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Abstract 

I detta arbete undersöks inspelnings- och produktionsprocessers påverkan på konstnärliga 

beslut, kreativitet och musikaliskt uttryck. Studion står i fokus: hur påverkar studions 

utformning våra möjligheter, begränsningar, tendenser och det slutliga resultatet? Jag har 

dokumenterat och analyserat hur fyra låtar, The Light Flickered, The Greenery, For Me och 

Flowers, från min EP The Fishbowl har utvecklats under inspelning, produktion och mix. 

Reflektioner från mina resultat har strukturerats under följande rubriker: Låtskrivande och 

arrangemang, Kreativitet som ett resultat av flow samt Sound och ideal.  

 

Nyckelord: kreativitet, musikaliskt uttryck, konstnärligt beslutsfattande, studio, inspelning, 

produktion, processer. 
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Inledning 

Den tekniska utrustningen och de spatiala egenskaperna i en studio kan antingen möjliggöra, 

inspirera till eller begränsa arbetsprocesser, och kommer i alla tre fall oundvikligen att 

påverka kreativitet och konstnärligt beslutsfattande. Studions förutsättningar fortsätter att 

forma musiken långt efter det att inspelningen är avslutad, och de tidiga, till synes kanske 

oviktiga, besluten kan följaktligen komma att ha stor relevans för det slutliga resultatet. Idag 

kan musikskapande se ut på många olika sätt. Plug-ins, VST-instrument och digitala verktyg 

har underlättat för arrangemangs- och ljudkvalitetsmässig efterbearbetning, och billigare 

utrustning har tillgängliggjort musikproduktion för en större grupp. I takt med att utrustning 

och verktyg används av fler så ökar naturligtvis även antalet sätt som de används på. Nya 

arbetsprocesser har uppstått med nya sound som konsekvens, och idealen skiftar ständigt. 

Man kan säga att studion, både som fysisk plats och som koncept, påverkar 

musikutvecklingen: hur den kan låta (fysiska och tekniska möjligheter), hur den tenderar att 

låta (musikaliska konsekvenser till följd av processerna) och på längre sikt även hur vi vill att 

den ska låta (genom nya ideal). 

I detta arbete har jag utforskat hur studioförutsättningar har påverkat produktionsprocesser, 

kreativitet, beslutsfattande samt musikaliskt uttryck för mig och mina musiker under arbetet 

med fyra produktioner till min EP The Fishbowl. Som en jämförelse har jag intervjuat en 

annan producent kring hur han upplever att han påverkas av förutsättningarna i hans studio. 

Ink Blue 

EPn The Fishbowl kommer att släppas under namnet Ink Blue. All text och musik i detta 

projekt är skriven, inspelad, producerad och mixad av mig. Delar av musiken har jag 

arrangerat i detalj, till exempel stråkarrangemanget, och delar av arrangemangen har 

utvecklats tillsammans med musikerna som jag spelar tillsammans med. Totalt var vi fjorton 

musiker som medverkade på EPn: en sångare, två trummisar, två gitarrister, en pianist, fyra 

stråkmusiker, tre blåsmusiker och jag. Jag spelar all bas och alla synthar, och även mycket 

acke, elgitarr, perc samt sjunger (till viss del lead och till viss del enbart kör). När vi spelade 

in grunden till låtarna spelade jag bas, och övriga instrument har jag lagt som pålägg. Jag 

skapar och släpper musiken helt independent. 
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Bakgrund 

Hemmastudior och utvecklingen av arbetsprocesser, genrer och roller 

I artikeln A new breed of home studio producer: Agency and cultural space in contemporary 

home studio music production daterar Auvinen (2016) uppkomsten av “home studios” och 

“projektstudior” som fenomen till omkring 1970, men beskriver att det fram till den digitala 

revolutionen ändå enbart var några få som hade en chans mot de kommersiella studiorna, då 

både bra utrustning och rumsakustik är kostsamt. Uppkomsten av Digital Audio Workstations 

(DAWs) möjliggjorde musikproduktion för fler (Auvinen, 2016). Groenningsaeter (2017) 

belyser i sin thesis Musical bedroom: Models of creative collaboration in the bedroom 

recording studio att de nya arbetsprocesser som möjliggjorts genom tekniska framsteg har 

banat väg för uppkomster av nya genrer. Utrustning beskrivs både kunna bjuda in till 

interaktion och lekfullhet, och stå i vägen för kreativitet (Groenningsaeter, 2017). Auvinen 

(2016) lyfter även en uppfattad tendens av att den nya generationen producenter varken 

tweakar ljud lika mycket vid inspelning eller väljer mikrofoner lika omsorgsfullt som tidigare 

generationers producenter gjort, utan att de förlitar sig på att det går att förändra ljuden så som 

de vill i efterhand med plug-ins. En orsak till trenden skulle kunna vara standardiseringen av 

digital teknologi, där olika varianter av samma funktion ofta fungerar på liknande sätt och till 

liknande kvalitet, med ett minskat teknikintresse bland producenter som konsekvens. Nutida 

producenter fokuserar istället mer på andra aspekter än tekniken, och agerar ofta tekniker 

simultant som kompositör, arrangör, programmerare och sång-coach (Auvinen, 2016).  
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Kreativitet och flow  

Det finns mycket forskning om kreativitet kopplat till konstnärliga processer och kring hur 

begränsningar kan påverka skapande. Klein, professor emeritus, forskare samt redaktör för 

Nya tankar om kreativitet och flow, skriver i bokens förord (2012) att ordet kreativitet kan 

syfta på skapandet av något som tidigare inte har funnits. Flow, som han refererar till som 

kreativitetens kusin, uppstår när vi ägnar åt oss en meningsfull och utmanande uppgift. Han 

resonerar vidare att detta inte kan upprepas, utan att utmaningen måste bli större för att vi ska 

kunna känna samma flow, samma eufori, lika stark en andra gång. (Klein, 2012). Utmaningar 

kan alltså betraktas vara nära besläktat med känslan av framgång. Csikszentmihalyi, professor 

i psykologi, myntade begreppet “flow” 1975. Han beskriver (1992) att flow, oavsett hur det 

uppstår, medför en känsla av upptäckande och att förflyttas till en ny verklighet, samt att 

personerna som upplever det pushas till att prestera bättre (Csikszentmihalyi, 1992). 

  

6



Syfte 

Syftet är att genom projektet undersöka hur tekniska och spatiala förutsättningar vid 

studioinspelningar ger förutsättningar för fortsatt arbete under olika produktionsprocesser, 

samt hur dessa påverkar kreativitet, konstnärligt beslutsfattande och musikaliskt uttryck. 

