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Sammanfattning  

Under 2018–20 har jag under min masterutbildning i komposition inkluderat mina egna 
erfarenheter av synestesi och associerad synestesi i komponerandet och här även försökt att 
beskriva mina metoder för detta. Jag har försökt överföra upplevelser av text, färg, form och 

rörelse till musik. Detta är delvis inspirerat av pedagogen Gertrud Grunows arbete på Bauhaus för 
100 år sedan men även av mina tidigare arbeten med kollage, grafiska partitur och dans. De 
ensembler jag skrivit för har varit mycket varierade idiomatiskt och storleksmässigt. För mig som 
komponist, sångare och improvisatör, men också pedagog är de synestetiska (associativa eller 

konkreta) metoderna en för mig oändlig källa till inspiration och ett praktiskt sätt att närma sig det 
kreativa arbetet. Min roll som utövande improvisationsmusiker är också en del av det, då 
improvisationen aktiverar så många delar av sinnet. Visuell, auditiv, kinestetisk och taktil inlärning 

påverkar hur vi förnimmer världen. Om du förstår individens unika perception får du större 
medkänsla och dessutom ett mindre prestationsladdat förhållande till ditt eget skapande. Det bild- 
eller textmaterial jag skapar hjälper mej att minnas mina grundidéer. Syftet med att vandra mellan 
olika medium, idiom och förnimmelser är att hitta ett sätt att komma kreativiteten nära – i smyg. 

Nyckelord: kreativitet, synestesi, komposition, Bauhaus, improvisation, kinestetik, flow, 
kollage, akvarell, textur 

Abstract  

During the years 2018–20 I have included my own experiences of synesthesia and associated 
synesthesia in my composition processes, and in this essay I am describing the methods I have 
been using. I have tried to transform experiences of words, color, texture, form, and movement to 

music. This is, to some extent, inspired by the work of the pedagogue Gertrud Grunow at the 
Bauhaus art school in Germany 100 years ago, but also by my own earlier works with collages, 
graphic scores and dance. The ensembles I have been writing for have been varied idiomatically 

and in size. To me, as a composer, singer and improviser, but also as a pedagogue, synesthetic 
methods (both associative or concrete) are an endless source of inspiration and a practical way to 
approach the creative work. My role as a performing, improvising musician also takes a part of it 
since the improvisation activates so many different sections of the sensory system. Our different 

ways of learning, through the visual, audiative, kinesthetic and tactile, affect how we perceive the 
world. If you can learn to recognize different modes of individual perception, you will get a greater 
respect for your fellow humans, and also diminish the performance anxiety you might have in 

relation to the creativity. The texts and visual material I create in my processes help me to 
remember the original sources of inspiration. The purpose of wandering in between different 
media, idioms and sensations is to find practical ways to stealthily approach creativity.  

Keywords: Creativity, synesthesia, composition, Bauhaus, improvisation, kinesthesia, flow, 

collage, aquarelle, texture.  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Inledning och syfte   

Ett eget rum skrevs av Virginia Woolf 1929 , och handlar bland annat om rätten till ett 1

eget rum och de andra förutsättningar man som människa behöver för att skapa, men i 
förlängningen kanske även att leva överhuvudtaget. I mitt masterarbete finns en parallell 
till förutsättningarna för skapande av musik i vårt eget inre rum. Min egen erfarenhet av 
synestesi och upplevelsen av hur varierade alla individers olika sinnliga intryck av 
världen är, är en stor del i detta. 

Under många år har jag använt mig av inspiration från olika typer av konstnärliga intryck, 
på ett mer metodiskt sätt än många andra jag mött i mitt verksamhetsfält. Det har också 
varit en metod för mig i min egen undervisning, för att stötta och inspirera studenter i 
deras egna kreativa processer. Syftet med detta arbete är att på ett mer ingående sätt 
undersöka hur man konkret kan använda alla sina sinnen i kompositionsarbetet, men 
också vilka förutsättningar som behövs för att underlätta för kreativt arbete. 

Vilka sinnen överlappar och speglar varandra? Hur, om alls, påverkar intrycken från andra 
sinnen än hörseln den komponerade musiken och processen? För att hjälpa det kreativa 
flödet har jag använt olika typer av metoder som redogörs för nedan. I processen har jag 
också hittat för mig nya perceptuella kopplingar mellan till exempel färg och klang, ljud 
och beröring eller syn och taktilitet.  

Det kreativa skapandet har en dold källa, som är som en skör eller flyktig hemlighet. Vi 
som människor i allmänhet, men kanske extra mycket om man är konstnär till yrket, 
behöver hitta sätt att nå den. Ibland på beställning och inte helt sällan med en deadline 
nära. Det är en motsägelsefull och ibland förvirrande relation som vi behöver träna på att 
hantera och hitta egna konkreta och hantverksmässiga sätt att bemästra för att inte gå 
under av prestationsångest. För mig är arbetet med synestetiska processer ett sätt att 
bereda väg för kreativiteten och musikens tillblivelse. 

Därför vill jag uppmana er att skriva alla slags böcker och inte tveka inför något ämne,   

oavsett hur trivialt eller omfattande det är.       

Jag hoppas att ni på ett eller annat sätt kommer att förse er med tillräckligt med pengar   

för att kunna resa och ta det lugnt, att fundera över världens framtid eller dess förgångna,   

att sitta och drömma över en bok eller hänga i gathörnen      

och låta tankens linor sjunka djupt ner i floden.  2

 Virginia Woolf, A Room of Ones Own1

 Virginia Woolf, Ett eget rum, s. 128–1292
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1. Bakgrund 

1.1. Upptakt 

År 2013 fick jag ett beställningsverk för storband av Norrbottensmusiken och beslutade 
mig (efter inspiration från en god vän som arbetar som manusförfattare) för att initialt 
arbeta med moodboards  för att ringa in visionen av musiken innan den började ljuda. Jag 3

arbetade länge förberedande med bilder och textskapande för att visualisera min 
förnimmelse av verket och ur bild- och textarbetet trädde de musikaliska idéerna fram (för 
mig nästan överraskande) starkt och tydligt. Det som var svårt att hitta idémässigt vid 
pianot eller datorn blev lättare efter att ha arbetat med färger, collage och pennor.  

The Sirenades som detta dubbelalbum fick heta, hade en grundtematik i havet och vatten. 
Det blev det första i en serie av tre. I arbetet med del två, Aerials (2015) valde jag luften 
som grundtema och stråkkvartetten som medium. Texter, klanger och rytmik som 
illustrerar fåglar och piloter, rymden och vinden. Mina kollage växte och de textliga 
utmaningarna med dom.  

                      Aerials ”moodboard” Lina Nyberg 2016   

 Moodboard är ett kollage eller samling av material som beskriver stämningen eller känslan i ett projekt. Det kan 3

exempelvis vara fotografier, musik, färg, konstverk, ljud eller strukturer. Designers och manusförfattare är några som 
använder moodboards i sin konceptutveckling för att kommunicera och/eller synliggöra olika stilar eller egenskaper 
under processen med ett projekt. 
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Texter skapar starka inre bilder och fysiska förnimmelser för mig, något som hjälpt mig 
mycket genom åren som sångerska. Under kompositionsarbetet arbetar jag också ofta 
med improvisation som utgår från text. Allt eftersom upptäckte jag att även bilderna 
skapade ljudande material i mig, precis som orden, men även att bilderna genererade text.  

Med symfoniorkestern som verktyg påbörjades 2016 arbetet med den avslutande delen 
Terrestrial i den trilogi som detta skulle bli. Här var min plan att komma upp ur havet och 
ner från ovan och gräva ner mig i människan och jorden och kreativiteten ur olika 
perspektiv. Själva grundtemat, elementen, var ju redan klart. Mina moodboards var nu 
mycket stora. Min far blev sjuk och gick bort under processen och döden och livet hade 
extra stor plats i mig. Men även kretsloppet, skogar och baciller. Ensamma pionjärer såväl 
som gemenskapen mellan oss människor. Arbetet blev en del av sorgearbetet. 
Instrumentationen fick spegla idéerna och bilderna. Idiomatiskt placerade jag musiken i 
en ganska traditionell musikal- eller jazzvärld med utflykter ut i fri improvisation och 
diverse mer abstrakta ljudillustrationer. Det har varit en medveten handling genom hela 
trilogin (och under många år) för mig, att använda traditionella musikaliska former, och 
fylla dom med nya och experimentella idéer. Arbetet med denna trilogi (som i sin helhet 
omfattar ungefär fyra timmar ny musik och text) hade varit svårt att genomföra utan de 
handfasta metoderna med moodboards och kollage-tekniker. Mina kollage fick också en 
utökad användning i det väldigt nära samarbetet med fotografen Miki Anagrius och 
konstnären Matilda Ruta som gjorde omslag till skivan. Att uppfinna självbilder kan vara 
ett sätt att själv skapa en inre plats där alla möjligheter finns och det är högt i tak, oavsett 
förutfattade meningar eller eventuella fördomar som omger dig.  

Self-portraits are not innocent reflections of what the artists see when they look in the mirror. They are 

part of the language painters use to make a point, from the simple ”this is what I look like” to the more 

complicated ”this is what I believe in”  4

Albumomslag till Sirenades, Aerials och Terrestrial, foto av Miki Anagrius, grafisk form och collage Matilda Ruta 

 Frances Borzello, Seeing ourselves: women's self-portraits4
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Som sångare är det också en naturlig del av arbetet att gå ut och in ur olika roller och 
personligheter. Som tonsättare och textförfattare har man samma möjlighet att utforska 
egenskaper, förutsättningar eller upplevelser. För mej blev denna lek med självporträtt och 
att använda mej själv som objekt också en stor del av den kreativa processen, förutom det 
självklart kraftfulla och symboliska i att som kvinna och sångerska i musikbranchen själv 
skapa bilderna som omvärlden ser av dej. I kommunikationen med Miki och Matilda var 
jag också tvungen att tydligt och noga formulera mej runt musiken och mina idéer i text, 
förutom att vi dessutom hade mina ursprungliga kollage att utgå ifrån. 

