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Abstract 
 
This thesis aims to explore the combination of the improvised singing voice with live 
electronics. Focus points are vocal techniques for blending the voice with electronic elements, 
deep focus during a solo performance and ways to create and perform music with Ableton 
Live. The questions asked in this thesis regard how the voice is affected by performing with 
electronic sounds, how the experience of performance changes when in a solo context, as well 
as how the ability to focus is affected by performing a concert in a suite style. In this thesis 
five compositions have been created using Ableton Live. These compositions have also been 
paired with written lyrics. To perform the music in a live context, the midi-instrument 
“Midimix” from Akai is used, with its knobs routed to different sound effects in Ableton. This 
project resulted in a concert where a personal new approach to vocal expression and phrasing 
was developed.  
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Förord  

För mig hör musik ihop med koncentration, förkroppsligande och fantasi. Att praktisera 

musik är ett utforskande av känslor, tankar och kroppens sinnesintryck. Under mina studier i 

jazzsång har jag stundtals upplevt att jazzmusikens kraftiga ramar gällande motiv, spelsätt, 

ljudbild och kulturella symboler har begränsat möjligheten till eget konstnärligt utforskande. 

Den elektroniska musiktraditionen innehåller enligt mig en bredare symbolvärld, där 

möjligheterna för individuella uttryck och musikaliska narrativ är större. Detta arbete föddes 

ur en vilja att utforska den elektroniska musiken tillsammans med sången för att se vad det 

skapar för möjligheter.  

1. Inledning  

1.1 Introduktion  
I detta arbete är redskapen för musicerande rösten och elektroniska instrument. Rösten som 
instrument är föränderligt, skört och nyansrikt. Till skillnad från många andra instrument är 
rösten direkt igenkänningsbar för lyssnaren, varje människa har ett eget stort bibliotek av 
minnen av röster och deras innebörd. Associationerna är många.  
I en kontext där rösten befinner sig bland andra instrument så sticker den lätt ut, en central 
utmaning för sångerskan är att hitta sångtekniska metoder för att smälta in i ljudbilden. 
Sången i egenskap av melodiinstrument blir också påverkat i dynamik, uttryck och fraser av 
omkringliggande ljudbild.  
I detta arbete undersöks vad som händer med rösten, klangmässigt och melodiskt, av att möta 
elektroniska ljud från kompositioner skapade i Ableton Live.  
 

1.2 Bakgrund  
Under mitten av 1900-talet började utvecklingen av elektroniska musikinstrument ta fart, och 
idag är elektroniska instrument och DAW:s (”Digital Audio Workstation”, 
musikproduktionsprogram som till exempel Logic Pro och Ableton Live) en självklar del av 
musikindustrin. Företag som Akai, Yamaha, Ableton och Avid har genom sina elektroniska 
instrument skapat en ny musikalisk praktik som möjliggör för individen att bygga komplexa 
liveframträdanden på egen hand. Optimerade synthar, mixerbord och DAW:s har möjliggjort 
utforskandet av musikproduktion utanför påkostade musikstudior, och praktiserande 
elektronmusiker bygger med olika nivå av komplexitet sina egna instrument och 
programmerar hela konserter.  
  
Den elektroniska musikutvecklingen har också gjort sitt avtryck på jazztraditionen. Ett 
exempel är genren Nu Jazz som kombinerar jazzmusik med elektroniska element. Genren 
föddes redan på 1970-talet genom pionjärer som Herbie Hancock och Miles Davis 
(Nicholson, 2024) och har i takt med fortsatta innovationer inom elektroniska instrument 
utvecklats och är idag, kanske mer än någonsin, en komplex och levande praktik. 
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1.2.1 Exempel på improvisationsmusik med elektroniska inslag.  
Miles Davis Bitches Brew 
Den elektronmusikaliska utvecklingen pågick under hela 1900-talet, med revolutionerande 
framsteg under 60-, 70- och 80-talen. Elektroniska musikverktyg är självklara inom till 
exempel musikproduktion och inspelning men elektroniska instrument och arbetssätt började 
också integreras i de musikaliska resultaten.  
 