Vidare berörs hur skillnaderna skulle kunna uppfattas i den slutliga musiken. 

Frågeställningar 

- Hur kan olika tekniska och spatiala förutsättningar under inspelning påverka

arbetsprocesser under låtskrivande, arrangering, produktion och mixning?

- På vilka sätt påverkar dessa förutsättningar och processer min och mina musikers

kreativitet, beslutsfattande samt musikaliska uttryck?

- Hur kan detta relateras till de slutliga musikaliska resultaten?

Etiska överväganden 

Jag har utformat mitt arbete i enlighet med Vetenskapsrådets riktlinjer för god forskningssed 

(2024).   

Då medverkandes identiteter vanligtvis brukar anonymiseras i liknande texter har jag valt att 

anonymisera alla medverkande, både Intervjupersonen och samtliga musiker. Musikerna är 

annars namngivna överallt där det skrivits om The Fishbowl samt på alla 

musikstreamingtjänster. Alla forskningspersoner har godkänt att medverka.  

Jag har inte använt någon form av AI.

77
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Begrepp 

I denna text använder jag mig av vissa engelska ord där jag anser att översättningar hade känts 

onaturliga, långsökta eller gjort innebörden av orden otydlig. För mig känns de svenska 

översättningarna snarare förvirrande att använda när vi i de sammanhang där jag verkar oftast 

antingen försvenskar eller använder de engelska orden rakt av. Några exempel på ord som 

inte översatts är: sound, mute, tracks, loop, outboard, pattern, tweaka. I denna kontext 

används sound för hur något upplevs låta. Det kan till exempel syfta på ljudkvalitet, stildrag, 

klangfärg, uttryck eller musikalisk identitet. 

Metod 

Den 27 mars 2026 spelade jag och en sångare, en trummis, en pianist och två gitarrister in tre 

låtar, The Light Flickered, The Greenery och For Me, som jag skrivit till min EP The 

Fishbowl. Jag spelade bas samt var producent och ljudtekniker under inspelningen. En vecka 

innan sågs vi för att lyssna på mina demos och ett stråkarrangemang som jag redan skrivit och 

spelat in till The Greenery, vi testade även lite ljud och jag berättade om min 

låtskrivarprocess. Dagen innan inspelningen hade vi ett första (och enda) rep där vi provade 

att spela tillsammans och arrade lite grann ihop. Denna planering gjorde att alla musiker var 

relativt nya inför materialet och det fanns mycket utrymme för nya idéer och omarrangering 

under själva inspelningstillfället. Vi gjorde även en del pålägg i studion direkt efter att vi 

spelat in grunderna till låtarna. Utrustningen vi hade att tillgå var professionell: kvalitativa 

mikrofoner att välja från, ett liverum med bra klang och två isobås där vi kunde isolera 

instrument från liverummet. Kontrollrummet låter fantastiskt, det är bra byggt och har fina 

högtalare, och eftersom jag skötte Pro Tools samtidigt som jag spelade bas använde jag 

kontrollrumslyssningen som min medhörning. De andra musikerna kom in mellan 

tagningarna för att lyssna på hur vi spelade och på hur vårt sound ihop blev. Efter 

inspelningen har jag sedan fortsatt produktionerna på olika sätt, en låt har byggts om helt, 

andra har främst vidareutvecklats, men på samtliga har jag lagt nya pålägg och förfinat 

produktionerna en del innan jag slutligen mixade. 

Den sista låten på EPn, Flowers, är inspelad i en studio med andra spatiala förutsättningar, 

men med av utrustning av lika hög kvalitet. Det är några få gitarrer och körer som har gjorts 

som pålägg, men låten är i stort sett ett ihopklipp av våra tagningar från studion. 
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I slutskedet av produktionsfasen skrev jag blåsarrangemang till For Me och The Light 

Flickered som jag spelade in med en trumpetare, en saxofonist/klarinettist och en trombonist.  

De två produktionerna skiljer sig åt på flera sätt, kanske främst genom att The Light Flickered 

bygger på en klassisk bandinspelning där vi musiker kunde både inspireras och respondera på 

varandra i realtid, medan inga instrument i For Me har spelats in så som de sedan hamnade i 

produktionen. Alla spår är antingen väldigt editerade eller rakt av nya pålägg, och ungefär 

hälften är dessutom uppklippta och loopade över längre perioder. I The Light Flickered finns 

det däremot konstanta variationer i alla instrument. De två blåsarrangemangen noterade jag i 

detalj, men jag inkluderade också en improvisatorisk formdel i båda låtarna. Detta för att 

kunna jämföra två olika slags musiceranden, det vid helt fri improvisation och det vid tydlig 

notation, mellan mina två kontrasterande produktioner. 

Efter blåsinspelningen intervjuades en av musikerna (i detta arbete refererar jag till honom 

som Saxofonisten) kring hur han uppfattade skillnaderna mellan produktionerna och hur det 

eventuellt påverkade hur han spelade. Jag har själv dokumenterat och analyserat vilka 

förutsättningar jag fick med mig in i produktion/mix från de olika inspelningarna, hur 

arbetsprocesserna och det slutliga resultaten utvecklades, samt hur jag uppfattar att allt detta 

har påverkat min och de andra musikernas kreativitet och beslutsfattande. 

För att bredda bilden av hur tillgångar eller begränsningar kan påverka beslutsfattande i olika 

arbetsprocesser har jag intervjuat en producent (i detta arbete refererar jag till honom som 

Intervjupersonen) vars arbetssätt och studioförutsättningar skiljer sig åt från mina på flera sätt. 

Han spelar sällan in andra musiker utan brukar oftast själv bygga produktioner på VST-

instrument och samples. Om han spelar in instrument analogt gör han det som pålägg, ett i 

taget. Låtskrivandet sker oftast samtidigt som produktion och mix, och han jobbar i en mindre 

studio (med plats för skrivbord, två stolar och en soffa) som fungerar simultant som 

kontrollrum och inspelningsrum. Mina frågor centrerade kring hans process samt hur har 

upplever att verktyg och förutsättningar påverkar hans arbetsprocesser, kreativitet och 

beslutsfattande. 