1.2. Kort om Synestesi 

Den vanligaste associationen många får av ordet synestesi  är att vissa personer kan se 5

färger kopplat till vissa toner eller tonarter, siffror och bokstäver. Jag hade ingen tanke på 
att mina taktila förnimmelser kopplat till ljud och doft skulle ha något med detta att göra. 
Inte heller min överkänslighet vad det gäller att se personer bli skadade (på film eller i 
verkligheten). För mig har också vissa färger och ljud ibland sina bestämda kroppsliga 
positioner och reaktioner. Vi människor lär oss som tur är att stänga av och blockera 
intryck. Du känner inte ständigt klädernas tryck mot huden till exempel.  

Under de senaste två åren har jag försökt att hitta sätt att använda dessa och andra sinnliga 
upplevelser i mitt komponerande, på ett mer medvetet sätt än tidigare då jag mest använt 
mig av bild, färg och struktur för att skapa form och inspiration. Min uppfattning är att det 
är ganska vanligt att man använder sej av synestesi, men att det finns en stor okunskap om 
vad det är. Vi är alla synesteter utan att tänka på det, tänk på hur du kombinerar syn, doft 
och smaksinnena när du äter till exempel.  

Neurologen Richard E. Cytowic beskriver det så här:  

…we can speak today of synesthesia as a multidimensional spectrum in which the upper end prototypes 

are perceptual synesthesias such as colored hearing, phoneme tastes, and number forms. At the low end 
of the spectrum are conventional metaphor and perceptual similarities such as warm and cool colors. 

Occupying intermediate levels are experienced like goose bumps, empathic pain, imagery inspired by 

music or an aroma, hypnogogic hallucinations, and Proustian memories evoked by a sensory episode.  6

För mig blir detta livsviktigt ur ett annat perspektiv, hur kan någon ha rätt att avgöra vad 
kvalitet är? Är all konst för alla? Hur värderar vi olika upplevelser? Hur påverkar detta 
mig som konstnär och hur påverkar det mitt kreativa flöde? 

 Synestesi förklaras i Svensk Ordbok så här: ”det att en viss sinnesförnimmelse framkallar förnimmelse i ett annat 5

sinne t.ex. att musik kan ge upplevelse av färg”.

 Richard E. Cytowic, Synesthesia, s. 176
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What synesthesia shows is that not everyone sees the world as you do. Not at all. Eyewitnesses famously 

disagree on the same ”facts”. Others have different points of view than you do, and all are true. 
Synesthesia highlights how each brain filters the world in its own uniquely subjective way.  7

Kanske är barnet en ultimat konstnär i sin synestetiska upplevelse av världen? Här 
beskriver författaren Arundhati Roy en begravning ur ett barns synvinkel: 

När Sophie Mols kista sänktes i jorden på den lilla kyrkogården bakom kyrkan visste Rahel att hon i alla 
fall inte var död. Hon hörde (för Sophie Mols räkning) mjukljuden av den röda jorden och hårdljuden av 

den gulröda lateralen som förstörde den blanka kistpolityren. Hon hörde dovdunket genom det polerade 

kistträet, genom kistfodret av satäng. De sorgsna prästernas röster, dämpade av jord och trä.  8

Redan i tidig ålder har ju ofta färgerna också en betydelse som symboler, nedärvt eller 
kulturellt inlärt. Till exempel skulle vi kunna associera: grönt=naturen/lugn, rött=livet/
blodet, svart=natt/sorg, gult=solen/glädje, blått=havet/känslor. Arthur Rimbaud pratar om 
vokaler så här: 

A svart, E vit, I röd, U grön, O blå: vokaler        

En dag avslöjar jag era dolda essenser        

A en svart hårkorsett av flugor som glänser        
Och drar åt kring stanker i surrande spiraler  9

Associerad synestesi är till exempel att vissa bokstäver får dej att tänka på vissa färger   
(eller smaker eller ljud) genom associationer. Som att du exempelvis skulle koppla ihop R 
med röd. Vi människor har också enligt forskning per automatik samma typ av 
associationer mellan olika tillsynes vitt skilda sinnesförnimmelser, så kallade 
”Crossmodal correspondences”.  Det finns en hel del forskning i ämnet, men jag har valt 10

att inte fördjupa mej i det här.  För mig är det troligt att det är samma fenomen som 
Cytowic syftar på när han pratar om ”Associerad synestesi”. 

Young kids learn to categorize color. Thereafter, between the ages of four and seven, they refine their 
reading and writing skills. Grapheme colors develop over roughly the same period as well as beyond. 

The learning hypothesis implies that while this is happening, some children transfer the color-spatial 

mapping and apply it to mastering letters, words, clock time, calendars, musical notation and other 

cultural categories that require effort to learn.  11

 Cytowic, Synesthesia, s. 307

 Arundhati Roy, De små tingens gud, s. 188

 Arthur Rimbaud, Samlade verk. övers. Elias Wraak.9

 Här kan du läsa mer, Charles Spence, Crossmodal correspondences: A tutorial review, eller Roberto Bresins 10

överskådliga PowerPoint från 2013, Multisensory processing: an introduction. 

 Cytowic, Synesthesia, s. 56-5711
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2. Synestesi i en musikalisk kontext 

2.1. Introspektion och kommunikation 

Att utöva musik handlar i de flesta fall om ett möte mellan människor. När du spelar ett 
instrument kan du kombinera introvert meditativ övning med samspel och lek, och 
dessutom handlaget , beröring och att forma. Händernas muskler och 
fingertoppskänslighet. Känslan av att sjunga tillsammans är något djupt grundläggande i 
vår kultur. I en kör blir de andras röster ett rum där din egen röst får försvinna men ändå 
vara en del av. I våra gemensamma andetag, fraser och toner kan man lära sig hur 
relationer i samklang fungerar. I jazzen och improvisationen finns för mig ett sätt att vara 
i musiken och att vara medvetet kreativ i varje ögonblick i samförstånd med andra. Den 
intuitiva delen av musikutövandet har allt fokus. Mitt inre utrymme äger jag själv men i 
att vara lyssnande, anpassa oss och samtidigt ta egna musikaliska initiativ, bjuder vi också 
in till varandras inre rum. En nästan transcendental upplevelse när alla parametrar 
fungerar och en praktik av komposition i stunden eftersom alla musikaliska parametrar 
måste beaktas i varje ögonblick.  

Jag börjar spela. Jag fogar samman nya strukturer och kombinationer. Jag försöker sluta att tänka, bara 

spela. Varken ’ett före och ett efter’. Intrycken bryter in i olika strömningar och smälter ihop till nya 

skeenden. Nya tonblock bildas.  12

Hur överförs information mellan musiker som improviserar eller samspelar? Exakt hur 
aktiveras spegelneuronerna  när vi arbetar med musik? Att ge musikaliska tecken är 13

något vi lär oss från första början. Vi kan räkna in, men vi kan också bara andas in 
tillsammans eller nicka. Vi rör olika kroppsdelar tillsammans i frasering och skapar på så 
vis en gemensam agogik, puls eller rörelse men också eventuellt en gemensam 
känslomässig uppfattning. 

Det  finns belägg för att vi känner oss mer empatiska efter att vi tränat oss i att spegla andras empatiska 

rörelsekvaliteter. Spegling av empati sker genom ömsesidig närvaro. Ju starkare identifikation med den 

andre personen desto starkare empatisk spegling.   14

 Sten Sandell, Insidan, Music Inside the Language, På insidan av tystnaden, en undersökning12

 Ett spegelneuron är ett neuron (en nervcell) som avger nervimpulser både när personen utför en handling och när 13

individen ser samma handling utföras av en annan person.  
Läs mer: https://fof.se/tidning/2006/8/hjarnans-speglar

 Eva Bojner Horwitz, Empati, kultur och spegelneuron14
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En dirigent har ansvar för agogik och frasering. Kroppen, ansiktet och armarna beskriver 
musiken och musikerna måste lära sig att tolka det språket. Den klassiska dirigeringen 
associerar jag nu, efter att förvisso bara ha studerat det under en termin på KMH, mer till 
dans än jag tidigare gjorde. Det är för mej en viktig erfarenhet, då jag kommer ifrån 
jazzidiomet där många gånger klassiska dirigenter blir oförstådda. Jazzmusiker i 
allmänhet letar efter pulsen i slagen och inte musikstyckets essens. Nu kan jag på ett 
annat sätt, bara av att se en dirigents rörelse, höra musiken. I bästa fall både tempo, 
frasering, dynamik och stämning.  

