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Bakgrund 

Jag har under den senare tiden av mina kandidatstudier intresserat mig av humor i musik och hur det kan 
användas som som verktyg i komponerandet. Själva intresset för humor har inte uppstått ur någon 
lättförklarlig källa av inspiration: snarare är humorn bara något som ligger naturligt för mig som person och 
som alltid funnits i min musik även om den inte varit uppenbart framträdande. Detta gäller inte enbart i 
komponerandet, utan även i lyssnandet. Jag har den senare tiden insett att mycket av musiken jag tycker om 
att lyssna på tilltalar mig för att jag delvis finner den humoristisk, även om, eller inte allt för sällan särskilt 
om, den inte är menad att vara humoristisk. En av mina absoluta favoritkompositörer och största 
inspirationer, Olivier Messiaen: är någon vars musik jag finner väldigt humoristisk, vilket jag märkt att 
många inte riktigt håller med mig om. Snarare uppfattar många Messiaen och hans musik som väldigt seriös, 
vilket jag såklart också gör, med det är just det seriösa som gör att Messiaens musik allra mest komiskt. Som 
sagt så har de komiska aspekterna av min musik kanske inte alltid varit helt uppenbara, men det är något som 
gradvis blivit tydligare genom mina studier, parallellt med min ökade kunskap gällande just komposition och 
den självsäkerhet som därav tillkommit. Mycket av det jag menar är humoristiskt i min musik har också 
uppkommit lite av en slump, grundat i skräcken jag genom studierna känt över att inte lyckas leverera något 
av acceptabel kvalitet i tid inför en deadline. En deadline är nämligen ett koncept som på något sätt lyckas 
trotsa tiden, det spelar över huvudtaget ingen roll hur mycket tid man har innan en deadline infaller, den är 
nämligen alltid för knapp. För att kunna hantera detta har jag känt ett behov av att vända mig ”enkla 
lösningar” som jag från tidigare verk känt mig relativt säker på fungerar, vilket i sig resulterade i en estetik 
jag kommit att tycka om. Jag vill med den här texten visa och förklara hur jag metodiskt har använt humor 
som verktyg i mitt skapande, både utifrån min egna uppfattning av vad humor kan vara men även de mer 
allmäna, självklarare formerna av humor. 
 

Tekniska och estetiska modeller 

Tonspråk och symmetri 

Många av dessa enkla lösningar jag nämnde är kopplade till symmetri, något jag liksom många andra 
tonsättare blivit lite besatt av. Innan mina studier på KMH studerade jag på Gotlands Tonsättarskola och där 
skrev jag körstycket Rymdstjärnan . Där förekommer ett litet motiv som jag kallar ”d-eb-c#-motivet” som 1

kommit att bli en slags signatur och central byggsten i det jag ser som humor i min musik. D-eb-c#-motivet 
är grundat i symmetri, en kromatisk expandering uppåt och nedåt från mittpunkten D. Anledningen till att 
motivet kretsar kring tonen D är för att det är den en av två perfekt symmetriska mittpunkter på själva 
pianoklaviaturen, den andra är Ab/G#. Dessa två toner använder jag ofta som en slags tonika och dominant, 
där tonikan är D och dominant G#/Ab. Motivet ligger också till grund för tonspråket i min musik. Under 
första året av min kandidat skrev jag ett stycke för tre violiner och en gitarr med titeln Symfoni nr.1 . Till en 2

början var inte tanken att jag skulle skriva en symfoni utan på grund av en brist på idéer skulle detta bara 

 Paaso, William, Rymdstjärnan, 20221

 Paaso, William, Symfoni nr. 1, 20242
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Bild 1:  d-eb-c# motivet & inversion



vara ett stycke i sonatform bestående av enbart d-eb-c#-motivet. Detta kom att bli första satsen av symfonin 
och de andra tre satserna tillkom senare efter insikten att man genom att fläta ihop motiven kan skapa slags 
”spiraler” och på så sätt utöka motivets rörelseförmåga samt tonala möjligheter. 