Inför intervjuerna hade jag i förväg skrivit ett antal frågor, och ställde följdfrågor utifrån deras 

svar. Båda intervjuerna spelades in och jag förde också samtidigt anteckningar. 
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Genomförande och resultat 

De fyra produktionerna 

The Light Flickered 

Låten The Light Flickered är en livetagning. För att behålla uttrycket och energin som jag 

upplevde när vi spelade tillsammans försökte jag undvika att klippa eller editera tagningarna 

så långt som det gick. Trots det gjordes några förändringar, en gitarrpattern förändrade jag 

genom att mutea och pitcha om vissa toner, andra instrument muteade jag innan eller under 

vissa formdelar för att få variation i arrangemanget. Jag upplevde att sticket i 

originaltagningen kändes planlös på ett sätt som förändrade låtens identitet för mycket, och 

kunde i och med att instrumenten var separerade i inspelningen klippa upp och flytta enskilda 

fraser för att förändra känslan litegrann, utan att behöva börja om från början. Utifrån mitt 

mål att behålla livekänslan och låta de instrumenten som spelade i samspel med varandra ta 

mest plats ville jag inte göra några pålägg som tillförde alltför nya element till låten, utan i 

efterarbetet fyllde jag snarare på produktionen med pålägg som förstärkte känslan vi redan 

skapat, samt täckte upp i de luckor som uppstått där jag valt att mutea originalinstrumenten. 

Vi la en del körer, och jag skrev ett blåsarr som jag spelade in med tre blåsare. Samtidigt som 

jag ville att man skulle känna att det var en livetagning och därför primärt förstärka det 

uttryck jag tycker uppstod mellan alla oss musiker, så ville jag att låten rent ljudbildsmässigt 

skulle höra ihop med de andra låtarna som alla har någon skevhet i sig. Jag jobbade därför 

med bland annat atmosfärer och effekter i produktion och mix för att få den att hamna i en 

liknande värld. 

The Greenery 

Låten The Greenery spelades in vid tre tillfällen, först stråkkvartett, och sedan band och 

slasksång i samma stora studio som stråket. Den slutgiltiga sången spelade vi in sist i en 

mindre studio. Inga större editeringar eller förändringar i kompositionen har gjorts, mer än 

några klippningar mellan tagningar. Däremot har några instrument muteats: lite percussion, 

gitarrdubbar och delar av stråkarrangemanget. I produktionen strävade jag efter att få allt att 

kännas stort i det lilla och att lyckas förmedla rätt känsla med så få medel som möjligt. 

The Greenery upplevde jag som känslig att mixa, och jämfört med de andra låtarna så skiljer 

sig ljudbilden från inspelningsbouncen och den slutliga mixen mest från varandra här 
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eftersom så många av instrumenten fick nya identiteter och sound genom mina mixbeslut. The 

Greenery består av färre kanaler än de övriga låtarna, men jag har istället tagit desto fler 

drastiska plug-in beslut. Dessutom har jag flertalet aux:ar med effektplug-ins som skapar 

olika atmosfärer. Det var viktigt för mig att låtens karaktär kändes nära och samtidigt öppen, 

och atmosfärerna upplevde jag skapade en rymd kring min annars väldigt avskalade 

produktion. 

For Me 

Min vision av For Me var att skapa ett loopigt arrangemang som sedan spelades live med 

band. Syftet var att uppnå en balans mellan det konstant pågående och det levande. Min 

upplevelse under inspelningen var att vi istället hamnade i något mellanläge där det loopiga 

stundtals kändes enformigt och våra variationer snarare tog uppmärksamhet än lyckades ge liv 

till låten. Känslan jag ville förmedla när jag skrev låten kom inte fram i vårt samspel av den, 

och därför började jag om på nytt, och plockade enbart enskilda element från inspelningen. 

Den färdiga låten är därför något helt annat än det vi spelade in. 

Vid vår första träff innan inspelningen hade vi pratat om att ha något åt drum and bass i 

trummorna, men den idén försvann sedan längst vägen. När resten av bandet hade lämnat 

rummet efter att vår inspelning var klar frågade jag trummisen om han snabbt ville prova det 

kompet ovanpå vår senaste tagning. Jag valde sedan att loopa åtta takter av det kompet genom 

hela låten. All inspelad gitarr klippte jag upp och flyttade runt, skapade nya melodier av 

tonerna, reversade korta bitar och skapade en längre loop av ett gäng olika gitarrspår. Den 

nyskapade loopen processade och betraktade jag som en enhet, ett "instrument", som jag 

placerade i intro, refränger och i outrot, men lät försvinna under resten av låten. För 

elgitarrerna i versen använde jag två korta fraser som jag också lät loopas, och spelade sedan 

in ett antal nya ackespår själv i efterhand över både verser och refränger. Alltså ligger inga 

gitarrer så som de spelades in den 27 mars, utan de har fått helt nya funktioner, hamnat på 

andra platser eller tillkommit helt i efterhand. Uprighten är det enda instrumentet där fraserna 

ligger kvar så som de spelades in över tidslinjen (trots klipp mellan olika tagningar), men 

eftersom allt annat i produktionen har förändrats och inga av de instrument den förhöll sig till 

finns kvar så kan den också betraktas som självständig. Blåset spelades in separat vid ett 

senare tillfälle med tre blåsare, och förutom de nya gitarrerna så spelade jag själv också in 

synthar, mellotron och sång i efterhand. 
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Produktionen av For Me liknar på många sätt de processer som tenderar att vara vanliga i 

“home-studios” på så sätt att jag byggde produktionen genom att spela in eller editera om ett 

instrument i taget. Loopar upplever jag också som vanligare i mindre studior där få personer 

jobbar tillsammans, än vid bandinspelningar i större studios. 

Jag upplevde gränsen mellan produktion och mixning otydligare i For Me än vid de andra 

låtarna. Några av de mest framträdande instrumenten krävde att jag redan under 

produktionsstadiet gav dem ett tydligt sound och gjorde processering som jag vanligtvis 

brukar spara till mix. Mixandet handlade istället om att få de icke-bearbetade instrumenten att 

låta bra och fungera med dessa specifika ljud, utan att kompromissa för mycket i någon av 

världarna.  

Flowers 

Låten Flowers spelades in i en studio med ett liverum och ett kontrollrum. Sättningen var 

trummor, bas, två gitarrer och sång, och jag placerade alla musiker i kontrollrummet med mig, 

förutom trummisen som spelade ensam i liverummet. Kontrollrummet kändes alltså mer som 

vårt liverum, och det egentliga liverummet som ett väldigt stort iso-bås för trummisen. I 

kontrollrummet spelade vi in bas och gitarrerna lineat, så det enda som lät akustiskt var 

sången. Gitarristerna spelade genom pedaler som hade amp-emuleringar vilket bidrog till att 

vi ändå fick lite stärkkänsla under inspelningen, och jag tog också upp ren DI från dem. Efter 

att vår inspelning var klar reampade jag DI-signalerna (de vi spelat in tillsammans och några 

pålägg) en efter en i liverummet med två olika gitarrstärkare. Denna process tog väldigt 

mycket längre tid än om vi spelat in förstärkarna samtidigt, men å andra sidan kunde jag vara 

noggrannare med att ratta gitarrljud när jag gjorde det utan att ha någon tidspress, och jag fick 

total separation mellan instrumenten. En annan skillnad var att jag, eftersom jag skickade DI-

signalen från ProTools, kunde använda digitala plug-ins innan stärkarna. Detta gav mig 

många fler möjligheter än genom de gitarrpedaler jag hade till förfogande. 