Vi människor har ju sedan begynnelsen varit beroende av att kunna läsa av varandra och 
omgivningen för överlevnad. Att förstå vad en annan person har för sinnelag eller 
”planerar att göra” bara genom en snabb blick på kroppshållning eller gestik kan vara 
livsavgörande. I praktiken i en musikalisk kontext, är det ju också lätt för oss att till 
exempel avgöra aktiva eller passiva slag  från en dirigent. Här är några vanliga 15

situationer som kan innefatta synestesi: 

• När vi arbetar med en dirigent eller när vi tittar på noter och lyssnar på dom, som 
musik. (syn – hörsel) 

• När vi tittar på en medmusiker (rakt på eller i ”vitögat”) som spelar och vi rör oss 
tillsammans med musikens. (syn – hörsel – kinestetik) 

• När du ser en person spela ett instrument, dansa eller dirigera kan du känna i din egen 
kropp hur det skulle kännas att göra det själv. (syn – taktil förnimmelse) 

• När du som dirigent markerar dynamik i partituret gör du det med blått för piano och 
diminuendo och rött för forte och crescendo. (associerad synestesi) 

I kompositionsarbetet, när vi jobbar med improviserad musik, behöver vi ta med 
dirigering och samspel i både notation och logistik. Finns det sätt att utveckla dirigerandet 
och sättet vi använder våra kroppar och gester, för att på så vis utveckla musiken och 
kompositionsarbetet? Kan jag använda detta i mina kompositioner?  

En typ av synestesi kallas för spegelberörings-synestesi.  Det är som att spegel-16

neuronerna är överaktiva. Att se någon annan vara med om något, till exempel snubbla, 
frysa eller skratta fortplantar sig som en fysisk förnimmelse i synestetens kropp.  

 Elizabeth A. H. Green, The modern conductor, kapitel 415

 Läs mer: Michael J. Banissy & Jamie Ward  https://www.tandfonline.com/doi/abs/16

10.1080/17588928.2015.1042444?src=recsys&journalCode=pcns20 eller https://www.nature.com/articles/nn1926 
hämtat den 14/5-2020
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Den amerikanska författaren Siri Hustvedt beskriver det bland annat såhär:  17

Jag kan inse skillnaden mellan verklig beröring och den jag känner när jag blir vittne till en, men 

upplevelsen är ändå där. Jag känner någon annans vrickade fot som smärta i min egen. 

och vidare om färgers fysiska effekt: 

Jag har även kraftiga känslomässiga reaktioner på färger och ljus. Så satt jag till exempel under en resa 

på Island i en buss och tittade ut genom fönstret på detta förunderliga trädlösa landskap, då vi plötsligt 
passerade en sjö som hade en ovanlig färg. Dess vatten var isblekt blågrönt. Färgen attackerade mig som 

en chock. 

och om fysiska reaktioner på ljud:  

Oljud påverkar ofta mina tänder. Ett ljud slår emot dem eller bränner till i dem eller surrar   

genom tandköttet. 

Alla dessa upplevelser känns mer eller mindre bekanta för mig, och något som jag försökt 
använda i mitt arbete med komposition genom att översätta perceptionen till exempelvis 
musikaliska förlopp eller instrumentation. Jag vill också poängtera att i flera av styckena 
återkommer jag till rösten och orden. Rösten som instrument är ju också en del av en 
kroppslig uppfattning, en taktil känsla, lika väl som fingrarna mot en greppbräda eller 
liknande. Reella rörelser som jag ser eller utför själv, är för mej en källa till inspiration i 
komponerandet, men också den inre speglingen när man ser medmusiker spela. 

 Siri Hustvedt, Den skakande kvinnan eller En historia om mina nerver, s 124-12617
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2.2. Inspiration till metoder 

Jag vill lyfta fram Gertrud Grunows (1870–1944) arbete på konstskolan Bauhaus i 
Weimar i Tyskland. Bauhaus hade (och har fortfarande) stor påverkan på modern konst 
och arkitektur och var viktig för funktionalismens födelse. Det är svårt att hitta 
information om Grunow och hennes arbete men genom mailkontakt med Linn Burchert 
som är forskningsassistent på Institutet för ”Art and Visual History” på Humboldt 
Universitetet i Berlin har jag fått tillgång till en del av det som finns bevarat. 

                                      Colour Circle från Gertrud Grunow’s Course, ca 1921, av Alfred Arndt   18

Grunow undervisade 1919–1924 alla nya studenter i sin ”Theory of Harmonization” 
under deras provtermin och hennes inflytande var stort på studenterna (då bland annat 
dessa kurser avgjorde deras lämplighet att fortsätta studierna) men även på numera 
välkända kollegor som Paul Klee och Vasilij Kandinskij. Skolans rektor Walter Gropius 
beskrev ”Harmoniseringsteorin” som följande: 

…a practical harmonization is given to the basis of the unity of tone, color and form, with the aim of 

balancing the physical and psychological charachteristics of the individual.  19

 hämtat den 20/4-2020 https://www.bauhaus100.com/fileadmin/_processed_/2/b/18

csm_Arndt_Alfred_Farbkreis_Unterricht_Grunow_a7f8ce6f05.jpg

 Linn Burchert, Essä: Gertrud Grunow’s Theory of Harmonization 19

A Connection between European Reform Pedagogy and Asian Meditation? 
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Grunow var utbildad musiker och hade arbetat som sångpedagog på konservatoriet i 
Remscheid sedan 1898. 1908 deltog hon i en kurs med Émile Jaques-Dalcroze i Rhythmic 
Gymnastics ”Eurythmics” i att uttrycka musik genom kroppsrörelser. Hon ville hjälpa 
sina studenter, hon ansåg att många av dom var fysiskt och psykiskt obalanserade, till 
bättre balans och större kreativ kraft genom individuella toner och sedermera även färger.  
Genom arbetet med studenterna och de erfarenheter hon fick i det, skapade hon ett 
rörelseschema runt hur ljud och frekvenser påverkar oss människor. Senare överförde hon 
detta system till ett färgschema kopplat till rörelser och tonarter i form av en cirkel. I sitt 
arbete förde hon in ett allmänt beaktande av synestesi och sambanden mellan olika 
sinnesintryck, färg, ton, form och material. Hon uppmanade studenterna att söka en inre 
balans i rörelsen mellan de olika kroppshållningarna. Harmoni i sig sågs som något 
fixerat men som först kunde lokaliseras med hjälp av fysisk eller psykisk rörelse. 
Grunows lämnade vid sin död 1944 alla manuskript och redogörelser av metod och 
system till sin student Gerhard Schunke som sedan oförskämt nog inte publicerade något 
av det i hennes namn. Skrifterna är förlorade för eftervärlden. Varken Klee eller 
Kandinskij bemödar sig heller att nämna henne i sina efterlämnade skrifter.  

Jag tycker att detta är intressant ur många olika perspektiv. Dels att man var så pass 
”flummiga” och radikala för hundra år sedan och allt detta på en högskola som utbildar 
formgivare. Det blir också intressant ur perspektivet vad som hände sedan i Tyskland. Det 
blir också intressant eftersom denna period i Bauhaus historia fortfarande har ett 
monumentalt stort inflytande över hela världen vad det gäller form. Att en kvinnas verk 
blir så gott som helt ignorerat, manipulerat och osynliggjort var ju tyvärr standard då så 
väl som senare. Något som blir extra sorgligt och frustrerande då Bauhaus faktiskt var en 
skola där många renommerade konstnärer och formgivare som också var kvinnor 
studerade och fann inspiration.  Ur ett konstnärligt perspektiv är jag personligen skeptisk 20

till att skapa scheman och normer som alla ska ordnas in i, (rörelsemönster så väl som 
färgscheman där vissa färger kopplas med vissa förutbestämda toner eller 
sinnesstämningar) men känner mig inspirerad av att musik och rörelse på ett så tydligt sätt 
inkluderades i en utbildning som handlar om formgivning. På samma vis tror jag att vi 
skulle ha stor nytta av att på ett praktiskt sätt inkludera andra konstformer i 
musikhögskoleutbildningarna. Detta för att förstärka konstnärernas individualitet och 
stötta dom i rollen som motpol till ett kulturliv som mer och mer verkar sträva efter att 
tillfredsställa så många som möjligt. Hur kan jag rent praktiskt så här 100 år efter Grunow 
använda hennes metodik fast tvärtom, alltså att utgå från färg, form och rörelse i 
skapandet av musik, och är improvisationen möjligen ett av verktygen?  

 Ulrike Müller, Ingrid Radewaldt & Sandra Kemker, Bauhaus women: art, handicraft, design20
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3. Metoder 

Jag har valt att behålla kronologin i beskrivningen av metoder och arbetsprocesser med 
den musik jag skrivit samband med masterutbildningen. Anledningen är ibland rent 
praktisk, det första och det sista projektet skulle jag säga var obligatoriska. Deltagandet i 
de andra projekten har drivits på av mig själv, utifrån ett behov eller kanske som en följd 
av något jag tidigare gjort. Det har varit ett mål att utveckla metoderna och vidga sättet 
jag använder sinnena i förhållande till kompositionerna men medvetenheten om ämnet för 
min uppsats blev tydligare med tiden. De olika sinnesintryck som använts handlar mest 
om förhållandet mellan syn och hörsel, det vill säga användande av text, bild, form eller 
rörelse i förhållande till ljud (musiken). Att blanda olika idiomatiska uttryck och hur jag 
vill kommunicera detta har också haft prioritet. Här vill jag först beskriva några av de 
metoder jag brukar använda rent generellt, då kopplat till färg, bild och form: 

Färgkodning av instrument och/eller musiker. Om instrumenteringen är given 
färgkodar jag instrumenten. (Om det är improvisatörer med färgkodat jag deras enskilda 
uttryck, eller det uttryck jag önskar mig av dom). Färgerna är alltså kopplade till 
instrumenten eller utövarnas individuella  uttryck eller personligheter eller deras 
instruments klangs färg. Klangen i sig är för mej ofta kopplad till en del av kroppen och 
eventuellt en smak eller doft. Detta hör ibland men inte alltid ihop med instrumentets 
material (trä, metall osv.) och kan också förändras över tid eller till exempel beroende på 
tonhöjd. En flöjt kan till exempel vara överlag en syrlig smak men det förändras förstås 
beroende på register. Så även färgen, från pistagegrön till exempelvis illgul och 
apelsingul. 

