att ändra synthljudets 

karaktär med hjälp av dessa. För att ge ett exempel på vad ett av dessa reglage kan göra så har 

vi till exempelvis filter som man kan filtrera bort frekvenser från synthens ljud. 

Synthen OP-1 är tillverkad av svenska Teenage Engineering. Det är synth med många 

avancerade funktioner och vi använde den till att skapa improviserade ljudeffekter. 

 

 

 Bild 5, Roland JU-06A 

 

 Bild 4, Behringer Poly-D 

 

 Bild 6, Teenage Engineering OP-1 
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Här är utrustningen som Sammy Hsia använde för mitt projekt. Till vänster ser vi en 

Roland SPD-SX som är en trumpad. Det är en slags digital trumma med nio anslagskänsliga 

silikonplattor som triggar olika ljud. Bild 8 är en Analog Four av svenska tillverkaren 

Elektron. Den har många funktioner men användes i det här fallet för att skicka ljudet från 

SPD-SX genom för att addera olika effekter såsom distorsion och modulationseffekter. 

 

På bild nummer 9 ser vi en Korg Kaoss Pad som användes för att skapa effekter på 

sångljudet. Den användes mestadels till att ge eko på sången. Med hjälp av touch-skärmen i 

enhetens mitt så kan man kontrollera hur många gånger det ska eka efter den fått signal och 

hur snabba repetitionerna ska vara. 

 

 

 Bild 7, Roland SPD-SX 

 

 Bild 8, Elektron Analog Four 

 

 Bild 9, Korg Kaoss Pad KP3+ 
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Inom genren som jag och min ensemble arbetade är det inte vanligt att basen framförs av 

just elbas. Det är mycket vanligare att basen framförs av någon typ av synthbas. Som jag ser 

det är de största skillnaderna mellan dessa båda instrument deras ljudkaraktär och längden på 

tonerna. 

När man knäpper på en elbassträng så vibrerar och ljuder strängen under en begränsad tid. 

Ljudvolymen avtar också i styrka från anslaget tills det att strängen är stilla, så kallad decay. 

Till skillnad från elbasen kan de flesta synthbasmodellerna ha en obegränsad tonlängd på 

samma ljudvolym. En synthbas har vanligtvis också många inbyggda reglage för att ändra 

ljudets karaktär på en mängd olika sätt. En elbas kräver i de flesta fall effektpedaler för att få 

mer drastiska förändringar i ljudkaraktären än vad elbasens inbyggda reglage erbjuder. 

För att få min elbas att låta mer som en synthbas använde jag följande effektpedaler: 

En OC-2 av tillverkaren Boss som användes på låt nummer två, ”Jungle Fever”. Det är en 

så kallad oktavpedal vilken har funktionen att i realtid generera två extra toner som är en 

respektive två oktaver nedan tonen som instrumentet den är kopplad till spelar. Det finns ett 

reglage på pedalen som bestämmer balansen mellan det obehandlade ljudet från elbasen och 

de två lägre oktaverna som pedalen genererar. Man kan även bestämma hur stark volym de 

två generade tonerna ska ha. Om man ställer den lägsta oktaven till noll och den högsta 

oktaven på max och balansen mellan elbasljudet och oktaverna till att enbart oktaverna ska 

höras så får man ett ljud som låter väldigt likt många synthbasar. Detta beror på att pedalen 

genererar en så kallad fyrkantsvåg. Det är begrepp som man vanligen finner på analoga 

synthar i form av en symbol som vi kan se på bilden nedan och som förklarar vilken typ av 

tongenerator som används för att skapa synthens grundljud innan det går igenom en kedja av 

andra elektroniska komponenter som formar ljudet, till exempel filter. Det finns utöver 

fyrkantsvåg flera olika typer av vågformer med olika typer av ljudkaraktär. Men just den 

sistnämnda är inte ovanlig att finna på just synthbasar. Bilden nedan visar synthbasen Roland 

TB-303, som tidigare nämnts. Markerat med den röda pilen kan vi se en förstoring av 

symbolerna för de två valbara vågformerna sågtandsvåg (vänster) och fyrkantsvåg (höger). 