Mixningen av Flowers upplevde jag som väldigt problemfri. Jag kände inget behov av att 

skapa något nytt i mixen, utan ville snarare bara ge lite mer stabilitet och tydlighet över 

helheten, få låten att komma igenom bättre. Låten och produktionen hade redan landat hos 

mig och jag strävade därför bara efter att förstärka den känslan i mixen. 
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Blåsinspelning och intervju 1 

Skillnader i produktioner vs skillnader i inspelningssituationer 

Under intervjun med Saxofonisten beskrev jag att For Me till stor del är producerad genom 

pålägg samt genom att jag klippt upp och byggt loopar av vissa instrument, medan The Light 

Flickered är baserad på en livetagning med konstanta variationer i tajming och dynamik från 

musikerna. Jag frågade om han upplevde denna skillnad när han spelade, och om det i så fall 

påverkade hans kreativitet på något sätt. Han svarade att den skillnad i produktion som jag 

beskrev inte hade så stor påverkan på hans kreativitet i och med att inspelningssituationen i 

sig var statisk. Den konstnärliga inputen Saxofonisten fick från musiken väckte nya idéer vid 

de första tagningarna, men eftersom ingenting i musiken han spelade till förändrades mellan 

tagningarna så upplevde han ganska snabbt musiken som förutsägbar ändå, eftersom han då 

hört den i exakt samma version flertalet gånger. Han jämförde med att spela samma låt på 

återkommande gigs, och beskrev att han upplever att han får ny input vid varje ny spelning 

för att resterande musiker spelar på nya sätt eller varierar sig. Skillnaden mellan musik som är 

mer loopbaserad och musik som är inspelad av musiker tillsammans upplevde han alltså som 

betydligt mindre än skillnaden mellan att spela till en inspelad bakgrund och att spela live 

med andra musiker (personlig kommunikation, 18 maj 2026). Han använde livegigs som 

exempel, men jag tänker att detsamma nog även gäller vid en inspelning där man spelar in 

utan tracks, och där flertalet musiker istället gör nya tagningar tillsammans. 

Ljudbilder, musikerns olika roller och uttryck 

Saxofonisten upplevde däremot att han spelade på lite olika sätt på grund av hur låtarna hade 

producerats. I The Light Flickered beskrev han att han försökte sätta sig in i och efterlikna hur 

det skulle ha varit att spela in med oss alla samtidigt, och reflekterade över att det kändes som 

att hans personliga röst fick göra sig mer hörd i det sammanhanget, samt att han till följd 

kanske även var mer spontant i sitt uttryck där. I For Me upplevde han att han lade sig mer 

“ovanpå musiken” och försökte bidra till en redan bestämd helhet, passa in. Han funderade 

över om det senare fick honom att utforska mindre, men betonade också att allt detta var små 

skillnader (personlig kommunikation, 18 maj 2026). 
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Intervju 2 

Teknisk utrustning: begränsande och möjliggörande 

Intervjupersonen upplever att den tekniska utrustningen i hans studio påverkar 

arbetsprocessen på flera sätt. Han ser sina monitorer som den svagaste punkten i studion, men 

beskriver också att faktumet att de är så opålitliga kan snabba på processer. Eftersom han inte 

anser att han kan göra en mix av god kvalitet i rummet ser han inget syfte i att finjustera eq 

eller försöka jobba på ljud en längre stund. I en annan studio hade han nog stannat upp och 

försökt få allt att låra bra direkt, men nu går han oftare vidare istället, vilket han upplever 

gynnar hans flow i låtskrivande och produktion. Midiklaviaturet betraktar han som viktigast 

för hans låtskrivande, i princip alla hans sessions börjar med ackord på pianot och han betonar 

särskilt att de vägda tangenterna är viktiga för att han ska få en naturlig känsla när han spelar 

(personlig kommunikation, 11 maj 2026). 

Intervjupersonen jobbar i Logic och har sparat en template som han upplever snabbar på 

processen enormt. För sounddesign har han ett antal effektpluggar som han förlitar sig på och 

ser som möjliggörande för att kunna ta sina idéer till verklighet, medan instrumentpluggar kan 

hjälpa till med att sätta igång nya idéer i honom. Om ett ljud eller ett preset har en viss 

stämning över sig kan han få inspiration och nya idéer av det. Han lyfter också att det i hans 

kretsar finns tydliga trender kopplade till både sound och plug-ins, och att det händer att de 

till sist slutar använda pluggar som är välfungerande, enbart för att de blivit så överanvända 

att deras sound nu känns generiskt (personlig kommunikation, 11 maj 2026). 

Intervjupersonen uppger att han kan uppleva att loopar känns oinspirerande och slappa, och 

att han ofta strävar åt ett naturligt sound, som om det var musiker som spelade, även när han 

använder loopar och samples. Han brukar då lägga tid på att få dem att kännas mänskliga och 

ha ett bra “groove” tillsammans, jämförbart med att spela in flera musiker som har ett sväng 

ihop. Den stora nackdelen som han belyser med bandinspelning, förutom att det kräver en del 

förutsättningar (i sin studio har han varken plats eller utrustning för att göra det), är att han 

vill ha total separation av alla instrument och en nivå av kontroll han upplever att han endast 

får genom att prodda instrumenten en efter en. Han vill kunna manipulera ljud fritt och finns 

det till exempel trumläck i en pianomick ser han det inte längre som möjligt (personlig 

kommunikation, 11 maj 2026). 
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Låtskrivande, arrangemang och produktion 

Intervjupersonen skriver ofta låten samtidigt som han proddar och mixar den. Element 

adderas en efter en, och det är sällan låtarna spelats live, varken under produktion eller efter. 

Intervjupersonen beskriver att han nyligen har spelat en låt live i duo-format, och att de då 

upplevde att de på grund av publiken gjorde nya saker musikaliskt som de inte hade gjort i 

studion. Främst handlade det om att fylla tomrum, skapa variationer och lägga till nya fraser i 

luckor där de i produktionen upplevt att det var skönt med luft. Intervjupersonen drog 

slutsatsen att han vid livespelningen kände ett behov av att konstant ge publiken något nytt att 

lyssna på (personlig kommunikation, 11 maj 2026). 

