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SAMMANFATTNING 

Författare: Cornelia Antonijev 

Handledare: Ester Lebedinski 

Titel: Genre och röstuttryck - En studie i hur mitt personliga röstuttryck kan förändras genom ett 
genrebyte 

Title in English: Genre and voice expression - a study in how a change of genre affects my personal 
voice expression  

I denna studie undersöker jag huruvida mitt röstuttryck kan förändras genom att sjunga i en genre 
jag inte är van vid. Jag bryter ner den mur som alltid funnits mellan mig och rockgenren och sjunger 
en rockversion av låten ”drivers license” (2021) av Olivia Rodrigo. Min metod var att jämföra 
denna produktion med en inspelning av samma låt i en genre jag är mer bekväm att sjunga i, singer-
songwriting. För att svara på mina frågeställningar har jag utgått ifrån min egen uppfattning av mitt 
röstuttryck samt med underlag från litteratur och mina loggböcker analyserat vad i mitt röstuttryck 
som bevarats eller förändrats. Jag har stärkt mina argument genom en undersökning där fyra 
musikproduktions-studenter fått analysera produktionerna, vilket resulterade i liknande resultat som 
mitt: den enda likheten som bevarats i rösten är klangfärg. Jag har slutligen diskuterat kring olika 
element som kan ha skapat det låga självförtroendet gällande att sjunga rock och med hjälp av 
Marika Nordströms bok Rocken spelar roll: En etnologisk studie av kvinnliga rockmusiker (2010) 
förstått att det kan grunda sig i bristen på kvinnliga förebilder inom genren.  

Sökord: Personligt röstuttryck, genre, rock, singer-songwriter, genus 
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INLEDNING 

Som sångerska har jag preferenser inom både genre och tonart. Jag har alltid varit mest bekväm när 
jag sjunger lugna låtar till en gitarr eller ett piano, gärna inom genren singer-songwriting. Varje 
vokalist har ett eget röstuttryck; jag tolkar det som kvaliteter i rösten som gör att det hörs att det är 
hen som sjunger samtidigt som rösten lämpar sig med musiken och genren. För att sången och 
musiken ska smälta ihop anser jag att en ibland måste anpassa sig till vad som är typiskt för genren. 
Saknar en då erfarenhet att sjunga en viss genre kanske röstuttrycket ändras så pass mycket att det 
är svårt att bevara vissa kvaliteter som kännetecknar vokalistens röst. Jag är intresserad av vad som 
kan hända med mitt personliga röstuttryck i en sådan situation då jag ofta blir bekväm och sällan 
testar att sjunga genres jag inte är van vid.  

Syfte 

Jag har valt att undersöka konsekvenserna av ett genrebyte för mitt personliga röstuttryck när jag 
sjunger en rockversion av låten ”drivers license" (2021) av Olivia Rodrigo jämfört med en singer-
songwriterversion av samma låt. 

För att analysera detta kommer jag att utgå ifrån följande frågeställningar:  

1. Vad är mitt personliga röstuttryck när jag sjunger i en genre jag anser lämpad för min röst? 
2. Vad blir effekten på mitt personliga röstuttryck när jag tar mig an en genre som jag inte har 

någon sångerfarenhet i, i detta fall rock?  

Som jag nämnde tidigare är jag väldigt bekväm i genren singer-songwriting, men jag har alltid 
påstått att jag saknar kapacitet att sjunga rock. I min värld skiljer sig singer-songwriting och rocken 
drastiskt ifrån varandra och inte minst i hur vokalister burkar sjunga. Min uppfattning är att singer-
songwriters har en mjuk och behaglig röst som sammanflätas med texten, medan sången i en rocklåt 
gärna är hård och samarbetar mer med instrumentalen. Valet av dessa två genrer var således 
självklart då jag med stor sannolikhet kan uppleva huruvida mitt röstuttryck faktiskt förändras när 
jag jämför två produktioner vars genrers karaktärer synnerligen är olika. Rock är även en av mina 
favoritgenrers att lyssna på, vilket innebär att jag sjungit med till många rocklåtar och därav har 
denna undersökning ytterligare en intressant vinkel. Varför har jag alltid tänkt att jag inte kan sjunga 
rock? 