Ett tidigt och välkänt exempel på improvisationsmusik med elektroniska element är Miles 
Davis’ album Bitches Brew (1970). Musikerna använder både elektroniska och akustiska 
instrument och under albumets produktion användes bland annat reverb och delay för att 
utveckla musikens ljudlandskap (Milesdavis.com, 2023). Albumets producent, Teo Macero, 
använde sig också av tape delays och tape loops för att omstrukturera och påverka 
inspelningarna. I Paul Tingens bok Miles beyond: the electric explorations of Miles Davis, 
1967-1991 (2001) finns följande citat om produktionen bakom Bitches Brew.  
  

“I had carte blanche to work with the material” Macero explained. “I could move 
anything around and what I would do is record everything, right from beginning to 
end, mix it all down and then take all those tapes back to the editing room and 
listen to them and say: ‘This is a good little piece here, this matches with that, put 
this here,’ etc., and then add in all the effects-the electronics, the delays and 
overlays. . . [I would] be working it out in the studio and take it back and re-edit 
it-front to back, back to front and the middle somewhere else and make it into a 
piece. I was a madman in the engineering room. Right after I’d put it together I’d 
send it to Miles and ask, ‘How do you like it?’ And he used to say ‘That’s fine’, or 
‘That’s OK,’ or ‘I thought you’d do that.’ . . . He never saw the work that had to 
be done on those tapes. I’d have to work on those tapes for four or five weeks to 
make them sound right.” (Tingen, 2001, sid.67)  

  
Macero berättar i citatet hur han ändrade arrangemangen på musiken med hjälp av att klippa 
och klistra i banden som musiken var inspelad på, samt lägga till ljudeffekter. 
 
Vidare i boken skriver Tingen om hur Maceros arrangemang, som skiljde sig från 
originalkompositionerna, sedan härmades live av Miles Davis band under konserter med 
musiken från albumet (Tingen, 2001). 
 
Herbie Hancock “Future 2 Future” 
År 2001 släppte Herbie Hancock albumet Future 2 Future (2001), ett album med 11 spår som 
hämtar tydlig inspiration från 90-talets acid-, jungle- och drum-and-bass-musik. Flera av 
låtarna på albumet består av repetitiva trumsamplingar som Hancock, med hjälp av 
synthesizers, lägger ackord på och improviserar över. Att kombinera rytmiska samplespår 
med improviserad jazzmusik var vid denna tid väldigt nytt. Soundet för tankarna till 90-talets 
acid-jazz där diskjockeys skapade dansmusik med samplingar från bland annat jazz, funk och 
disco. Skillnaden i detta fall är att skapandeprocessen är omvänd, här har en jazzmusiker bett 
EDM-producenter att skapa rytmiska ljudspår som han sedan kunde harmonisera och 
improvisera över (Tingen, 2002). 
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Maja Ratkje  
En nutida musiker vars arbete i allra högsta grad berör röst och elektronisk musik är Maja 
Ratkje. Ratkje, född 1973, har en bred musikalisk praktik, bland annat arbetar hon med 
soloframträdanden där rösten och elektroniska instrument tar plats. På sin hemsida skriver 
Ratkje: 
 

“I do a lot of solo concerts, and the set-up changes according to the mood and to practical 
issues, but it’s always centered around the voice with live electronics. And it’s always 
improvised.”(Ratkje, 2026)  

 
I en intervju för plattformen Digital in Berlin svarar Ratkje följande på frågan om vilken roll 
elektroniska verktyg har i hennes arbete: 
 

“A tool that allows me to explore further many of my artistic ideas. By using software 
when I perform improvised concerts, or by analyzing sounds in studio when I compose. It 
has been an important part of my understanding of sound and how it works, physically as 
well as emotionally…”(digitalberlin.de, 2021)  

 
I Utrecht, 11 november 2018 utförde Ratkje en av sina solokonserter för röst och elektroniska 
instrument (Ratkje, 2018). Konserten är 34 minuter lång och inleds med att Ratkje skapar 
ljudmattor av sin röst med hjälp av ljudeffekter som delay och reverb. Ratkje samplar också 
sin röst och använder ljudklippen som ett instrument. Ratkje använder bland annat skarpa 
konsonantljud, viskningar, utandningar och formar munnen på olika vis för att skapa 
varierande ljud med rösten. En bit in i konserten integrerar Ratkje också ljud från en 
modulärsynth och skapar ett komplext ljudlandskap av röst och synth. Lager av ljud, reverb 
och luftiga runda klanger från rösten används för att få röstens organiska ljud att smälta ihop 
med de digitala ljuden från synthen. 
 