 

 

Ur det absolut mest använda spiralparet (se bild 2) föddes två skalor som jag ofta använder mig av (se bild 4, 
specifikt skala 2.). Men allra viktigast så har motivet samt dessa spiraler även legat till grund för en av mina 
viktigaste ingredienser i komponerandet, det jag kallar ”ridendo-ackord”. Ridendo betyder på ett ungefär 
”skrattande” och jag använder dessa just för att kunna få själva musiken att skratta. Idéen till ridendo-
ackorden tillkom med inspiration från Messiaens skrattliknande ackord i exempelvis första satsen av 
Turangalîla-Symfonin  (takten innan siffra 2). Mina ridendo-ackord är till skillnad från Messiaens inte lika 3

starkt knutna till modus, utan är mer intuitivt genererade med dessa spiraler som grund. Mina ackord brukar 
även ofta, till skillnad från Messiaen lätta och snabba skrattackord, -vara relativt långsamma och tunga och 
något jag om möjligheten finns alltid dubblerar med piska/piskor (frusta), både för att få dem just extra tunga 
men mest för det absurda. Följande (se bild 5 och 6) är två exempel på hur ridendo-ackorden kan se ut. Det 
första är ett reducerat exempel från mitt blåsorkesterstycke med titel: Hej och Välkommen till HÄ-Djungeln . 4

Detta exempel består av tre enbart kromatiskt fallande rörelser samt en som rör sig i d-eb-c#-motivet, det är 
även orkestrerat på så sätt att d-eb-c#-motivrörelsen är den dominanta.  

 

Det andra är från mitt stycke Ombord på Solen , som numera existerar i en expanderad version för orkester, 5

men för enkelhetens skull har jag valt exemplet ur den ursprungliga versionen för orgel. Detta exempel 
består av 3 komponenter, spiral 1 och 2 (se bild 2) samt en kromatisk fallande linje.  

 Messiaen, Olivier, Turangalîla-Symphonie, Durand, 19843

 Paaso, William, Hej och Välkommen till HÄ-Djungeln, 20254

 Paaso, William, Ombord på Solen, 2024 (org.) & 2026 (ork.)5
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Bild 3:  spiral 3 och 4

Bild 2: spiral 1 och 2 

Bild 4:  skala 1 och 2

Bild 5:  rindendo-ackord ur Hej och Välkommen till HÄ-Djungeln



Ytterligare ett exempel kommer senare gällande stycket Urgotts Värld . 6

Form och strukturer 

Jag har ofta stött på problem när det kommer till att skapa ett flöde i musiken, särskilt när mitt sätt att 
komponera på ofta resulterar i mindre strukturer och många kortare formdelar. Som jag tidigare nämnt har 
jag tagit fram vissa ”enkla lösningar” som format mitt nuvarande musikaliska och humoristiska språk, dessa 
lösningar är i sig med inspiration från två av kompositörerna som ligger till störst grund för mitt formideal.  
Johan Sebastian Bach har haft en särskild inverkan gällande mitt intresse av inversion och retrograd. När jag 
exempelvis skriver in d-eb-c#-motivet i ett stycke får jag direkt en nästan tvångsartad känsla av att jag måste 
följa upp det med inversionen, så att det blir jämnt och symmetriskt. Detta skapar då i princip spiral 1 och 
därav en linje, ett kort flöde. För att vidare utveckla denna linje till en bredare struktur är en av mina enkla 
lösning är att para ihop denna spiral med en annan. Av den första brukar jag då bygga ett set ridendo-ackord, 
ofta i stark dynamik och såklart staccato. Den andra spiralen behåller jag ofta som den är men för att 
kontrastera låter spelas legato i en svagare dynamik. Exempel på detta kan åter hittas i Hej och Välkommen 
till HÄ-Djungeln och Ombord på Solen men är även något jag återkommer till i ett senare exemplet ur 
Urgotts Värld. 
Denna förlängning kan i sig sedan förlängas symmetriskt genom att inverteras eller genom retrograd. På så 
sätt skapar musiken i princip sig själv. Inversion och retrograd är också något som jag i med den starka 
kopplingen till barockmusiken kan tycka låta som en kliché, men detta menar jag dock inte som något 
negativt utan snarare bara komiskt. Vidare har den binära formen som präglar de allra flesta av danserna i 
exempelvis Bachs partitor och sviter för ickeackompanjerade soloinstrument varit till stor inspiration. Som 
jag tidigare nämnde fungerar tonen D i min musik ofta som tonika och G#/Ab som dominant, detta gäller 
även i formen. Likt Bachs modell där A-delen går i tonikan och den ofta symmetriska B-delen går i 
dominanten, cirkulerar A-delen i mina mindre formdelar ofta runt D och i B-delen runt G#/Ab. 