                                                                                             
Medmusiker, Lina Nyberg tentett 2019    
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Musikalisk textur. Olika partier i musik har olika textur, den kan vara långdragen, 
pointilistisk, attackerande, varierad, homogen, böljande, rytmisk, med eller utan puls och 
så vidare. Denna musikaliska textur är ganska lätt att beskriva i bild men också i till 
exempel olika material. 

Dynamik. Variationen i dynamiken speglas lätt av olika färger men också av bågar eller 
ljudvågor, som vi är vana att se dom till exempel i datorn. Ett starkt parti ger större utslag, 
ett svagt är mindre. 

Skapa ett formschema. Att rita upp ett formschema eller någon form av tidslinje gör vi 
lätt. Jag gör den oftast från vänster till höger (som konventionella noter) men tidslinjen 
kan också vara i zick-zack, i ring, helt dold, varierad med mera. 

Sammanställning. För att få överblick målar eller tecknar jag sedan upp 
instrumentationen, dynamiken och texturen i formschemat. 

Jag upplever att de i flera fall utdragna kompositionsarbetena under min utbildning, med 
stycken på samma tema, men i olika format (Concordion/Concordial, Humankind, The 
Bone Marrow Gardens och The Clouds) för mig är som en metod i sig. Jag har på så vis 
haft möjlighet att testa olika ingångsvinklar på samma idé. De olika skepnader av samma 
stycke som kommit fram är för mig en del av kärnan i processen. Hur ser jag på ett 
stycke, kan jag få det att framträda på olika sätt för mina sinnen men ändå behålla sin 
karaktär och ursprungsidé? Det arbetssättet är ju också en klassisk jazzgenre-inställning.  21

Min grundinställning är att behandla ursprungsmaterialet med kärlek men utan alltför stor 
respekt.  

Dessa metoder har jag valt att arbeta med under dessa två år: 

• Att skapa ett musikstycke med utgångspunkt i rösten och i ett samtal eller diskussion. 
(1a) Concordion och 1b) Concordial) 

• Att utgå från associationer från språk, text, ord och ljud. (2a) Humankind för kör och 
2b) för kvintett) 

 Jag jämför till exempel med Charlie Parkers användande av musikallåten How High the Moons harmonik till sin låt 21

Ornithology och sedan Ella Fitzgeralds kombinerande av dessa båda. 
(för klingande exempel se Musikaliska referenser s.35)
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• Att utgå från bild, ett grafiskt partitur i den musikaliska processen tillsammans med 
improvisationsmusiker. (3. The Bone Marrow Gardens för kvintett och tentett) 

• Att utgå från oorganiserad rörelse för att skapa musik och att låta de sinnliga impulserna 
interagera. (4. From Ash to Birch) 

• Att skriva ett stycke med inspiration från en roman. (5. The Small Things) 

• Att använda arbete med text och akvarellmålning i processen med komponerandet och 
dirigering/rörelse i utförandet. (6. The Clouds för tentett och för storband) 
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4. Projekt 2018–2020 

Vissa av styckena har jag valt att fokusera lite extra mycket på och vissa passerar mer 
som parenteser i kronologin. 

4.1. a) Concordion – december 2018 

Att skapa ett stycke med utgångspunkt i rösten och i ett samtal eller diskussion.  

Hur gestaltar jag fraser, tonlägen och grupper med folk som pratar med och i munnen på 
varandra? Jag inspirerades delvis av problemen med regeringsbildningen i Sverige efter 
valet 2018 och den långdragna men resonabla processen att nå fram till konsensus.  

De olika instrumenten/instrumentgrupperna fick symbolisera olika temperament och jazz- 
och improvsationssolisten Per Texas Johansson agerade i sammanhanget en typ av 
”joker” bland de andra musikerna, som bestod av studenter som främst verkar inom 
noterad musik. Per fick en del ”talutrymme” med plats för solistiska insatser fast med 
tydliga instruktioner om exempelvis känsla och intensitet. Min kunskap om hans kapacitet 
och musikalitet sträcker sig lång tillbaka eftersom vi gick på gymnasiet tillsammans och 
vi har spelat ihop från och till sedan 90-talet. Den personliga relationen påverkar förstås 
hur jag valde att använda hans stämma och instrumentet, vad jag förväntade mig av 
honom och eventuellt hur han relaterade till min musik. Valet av improvisatör i ett sådant 
här sammanhang är ju minst lika viktigt som vilket instrument man väljer, kanske 
viktigare och det bör kanske påpekas att det inte var jag som valde, utan projektledaren 
Peter Danemo. Att vi bör se på den enskilda musikern som en del av instrumentationen i 
musik som innehåller improvisation är viktigt för mej att poängtera. 

Jag arbetade, med mycket givande handledning från min kompositionslärare Örjan 
Fahlström, mycket med notationen och hur jag kunde använda boxar för att utöka de 
improvisatoriska momenten.  Jag ville också inkludera färger i partituret men det fanns 22

ingen bra teknisk lösning på det. Jag fick också omvärdera hur stor del av musiken jag 
skulle kunna styra själv då jag oftast själv dirigerar min musik. Samarbetet med 
dirigenten Sofia Winiarski kändes dock väldigt inspirerande  och dessa möten och  de 23

funderingar som uppkom var också en anledning till att jag sedan valde att gå kursen i 

 Se bilaga 1, Concordion partitur22

 se bilaga 2, Concordion inspelning23
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orkesterdirigering för Mats Janhagen på vårterminen 2019. Sofia berörde också 
spegelneuroner i sin kandidatuppsats 2019:  

Vare sig vi som dirigenter befinner oss i ett tillstånd av harmonisk lugn eller i extas, är spegelneuronerna 

i arbete –vårt medvetande förbinds med varandras kroppar. Det är dirigentens ansvar att förvalta 

orkesterns kollektiva medvetande.  24

I min utvärdering kom jag fram till att jag hade svårt att kommunicera mina idéer om 
musiken i det partitur som blev resultatet. Jag tror jag var kvar i en känsla av att jag själv 
skulle vara där som dirigent eller medmusiker. Många av lösningarna på de (överlag 
partiturtekniska) problem som uppkom var praktiska och inte musikaliska. KMH har 
ingen färgskrivare, så partituren fick bli svartvita tillexempel. 

Efter konserten fick jag en del kommentarer från publiken utifrån min korta muntliga 
presentation innan konserten. Stycket överensstämde inte med deras bild av hur de trodde 
det skulle låta. De verkade anta att det handlade om argumentation och gräl. Medan jag 
(som ju döpt stycket till Concordion som en kombination av orden concord=samförstånd 
och accordeon) egentligen inte hade det som grund till min komposition. Det fick mig att 
fundera mycket runt hur (om alls) man bör presentera ett stycke. Skapar man inte alltid 
förutfattade meningar och ofta missförstånd i och med att man beskriver musiken i förväg 
oavsett hur tydlig man är? Det kanske till och med skrämmer vissa lyssnare som tror att 
de bör uppleva någonting förutbestämt och sedan känner sig misslyckade när de ”känner 
fel”? Individuell eller inre upplevelse, går det att mäta? Återigen, måste man ha kunskap 
för att kunna ta till sig musik?  

Jag reflekterade också över att skriva för improvisatörer. Varje improvisationsmusiker är 
som ett unikt instrument. För att kunna komponera för den musikern måste du ”lära dig” 
den musikern precis som du lär dig komponera för ett instrument. Verket är plötsligt 
genom improvisationen helt kopplat till den individuella utövaren på ett djupare plan än i 
genomkomponerad musik. 

4.1. b) Concordial – Norrbotten Neo april 2019 

I detta stycke utgick jag ifrån det föregående och eftersom jag forfarande hade samtal som 
inspiration så är satsen även här delvis fragmentarisk med betoning på fraser och deras 
inneboende motsatser och likheter. Vissa delar är identiska i dessa två stycken och man 
får möjlighet att uppfatta den idiomatiska skillnaden i de båda basklarinettisternas 
tolkning i introduktionen till exempel. Jag tänkte på olika stora grupper av personer som 
för samtal. Olika typer av personligheter som får, tar, ges och ger mer eller mindre 

 Sofia Winiarski, Från Rachmaninov till Celibidache: En essä om (o)medvetandets musicerande24

!15



utrymme i gruppdynamiken och projicerade detta på musikerna eller instrumenten i 
ensemblen.  25

Arbetet med Norrbotten Neo  och handledningen av Marie Samuelsson innebar att jag 26

kunde vidareutveckla stycket till en annan sättning och lägga till delar som förtydligade 
och skärpte till de saker jag ville ha sagt. Jag strök förstås partier med fri improvisation 
som jag använt i Concordion. Jag tyckte också att jag lyckades kommunicera mina idéer 
lite bättre än i det förgående stycket. Jag erfor också att jag, som Örjan Fahlström också 
påpekade, behöver arbeta noggrannare med min noterade frasering, att få den löpande, lös 
och flödande. Detta till skillnad från min verksamhet som kompositör för jazzmusiker där 
man ju ofta överlämnar frasering till musikerna och deras individuella förmåga som 
uttolkare. 

4.2. a) Humankind – körstycke april 2019 

Att utgå från associationer från språk, text, ord och ljud. 