Genom Bitches Brew (1970) skapade Miles Davis ett för honom helt nytt ljudlandskap. De 
elektroniska elementen bidrog både med ett annat sound och låtformer som skilde sig från de 
konventionella jazzformaten. I Future 2 Future (årtal) utforskar Herbie Hancock den 
elektroniska musikens estetik tillsammans med ett klassiskt jazzpiano-spel. De elektroniska 
elementen lyfter musiken ur sin traditionella kontext och skapar nya ljudbilder och 
arrangemang. 
 
Maja Ratkje är inte jazzmusiker men högst relevant i detta arbete för sin förmåga att sömlöst 
blanda röst med elektronik genom ett avancerat och vågat sätt att använda rösten.  
 

1.2.2 Tidigare arbeten 
 Exempel på tidigare arbeten inom detta ämne är jazzkandidatarbetena ”Samplingar i 

improvisation: Att komponera och spela musik med samplingar och digital teknik i en 
improviserad kontext” av Tom Gabrielsson (2021), samt “Musik, tematik och elektronik” av 
Vilma Ogenblad (2020).  
 

I det förstnämnda arbetet använder Gabrielsson samplingar från sitt eget spelande på 
saxofon för att skapa ljudlandskap i Ableton Live. Dessa ljudlandskap används sedan live i 
kompositioner som Gabrielsson framförde på sin examenskonsert.   
 

http://digitalberlin.de/
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I uppsatsen ”Musik, tematik och elektronik” beskriver Ogenblad en konsert där hon själv 
använder midiinstrumentet MPC (utvecklat av Akai, instrumentet används för att spela ljud 
kopplade till olika ”touch pads”). Ogenblad skriver också om hur hon använder 
konsertformatet svitform, det vill säga att hela konserten spelas upp i ett svep utan applådpaus 
mellan kompositionerna. Om upplevelsen av att spela i svitform skriver Ogenblad:  

 
“Jag upplevde ett större fokus och en skjuts av att gå från en låt 
rakt in i en annan på så vis att stämningen, inlevelsen och känslan redan vuxit fram och 
man kunde använda det som bränsle in i nästa låt” (Ogenblad, 2020). 

 
I mitt arbete utförs också en redovisande konsert i svitform. En av anledningarna till detta är 
att, likt Ogenblad, utforska vad svitformen gör med musikerns koncentrationsförmåga under 
konserttillfället.  

1.3 Syfte/frågeställningar  
Detta arbete syftar till att utifrån ett konstnärligt perspektiv undersöka hur min sångröst 
påverkas av att interagera med elektronisk musik. Arbetet utforskar hur rösten påverkas i ett 
elektroniskt ljudlandskap och vilka möjligheter detta skapar för texttolkning, improvisation, 
vokala tekniker. Arbetet utforskar både hur sångaren, i sin tur rösten, påverkas av att framföra 
musik med elektroniska midi-instrument samt hur rösten påverkas av att befinna sig i en 
elektronisk klangvärld.  

 
Arbetet kan brytas ned i tre frågeställningar.  
 

1. Hur påverkas min sångröst i mötet med en elektronisk klangvärld?  
2. Hur påverkas mitt sångframträdande av en kontext där alla musikaliska element styrs 

på egen hand?  
3. Hur påverkas min koncentrationsförmåga av att framföra musik i svitform?  

2. Redovisning av arbetet 

2.1 Komponera musik i Ableton Live  
Under detta arbete har fem kompositioner skapats med hjälp av DAW:en Ableton Live.  
I detta kapitel redovisas tre av kompositionerna och hur de kommit till.  