 

 

 

 Bild 10, Roland TB-303 



  

 

9

 

  

 

Utöver pedalen OC-2 använde jag pedalen Cali76 Compact Bass av tillverkaren Origin 

Effects. Det är en kompressor-pedal. En kompressor har förmågan att påverka kurvan på det 

anslutna instrumentets ljudvolym från anslag till tystnad. Som beskrevs ovan så har elbasen, 

till skillnad från synthbas, en bestämd tonlängd när man knäpper på en sträng. Men om en 

kompressor är inställd på lång release-tid, viken innebär att den är aktiv i längre tid efter 

anslaget, så kan den förlänga tonlängden. På bilden nedan ser vi ett test jag genomförde med 

hjälp av att använda samma ljudkälla från en elbas. I det första exemplet markerat i grönt och 

siffran 1 ser vi volymen på bastonen som två vita avsmalnande former. När formen når det 

smalaste strecket så upplevs tonen som tyst. Den svarta pilen indikerar att tonen upplevs som 

tyst efter lite mer än tre sekunder. 

I exempel 2 har exakt samma ljudkälla behandlats med en kompressor med en release-tid 

på 2500 millisekunder. Som vi ser passerar detta exempel sex sekunder, vilket är cirka dubbla 

längden, innan den når gränsen för vad som kan uppfattas av örat.  

I exempel 3 har jag lagt en synthbas bara för att illustrera hur den i stort sett kan hålla 

samma volym hur länge som helst. Detta är som sagt omöjligt på en elbas men Cali76 

Compact Bass kunde ändå hjälpa mig en bit på vägen. 

 

 

 

 

 

 Bild 11, Kompressortest i Logic Pro X 
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2.3 Komposition 

Till min examenskonsert ville jag själv komponera musiken. Det blev fem låtar med olika 

karaktär. Målet med hela detta projekt var ju som sagt att skapa musik som ger möjlighet till 

improvisation, det vill säga, att alla deltagande musiker kan komma med spontana infall i 

musiken. Så det var viktigt att skapa kompositioner som tillåter denna typ av musicerande. 

 

Förutom att det skulle gå att improvisera på låtarna så utgick jag ifrån synthar när jag 

komponerade musiken. Jag märkte att det var skillnad mellan att komponera på synthar och 

att komponera på bas eller piano och att när jag komponerade på piano eller bas klingade det 

inte lika bra när det sedan spelades på synthar.  

 

En annan aspekt som påverkade de konstnärliga valen för kompositionerna var att jag alltid 

komponerade medan filmen La Planète sauvage (1973) visades på en portabel projektor jag 

hade med mig. En redigerad version av filmen visades nämligen på en projektor på konserten 

så jag ville att alla låtar skulle ha en förankring i filmen. 

 

Här nedan kommer jag beskriva varje låt i den ordning de framfördes vid konserttillfället. 

Jag kommer även bistå med bilder på hur layouten på Launchpaden såg ut på varje låt, 

eftersom det kan ge en bra förståelse om låtarnas struktur. 

 

Låt nummer 1 var en slags introduktionslåt i konsertordningen. En kort och avskalad låt där 

bara synth och sång spelade. Den baserades på en tonsekvens som spelades i en loop på 

synthen Behringer Poly-D. Sångens uppgift i denna komposition var att sjunga en skriven 

melodi. Mängden improvisation i denna låt var relativt liten. Det vill säga, strukturen och 

tonerna i låten var till större delen planerad sedan innan. 

Det improvisatoriska elementet i denna låt bestod i att ändra synthens ljudkaraktär och att 

sången lämnades utrymme att improvisera i pauser innan den återkommande melodin började 

om. Texten ”Gm” syftar på ackordet G-moll som spelades när man tryckte på den knappen. 