Intervjupersonen upplever att det i sessions kan finnas en förväntan om att allt ska gå fort, och 

beskriver att han ibland bejakar idéer för att stämningen ska vara fortsatt god, även om han 

själv nog hade velat slipa på dem lite längre. Å andra sidan nämner han att det snabba tempot 

i sig kan ge flow, att nya idéer väcks när man lämnar de första idéerna relativt snabbt. Han 

anser att musiken snabbt behöver låta så bra att man får en känsla, men att det viktiga är att 

idéerna finns där, det behöver inte låta färdigt direkt. Intervjupersonen uppger att han alltid 

går tillbaka och förändrar saker i låtarna efter att all inspelning är klar, och därför föredrar 

MIDI. Det är då enkelt att flytta toner om man skulle vilja ändra någon voicing men gillar 

soundet och allt i övrigt. För intervjupersonen går det ofta fort att skapa och göra en första 

produktion av låten, och sedan kan småfix göras under en längre tid (personlig 

kommunikation, 11 maj 2026). 
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Vidare reflektioner utifrån resultat 
I detta avsnitt har jag valt att utveckla några reflektioner och tankar som jag funderat på både 

under arbetets gång och som en fortsättning av mina tidigare beskrivna resultat. Jag har 

strukturerat de tio olika ämnena under tre större huvudrubriker: 

- Låtskrivande och arrangemang

- Kreativitet som ett resultat av flow

- Sound och ideal
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Låtskrivande och arrangemang 

Samspel som ett sätt att uppleva musiken 

Vid inspelningar där flertalet musiker spelar in ihop får man direkt vid första tagningen en 

uppfattning av hur musiken låter och känns, det kan gå snabbt att testa nya ideer och 

inspiration kan gå mellan musiker i realtid, medan man istället kan få stor kontroll över 

detaljer genom att spela in ett instrument i taget. Genom att tillsammans spela låtens 

huvudsakliga element och instrumentfunktioner i en avskalad version är det möjligt att 

förändra mer än ett element i taget mellan tagningarna, och det går därför snabbt att prova 

olika slags arr. Om det finns någon brist i låtskrivandet som man behöver jobba på kan man 

upptäcka det ganska direkt genom att det är svårt att få till ett stabilt arrangemang när man 

spelar ihop, snarare än att den insikten kommer först när man hunnit få en helhet genom 

flertalet pålägg i en DAW. Jag anser att det har ett extra stort värde att tidigt i processen, 

innan man hunnit vänja sig vid låten, uppleva låten som helhet från första till sista takt. 

Producerar man instrument för instrument, loopar eller jobbar med en formdel i taget finns 

risken att man förlorar objektiviteten, helhetsbilden och främst hör detaljerna i produktionen, 

vilket kan innebära att man upptäcker musikens eventuella brister i låtskrivande/arrangemang 

först när man börjar repa inför ett gig, eller kanske till och med efter det att musiken är 

färdigproducerad och har släppts. Jag har en bakgrund som livemusiker och är bekväm i den 

kontexten, så kanske är jag färgad av mina erfarenheter av att producera och spela i band. För 

mig är det absolut enklast att både värdera och snabbt prova nya idéer för låtar när jag spelar 

musiken ihop med andra musiker, men kanske är detta helt subjektivt, kanske är man bara 

som mest effektiv där man känner sig som mest hemma. Oavsett preferens för arbetssätt är det 

däremot ett faktum att musiker endast kan inspireras och respondera på varandras spel om de 

får spela in tillsammans. Proddar man instrument för instrument är den musikaliska 

kommunikationen ett resultat av inspelningsordningen där musiker kan anpassa sitt spel 

beroende på vad som redan finns i prodden, men där det som redan är inspelat inte kan 

förändras eller anpassa sig efter det senare pålägget. Modern producerad musik består ofta av 

många lager, och för att kunna få plats med dem alla, både i ljudbilden och över tid, kan det 

vara hjälpsamt med både luft i arrangemanget och att vissa element upptar mindre plats. På 

samma sätt som Intervjupersonen beskrev att han spelade mer “busy” framför publik än i 

studion (personlig kommunikation, 11 maj 2026), så kan man som musiker, oavsett 

inspelningsupplägg, falla in i att vilja få låten att kännas färdig när man spelar in sin del. Det 

är lätt att glömma att ta i beaktande att det kanske ska tillkomma pålägg senare som också ska 
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få plats, och resultatet kan bli att man spelar över eller att musiken upplevs som jammig. För 

att undvika oönskat jam och för att få plats med de pålägg som jag visste att jag ville göra så 

var vi noga med hur vi arrangerade alla instrument som spelades in 27 mars. På The Greenery 

och The Light Flickered lät jag enskilda instrument få spela friare, men lät de huvudsakliga 

kompinstrumenten följa en tydlig funktion och tydlig figur (det märks allra mest i gitarrerna). 

I The Greenery visste jag att stråket som jag arrat skulle få ta mycket plats, och valde därför 

att spela in det arrangemanget först av allt, så att vi den 27 mars kunde spela till det inspelade 

stråket, och då höra precis vilka luckor vi kunde fylla och var i produktionen vi behövde 

backa för att ge dem utrymme. Möjligheten att kunna spela och uppleva musiken ihop som en 

helhet med de viktigaste elementen samtidigt är positivt både för att kunna bedöma sitt 

låtskrivande och arrangemang, samt för att snabbt kunna testa nya idéer, och den eventuella 

oönskade jammigheten som kan bli en bieffekt undveks i detta arbete genom att strukturera 

upp funktioner tydligt och göra enstaka extra viktiga pålägg innan bandinspelningen. 

Från låtskrivare till mixare, att själv delta i alla processer 

I arbetet av The Fishbowl tog jag flertalet olika roller: låtskrivare, arrangör, producent, 

inspelningstekniker och mixare, vilket förde med sig möjligheter, begränsningar och bias. 

Kontrollrummets utformning gjorde att jag kunde spela bas och samtidigt nå Pro Tools, 

preamps, outboard och mixa lyssningen i kontrollrummet. I och med att jag själv spelade 

kunde jag i realtid kommunicera med de andra musikerna, till exempel genom att spela de 

dynamikförändringar jag ville åt. Eftersom jag tog den beslutsfattande rollen i alla stadier av 

produktionerna kunde jag planera för de behov jag visste att jag skulle ha senare, till exempel 

genom att spela in extra cymbaler som jag kunde flytta oberoende av trumkomp. Ännu 

viktigare, eftersom mina beslut i alla skeden härstammade från samma vision kunde jag skapa 

ett musikaliskt helhetsuttryck som jag upplevde som äkta, grundat och närvarande i alla 

aspekter av musiken. Priset jag betalade för detta var ett antal kompromisser, där två känns 

extra relevanta att belysa. För det första blev mitt eget spelande till viss del nedprioriterat av 

att jag samtidigt själv skötte all teknik och hade störst ansvar i att värdera helheten, både 

musikaliskt och soundmässigt. För det andra innebar detta upplägg att jag aldrig var ny inför 

materialet, utan jag bar med mig arvet av vad jag redan kände för musiken från moment till 

moment. Jag fick mycket värdefull feedback som jag är tacksam för, men från egen erfarenhet 

kan det ge ännu större effekt att helt och fullt överlåta delar av processen till personer man 

litar på som kommer in med nya öron. Genom att själv vara så pass delaktig i alla skeden 
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kunde jag både planera för och skapa ett mer grundat, välarbetat och konstant musikaliskt 

uttryck, dock till priset av sämre objektivitet. 