 
En fundamental del av komponerandet i Ableton Live var att skapa de ljud som utgör grunden 
för kompositionerna. Under arbetets gång utvecklades ett antal återkommande metoder för att 
skapa den estetik och ljudvärld som kompositionerna präglas av.  
 
Kompositionerna består av en blandning av ljudsamplingar och synthesizers.  
Ljudsamplingarna kommer bland annat från HR-Bigbands1 storbandsarrangemang av 
Gretchen Parlatos ”Weak”(2017) , samt ”Holbergsviten” av Edvard Grieg. ”Weak” valdes på 
grund av sin harmoniska karaktär och Holbergsviten på grund av sina skira stråkpartier som 
lämpade sig för att skapa en spröd ljudbild. Ljudsamplingarna används inte i sina 
originalformat utan har manipulerats häftigt med hjälp av granulärsyntes2, nedsaktning av 

 
 
1 HR-Bigband är den tyska mediekanalen Hessischer Rundfunks egna storband med säte i Frankfurt.  
2 Granulärsyntes är en metod där ett ljudklipp delas upp i korta samplingar på mellan 1-100 millisekunder. Dessa samplingar 
kan sedan spelas som toner och genererar hackiga, brusiga ljud.  
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samplingarna samt ljudeffekter som eko och reverb. Samplingarna är också uppklippta i bitar 
och omarrangerade, musikens ursprungliga läte är alltså knappt skönjbart. Att omarbeta 
samplingarna på dessa sätt var en del av den konstnärliga processen i musikskapandet, en 
metod för att komma åt de ljud som eftertraktades i kompositionerna.  
Syntharna som använts i kompositionerna är Ableton Lives originalsynthar ”Operator”, 
”Wavetable” och ”Granulator III”.  
Dessa synthar har många avancerade inställningar och kan skapa alltifrån korta brusiga toner 
till långa, fylliga och svällande ackord. I detta arbete har syntharna använts både för att skapa 
atonala ljud som brus och klick, och tonala ljud som toner och ackord.   
 
För att förvandla ljuden ytterligare används också ett antal ljudeffekter. Ljudeffekter i Ableton 
Live är verktyg för att manipulera redan inspelade ljud. Ljudeffekter kan bland annat skapa 
resonans, harmonik och förändra ljudets karaktär i tonhöjd och textur. Ljudeffekter som är 
återkommande i kompositionerna är ”Delay”3, ”Reverb”4 och ”Resonator”5.   

 
Komposition 1 
Komposition 1 (figur 1) består av fyra spår. Spår ett och två består båda av synthesizers 

som genererar var sitt brus. På varje spår finns också en LFO6 som manipulerar bruset och 
skapar variation i ljudet. Spår tre består av en sampling av en ton från en synthesizer. På 
spåret ligger också ljudeffekten ”Wandering Resonance”. Wandering Resonance skapar 
intervaller, ackord och harmonik genom att förstärka vissa resonanser i ljudet. Spår fyra 
består av en sub-bas.  
Komposition 1 är en klangvärld av brus, långa bastoner och glidande arpeggio-toner i dur. 
Bastonerna består av regelbundna pauser med en långsam puls.   
 

 
     Figur 1, skärmavbild av Komposition 1 i Ableton Live.  

 
Komposition 3 
Komposition 3(figur 2) består av sju spår och har en mer komplex klangvärld. Bland spåren 

finns tre olika synthesizers och en manipulerad sampling på cirka 6 sekunder hämtad från Jim 
 