Här gick jag tillväga med utgångspunkt i texten och i de bilder orden genererar. Vidare till 
de ljud och klanger som orden och bilderna väcker i mig. Vidare till berättelsen som detta 
skapar. Och sedan allt detta i kombination med varandra. Det ursprungliga uppdraget var 
att jag skulle skriva för KMH Vokalensemble (SATB) och jag utgick från mina första 
associationer till ”röster”. Min inre bild beskrev jag initialt så här för mig själv: 

Solen är på väg ner, blå berg vid horisonten, vinden stillnar. När du sluter ögonen omsluts du av ljuden. 
Och först hör du kanske bara det som är närmast. Prassel från gräset och tyget i kläderna, från den 

avtagande vinden i löven. Du känner gräset mot huden i nacken. Värmen från solen och marken. Doften 

av jorden och växtligheten som omger dig. Sedan utvidgar du ditt lyssnande, du hör ljud av människor i 

närheten och klangen av dessa människor. Deras olika styrka och hastighet, temperament och 

sinnesstämning. Intimt närvarande ljud men även rop långt bort. Allas olika liv och var de befinner sig i 
dom och hur de uttrycker dom. Allt detta sammanslaget skapar ett enda stort brus, som i sin 

mångfacetterade verklighet beskriver mänskligheten. Bruset omfamnar mig och gör mig lugn och 

närvarande i nuet. (Nyberg 2019) 

Den slutgiltiga sångtexten blev så här: 

I lie down and listen to, the many voices in the air.       
I hear every human on the planet and their flare, I hear every love song on the planet, and despair.  

Sound of breathing and of silent sighs, sounds of snicker and of sobbing in the skies.   

All is gathered here. All is gathered here and turns into a lullaby, a lullaby..    

I giant warm embrace by humankind, by humankind, by humankind. (Nyberg 2019) 

 Bilaga 3, Concordial partitur, Bilaga 4 Concordial (NEO) inspelning25

 https://norrbottensmusiken.se/ensembler/norrbotten-neo/26
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Musikaliskt använde jag mig av en del talljud i stycket, för att helt enkelt spegla det som 
beskrivs i texten. Som röstimprovisatör och coach arbetar jag dels en hel del med den här 
typen av ljud själv. Jag har även en hel del erfarenhet som körsångare och det kändes 
tryggt och lyckligt att skriva för sång. Jag kunde andas med kören när jag skrev partituret 
och vet ju mycket väl hur instrumentet sång fungerar.   27

Det får mig också att fundera ytterligare över spegelneuronernas funktion i 
kompositionsarbetet. Det kändes som jag var där och sjöng med dom. 

4.2. b) Humankind – tentett september 2019 

Efter att ha skapat körstycket blev jag så förtjust i stämningen, texten och musiken att jag 
formulerade om det till ”en låt” för jazzbesättning . Harmoniken och de ojämna fraserna 28

fick följa med och gav en lite lustig och udda kvalitet till stycket som i övrigt låter mycket 
som en klassisk jazzlåt i denna tappning. Harmonikens oförutsägbarhet blev på 
överraskande kort tid något hemtamt och naturligt för oss alla. Jag tror att styckets 
traditionella karaktär gjorde att vi om utövare (men kanske även utomstående lyssnare) 
vaggades in i uppfattningen att de takt- och tonartsförändringar som förekommer frekvent 
är helt ”normala”. 

 se bilaga 5 Humankind körpartitur, bilaga 6 Humankind KMH vok.ens. inspelning27

 se bilaga 7 Humankind för Tentett partitur.  28

Länk till inspelning: https://open.spotify.com/track/1eZUNGAKtNBE1JNOEWsTqs
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4.3.  The Bone Marrow Gardens – kvintett och tentett maj–september 2019 

Att utgå från ett grafiskt partitur i den musikaliska processen tillsammans med 
improvisationsmusiker. 

!18

The Bone Marrow Gardens grafiskt partitur, Lina Nyberg 2019 



Det grafiska partituret (se s.18) som jag även använde i repetitionsarbetet initialt 
tillsammans med mitt band  har flera olika bottnar som för mig har betydelser som 29

förstås är helt subjektiva. Till exempel har färgerna klangfärgs- och tonalitetskvaliteter i 
mitt sinne. Densitet, puls och rytmik finns också men mer utifrån form och struktur. Jag 
använde partituret mycket innan mötet med musikerna, i processen med att skapa stycket. 
Dels för att hitta en form och för att med bild skissa upp det som musiken sedan skulle 
komma att uttrycka. Jag valde att inte ge några instruktioner initialt till musikerna, för att 
se vart det ledde dom intuitivt i deras improvisationer. De fick inte heller någon 
förberedelsetid. För mig, som hade en tydlig bild av det musikaliska förloppet och 
ursprungligen inte gjort partituret som en utgångspunkt för improvisation, blev resultatet 
förstås inte riktigt tillfredställande. Min inre ljudbild av stycket var tyvärr redan klar. 
Detta ledde till en diskussion med min lärare om kontrollbehov och behov av att få sina 
idéer genomförda till punkt och pricka, eller att lämna materialet vidare till musikerna att 
tolka.  

Kanske påverkade eventuellt metoden att initialt visa musikerna det grafiska partituret 
deras tolkning, inlevelse och känsla för det slutgiltiga resultatet. Efter försöket med 
grafiskt partitur använde jag sedan ett mer detaljerat (men handskrivet) partitur för 
kvintetten, där både rytmik och tonalitet, melodi och cuer fanns angivna.  Efter det 30

gjorde fick dom ett än mer utarbetat dator noterat partitur för tentett . Men, det grafiska 31

partituret har funnits med mig i mitt inre rum genom hela processen.  

Processen med att jobba mig igenom flera olika typer av notation och partitur var väldigt 
viktig för resultatet. 

Ursprunget till musiken och texten kommer ur min djupa sorg över min fars bortgång 
2017. Jag försökte finna ut ett sätt att formulera vart allt som var han tagit vägen och om 
han lämnat spår efter sig och insåg att de för mig allra starkaste förnimmelserna fanns i 
mig själv. I mina egna gester, miner, sätt att prata och i mitt DNA med förstås. Jag tänkte 
mig en resa, som Jules Vernes ”Till jordens medelpunkt”, eller ”En världsomsegling 
under havet”, fast inne i kroppen. Efter ett tag insåg jag, till min stora förtjusning, att det 
också faktiskt finns en klassisk B-film på det temat, ”Fantastic Journey” (1966). Min 
resa blev dock, för mig, mer av en promenad, som dom som jag och min pappa brukade 
göra. Kanske är hela stycket en minnesresa till honom, som tröst helt enkelt. 

 Cecilia Persson piano, David Stackenäs, gitarr, Josef Kallerdahl bas, och Peter Danemo trummor29

 Se bilaga 8 The Bone Marrow Gardens kvintett-partitur30

 Se bilaga 9 The Bone Marrow Gardens Tentett partitur.  31

Länk till inspelning: https://open.spotify.com/track/3rHXp94WII4ehwKUIxKc15
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The Bone Marrow Gardens 

Through the long narrow alleys of my sunburnt mind  
We walk as slow as possible One step at the time  

Cross the green deep river of my forest heart 

We float as slow as possible One step at the time 

We tiptoe up the spine and take a rest in the Bone Marrow Gardens 

And while you sleep in peace I watch the leaves that dance Their unknown dance 
Then the roar and rumble of my veins Overload the system and my brain 

The ganglion sky is restless tonight  

Comets, mist and shine One step at the time 

The sleepy song of the blood at flight  

White noise shapes the time One step at the time (Nyberg 2019) 

4.4. From Ash to Birch – symfoniorkester 2019 

Att utgå från oorganiserad rörelse för att skapa musik och att låta de sinnliga impulserna 
studsa mot varandra 

Idéen att använda egna filmer av träd från olika delar av världen i kompositionsarbetet 
kom delvis ur arbetet med ”Bone Marrow Gardens” eftersom en del av de inre bilderna 
och minnena jag utgick från som inspiration handlade om träd i rörelse i vinden. Finns det 
ett mer tydligt sätt att schematisera hur de synestetiska impulserna fungerar för mig? 
Detta skedde initialt, i samråd med min lärare Per Mårtensson som jag jobbade mycket 
med i anslutning till detta projekt. Jag valde ut fyra filmer som stod för fyra olika 
karaktärer. Initialt improviserade jag på piano samtidigt som jag tittade på filmerna och 
spelade in. En del av det rytmiska mönster som kom fram där kom till användning i 
stycket. Jag satte sedan träden i en för mig naturlig ordning, utifrån dynamik och tempo.  32

1) ASP:  25 augusti 2019. Aspen i fråga står på Värmdö invid en smal skogsväg. Det 
var en avslappnad sommareftermiddag på besök hos goda vänner och vi gick en 
långsam promenad. Min dotter pratade på med sin kompis längre fram på vägen och 
längre bakom mig gick min man och pratade med en av våra vänner. Samtalen var 
godmodiga och bubbliga med svag volym. Det var lagom varmt ute, knappt någon 
vind och mycket tyst. Aspen med sina karaktäristiska skakande löv omringades av tall 
och gran, i sin tur med stumma mycket långsamma rörelser, om ens några.  

Musikaliskt innehåll: Korta fraser, tremolo, staccato, lekfullt, tystnad, högfrekvent, 
stora intervall, flöjt, violin. Andra intryck: Hjässan, nacken, bakom öronen och 
skulderbladen, syrligt, fint räfflad yta 

 Se bilaga 10 From Ash to Birch träd-film32
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2) ASK: 11 augusti 2019. Asken står i vår trädgård i Skåne. Jag har ägnat oändligt 
mycket tid åt att titta på den och meditera över den sedan 25 år tillbaks. Filmen är 
från sensommaren, löven är fullvuxna och böjliga och rör sig lätt. Det är sen 
eftermiddag, det blåser en hel del men det är varmt ute. Solen börjar gå ner, svalor 
och andra fåglar väsnas och leker i vinden. 