Metod 

Jag valde att spela in en rockversion av låten och jämföra denna med en singer-songwriterversion. 
Jag anser att mitt röstuttryck kan nå sin fulla potential i en genre som singer-songwriting, men att 
sjunga en rocklåt har aldrig varit ett alternativ då jag inbillat mig att jag inte kan behärska genren. 
Till min studie valde jag att själv arrangera om, spela in och producera covers av Olivia Rodrigos 
låt ”drivers license” (2021) istället för att skriva en egen, för att distansera lyssnaren från låten och 
låta sången ta allt fokus. En egenskriven låt hade högst troligt skrivits för att passa mitt röstuttryck 
och därav förvrängt upplevelsen av hur rösten framstår.  

För att kunna genomföra denna undersökning definierade jag först genrerna jag tänkt arbeta med av 
den anledning att ha underlag för att arrangera om ”drivers license” (2021). En genrers egenskaper 
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är dock inte permanenta utan utvecklas med tiden i takt med att normer och befolkningens 
uppfattningar förändras, vilket jag kommer att utveckla med underlag av Franco Fabbris artikel 
”How Genres are Born, Change, Die: Conventions, Communities and Diachronic 
Processes” (2012). Med stöd från John Potters artikel, publicerad 2001, kan jag påstå att låttexten är 
singer-songwriters mest essentiella element, samt en enkelt kompande gitarr eller ett piano. Det är 
inte ovanligt att budskapet är en själviakttagelse, utanförkänslor eller förlust, verkliga eller fiktiva, 
som delas av musikern och lyssnaren. I The Cambridge Companion to the Singer-Songwriter (2016) 
beskriver Dr. Rupert Till autenticiteten inom singer-songwriting som känslomässigt styrd. I rock 
däremot väger den ideologiska aspekten tyngst, enligt Richard Middletons artikel från 2001, vilket 
syftar på sociokulturella sammanhang. Det innebär att det inom genren varit viktigt att vara 
autentisk; äkta. Detta ideal grundar sig i 1970-talets punkrock där autenticiteten utgick från 
människors genus, etnicitet och klass, förklarar Glover i sin bok Sign ó the times: introduktion till 
populärmusik som historia (2011, s. 200). Musikaliskt har rocken inspirerats av folkmusiken från 
södra USA och är rytmisk med hårda slag och förstärkta instrument, enligt Middleton (2001). Mina 
utgångspunkter i singer-songwriterversionen var att instrumentalen skulle grundas på en plockande 
gitarr för att sedan låta sång och stråk bygga upp låten dynamiskt. I rockversionen var trummor, 
gitarr och bas mina grundpelare i kombination med stark sång. Jag arrangerade och spelade in allt 
själv i singer-songwriterversionen, medan i rockversionen fick musikerna vara med och resonera 
vad som passade bäst till låten. Därav är rockversionen en kombination av mina och musikernas 
idéer.  

Under denna process har jag fört en beskrivande, reflekterande och tolkande loggbok. Efter varje 
session och avstämning med handledare skrev jag i loggboken vad jag hade gjort samt diskuterade 
mina tankar kring arbetet eller samtalet. 

När produktionerna var genomförda höll jag en undersökning där fyra musikproduktions-studenter 
fick svara på två frågor gällande mitt röstuttryck. Jag valde dessa personer då alla varit med mig 
under sånginspelningar tidigare och har hört flera av mina låtar, vilket jag vill hävda gör att de 
redan har en solid bild av mitt röstuttryck innan undersökningen. Jag skickade sedan ut frågor 
enskilt på mail och förklarade endast vad undersökningen gick ut på. De fick därför till exempel 
ingen information om vad jag själv anser att mitt röstuttryck är eller mina åsikter kring 
slutresultatet. Mina informanter kommer jag vid vissa tillfällen att kalla person 1, 2, 3 och 4.  

Person 1 - man, 23 år 
Person 2 - man, 22 år 
Person 3 - man, 25 år 
Person 4 - man, 25 år  

Undersökningen innefattade dessa frågor: 

1. Upplever du några liknelser i röstuttrycket i de två olika versionerna?  
2. Vilken är den främsta olikheten du upplever i hur uttrycket i rösten förändras i rockversionen 

(om du upplever en skillnad)? 