 
3 Delay är en ljudeffekt som skapar eko. Ekot kan förändras i hastighet, hur länge det ekar, m.m  
4 Reverb är en ljudeffekt som skapar rumsklang, exempelvis kan den efterlikna klangen i ett stort kyrkorum eller en grotta.  
5 Resonator är en ljudeffekt som skapar toner genom att fånga upp, förstärka och stämma vissa frekvenser i ljudet som 
ljudeffekten ligger på.  
6 LFO (Low-Frequency Oscillator) är en långsam elektronisk signal som skapar upprepande vågformer. Signalen är för 
lågfrekvent för att höras av det mänskliga örat, och används därför i stället för att manipulera parametrar som exempelvis 
frekvens eller pitch för att skapa svängningar och variation i ljuden.  
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McNeelys storbandsarrangemang av Gretchen Parlatos ”Weak”. Samplingen är utsträckt 
genom granulärsyntes, det vill säga sänkt i tempo fast med tonhöjden i behåll. Granulärsyntes 
delar upp ljudet i små små bitar, det klingande resultatet blir att ljudet låter grynigt och 
hackigt. Kompositionen utvecklas sakta från ett tunt och ljust ljudlandskap till ett mer brett 
och fylligt.  

 

 
    Figur 2, skärmavbild av Komposition 3 i Ableton Live. 

 
 
Komposition 5 
Komposition 5 (figur 3) består av fyra spår. Ett spår består av brus producerat genom 
granulärsyntes och de andra fyra spåren består av samplingar från Edvard Griegs 
”Holbergsviten”. Klangvärlden är skir, repetitiv och brusten.  

 

 
    Figur 3, skärmavbild av Komposition 5 i Ableton Live.  

 
 

2.2 Text till kompositionerna  
Kompositionerna skapade i Ableton Live har relativt abstrakta arrangemang. En del av 

kompositionerna saknar tydlig puls och innehåller samplingar som gör att pulsen rör sig eller 
är ojämn. Kompositionerna innehåller inte heller tydliga melodier. Att skriva texter till 
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kompositionerna utifrån normativa metoder, som att textsätta en melodi eller skriva vers och 
refräng, var alltså inte helt givet.  
 
Metoden för textförfattande blev att skriva flertalet olika texter fristående från 
kompositionerna, och sedan improvisera texterna över kompositionerna för att besluta vilken 
text som passade bäst.  
 
Text till komposition 1: 
 

“What is it I called you for  
wanted to tell you about  
I need to inform you about your flesh and body  
about your parts dipped into freshwater  
three days after you were born. 
 
If accolades of christ carry your burden for you  
It glows in your face like a great victory 
I see it clearer than ever before.”  

 
 
Text till komposition 3:  
 

”Touchdown, Touchdown, Touchdown.  
It’s a touchdown when you live like a child.   
Being insensitive to thoughts all around.  
I know the truth speaks many words, but I won’t listen.  
 
Bent down, I pull the lever up feel skin on the ground.  
All the girls that I know are never truly just shown or seen.  
 
Mild wind, Hope it blows on her forehead. 
Hope it soothes her pain.  
I just want you to know her, she deserves your aim 
and perspective.   
 
It’s a touchdown when she lives like a child.  
Time seems to slow  
Waiting by the pool for your exchange.  
 
Motives unknown, just like a fool she wants to know you. 
Never again will she get the chance to know you. 
 
You don’t know what you have to share.”  

 
 
Komposition 5 förblev ordlös.  
 

2.3 Framförandet av musiken  
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För att kunna manipulera musiken skapad i Ableton Live användes ett midiinstrument från 
Akai, närmare bestämt ”Midimix”, ett instrument med tjugofyra rattar som kan kopplas till 
olika parametrar i Ableton Live. I detta fall kopplades rattarna till ljudeffekter. Spåren med 
musik spelades upp automatiskt, men ljudeffekterna på spåren manipulerades i realtid med 
hjälp av midimixern.  

 

2.4 Sångtekniska val  
 
Under arbetet utvecklades ett sångsätt där mixklang med mycket luft i rösten användes, så väl 
som huvudklang. Dessa två lägen har en mjukare klang som smälte ihop med de elektroniska 
ljuden.  
 
I komposition 1 består de flesta av ljuden av högfrekventa brus, ljudbilden är luftig med 
mycket pauser och utrymme. Den glesa ljudbilden gav upphov till att sångfraserna blev långa 
och att dynamiken i sången förblev relativt låg. Klangmässigt sjöng jag med en luftig 
bröstklang.  
 