Mänsklighet och loopande 

Looping kan, på gott och ont, påverka både hur mycket uppmärksamhet ett instrument tar, 

och hur mänskligt det känns. Som nämnt ovan arrangerades de bärande gitarrerna i både The 

Light Flickered och The Greenery som upprepande komp med antingen inget eller väldigt lite 

utrymme för fills och utsvävningar. Ändå upplevde jag det som viktigt att de spelades in från 

låtarnas start till slut, tillsammans med oss andra musiker, för att få ett gemensamt uttryck och 

musikaliskt resultat. Genom att spela och uppleva musiken ihop insåg vi hur dynamik och 

betoningar skulle göras, följde med varandra i frasering och fick insikter om låtformen. 

Dessutom ville jag åt den levande känslan som kommer av alla små mänskliga variationer. I 

For Me ville jag istället skapa en annan värld, jag ville att det skulle kännas vackert och skört 

men också drivande och intensivt. Trummorna är just drivande och tar mycket plats, men 

kändes först stökiga och krävande mot den annars sköra låten. Jag experimenterade då med 

loopande av trummorna och upplevde att de i ett loopat format tog mindre uppmärksamhet. 

Det var som att jag registrerade att trummorna var pågående, utan att förändras, och då kunde 

koncentrera mig på annat, flytta fokus till låten. På så sätt kunde jag ha intensiva trummor i en 

relativt soft låt. Jag utnyttjade looping i både arrangemang och med faktiska ljudfiler på ett 

sätt som förstärkte musikens identitet och uttryck, detta genom att noga avväga vilka element 

som skulle vara mer repetitiva och var i produktionen jag ville kontrastera mot detta. 

Behovet av tid och distans 

Att låta låtar växa fram under en längre tid eller att granska dem kritiskt när man fått lite 

distans kan vara positivt både för slutresultatet och för trygghet i processen, och går att 

möjliggöra på flera sätt beroende på vilka förutsättningar studion har. Intervjupersonen 

uppgav att han i princip alltid går tillbaka och gör förändringar i produktionen och därför 

föredrar att jobba med MIDI och VST-instrument, samt att hålla alla instrument isolerade. 

Gillar han soundet i ett VST-instrument men vill ändra t ex voicings är det enkelt att bara 

flytta tonerna, och vill han göra ett uppmickat piano mer pad-igt vill han inte ha trumläck där 

som skulle bli stökigt i hans reverb. Han uppgav att den flexibiliteten som kommer av 

isolerade instrument i kombination med MIDI och VST-instrument är viktig för honom, och 

att det känns tryggt att veta att han kan lyssna igen och förändra saker senare (personlig 

kommunikation, 11 maj 2026). I mitt eget arbete har det varit väldigt positivt att efter lite tid 
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kunna gå tillbaka till produktionerna och göra förändringar i både arrangemang eller sound, 

och den möjligheten har jag skapat genom ISO-bås, lineade instrument som sedan reampats, 

samt genom att göra vissa instrument som pålägg. Jag upplever att tid och lite distans till 

arbetet kan bidra till mer grundade beslut, även om det ibland blir magi vid förhastade 

processer också. Att ta beslut om ändringar efter en viss tid handlar det inte nödvändigtvis om 

ifall det tidigare arbetet är tillräckligt välgjort eller inte, utan snarare om ifall det skapar rätt 

känsla hos lyssnaren. Tillför något inte rätt magi så kan det vara lättare att inse efter en tid när 

man har lite distans från processen, och det kan då vara enklare att förstå vad som behöver 

förändras. Intervjupersonen nämnde dessutom att vetskapen om att man kan gå tillbaka kan ge 

trygghet (personlig kommunikation, 11 maj 2026). Jag upplever själv att min musik ofta blir 

bättre av att jag kunnat låta den vila och sedan göra editeringar i efterhand, och i och med att 

jag har den erfarenheten så kan jag bli mer stressad i inspelningsformat där sådana 

möjligheter inte skapas. Min kreativitet gynnas av att jag vågar testa idéer, med vetskapen om 

att det går att mutea det enskilda elementet om det inte flyger, snarare än att hela tagningen 

går förlorad. Både faktumet att editering är möjlig, och det faktiska editerandet som eventuellt 

görs, kan förbättra musiken genom fler chanstagningar i kombination med att nyktrare beslut 

kan tas från en plats av trygghet och inspiration. 
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Kreativitet som ett resultat av flow 

Isobås som kreativt drivande 

Utöver att ge möjligheter för omarrangering så kan ISO-bås även bidra till en arbetsprocess 

där man tar fler chanser och spelar in mer material. Under studioinspelningen hade vi två 

isobås och gjorde många av våra pålägg just för att vi kunde utnyttja dessa rum simultant med 

liverummet. En drone-ig synth som inte är viktig för samspelet och dessutom bara lineas kan 

till exempel skapas med exakt samma resultat senare i en mer lättillgänglig studio, och hade 

därför vanligtvis inte prioriterats. När vi nu ändå skulle rulla igenom låten för att få in lite 

gitarrer som var viktiga att spela in (dels för att de fyllde en stor roll i musiken och för att vi 

ville utnyttja de fina mikrofonerna, preampsen och outboarden vi hade tillgång till) kände vi 

att vi lika gärna kunde spela in synthen samtidigt. Att tänka så påverkade oss på två sätt, vi 

strävade efter att komma på nya idéer och betraktade de av oss som inte var sysselsatta som 

potentiella påläggsmusiker, istället för att bara bli fler som satt och lyssnade i kontrollrummet. 