 Paaso, William, Urgotts värld, 20256
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Bild 6:  rindendo-ackord ur Ombord på Solen (org.)



När det kommer till att skapa något större av dessa mindre strukturer och formdelar har Messiaens varit till 
stor inspiration, särskilt stycket Des Canyons aux Étoiles . Stycket är i blockform, något som är lånat av 7

framförallt Igor Stravinsky och består alltså av ett flertal mindre formdelar som presenteras efter varandra 
utan sammanbindande material, och när/om dessa senare återkommer är dem mer eller mindre exakt 
likadana. Jag fick med detta insikten att istället för försöka skapa ett flöde, omfamna bristen av det, vilket på 
sätt och vis löser problemet. Genom att repetera dessa skapar man till skillnad från ett flöde från punkt A till 
B istället flera parallella flöden, där processen snarare än i utvecklingen av musikens dramatik handlar om en 
slags affektion, den personliga relationen man under processen skapar till de olika musikaliska karaktärerna. 
Något jag också skulle kunna beskrivas som skillnaden mellan titta på en film gentemot en konstutställning. 
Resultatet av detta är något jag helt enkelt finner charmigt och estetiskt tilltalande, men även komiskt. 

Pastischer och kitsch 

Som sagt har barockmusik, och särskilt den av J.S.Bach varit till stor inspiration för mitt skapande. Men på 
senare tid har även Antonio Vivaldis musik fascinerat mig mycket. Det gäller för det första ritornellformen, 
men allra främst handlar det om att jag tycker att mycket av hans musik låter kitschig, något jag insåg när jag 
första gången hörde hans Mandolinkonsert i C-dur . På något sätt får Vivaldi ett genuint barockstycke att låta 8

som en barock-pastisch och jag vet fortfarande inte exakt varför jag tycker detta, men antagligen har det att 
göra med det otroligt simpelt materialet och hur det nästan känns inklistrat in i en ram fylld med dem allra 
mest stereotypa barock-elementen, det blir helt enkelt lite komiskt. Det är ett stycke som jag avskyr, men 
ändå samtidigt älskar. Just kitsch var något som jag aldrig riktigt tidigare hade tänkt på skulle kunna kopplas 
till musik, men som jag nu i mitt egna komponerande, kände att jag behövde ha med. Ungefär samtidigt som 
detta hittade jag även kompositören Alfred Schnittke och fastnade särskilt för hans stycke Symphony No. 1  9

och hans arrangemang av Stille Nacht . Båda styckena är slags kontextualiserande musik, i Symphony No. 1. 10

placerar Schnittke sin musik mot bland annat musik av Beethoven, två kompositörer som inte bör mötas. 
Och I Stille Nacht placerar han en välkänd sång i ett nytt dissonant landskap, en plats där sången verkligen 
inte hör hemma. Båda dessa är stycken som jag anser resonera väl med ett citat av Leonard Bernstein som 
lyder följande: 

When music is funny, its funny in the same way that a joke is funny: it does something shocking, surprising, unexpected, 
absurd; it puts two things together that don’t belong together  11