Komposition 3 har ett mer komplext harmoniskt landskap med mer tät ljudbild. I denna 
komposition fanns det också mer text att förmedla, vilket gjorde att tonerna i fraserna blev 
kortare och mer rytmiska. I de elektroniska ljuden finns mjuka synthljud och långa bastoner, 
under de improviserade vokala bitarna sjöng jag med dämpade ”o” och ”a” ljud i huvudklang 
för att smälta in i ljudlandskapet.  
 
Ljudlandskapet i komposition 5 är skirt, hackigt och repetitivt. Den vokala insatsen i 
komposition 5 var helt och hållet improviserad och dominerades av huvudklang blandat med 
fraser med betydligt mer twang. Många improviserade fraser startade också på mer betonade 
och hårda ”B” eller ”D” vilket gav mer tryck och textur i sången.  

3. Konstnärliga resultat 

3.1 Kompositionerna  
Under arbetet färdigställdes fem kompositioner. Kompositionerna rör sig mellan fem till sju 

minuter i längd och skiljer sig i komplexitet och dynamik men har många likheter i sina 
klangvärldar och ljudkvaliteter. Alla kompositioner förutom komposition 5 har tillhörande 
text.  

3.2 Konserten   
Konserten framfördes den 16 Mars 2026 i Lilla Salen på Kungl. Musikhögskolan.  
På scen fanns ett bord där utrustning som laptop och midiinstrument var uppställt, samt en 
mikrofon i ett stativ lutad över bordet.  

4. Diskussion  

4.1  Att sjunga till elektronisk musik  
Att sjunga till elektronisk musik var nytt på många sätt, dels var själva ljudbilden 

främmande. I min musikaliska praktik har jag tidigare främst spelat med akustiska instrument 
och byggt upp en metod för hur jag får min röst att klinga i ett sådant sammanhang. När jag 
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sjöng till de manipulerade syntharna och ljudsamplingarna sattes min röst i en ny kontext där 
jag behövde hitta nya ingångar för att få rösten och de elektroniska ljuden att smälta ihop.  
 
Under repetitionstillfällen testade jag många olika metoder. När jag sjöng med min vanliga 
teknik, mixklang med mycket bröströst, kändes detta överväldigande mot de elektroniska 
ljuden och som att de estetiska världarna inte fungerade tillsammans. De elektroniska ljuden i 
kompositionerna kan, med ett lite luddigt språk, beskrivas som spröda, vassa, brusiga och lite 
dolda och tvetydiga i sin karaktär. Ljuden varierade sig också mycket, från mjukt brus till 
klara spetsiga synthklanger, vilket var något jag kände ett behov av att försöka spegla även i 
min sång.  
 
Metoden för att få rösten att gifta sig med de elektroniska ljuden var att arbeta på att jobba 
med dynamik och variation. Som ursprungsläge i rösten använde jag en luftig, tunn mixröst 
och huvudklang. Jag arbetade också med att använda rösten som ett ”gummiband”, alltså att 
dra i fraser och nyttja mikrocrescendon och diminuendon för att skapa rörelse och energi i 
mina sångfraser.   
 

4.2 Att framföra elektronisk musik live  
Det tog tid att vänja sig vid att spela med midiinstrumentet. I början var det en fråga om att 

bli van vid att kontrollera ljuden och sjunga samtidigt, innan vanan att använda instrumentet 
hade utvecklats så var det svårt att fokusera på sången och sjunga fritt.  
Genom hela arbetet, även när jag fick en djupare förståelse för det elektroniska instrumentet, 
fanns en upplevelse av att de elektroniska ljuden betedde sig på oförutsägbara sätt. Till 
exempel kunde små förändringar i feedback, delay och filter skapa stora skillnader i hur 
ljuden utvecklades. 
 