 

 

                  Bild 12, Låt nummer 1 (introduktion) 



  

 

11

 

  

 

 

Den andra låten kom att gå under arbetsnamnet ”Jungle Fever” helt enkelt av den 

anledningen att en i bandet spontant refererade till den så flera gånger. Det är en låt som går i 

fem fjärdedels-takt. Låten har två centrala delar. Jag har valt att kalla dem del A och del B. I 

del A spelar synthen ackord i en rytm som ofta refereras till som fyra mot fem. Det innebär 

helt enkelt att man delar in en fem fjärdedels-takt i fyra lika långa slag. Alla knappar på 

launchpaden förutom den med texten ”B-del” triggar olika variationer på låtens A-del. 

Variationerna består av olika melodier med den underliggande ackordrytmen intakt. 

Trummorna introduceras med ett förbestämt komp men med improviserade variationer. 

Trummorna spelar en stund och tar sedan en paus. Efter pausen kommer trummorna tillbaka 

och basen spelar en figur som var förutbestämd. Sedan går hela bandets dynamik ner och blir 

mer avskalad för att sedan leda in i B-delen med nya ackord. Trummorna har samma figur här 

och börjar spela samtidigt som basen. Alla dessa delbyten skedde improviserat och vi hade 

mycket ögonkontakt och gav tecken till varandra för att kommunicera dessa byten. Sången 

improviserade helt fritt men hade lösa direktiv gällande när den skulle vara mer intensiv. 

 

 

 

Bild 13, Låt nummer 2 (Jungle Fever) 

 

 Bild 14, Låt nummer 3 (Rhubarb) 
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”Rhubarb” blev arbetstiteln på den tredje låten vi framförde. Titeln kommer sig av att låtens 

sångmelodi var väldigt lik låten ”Rhubarb”4 från skivan Selected Ambient Works II (1994) av 

artisten Aphex Twin. Förutom sångmelodin har låten en synthmelodi som spelas samtidigt 

som sångmelodin.  

Låten har en synkoperad och komplex trumrytm. Den har också, likt ”Jungle Fever”, två 

delar med olika ackord som kom att kallas A respektive B. I denna låt sker skiftena mellan 

dessa delar i en sekvens som repeteras. Sekvensen är: A-A-B-A. 

Låten börjar med ett intro med synth och trummor som leder in till att synthen och sången 

spelar sina melodier tillsammans med trummor och bas. 

Efter att en vända av A-A-B-A har genomförts så får sången improvisera innan man spelar 

melodin en gång till innan låten slutar. 

 

 

 

Den enda låt som ursprungligen var skriven för en annan ensemble var den fjärde låten, 

”Gömböc”, som ursprungligen var tänkt att framföras med en mer traditionell jazzkvintett 

men som skulle visa sig fungera bra även i denna elektroniska sättning. Som vi ser på bilden 

ovan så har även denna låt en A-del och en B-del. På bilden kan vi även se, till skillnad från 

de andra bilderna på Launchpad, att det var instruerat att trycka på knapparna längst till höger 

och inte de färgade knappar på vänster sida. Detta berodde på låten hade skiften i tempo och 

taktart. På bilden ovanför till höger ser vi vad Launchpad korresponderar till i Ableton Live. 

Raden näst längst till höger visar vilket tempo den tillhörande delen framfördes i och raden 

längst till höger visar hur många pulsslag varje del innehöll. 

 

Låten började med en förutbestämd melodi som ledde in till en del dedikerad till 

sångimprovisation. Allt detta skedde under delen A. Efter det att sångerskan var klar med sin 

improvisation sjunger hon melodin från del A två gånger och tryckte sedan på knappen på 

 

 
4 Låten har egentligen ingen titel men har fått den inofficiella titeln Rhubarb av fans. På 

streamingtjänster går den ofta under titeln #3. 

 

 Bild 15, Låt nummer 4 (Gömböc) 

 

 

Bild 16, Scenes i Ableton Live (Gömböc) 
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Launchpaden som korresponderade till del B på också hade en förbestämd melodi. Delen B 

var förprogrammerad i Ableton Live att automatiskt gå tillbaka till del A med så kallade 

Follow Actions. Därefter har basen en dedikerad del till improvisation över del A. Under både 

sångens och basens improvisationsdel så arbetade ensemblen med dynamiken genom att till 

exempel trummorna spelade fler eller färre slag än grundrytmen och synthen ändrade sina 

reglage. 