Jag gillade och inspirerades mycket av Schnittkes sätt att använda citat, och i samband med detta och den 
nyfunna kärleken till Vivaldi började jag komponera små barocka pastischer. Detta både för att jag inte 

 Messiaen, Olivier, Des Canyons aux Étoilesl, Alphonse Leduc Éditions Musicales, 19787

 Vivaldi, Antonio, Concerto in do maggiore per mandolino, archi e cembalo, Ricordi, 19708

 Schnittke, Alfred, Symphony No. 1, Sikorski, 19919

 Schnittke, Alfred, Stille Nacht, Sikorski, 198710

 Bernstein, Leonard, Young People’s Concerts, programmet ”humor in music”, 1959, citat,  11

    http:s//youtu.be/x0ghdsQ2Y_s?si=Xdflt0Ej--Ych4D5, 4:20, hämtad: 27/8-26
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http://youtu.be/x0ghdsQ2Y_s?si=Xdflt0Ej--Ych4D5


gillade idéen av att direkt stjäla någon annans musik, men framförallt för att jag helt enkelt föredrar att 
komponera min egen. Genom pastischer skulle jag alltså snarare än att citera en specifik kompositör istället 
kunna citera en påhittad historisk musik som dem allra flesta ändå skulle koppla till den önskade epoken, och 
på så sätt uppnå en liknande effekt. Att faktiskt använda mig av dessa parafraser var dock inte till en början 
inte någon självklarhet, utan något som kom att ske under komponerandet av min Concertino för solo-viola 
Gavott i G-dur . Deadlinen började nämligen närma sig och jag hade lagt så mycket tid på komponera 12

parafraser att den ”riktiga” musiken bara täckte halva duratan. I och med att jag redan hade lagt så mycket 
energi på parafraserna samt att jag befann mig i ett någorlunda desperat tillstånd, tog jag till sist beslutet att 
använda en av dem i stycket och uppnådde på så sätt duratakravet. För att gå tillbaka till Bernsteins citat, gav 
kontrasten av mötet mellan det nutida och ”barocka” musiken en starkt humoristisk identitet som jag kom att 
älska, men ännu bättre, så gav det stycket ett slags oavsiktligt djup, som om det fanns något jag ville säga 
med den. Detta oavsiktliga djup är den hittills den effektivaste, men svåraste metoden jag hittat för att skapa 
kitsch-känslan i ett musikaliskt stycke. 

”Kitsch is fake art, expressing fake emotions, whose purpose is to deceive the consumer into thinking he feels 
something deep and serious, when in fact he feels nothing at all.”  13

 

Exempel ur Urgotts Värld 

Urgotts Värld är ett slags destillat av allt det roliga och alla humoristiska aspekter av musik jag under mina 
studier samlat på mig. Grundidéerna är för det första som i Bernstein-citatet, mötet mellan musik som inte 
borde mötas, och för det andra som i citatet från Scruton, vilseledning. Stycket öppnar med ett förspel i 
klarinett och trombon med inspiration från Sjörövar-Fabbe  (se bild 7) -som är tänkt att sätta tonart och 14

stämning, men i och med atonaliteten som följer upp detta, även vilseleda. Förspelet kadenserar även på ett 
sätt som är menat att efterlikna d-eb-c#-motivet, något som återkommer genom hela stycket.  
D-eb-c#-motivet samt de tidigare nämnda tonala och humoristiska modeller jag tagit fram ur det förekommer 
även frekvent i detta stycke. 
 