Musikaliskt innehåll: Polyrytmik, brett, kromatik, oklar puls, varierad dynamik, 
konstant rörelse, ovalt hjul, lägre mellanregister, röst, cello, fagott, böljande fraser. 
Andra intryck: Armar, axlar, ryggslut, hjärnan, salt, svalt, fuktigt, slät yta, rinnande  

3) SUMAK: 27 juni 2019. Vi var på turné i Mellanöstern och landade i Amman, 
Jordanien. Överallt fanns den sortens Rönnsumak (och även stockrosor) som också 
finns hos oss i Skåne, mycket förvirrande och betryggande. En rad av sumakar stod 
utanför den grekiska amfiteater som vi skulle spela i och den torra ökenvinden blåste 
vilt och oförutsägbart i dom. Det var över 35 grader varmt. 

Musikaliskt innehåll: Smygande attack, motsatser, variation, brett register, rörligt, 
tempo, puls, percussion, timpani. Andra intryck: Halsen, bröstbenet, smalbenen, 
hjärtat, munnen, (alltför) sött, intensivt, varmt, torrt. 

4) BJÖRK: 20 september 2019. Jag var i Oslo med min dotter som var på kurs. I 
väntan på henne satte jag mig i en park där det också visade sig pågå en happening. 
Tre dansare klädda i rött tillsammans med en ledsagare gjorde små improviserade 
scener utspridda i parken runt biblioteket. Björken var till synes helt still men jag 
insåg efter ett tag att den rörde sig ganska mycket, fast väldigt smått.  

Musikaliskt innehåll: Konstant orörlighet fast med mycket små skiftningar. Fladder. 
Högre mellanregister, utan klang, sul pont, klarinett, oboe, vibrafon, harpa. Andra 
intryck: Ögonen, tårna, handryggen, underarmarnas översida. Svalt men ljummet. 
Bubblor, mjukt och torrt, bucklig yta. 

I arbetet med att komponera stycket försökte jag sedan foga samma dessa olika intryck i 
ett formschema, och bygga i hop dom till en för mej relevant dynamisk båge (se sidan 
22). De olika träden fick symboliseras av olika instrument och frekvenser, olika 
musikaliska och rytmiska teman.  
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[A] inleds med ASP-temat i harpan ackompanjerad av stråkets talkör i form av Sss-ljud. 
Vissa inpass av brass med de svällande klanger som föregår det mer explosiva SUMAK-
temat som sedan ska komma. ASP-temat tar över av stråk och träsblås som sedan i         
[B] växer ihop med SUMAK-temat till något mer unisont, rubaterat och bombastiskt. Ur 
detta kryper sedan ASK-temat in i [C] där jag försöker veckla ut den enkla frasen som 
hela detta parti bygger på, här i sin helhet i klarinettstämman: 

Träblås och stråk har fått denna figur att spela, gärna om varandra och tvärs över 
sektionsgränserna. Jag har utgått dels en skala utan förtecken och sedan gradvis använt 
mig fler och fler av Db-durs förtecken för att skapa en velighet runt tonaliteten men 
fortfarande ett tydligt tonalt centrum. Det samma gäller rytmiken där jag eftersträvade en 
tydlig puls men en otydlig periodkänsla och helst inga märkbara ettor i takterna. Stycket 
går i denna del sålunda i 5/4-dels takt men fraserna går ofta över taktstrecken och speciellt 
ASK-frasen går ofta omlott, gärna med olika typer av accenter så att en polyrytmisk 
känsla understryks. Ur ASK-temat växer olika slags SUMAK-crescendon fram, mestadels 
i brasset och slagverk och landar i ett slags maximum i [D] där SUMAK-tematiken får 
blomma ut i ett nytt tempo i tutti i fem takter och sedan [E] långsamt smälta samman med 
ASK-temat som återkommer. Runt takt 76 tar träblås helt över stråkarnas ASK-melodi 
och stråket ägnar sig åt mer explosiva klanger i SUMAK-anda. Varvid lagom till [F] det 
slutar blåsa helt och vi landar i BJÖRK-temat på den stilla parkbänken i Oslo. Björkens 
små figurer tillåts växa och avta för att slutligen engagera hela orkestern i klanger som 
påminner mer om startens föraning av SUMAK.   33

 Se bilaga 11 From Ash to Birch partitur bilaga 12 From Ash to Birch videoinspelning33
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När jag ser trädens rörelser är det för mej inte alls konstigt eller komplicerat att läsa dom 
som ljud. Beroende på var jag tittar blir det olika impulser och sålunda en oändlig källa 
till inspiration. Att komponera utifrån denna typ av oorganiserad rörelse vore kul utveckla 
ytterligare. 

4.5. The Small Things – The Gothenburg Combo 2019 

Att skriva ett stycke med inspiration från en bok. 

Utanför de ordinarie projekten på skolan fick jag ett professionellt uppdrag att komponera 
för The Gothenburg Combo , och i det ingick att välja en bok att ha som utgångspunkt. 34

På grund av genomförandet kopplar jag det ändå till detta masterarbete. Boken jag valde 
var ”The God of small things” av Arundhati Roy.  De huvudsakliga temana för mig i 35

boken är berättelsen om tvillingarna Rahel och Estas starka samhörighet, kärleken mellan  

Ammu och Velutha som skiljs åt av rasism och kastsystemet, orättvisorna, ojämlikheten, 
rädslorna och våldet som skadar det vackra i livet och slutligen, floden som flyter på, som 
tiden, oberoende allt som händer runt omkring.  

 David Hansson och Thomas Hansy klassisk gitarr, http://www.gbgcombo.com/  Hämtad den 15/5-2034

 Roy, De små tingens gud35

!23



Att musiken är för två gitarrer har stor betydelse för mig, som spelade klassisk gitarr till 
tjugoårs åldern och fortfarande har möjlighet att spela mina egna stycken. Närheten till 
det egna musicerandet (återigen) ger också en speciell typ av närhet till musiken och jag 
känner i fingrarna när jag noterar. 

Arundhati Roys har ett fantastiskt formmässigt grepp. Hon avslöjar hela kärnberättelsen 
redan i första kapitlet och ägnar sig sedan att metodiskt gå igenom alla detaljer under de 
följande kapitlen fram till slutet då hon återigen avslöjar det man redan vet. Genom olika 
formskisser försökte jag komma underfund med hur hon gjort detta. Gick det att överföra 
det till musik och översätta de olika temana i boken till färger? Komplexiteten i 

 The Small things utdrag Lina Nyberg 2019 

berättelsen var förstås svår att få med i sin helhet i musiken, och det är nästan svårt för 
mig att själv avgöra om och på vilket sätt den i så fall finns där. Färgkodningen av de 
olika huvudtemana följde till min glädje med hela vägen in i partituret.  Med färgerna i 36

partituret blir det lättare för mej att minnas formstrukturen och att koppla musiken till 
boken. 

 Se bilaga 13 The Small Things partitur36
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4.6. The Clouds – Bohuslän Big Band och Lina Nyberg Tentett 2019–20 

– Att använda arbete med text och akvarellmålning i processen med komponerandet och 
dirigering/rörelse i utförandet. 

Ursprunget till detta stycke är två textfragment av Virginia Woolf: 

A) So fine was the morning 

the sea and sky looked all one fabric 
as if sails were stuck high up in the sky 

the clouds had dropped down 

into the sea  37

B) Well I must push my foot stealthily 
lest I should fall off the edge of the world into nothingness (C)  38

Jag satte samman dom och byggde en form utifrån dessa delar.              

A - A - B - solo - C - B - A 

Inspirerad av Woolfs ord skrev jag denna text, som en del av processen: 

(A) Stilla morgon stilla hav - moln och hav samma färg 

Himlen högt ovanför i rörelse, vinden är där, atmosfäriska moln 

Att balansera i tystnad, kaos och katastrof kan utlösas av minsta lilla 

Sätt ner foten försiktigt – marken kan ge vika  
(B) Varje steg måste tas med noggrannhet Men snabbare och snabbare 

Så faller allt samman och plötsligt befinner du dig i – 

(C) Ingenting vacuum slow motion tystnad  

. . . . 

(B) Men i tystnaden kommer en vag rörelse som  
långsamt accelererar till ett dån i vilket du hör dina egna steg som stöveltramp men när du vaknar –  

(A) en stilla morgon stilla hav moln och hav samma färg  

hör du dom eka borta vid horisonten 
Lina Nyberg 2019  

Det mångbottnade i dessa stämningar (A, B och C) speglar för mig också Virginia 
Woolfs omskrivna cyklotymi eller bipolaritet.  

 Virginia Woolf, To the lighthouse, s. 14937

 Virginia Woolf & Deborah L. Parsons, The Waves, s. 2338
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Akvarellmålningen ovan innehöll för mig de tre huvudtemana i texten,  
A) det stilla lugnet,  
B) det lätta och smygande men kraftfulla drivet,  
C) den djupa avgrunden och tomheten. 

Vänster övre 1/4-del: representerar introduktionen och A),  
Vänster nedre 1/4: övergången till B) och B),  
den lindblomsgröna ovalen är improvisationen och C)  
Höger övre 1/4-del: improvisationens avslutning och tillbakagången till B). 
Höger nedre 1/4-del: avslutningen.  