I artikeln ”Musical Live Coding in Relation to Interactivity Variations” skriver Georgios 
Diapoulis (2023) om något liknande, nämligen hur vi i traditionella musikaliska framföranden 
kan uppfatta och förutspå musikens ljudnivå genom att observera utföraren. Till exempel kan 
vi förutspå att ett starkt ljud kommer att ske när en trumslagare lyfter sin arm högt innan 
denne slår mot trumman. Detta samspel mellan kropp och ljud kallas i artikeln för 
”Embodiment” (förkroppsligande) och definieras som att musikerns subjektiva upplevelse 
uttrycks genom fysiska rörelser.  
Diapoulis skriver vidare om hur detta inte är fallet inom ”Live Coding”, en praktik där en 
musiker programmerar musik i realtid med hjälp av skrivbordet på en laptop, eller åtminstone 
inte i ordets traditionella mening. Det uppstår en distans mellan musikerns kropp och det 
musikaliska resultatet när musiken arbetas fram genom ett digitalt medium (Diapoulis, 2023).  
 
Det Diapoulis beskriver resonerar med min upplevelse från examenskonserten. Dels fanns det 
en distans mellan min interaktion med midiinstrumentet och ljuden som uppstod då det, som 
nämnt, var svårt att förutspå att små förändringar i rattarna kunde leda till stora förändringar i 
ljudet. Stundtals tog ljudet också längre tid på sig att utvecklas på det sätt jag hade förutspått, 
vilket också skapade en viss fysisk dissonans.  
 
En annan fysisk aspekt var att de impulser som uppstår i kroppen när jag sjunger nu behövde 
kontrolleras. Att röra på händerna eller svänga med armarna är typiska impulser som brukar 
uppstå som inte kunde utföras eftersom mina händer var upptagna med midiinstrumentet. 
Detta skapade en känsla av att vara mer låst i kroppen än vanligt. 
 



  
 

11  

4.3 Att genomföra en konsert i svitform  
Eftersom jag valde att utföra musiken solo så blev konsertformatet något jag funderade 

mycket på. Att utföra musiken i svitform var en tanke som uppstod tidigt, främst eftersom 
tanken på mellanprat och applådtack kändes extra påfrestande om jag skulle stå ensam på 
scenen. Samtidigt uppstod tankar kring vad detta skulle innebära, skulle jag orka hålla 
koncentrationen på musiken i 30 minuter utan paus? 

 
Under repetitionstillfällena påverkades min förmåga att utföra hela konserten av faktorer som 
att ljudutrustningen i repetitionslokalen upplevdes som bristfällig. Det var svårt att behålla 
koncentrationen och genomföra hela låtar när de elektroniska ljuden inte lät som förväntat.  
 
Vid konserttillfället upplevdes svitformen som ett gott beslut. Farhågan att det skulle bli svårt 
att koncentrera sig gick inte i uppfyllelse utan det kontinuerliga flödet gjorde i stället att jag 
fick god tid på mig att slappna av och bearbeta musiken. Det upplevdes som rofyllt att inte 
behöva avbryta musiken och därmed koncentrationen genom applåder. En lustig detalj 
gällande just Ableton Live är också att jag hade programmet synligt på datorskärmen. Filen 
med kompositionerna var synlig i ett vågrätt läge (Se figur 1, 2 eller 3). Jag upplevde det som 
betryggande att se ljudspåren och exakt var i kompositionerna jag var, och hur lång tid det var 
kvar av varje låt.  
 

5. Avslutning (slutsatser) 
Att arbeta med Ableton Live för att komponera musiken var ett bra sätt att bryta gamla 
mönster och få ny kreativ inspiration. Ett nytt estetiskt ramverk växte fram under 
kompositionsprocessen, och jag upplever också att jag hittade nya uttryckssätt i min sång 
genom mötet med kompositionerna.  
 
Upplevelsen av en lyckad konsert i svitform gav också ett förstärkt förtroende och blodad 
tand för att improvisera med långa fraser där djup koncentration behövs. Att befinna sig i den 
elektroniska musikens växande och föränderliga landskap i Lilla Salen gav också en ny känsla 
för spatialt lyssnande, det väckte mycket inspiration och impulser att sjunga till ljud som 
omringade mig i rummet.  
 
Sammanfattningsvis har detta arbete alltså skapat nya ramverk och verktyg för mig som 
sångerska och kompositör. En utveckling av detta arbete hade kunnat vara att arbeta mer med 
kraftig vokal dynamik och röstens olika ljud i förhållande till den elektroniska klangvärlden.  
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