 

Den sista låten, likt den första, saknar helt trummor. Den har bara en enda del som 

upprepas. För att skapa dramaturgi så börjar låten väldigt återhållet och blev mer och mer 

intensiv genom ändring av syntharnas reglage. Ungefär i mitten av låten når den ett klimax 

och går sedan sakta tillbaka till intensitetsnivån som låten började på. Improvisationen i denna  

låg i att kollektivt arbeta oss upp till ett klimax med endast några få riktlinjer om hur vi skulle 

börja och sluta låten. 

 

2.4 Videon 

På konserttillfället hade jag bestämt mig för att jag vill ha någon form av visuell bakgrund. 

Dels för att det är något av en tradition inom elektroniska liveframträdanden och dels för att 

jag har en stor kärlek för ljud synkroniserat med bild. 

Jag hade olika idéer om hur jag skulle genomföra detta. Slutresultatet var att jag använde 

mig av filmen La Planète sauvage (1973) regisserad av René Laloux. Jag dras väldigt mycket 

till stilen den är animerad i och färgen blå, vilken återfinns i stor mängd i filmen. 

Jag klippte filmen med hjälp av filmprogrammet Final Cut Pro X för att välja de mest 

passande scenerna att använda till min musik. 

Sedan lade jag in filmen i Ableton Live för att sedan sätta ut markörer i början av dessa 

scener. Det blev 124 markörer totalt. Markörerna kunde jag i sin tur koppla till tangenterna på 

ett MIDI-keyboard. När man tryckte på en viss tangent på MIDI-keyboardet så spelades dess 

programmerade scen upp i Ableton Live. Vi använde en annan dator än den tidigare nämnda 

för att utföra detta och hade med oss studiekamrateten Gabriel Nyberg för att sköta tryckandet 

på tangenterna så det skedde i synk med musiken. Datorn kopplades in i konsertsalens 

projektor och salen släcktes ner förutom en mörkblå spotlight på vardera musiker. 

 

 
Bild 17, Låt nummer 5 (Till Mamma) 
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3. Konstnärliga resultat 

I och med att ett musikaliskt framförande kräver mycket fokus och kanske extra mycket av 

just bandledaren så var det svårt för mig att under konserten bilda mig en uppfattning om 

framförandets helhet. Men eftersom konserten hade på ljud- och bildupptagning så kunde jag i 

efterhand titta på videon i lugn och ro för att få en bättre överblick av över hur konserten blev. 

Och det gjorde jag med nöje. I stort sett allting gick som planerat. De misstag som skedde var 

på första låten där synthen och sången hamnade ur synk på grund av nervositet. Och på tredje 

låten (Rhubarb) blev slutet inte som planerat eftersom en knapp på Launchpaden glömde 

tryckas på. Men vi löste detta på ett sätt som kändes naturligt. 

 

Likt det logistiska var det konstnärliga resultatet enligt mig också väldigt tillfredställande. 

Det fanns en lågmäldhet som präglade ljudbilden vilket tillät mer diskanta ljud att lättare 

penetrera ljudbilden. 

Jag upplevde att vi var aningen för försiktiga med mängden reverb som vi instruerade 

ljudteknikern att applicera på syntharna. 

 

 Bild 18, Markörerna på filmen i Ableton Live 

 

 Bild 18, Bandet på scenen med filmen projicerad i bakgrunden 
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Dessutom upplevde jag att det kunde skett mer i syntharna och att vår synth-ansvarige var 

något återhållsam vid konserttillfället. 

4. Diskussion 

Hur kan man applicera improvisation inom elektronisk musik? 

 

I inledningen av denna uppsats förtydligade jag hur jag använder begreppet elektronisk musik 

genom att specificera vilka typer av undergenrer det rör sig om. Och av den anledningen så 

måste även improvisationen röra sig inom och anpassas till dessas stilistiska ramar och här 

kommer jag redogöra för vilka upptäckter vi gjorde på det improvisatoriska planet inom dessa 

avgränsningar. 