Jag associerar också i efterhand denna bild till följande:  
Vänster övre 1/4-del: soluppgång, moln från flygplan.  
Vänster nedre 1/4: stenar i vattenbrynet, Tove Janssons konsts färgskalor och estetik, 
alger, regn, den japanska animerade filmen Ponyo, undervattensvärld.  
Höger övre 1/4-del: ett ägg som blir befruktat, sciencefictionestetik, Hilma Af Klint, 
havsanemoner, optisk fiberlampa från 70-talet.  
Höger nedre 1/4-del: solnedgång återspeglad i havet, medelhavet, mikroskopiska 
havsdjur och maneter. 
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En version framfördes i september 2019 av min tentett.  Tyvärr stötte jag på lite problem. 39

Min plan var att inledningsvis dirigera det första temat rubato parallellt med en rytmisk 
figur i kompet. Detta för att spegla de två diametralt olika stämningarna som samexisterar. 
Det blev väldigt svårt för blåsarna att följa mig och för mig att sjunga och dirigera tydligt 
samtidigt. Det hördes också på tonen i min röst på inspelningen vi gjorde. Kanske 
behövde vi alla också mer tid att förstå oss på styckets innehåll. I ett mellanskede använde 
jag mig sedan på hösten 2019 under festivalen LjudOljud av den ursprungliga 
akvarellmålningen som grafiskt partitur och som utgångspunkt för fri improvisation 
tillsammans med saxofonisten Fredrik Ljungkvist och pianisten Lisa Ullén. Här blev det 
lättare för mig att släppa mina alltför grundliga grundidéer för hela stycket, och det blev 
ett sätt att gå vidare.  

Parallellt med arbetet med tentett-versionen började jag att utarbeta en version för 
Bohuslän Big Band inför KMH-projektet med dom i januari 2020. Tentettens slutversion 
spelades in i december 2019 men jag såg till att ha lite olika öppningar för redigering i 
efterhand. Formen var fortfarande inte riktigt klar för mej. I storbandsversionen som jag 
arbetade med att färdigställa i januari 2020 adderades en formdel som gör övergången och 
uppstigandet från det avgrundsdjupa stillsamma improvisationspartiet i mitten lite mer 
ljus och hoppfull. 

Under åren har jag jobbat många gånger professionellt med Bohuslän Big Band och 
dirigerandet har alltid varit något av en börda. Nu kunde jag faktiskt känna att jag gjorde 
någon nytta och började känna det musikaliska förloppet i mina rörelser. Mycket 
upplyftande att dirigeringskursen vårterminen 2019 gjorde så stor skillnad för mig. 
Framför allt var det viktigt att bli medveten om hur pass mycket förberedelse det behövs 
för att känna trygghet i den rollen.  40

Efter storbandprojektet var det dags att mixa tentett-inspelningen och jag kunde nu 
använda mig av de erfarenheter jag gjort under storbandsrepetitionerna i klippning och 
mixning. Resultatet av denna session tillsammans med teknikern Göran Stegborn känns 
väldigt bra och stycket har blivit hela albumets kärna. För att knyta ihop säcken fick jag 
också tillåtelse att använda inspelningen av några klanger jag ”dirigerat fram” med 
storbandet på skivinspelningen.   41

 Susana Santos Silva, trumpet, Karin Hammar trombone, Per Texas Johansson, flöjt, Fredrik Ljungkvist, klarinett, 39

Alberto Pinton, basklarinett, David Stackenäs, gitarr, Josef Kallerdahl, bas, Cecilia Persson, piano, Peter Danemo, 
trummor och jag själv på sång.

 Se bilaga 14 inspelning ”The Clouds” Bohuslän Big Band40

 The Clouds Lina Nyberg Tentett  41

Länk till inspelning: https://open.spotify.com/track/72O7Bqd02CbN688pFXtxlG

!27



Klangerna i sig blev ett eget spår på albumet som jag har kallat Cloud gazing.  Jag 42

noterade fyra klanger plus en kromatisk uppåtgående rörelse för alla blåsarna i storbandet 
och slog sedan in dom genom att peka på dom i en svepande rörelse från vänster till höger 
(eller tvärtom).  43

 

Musikerna uppmanades att spela sin ton när jag pekade på dom (se ovan) och sedan hålla 
den i 3-4 sekunder. Resultatet blev oväntat fint tycker jag. Det finns också något i HUR 
de spelar det som är väldigt älskvärt. Uppmärksamhetsnivån och närvaron är mycket hög 
i rummet, eftersom alla måste titta på mig och inte i noterna och intonera efter det som de 
hör. Jag associerar detta i efterhand till vissa övningar av t.ex. tonsättaren Pauline 
Oliveros.  I det fortsatta arbetet under 2020 med att skriva en stråkkvartett har jag använt 44

mig av de idéer detta experiment resulterade i. Jag vill att klangerna vandrar mellan 
instrumenten på ett obemärkt sätt. Att ackorden som musiken består av förändras så 
gradvis att vi inte märker det. Som akvarellfärg flyter in i varandra och bildar nya färger.  

Som kompositör och dirigent vill jag skapa förutsättningar för den förhöjda 
uppmärksamhetsnivån. 

I efterarbetet med albumet kallat The Clouds hade jag ett möte med Matilda Ruta  som 45

skulle göra omslaget. Matilda är bildkonstnär och illustratör och dessutom min 12 år 
yngre syster. Vi har jobbat tillsammans sedan 2005 i olika projekt. Vid vårt första möte 
runt arbetet med omslaget på The Clouds i januari 2020 insåg vi också att hon och jag 
hade samma typ av associationer mellan färg/form och instrument/klanger i många fall. 

 inspelning Cloud gazing med Bohuslän Big Band.  42

Länk till inspelning: https://open.spotify.com/track/5z0cnkc8rjg73iB6sGQ8u1

 Se bilaga 15 partitur The Clouds Bohuslän Big Band43

 Pauline Oliveros, Deep listening: a composer's sound practice, iUniverse, Lincoln, 200544

 https://matildaruta.se/45
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När jag beskrev min process och metod tyckte hon att det lät intressant och vi bestämde 
att hon skulle göra ett omslag utifrån de synestetiska associationer hon fick av musiken, 
texten och instrumenten. Som min process fast baklänges. Hennes resultat blev lustigt nog 
ganska likt mitt ursprungliga grafiska partitur: 

               Matilda Ruta the Clouds album illustration 2020 
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5. Slutdiskussion 

För att fånga mitt arbetes kärna har jag hittat fyra fraser från texten som för mej speglar 
essensen av de senaste två årens arbete: 

För mig är arbetet med synestetiska processer ett sätt att bereda väg för det kreativa 
flödet och musikens födelse. s. 1 

Reella rörelser som jag ser eller utför själv är för mej en källa till komponerandet, men 
också den inre speglingen när jag ser medmusiker spela i verkligheten eller för min inre 
bild. s. 8 

Närheten till det egna musicerandet (återigen) ger också en speciell typ av närhet till 
musiken och jag känner i fingrarna när jag noterar. s. 24 

Som kompositör och dirigent vill jag skapa förutsättningar för den förhöjda 
uppmärksamhetsnivån. s. 28  

När jag listar det så här så funderar jag dels på om jag använder dessa associativa och 
synestetiska metoder, som komponist, för att kompensera bortfallet av att vara i musiken 
som musiker eller dirigent, som ju är något jag nästan alltid varit fram till nu, och 
fortfarande ofta är. Det är ett sätt för mej att, trots att jag är inte medverkar vid 
konserttillfället, vara tydligt närvarande på ett sinnligt plan i kompositionsprocessen men 
också sedan när jag lyssnar på stycket. 

För mig som komponist, sångare och improvisatör, men också pedagog är de synestetiska 
(associativa eller konkreta) metoderna en för mig oändlig källa till inspiration och ett 
väldigt handgripligt sätt att ta sig an arbetet med musik som ju ofta är så flyktigt och 
svårfångat. När vi försöker skapa utifrån matematiska principer (som ju t.ex. notskrift och 
teori är) tappar vissa personer lusten, drivet och flödet. Vissa å andra sidan hittar 
inspiration genom att bygga matematiska principer att skapa utifrån eller musicera i. Mitt 
problem handlar om att en musikalisk idé som jag hör inom mej är svår att hålla fast och 
minnas. Hur gör jag för att komma ihåg den tills jag är säker på hur den ska genomföras? 
Så fort jag börjar försöka spela eller sjunga den brukar den ursprungliga idén försvinna i 
ljuset av de för mina sinnen mer framträdande ljudande tonerna. Våra olika sätt att lära 
oss saker bör vara inblandat här (visuellt, auditivt, kinestetiskt, taktilt).  I skapandet av 46

bilder, formscheman, filmer och moodboards tycker jag att jag har hittat ett sätt att en 
längre tid befinna mig i det där inre rummet där musiken är när den ännu är ofödd. 

 läs mer om våra sinnen och inlärning till exempel här (hämtat den 20/4-20):  46

https://www.oph.fi/sv/laromedel/sting-i-studierna/inlarning/vara-sinnen-och-inlarning
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Senare, i arbetet med att notera den, finns det möjlighet att gå tillbaks och bättre minnas 
min grundidé i dessa bilder. Kanske beror detta också på att vi som musiker har ett 
kinestetiskt och taktilt förhållningssätt till skapandet i och med att vi sjunger och/eller 
spelar instrument. En annan viktig insikt är att i största möjliga mån alltid pröva att själv 
spela de instrument vi komponerar för. Det känns ur det kinestetiska perspektivet (och ur 
de tidigare tankarna runt spegelneuronernas effekt) som något  för mej essentiellt. 