 Paaso, William, Gavott i G-dur, 202512

 Scruton, Roger, Confessions of a Heretic: The Genius of the Future, London Continuum, 2008, sida 2313

 Riedel, Georg, ”Sjörövar-Fabbe”, Astrid Lindgrens Bästa visor, AB Svensk Filmindustri, 197014
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Bild 7: förspelet ur Urgotts Värld, sats I. Takt 1 



 

Bakgrunden ”dimman” i första satsens huvudtema (takt 8-11, se bild 8) som produceras av stråket, harpa, 
klarinett och flöjt bygger på en stigande skala 1 (se bild 4), och i dem tre tonerna runt mittpunkt G#/Ab 
(fjärde, femte och sjätte skalstegen) spelas d-eb-c#-motivet. Spiral 1 och 2 (se bild 2) samt variationer av 
dessa förekommer tydligt i harpa, violoncell samt viola (ex. takt 27-28) samt lite senare i träblås, småstråk 
och piano (ex. takt 41-46) i styckets andra sats. Andra satsen är även satsen där ridendo-ackorden har en 
störst bärande roll i, även om de såklart också förkommer i första satsen. Ridendo-ackorden (se bild 9) är här 
genererade via spiralpar 3 och 4 (se bild 3). Spiralen är kombinerad med en motstämma samt inverteringar 
av vardera för att dessa ska bli fyr-stämmiga ackord. Ackorden är till sist omarrangerade i en allmänt fallande 
ordning. Ridendo-ackorden i pianot är genererade på ett liknande sätt men i en mer statiskt spiralrörelse. 
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Bild 8: Expositionen ur Urgotts Värld, sats I. Takt 7-11 

Bild 9: Ridendo-ackord och andra stukturer ur Urgotts Värld, sats II. Takt 26-29 



Gällande den humoristiska formen kan mina tidigare nämnda modeller med inspiration från både Messiaen 
och Bach synas. Modellen med inspiration från Messiaens är särskilt tydlig i styckets första sats, som är ett 
collage men i en mer avancerad variant av den tidigare nämnda d-eb-c#-modellen.  
Inspiration från Bach syns i första satsen tydligt i de metoder jag använt mig av gällande invertering men 
särskilt retrograd (se rep.bokstav P). I första satsen finns även tydlig inspiration från den binära formen i 
danser ur Bachs partitor och sviter, denna är dock tydligare och tämligen mer intressant i styckets andra sats, 
i och med att blandningen av tonalitet och atonalitet här sker under samma förlopp snarare än i skiftandet 
mellan mindre tonala och atonala formdelar som präglar styckets första sats. I andra satsen sker alltså den 
harmoniska formen i två parallella led. Den tonala processen består av en stiltypisk harmonisk progression 
och syns tydligast i pianots kadenserande ackord medan den atonala processen följer modellen med en tonika 
och dominant i form av två centraltoner. Här dock omvänd så att centraltonen G#/Ab istället är ”tonikan” och 
centraltonen D är ”dominanten”, detta syns tydligt i dem tidigare nämnda spiralstrukturerna i harpa, 
violoncell och viola.  
Till sist har min tidigare nämnda struktur som gäller ridendo-ackord följt av en legato struktur en tydlig roll i 
denna sats (se exempelvis takt 26-31).  

Urgotts Värld består av fyra parafraser och i princip alla jag hade kvar av dem jag genom mina studier 
samlat på mig. Inspirationen bakom dessa samt de epokstilistiska kvalitéerna jag siktade på varierar så 
kraftigt att jag inte tänker gå in på djupet kring alla, men den första och viktigaste är styckets fjärde sats. Den 
är skriven i en simplare ritornellform med inspiration från både Vivaldis Konsert i C-dur för två 
mandoliner  samt hans tidigare nämnda Mandolinkonserten i C-dur. Vad gäller G-dur konserten handlar det 15

främst om melodi och rytm och i C-dur konserten om dem repeterande tonerna som jag dragit till det lite 
extrema. Melodin från sista satsen är även huvudtemat spelat av saxofon i styckets första sats. 

 

Den andra parafrasen är klarinettsolot ur första satsens sidogrupp (ex. takt 15-25), som även är huvudtemat i 
andra satsen spelat solo av trombon, och senare solo av violin, då i en mer skämtsam anda med inspiration 
från Schnittkes Stille Nacht (se bild 10).   
Den tredje parafrasen är flöjtsolot, också ur första satsens sidogrupp (ex. upptakt 34-takt 41) som också 
återkommer senare som styckets tredje sats, lite inspirerad av Bachs komiskt korta mellan-sats ur den tredje 
tredje Brandenburgkonserten . 16

Den fjärde parafrasen är pianokadensan som inleder styckets andra sats.  