Vissa av dessa pålägg bidrog inte och användes därför inte, men andra mer otippade pålägg 

fyllde luckor vi inte tidigare reflekterat över. Det fanns två begränsningar som påverkade 

vilka pålägg som blev: dels vilka personer vi hade tillgängliga och dels vilka instrument/rum 

som kunde nyttjas samtidigt. I och med att många av dessa pålägg var chansningar och med 

stor sannolikhet skulle kunna muteas senare ville vi inte ha läck mellan dem. Spelade vi då in 

acke i liverummet kunde vi samtidigt slänga in en synth, men inte upright som hade läckt in i 

micken. Spelade vi in upright kunde vi spela in elgitarr lineat eller genom pedalbordet, men 

fick koppla ur stärken och istället reampa senare om vi ville. Kombinationen av begränsningar 

och de möjligheter som vi ville utnyttja (tillgång till isobås och att riskfritt kunna spela in fler 

instrument samtidigt) påverkade vår kreativitet och flow positivt, och vi kom ifrån studion 

med många fler kanaler än vad vi annars skulle ha fått med oss, en del oanvändbara, men 

också en del som verkligen bidrog till produktionerna och som utan isobåsen aldrig hade 

existerat. 

Stress i relation till inspiration 

För att kreativitet ska främjas upplever jag personligen att det kan vara positivt med både 

trygghet och en viss risk eller utmaning. Risker och utmaningar kan komma i olika form, 

genom tidsbrist eller begränsningar, och även slå åt båda håll. På samma sätt som man kan 

uppleva drivkraft genom press i en professionell kontext eller känslan av att man vill utnyttja 

resurserna och tiden väl, så kan precis samma situation också skapa blockeringar eller andra 
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problem. En del av musiken jag spelade in hade vi inte helt hunnit landa i och min upplevelse 

från inspelningen är att när vi väl kommit fram till ett sätt att arra låten blev vi så glada över 

att vi “löst pusslet” att vi inte provade nya idéer, och då kanske missade andra alternativa sätt 

att “lösa pusslet” och bygga låten kring. Det fanns en jobbig stress i att vi bara hade tillgång 

till studion en begränsad tid och i att vi visste att det skulle vara svårt att göra punch-ins vid 

ett senare tillfälle eftersom det låter annorlunda i andra rum och med annan utrustning. Den 

tidiga processen gick snabbare till ett pris av mindre experimenterande, medan vi i senare 

delar av processen hade ett större lugn att våga lägga tid på att experimentera. Samtidigt 

hamnade vi i vissa fall närmre musiken just när vi inte hann reflektera så mycket utan istället 

gick mer på instinkt. Tidspress i kombination med en professionell studiomiljö kan alltså 

skapa både blockeringar och snabbare beslutfattande, ibland genom flow, och ibland på 

bekostnad av experimenterande. 

Medhörning och att snabbt nå resultat 

Medhörning påverkar i allra högsta grad hur vi spelar, och hur snabbt vi får till ett material 

som låter bra kan också vara viktigt för kreativitet, inspiration och fortsatt arbete. I mina 

inspelningar upplever jag att det varit väldigt hjälpsamt att kunna pausa spelandet och lyssna 

på våra tagningar, både för att bli inspirerade av det som lät bra, och kunna förändra det vi 

inte gillade till nästa tagning. Både jag och Intervjupersonen har erfarenhet av att nya ljud 

sätter igång idéer och att det självklart är viktigt att kunna lyssna på vad man jobbar med. 

Samtidigt beskriver Intervjupersonen hur brister i akustikbehandling och hans monitorer som 

begränsar hans mixningsbeslut på ett sätt ändå främjar hans process. Upplägget fungerar 

tillräckligt bra för att kunna producera musik, och när han börjar övertänka frekvenser eller 

mixbeslut påminns han om att det ändå inte är beslut han bör ta i den studion, vilket får 

honom att gå vidare i processen och indirekt undvika att tappa flow (personlig 

kommunikation, 11 maj 2026). För mig finns ofta ett visst tidsfönster under processen där jag 

accepterar att något låter ofärdigt eller inte sitter ihop, och om det fortfarande låter ofärdigt 

när jag passerat den tidsgränsen brukar det börja tära på min inspirationen, få mig att prestera 

sämre eller tveka på att det ska gå att få ihop. Att snabbt få till ett resultat som känns 

inspirerande kan åstadkommas på olika sätt, vid en bandinspelning kan man lägga stor vikt 

vid sound innan man börjar spela den faktiska musiken, så att man vid första tagningen bara 

kan ställa lite nivåer mellan instrumenten och sedan ha en ljudbild som känns inspirerande till 

tagning två. Intervjupersonens process är liknande men bakvänd, han beskrev att han efter att 

varje pålägg skruvar ljud medan de andra i rummet spelar in eller börjar jobba på nästa steg 
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(personlig kommunikation, 11 maj 2026). Hur välutrustad en studio är i form av outboard kan 

påverka på två sätt, dels genom att man får fler verktyg att forma ljudet och kan skapa en mer 

färdig ljudbild i kontrollrummet, men också genom att musikerna (om de spelar med lyssning) 

spelar annorlunda om outboarden påverkar vad de hör. Sitter det en kompressor som printas 

och kommer tillbaka i lyssningen kommer det påverka hur man förhåller sig till dynamik, 

man kanske vågar ta i mer för man känner att det går att göra utan att det sticker iväg så man 

tappar kontakt med låten, eller så upplever man att allt känns stabilare för att man “fångas 

upp” och därför känner sig tryggare och får ett annat uttryck. Det skulle också, om man rattat 

dåligt, kunna vara så att man känner sig distanserad från verkligheten och att outboarden 

snarare försämrar ens självförtroende eller får en att ta beslut baserade på hur den är inställd, 

snarare än vad som hade varit bäst för musiken. Lyssning har en stor påverkan på hur 

processen utvecklas, till viss del kan en ofördelaktig lyssning flytta fokus från detaljpill och 

på så sätt få arbetet att gå vidare, men det är samtidigt viktigt för kreativitet och förmågan att 

ta väl avvägda beslut att kunna höra vad man gör på ett både tydligt och inspirerande sätt. 
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Sound och ideal 

Arbetstempo och generiska sound 

Utrustning och verktyg kan i hög grad snabbt bidra till resultat som inspirerar, men kommer 

oundvikligen då även ha en direkt inverkan på hur musiken utvecklas. Intervjupersonen 

beskriver att han har en template som han jobbar ifrån där allt finns upplagt med olika VST-

instrument, färdiga kedjor att utgå från och busprocessering. Han nämner också att det i hans 

krets funnits plug-ins som alla helt slutat använda, inte för att de är dåliga utan för att de först 

blivit populära för att de snabbt ger ett visst resultat, sedan blivit så överanvända att alla lärt 

sig känna igen soundet av dem, och att de nu får musiken att kännas generisk när pluggarna 

används (personlig kommunikation, 11 maj 2026). För mig kommer tempot oftare som ett 

resultat av om jag känner mig trygg i hur jag ska gå vidare i processen, än av de faktiska 

verktygen jag använder. Jag har upplevt att det ibland varit hjälpsamt att släppa på tempot och 

istället stanna upp och fundera på var låten faktiskt vill och vad det kräver av mig. For Me 

lämpade sig inte med en bandgrund på samma sätt som de andra, och i och med att jag hade 

tid att stanna upp, inse det och sedan producera om hela låten kunde jag skapa en produktion 

som jag själv upplevde som mer i linje med vart låten ville. Att ha en utformad verktygslåda 

med trygga arbetsprocesser som håller tempo kan å ena sidan främja kreativitet genom att 

man stannar i flow, å andra sidan kan konsekvenserna som detta får på musiken vara värda att 

beakta, särskilt om man väljer sina verktyg utifrån smidighet eller behov att skynda på 

processen snarare än från en konstnärlig grund. 