I diskussion med andra kollegor så inser jag förstås att mina olika metoder kanske inte 
alltid är applicerbara på alla andra. Som lärare har jag dock upplevt att även de mest 
teoretiska kompositörerna har hittat fördelar med att i alla fall initialt använda dessa 
metoder. Kreativiteten är så flyktig så kanske ”ser” du den lättare om du tittar lite 
bredvid? Till exempel: Istället för att gå på en konkret uppgift vid pianot målar du ett 
flödesschema. Att vara i ett kreativt flow, och hur vi tar oss dit är något vi människor har 
att förhålla oss till. Frågan är alltså om vi kan nå dit medvetet. Sofia Winiarski pratar i sin 
uppsats om den rumänske dirigenten Celibidache: 

Resonemanget för oss bortom logiken och in i intuitionen. Denna princip tar oss bortom en rationell 

musiksyn, eftersom musiken upphör att vara linjär. Här finns också idén om musikalisk korrelation 

inbakad. Vi blir varse hur varje musikaliskt ögonblick fortplantar sig och relaterar till nästa ögonblick i 

en process som frigör oss från alienering och självmedvetenhet.  47

En del av konstnärsmyten är att se på kreativiteten som något mystiskt som kommer till 
en från ”en dold källa”. Samtidigt som jag erkänner både källan och mytens existens kan 
de verkligen upplevas banala och irriterande. Jag vill gärna konkretisera. ”Ja, det kanske 
är mystiskt, men också helt naturligt.” Något vi alla gör. Något barnen gör hela tiden och 
något vi vuxna om vi har tur kanske kan befinna oss i periodvis. Och att skriva musik 
handlar ju om att skapa en abstrakt helhet, även om beståndsdelarna (musikerna, 
instrumenten, tonerna och de teoretiska delarna) är konkreta. Hörselns egenskap är att den 
är abstrakt. Daniel Gabrielsson skriver i sin uppsats Kropp och musik: 

Musikstycket kan nedtecknas till noter och kompositörens ”tanke” utgör ett abstrakt uttryck, en 

konceptuell betydelse som funnits i en vidare mening, på samma sätt som en beskrivning av en person    
är extraherad från det verkliga framträdandet av dennes ansikte. Kompositörens uppgift är inte att 

förklara eller analysera fasta egenskaper, utan snarare att uttrycka mellanmänskliga händelser och beröra 

oss med ideologiska betraktelser, som vid en smärre förskjutning också skulle förändra den musikaliska 

meningen med kompositionen.  48

 Winiarski 201947

 Daniel Gabrielsson, Kropp och musik: En etnologisk studie om psykisk ohälsa och musikens betydelse i 48

vardagsmedicinsk praktik 
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För oss professionella konstnärer är det viktigt att skapa rätt praktiska förutsättningar för 
att hitta den ”dolda källan”. Att använda sinnena fullt ut, fria associationer, automatisk 
skrift, kollage, bild, form med mera är ett sätt. Jag skulle också vilja påstå att alla 
konstuttryck är multimediala på grund av att vi människor alltid har alla våra sinnen (med 
undantag förstås) med oss. Till exempel, om du lyssnar på musik, upplever du också 
rummet du är i, dess temperatur, doft och material, oavsett om det är en konsertlokal eller 
om du sitter på bussen och lyssnar. Är du på konstutställning tar du även in de ljud och 
andra intryck som kommer till dig förutom de enskilda konstverken. Den genre du 
placerats i ger också lyssnarna associationer utanför det musikaliska (som de dessutom 
kan välja att identifiera sig med eller inte). Din genre-identitet som lyssnare påverkar 
också hur du lyssnar, var du lyssnar, vad du har på dig, kanske till och med vad du intar 
för dryck eller föda när du lyssnar.  

Min vilja att hitta inspiratörer som rör sig utanför allfarvägarna och över genregränserna 
har lett mig till namn som Gertrud Grunow, men jag har också funnit stor inspiration i 
biografier eller dagböcker av Virginia Woolf , Tove Jansson  och Sylvia Plath. Vilken 49 50

genre eller vilket konstnärligt uttryck de har är inte viktigt för mig utan deras sökande i 
vardagen. Kraften i kreativiteten och viljan att hela tiden fortsätta skapa är inspirerande. 
Sylvia Plath skriver:  

Har hållit på med den sarkastiska Leroy-novellen, utan större begrepp om hur den ska sluta: fast medan 
jag skriver, två sidor eller så varje dag, och grubblar, så dyker nya idéer upp…En novell måste ha ett 

ENSTAKA TEMA: även om ett tema kan understrykas av näraliggande ämnen.  51

Förutom att försöka ringa in det kreativa förloppet så behövs det förstås också kunskap 
om projekthantering och konstruktiva metoder för att överblicka sitt komponerande. Vad 
jag kommit fram till, av erfarenhet under många år, men också specifikt de senaste två 
åren är att de allra flesta behöver sätta sig med penna och papper. Att konkret rita upp en 
plan med de olika idéer och tankar man har runt ett projekt är A och O. Kopplingen 
mellan minne och musik i förhållande till kinestetik är sålunda återigen något jag skulle 
vilja veta mer om. Speciellt i en tid där nästan all vår verksamhet sker framför datorn.  

Det finns också många likheter mellan musikern och dansaren, så väl som kompositören 
och koreografen när vi försöker notera något som egentligen är bundet till rörelse 

 Virginia Woolf & Anne Olivier Bell, A moment's liberty: the shorter diary49

 Tuula Karjalainen, Tove Jansson: Arbeta och älska50

 Sylvia Plath, Dagböcker och anteckningar s.55351
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(kroppsliga eller ljudvågor). Cecilia Roos’ forskning  om förhållandet mellan rörelse, 52

dans, text och verbalisering av processen påminner mej mycket om de tankar och 
processer jag kommit kontakt med under min utbildning. Hur avbildar vi en process när 
den egentligen inte går att avbilda? Och vilka bilder behöver vi i olika situationer? 
Notbilden kanske inte alltid är den mest effektiva beroende på syftet. Jag läser en 
masteruppsats av violasten Johanna Östling  som arbetat med synestesi, färg och akvarell 53

i interpretationssyfte och jag vet förstås att användningen av färg i musikaliska processer 
och som hjälp vid instudering inte är något ovanligt. När jag skulle dirigera Ouvertyren 
till Oberon under dirigeringskursen var det mycket viktigt för mej att färgmarkera 
partituret dels för att memorera musiken men även för att kunna navigera i det snabbt när 
jag stod inför orkestern.  Den neurologiska forskning som är gjord runt hur hjärnan 54

fungerar när den till exempel improviserar tycker jag understryker mina tankar runt flow 
och tekniker att nå dit. Här ett citat från en forskningsartikel om MRI-scanning av 
jazzimprovisatörer och de mönster scanningen visade i aktiviteten i hjärnan: 

Such a pattern may reflect a combination of psychological processes required for spontaneous 

improvisation, in which internally motivated, stimulus-independent behaviors unfold in the absence of 

central processes that typically mediate self-monitoring and conscious volitional control of ongoing 

performance.  55

Jag blir också väldigt intresserad av att ta reda på mer om till exempel Roberto Bresins 
arbete på KTH och se hur det korresponderar med mina tankar runt kreativitet: 

Research show that people exhibit consistent crossmodal correspondences between many stimulus 

features in different sensory modalities. Example: high-pitched sounds -> small & bright objects, high up 

in the space.  56

För mig blir slutligen idén om att en allmängiltig synestesi kanske existerar (om än på 
olika individuella sätt och olika nivåer), stark på ett djupt medmänskligt plan. Det faktum 
att vi måste lära oss att acceptera våra olikheter för vi alla upplever världen så olika. Vi 
måste också lära oss att i vissa fall vara tydliga med att kommunicera våra upplevelser 
och våra behov till våra medmänniskor, för det är svårt för andra att veta exakt vad du 
upplever. Andra personers förnimmelser av till exempel ett musikstycke kan skilja sig helt 

 Anna Petronella Faultier och Cecilia Roos, Material of Movement and Thought: Reflections on the Dancer’s 52

Practice and Corporeality. 

 Johanna Östling, Akvarell - I en levande musikalisk process, http://hdl.handle.net/2077/34344 (hämtat den 20/4-20)53

 Bil. 16. Utdrag från färgmarkerat partitur Ouverture to Oberon, C.M. von Webern, se även Musikaliska referenser.54

 Charles J. Limb och Allen R. Braun, Neural Substrates of Spontaneous Musical Performance: An fMRI Study of 55

Jazz Improvisation https://journals.plos.org/plosone/article?id=10.1371/journal.pone.0001679 (hämtat den 20/4-20)

  Roberto Bresin, Multisensory processing: an introduction  s. 556
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från dina egna. Varken bristande grundkunskap, erfarenhet eller bakgrund kan heller ta 
ifrån en människa hennes individuella upplevelse. Du kan inte heller skapa metoder för 
kreativt arbete som är heltäckande, utan de måste vara individuella, av samma anledning. 
Detta sätt att se på musikaliska och konstnärliga intryck och processer utraderar, till min 
förnöjsamhet, till viss del de hierarkiska systemen som vi tampas med, och tanken på 
detta ger mig frid och arbetsro. 

All the same, that one day should follow another;  

Wednesday, Thursday, Friday, Saturday;    

that one should wake up in the morning;  

see the sky; walk in the park…   

then these roses; it was enough.  

After that, how unbelievable death was! -that it must end;    

and no one in the whole world would know how she had loved it.  57

 Virginia Woolf, Su Reid (red.), Mrs Dalloway57
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