 Vivaldi, Antonio, Concerto in g major for two mandolins RV 532, IMSLP, ca.1701-41,  15

http:s//clara.imslp.org/work/237520?imslpIndex=564828, hämtad 27/8-26

 Bach, Johann Sebastian, Brandenburg concerto no. 3 in g major BWV 1048, Breitkopf & Härtel, 198816
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Bild 10: komiskt violinsolo, sats II. Takt 75 

http://clara.imslp.org/work/237520?imslpIndex=564828


Diskussion 

I dem allra flesta pastischerna förekommer italienska -och något extrema karaktärsanvisningar som 
exempelvis: ironico, snobistico, prezzante, estremo/non espressivo. Dessa är ämnade att bidra till att skapa 
ett överdrivet och/eller underdrivet känslouttryck som jag, tillsammans med det underliggande professionella 
och seriösa betydelsen som det italienska språket har i den klassiska musiken anser bidra och förstärka till en 
estetik jag känner resonerar med begreppet kitsch. Men i och med det överdrivet komiska kontext som 
parafraserna därav hamnar i, tillkommer också frågan om det egentligen handlar om pastischer, alltså en mer 
oseriös musik. Pastisch ser jag personligen inte ser som något nödvändigt dåligt, jag menar snarare att bara 
bidrar till humorn. Vad gäller om det är seriöst eller inte existerar inte riktigt för mig, jag har komponerat 
både oseriös och oseriös musik, men kompositionsprocessen är alltid ytterst seriös, vilket ändå i slutändan 
gör musiken seriös, det betyder inte att man inte kan ha roligt i processen. 
För mig har det roligaste i arbetet med humor, specifikt i Urgotts Värld varit arbetet med parafraser och 
specifikt kopplat till den förvirring och osäkerhet jag kände angående om musiken jag hör verkligen är min 
egen. Just förvirring är nämligen något som jag eller i alla fall min kropp verkar koppla till och reagera på 
som humor. Jag tycker nämligen att den mest roande känslan som finns, är den man ibland kan få när man 
råkar vakna lite för hastigt och i bara några få sekunder inte förstår någonting alls. Kopplat till musik är 
denna känsla inte något som är vanligt förekommande, men den liknar i någon bemärkelse däremot den jag 
ofta får när jag tänker tillbaka på själva processen av en komposition. Processen går ofta så fort att jag nästan 
aldrig kommer ihåg hur exakt jag skapade det jag skapade, vilket som sagt är en form av roande förvirring, 
men det kan också vara roligt på så sätt att jag med bara mina få samlade metoder och tekniker, på sätt och 
vis får börja om från början varje gång jag ska komponera. Med det sagt har just detta gjort det otroligt svårt 
att producera just denna text, då jag behövt lära mig så många saker om mig själv och min musik som jag 
ständigt glömmer bort. Jag har i samband med detta arbete även behövt gräva i varför jag vänt mig till just 
humor som metod i komponerandet, om det är en slags flykt eller självsabotage, om det är det ett slags 
verktyg för att förlöjliga min konst, om jag inte tar min konst på allvar eller inte anser att något annan borde 
ta på allvar, om jag inte tar mig själv på allvar eller vart fall vågar jag stå för att jag gör.  
Det finns säkert flera sanningar som resonerar mer eller mindre med vardera av dessa, men det är egentligen 
inte det viktiga. Den största frågan är vem humorn egentligen är ämnad för, och det enkla svaret är, för mig. 
Som tidigare sagts tror jag att humorn i grund och botten bara är något som ligger naturligt för mig som 
person, eller så handlar det faktiskt egentligen inte så mycket om just humor. Kanske handlar det snarare bara 
om rolig musik som en ren produkt av min fascination och totala besatthet av hur otroligt roligt det är att 
komponera. 
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