Kontraster och identitet 

Under mix strävade jag efter att skapa en viss balans av kontrast och identitet, men det tog sig 

uttryck på olika sätt beroende på de förutsättningar som produktionerna tagit med sig. Mina 

mixar av The Greenery och For Me är mer vågade än de andra två när det gäller användandet 

av effektplug-ins, och det är ett resultat av att jag ville kontrastera mot den stabilitet som 

redan fanns i låtarna. The Greenery har ett relativt minimalistiskt arrangemang och jag 

upplever den som tydlig i sin komposition. For Me är tydlig i och med produktionens 

uppbyggnad och atmosfär. Att vara vågad och utveckla ljudlandskapen mer fick mixarna att 

kännas mer i linje med hur jag kände musiken när jag skrev den. The Light Flickered och 

framförallt Flowers har däremot ett tydligare bandsound och jag ville inte kompromissa den 

identiteten genom sticka iväg i en alltför kontrasterande ljudbild. Om jag i de tidigare låtarna 

skapade en ny verklighet genom ljudbilden, ville jag i dessa låtar snarare förfina den 
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verklighet som kom naturligt av inspelningen. Kontrasterna fick primärt ske inom nivåer och 

arrangemang, snarare än mellan låten och ljudbilden. Min ingång till de fyra mixarna var inte 

planerad men kändes självklara i stunden, och beskrivningarna ovan är enbart ett försök att i 

efterhand beskriva vad i musiken som kan ha triggat vilka beslut. Inspelnings- och 

produktionsprocesserna resulterade i tydliga sound och identiteter som jag, mer eller mindre 

medvetet, förhöll mig till och påverkades av i mina beslut under mixandet av musiken. 

Musikaliska preferenser, en röd tråd 

Det musikaliska resultatet kan på många sätt påverkas av arbetsprocesser, möjligheter och 

begränsningar, men genom att betrakta det musikaliska uttrycket som ett resultat av 

preferenser och smak kan medverkande musikskapare beskrivas som en röd tråd genom olika 

verk. Allt från låtskrivande till mastering skapas och påverkas i allra högsta grad av de 

människor som skapar det, och hur vi väljer sound eller skapar olika känslor är ett resultat av 

oss som personer, våra respektive personligheter, musikaliteter och preferenser. För många 

lyssnare fyller sången en primär huvudroll, och genom att ha samma sångare över flera låtar 

har man på så sätt direkt en gemensam nämnare. På The Fishbowl sjunger två olika personer 

lead på olika låtar, men båda personerna körar på samtliga låtar. Totalt medverkar fjorton 

musiker på låtarna. Jag har själv skrivit all musik, arrangerat, producerat och mixat. Alla 

beslut är grundade i min och musikernas samt mastrarens musikaliska preferenser, och våra 

respektive uttryck. Oavsett genre, arbetsprocess eller hur låten har skapats så kommer det 

musikaliska verket vara ett resultat av de personer som skapat det, och det personliga 

uttrycket upplever jag påverkar musiken mer än all inverkan som teknik eller arbetsprocess 

kan ha på oss som personer. Arbetsprocesser och förutsättningar är absolut relevant, men 

musiken och personerna bakom kommer alltid att vara det viktigaste. 
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Slutord 

Sammanfattning 

I detta arbete har jag utforskat hur förutsättningar och processer vid inspelning och produktion 

kan påverka kreativitet och musikaliskt uttryck. Jag har utgått från arbetet med min EP The 

Fishbowl och strukturerat mina resultat och reflektioner inom tre huvudområden: 

Låtskrivande och arrangemang, Kreativitet som ett resultat av flow samt Sound och ideal.  

Möjliga utvecklingsområden och vidare forskning 

Hur kreativitet och musikaliskt uttryck både yttrar sig och påverkas är individuellt, likaså hur 

beslutsfattande sker. I detta arbete valde jag att primärt utgå från egna erfarenheter och tankar 

genom att analysera processer och resultat i mitt konstnärliga arbete, vilket innebar att jag 

hade total inblick i arbetet under alla stadier. Samtidigt tror jag att det hade varit intressant att 

göra ett kompletterande arbete helt grundat i en annan persons skapande, eller genomföra fler 

intervjuer för att bredda bilden ytterligare. Det hade också varit intressant att intervjua 

musikerna som varit del av musiken i ett tidigt skede kring hur de upplevde den färdiga 

musiken och kunde relatera den till våra processer. 

I detta arbete använde jag fyra olika låtar som material för jämförelse, men ett alternativ hade 

kunnat vara att istället återskapa samma produktion genom olika processer. I ett sånt arbete 

kanske det hade varit enklare att dra slutsatser kring eventuell påverkan på det slutliga 

resultatet eftersom de övriga skillnaderna mellan låtarna inte kunnat färga upplevelsen. Å 

andra sidan kunde jag i detta arbete observera vilka tendenser och beslut som dök upp i mig 

på ett sätt som inte hade varit lika självklart om jag i förväg hade bestämt mig för hur 

produktionen av musiken skulle utformas. 

Ett spår som jag till viss del berörde men som hade varit intressant att gå djupare in på är hur 

och på vilka sätt vi påverkas av lyssning när vi spelar in musik samt när vi lyssnar på den i ett 

kontrollrum. Det vore även intressant att undersöka relationen mellan specifik outboard och 

musikaliskt uttryck, samspel och dynamik, till exempel hur musiker påverkas av att ha 

kompression på sina instrument när de spelar in, både individuellt och i relation till varandra. 
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Det här arbetet har fört med sig nya insikter och tankar kring min kreativitet och musikaliska 

uttryck, och jag ser fram emot att fortsätta skapa musik, både i Ink Blue och genom andra 

projekt. 
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