 

Ett genomgående element av improvisation var ett som gällde låtarnas längd, på så sätt att 

längden kom att ändras vid varje nytt framträdande av de respektive låtarna. Det betyder att vi 

som grupp tillsammans bestämde hur många gånger de olika låtarnas delar spelades beroende 

på hur vi kände i stunden. Detta var väldigt frigörande eftersom jag upptäckte att det skulle 

vara väldigt svårt att i förväg bestämma hur en lång låt skulle förändras över tid för att uppnå 

samma effekt som på exempelvis Hélène Vogelsingers låt ”Ceremony” från skivan 

Reminiscence (2021), en låt som pågår i drygt tio minuter och vars ljudkaraktär långsamt 

förändras och byter partier under detta tidspann. 

För att få detta att fungera med min ensemble krävdes det att vi hade repeterat låtarna 

mycket så att vi visste på ett ungefär hur långa låtarnas olika delar var och med hjälp av 

ögonkontakt och gester kunde ge varandra tecken när det var dags att börja spela låtens nästa 

del. 

 

Utöver detta så skedde improvisation på så sätt att vi ändrade syntharnas ljudkaraktär med 

hjälp av deras olika reglage och knappar. Att exempelvis ändra reglaget Cutoff, som styr vilka 

frekvenser syntharna släpper igenom, kunde ha stort inflyttande på låtens intensitet. När ett 

större omfång av frekvenser släpptes igenom, genom att ha ett högt värde på reglaget Cutoff, 

uppfattades låten för stunden som mer intensiv än med ett lågt Cutoff-värde, något som i sin 

tur gav en mer lågmäld och återhållen karaktär.  

 

Trots att sättet trummorna skulle spela på var bestämt i förväg instruerade jag min 

trumslagare Sammy Hsia att känna frihet att efter eget tycke variera sättet att spela under 

låtens gång. Detta tog han till sig på ett sätt som jag tyckte om och hans variationer skulle 

enligt mig kunna beskrivas som sparsmakade men smakfulla. 

 

Sången lät jag improvisera över ackorden på alla låtar utom den första. Det innebär att 

sångerskan kunde hitta på egna melodier som har en bra samklang med ackorden. Utöver 

melodiskapande så använde hon även Korg Kaoss Pad för att skapa effekter. 

 

Elbasen hade på alla låtar förutom den sista rollen att lägga en grund i form av sekvenser i 

låga frekvensregister för att skapa så kallade komp-ostinaton. Detta kan inte i sig klassas som 

improvisation eftersom sekvensernas toner var bestämda sedan innan. Men jag kom att göra 

improviserade variationer i kompet som var så skedde så pass sällan att de bara upplevdes 

som korta avstickare från den bestämda sekvensen, så kallade fills. 

 

Den enda låten som hade ett parti dedikerat till improvisation för elbasen var en del på den 

fjärde låten ”Gömböc”. På den spelade jag improviserade melodier som jag tyckte passade till 
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ackorden på samma sätt som sången gjorde på de flesta andra låtarna. Sättet som jag valde att 

improvisera på denna var väldigt sparsmakat. På de första repetitionerna så spelade jag ganska 

många toner men jag fann det efter hand mer passande att integrera längre pauser mellan 

fraserna. Jag vågade lita mycket på mitt band att fylla ut pauserna. Jag hade även en reverb-

pedal för att få ljudet att passa in bättre i ljudbilden. Förutom detta var sättet att spela till 

låtens ackord väldigt lik sättet jag hade spelat i ett jazzsammanhang. 

 

Kommer sättet att improvisera skilja sig från jazzimprovisation? Vilka likheter finns och 

vilka olikheter uppstår? 

 

När det kommer till improvisation har det för min del ofta skett inom någon form utav 

jazzmusik. Detta projekt blev ett sätt för mig att utforska improvisation utifrån en annan typ 

av genre och se vilka paralleller som kan dras och vilka skillnader som finns. Det var 

intressant att göra detta experiment med en ensemble där tre av de fyra musikerna har en 

jazzbakgrund.  

 

Ett exempel på en skillnad som jag tidigt märkte var när vår sångerska Courtney Duck 

skulle improvisera över en av låtarna. Jag märkte då att sättet hon improviserade på inte var så 

passande för stilen vi spelade och slutsatsen vi drog var att hon sjöng för många olika toner på 

för kort tid. Detta var förmodligen en vana från att improvisera till jazzmusik som kan vara 

mer rytmiskt och tonalt intensivt. När hon improviserade på ett mer minimalistiskt sätt med 

färre olika toner och flera pauser mellan insatserna så upplevdes detta enligt oss som mer 

tillfredställande.  

 

I början av repetitionerna spelade ensemblens trumslagare ganska likt den förbestämda 

trumrytmen till låtarna. Men för varje repetitionstillfälle kände han sig mer bekväm att 

improvisera genom att göra spontana infall och variationer. Framför allt på låt nummer tre, 

”Rhubarb", så gick det att dra paralleller till jazzimprovisation med de synkoperade och 

komplexa rytmerna. 

 

Parallellerna till jazzmusiken var framträdande även på andra sätt. Det skedde under flera 

tillfällen ett slags call-and-response5 musikerna emellan. När exempelvis sången sjungit en 

fras i sitt solo så skedde det ofta att synthen svarade genom att fylla ut tystnaden med någon 

ljudeffekt eller ton. Ett annat exempel är när trummorna spelade en viss rytm så snappade jag 

upp detta i stunden och spelade samma rytm.  

 

Hur kan man anpassa elbasen till att integreras i den elektroniska ljudvärlden? 

 

Att få elbasen att passa in i den elektroniska ljudvärlden var lättare än vad jag föreställde 

mig. De två effektpedaler jag beskrev tidigare, tillsammans med en bas som har slipade 

strängar6 gjorde att ljudet från min elbas, enligt mig, passade väldigt bra in i det elektroniska 

ljudlandskapet. Förutom själva ljudkaraktären så hade jag ett ganska återhållsamt sätt spela 

när jag kompade. På majoriteten av låtarna spelade jag till större delen bara grundtoner. Detta 

var ett medvetet val jag gjorde eftersom det är ett typiskt stildrag i genren, såvida det inte 

handlar om komp-ostinaton vilket jag också visade exempel på i A-delen på låten ”Jungle 

Fever”.  

 

 
5 https://www.jazzhistorytree.com/call-and-response/ 
6 Strängar som har mindre diskant.  
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5. Avslutning (slutsatser) 

Att ha genomfört detta projekt var en förlösande erfarenhet för mig. Att lyckas sammanfläta 

elektronisk musik med improvisation på det sätt som jag och min ensemble gjorde var en 

ögonöppnare och likt många idéer som upplevs som svåra eller omöjliga innan de genomförts 

blir de en självklarhet när de väl är förverkligade. Jag har lärt mig mycket av göra det här 

projektet eftersom det har inneburit många utmaningar, lika mycket på det tekniska planet 

som på det konstnärliga. 

Improvisation inom elektronisk musik har enligt mig både möjligheter och begränsningar. 

Möjligheterna är stora om man laborerar med musikens ljudkaraktär. Begränsningarna är mer 

stilistiska. Det passar helt enkelt inte lika bra att spela väldigt mycket toner under kort tid. Ett 

mer minimalistiskt tillvägagångssätt är enligt mig mer passande för musikstilen. På ett sätt är 

detta inte begränsat till den typ av musik som jag och min ensemble framförde utan det 

öppnade mina ögon för ett mer minimalistiskt sätt att improvisera även i andra genrer. 

Det var glädjande att höra från min ensemble att de hade roligt och tyckte att det här 

projektet varit inspirerande att medverka i. Vi kommer fortsätta samverka och hitta 

sammanhang där vi kan framföra den här musiken. 
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