Till sist har jag, med underlag från min loggbok, tidigare forskning och svaren från informanterna, 
analyserat resultatet av hur jag anser att mitt röstuttryck upplevs i låtarna. Med underlag från 
Marika Nordströms bok Rocken spelar roll: En etnologisk studie av kvinnliga rockmusiker (2010) 
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har jag dessutom diskuterat vilka faktorer som kan ha haft inverkan på varför jag avstått att sjunga 
rock tidigare.  

Disposition 

I min uppsats kan en först läsa om genrer i allmänhet samt en mer ingående definition av singer-
songwriting och rock. Jag fördjupar mig sedan i rocken, men ur ett genusperspektiv för att till sist 
göra en analys på mitt resultat och avsluta med en diskussion och slutsats. 
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BAKGRUND 

Genrers uppkomst 

Det finns olika definitioner av en genre, men ingen genres egenskaper är definitiva. Franco Fabbri 
beskriver i sin artikel ”How Genres are Born, Change, Die: Conventions, Communities and 
Diachronic Processes” (2012) hur och varför ingen genre är konstant, utan skapas och förändras 
med tiden.  

Often, music historians wonder if a certain genre existed before any reference to its name could be found: I 
would suggest that in many cases some of the most relevant conventions defining a genre tend to operate 
before a name for the genre is agreed upon, but that the ‘act’ of naming makes other conventions more ‘visible’ 
and helps to create new ones. (Fabbri, 2012, s.187) 

Det är ett faktum att genrer förekommer inom flera kulturer. De frodas genom dialog och praktik 
hos bland annat musiker, kritiker, fans, försäljare och arrangörer. Fabbri (2012, s. 180) anser att 
genres skrivs in i historien när kulturer förenas, vilket betyder att det finns en tid då vissa genrer 
inte existerade. Ingen teori om genrer är hållbar om den inte tar hänsyn till att genrer genomgår en 
så kallad diakronisk process, något som inte är konstant utan förändras över tid.  

För att förstå den diakroniska processen en genre genomgår, att den skapas, ändras och försvinner, 
så kan vi betrakta dess definition som: olika sammanhang av musikaliska händelser som anpassar 
sig efter en konvention godkänd av olika grupper av människor. Konventioner och grupper är 
väsentliga koncept inom den tvärvetenskap som är grundläggande för att studera genrer, menar 
Fabbri (2012, s. 188).  

Fabbri (2012, s. 183) påstår att en människa kan tillhöra flera olika grupper. Han ger exemplet att en 
person är uppväxt i ett rocksamhälle för att senare bli musikforskare och ”lära sig” hur en beter sig 
på en jazzkonsert. Personen i fråga kan även bland annat prata ett flertal olika språk, gillar att resa 
och gå på bio och tillhör därför de grupper bestående av personer vars preferenser är detsamma. En 
grupp som accepterar genrekonventioner är vanligtvis en sammanslutning av flera mindre grupper. 

Fabbri (2012, s. 180) påstår att olika teorier av hur genrer skapas ska komplettera och inte motsäga 
varandra till skillnad från andra förespråkare av taxonomiska teorier, den biologiska vetenskapen 
om indelning. En genre kan etableras i konventioner inom en grupp likaväl som i en semiotisk 
namnprocess, läran om tecken, samt i bekräftelsen av det familjära och prototyper. Dessa skeenden 
förekommer inom konstruktionen av redan existerande genrer, vilket innebär att de tar form genom 
tidigare genrer; antingen som en helt ny genrer eller som en subgenre. 

Fabbri (2012, s. 181) förutsätter att vi inte föds med element för att känna igen heavy metal och att 
vi med tiden kan bilda oss en uppfattning genom prototyper och familjelikheter. Teorier baserade på 
detta motsätter sig regler och bygger istället på människors beteende och kognitiva vanor. Dessa 
teorier skapar en ”svart box” då det enda vi får reda på är att det är något som influerar vårat 
beteende genom en samverkan mellan perception och kognition. Teorin om prototyper och 
familjelikheter ska inte redogörs för specifikt, utan kan avses som ett socialt erkännande av 
konventioner, menar Fabbri (2012, s. 188). En genre skapas och blir igenkänd på grund av att 
tidigare låtar influerat och varit en riktlinje genom att grupper av människor har haft samma 
uppfattning om dessa och kommit överens om vad som ska klassas som vad.  
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Singer-songwriting och rock

För att enklare kunna följa med i mitt resonemang i resultat, analys och diskussion så kommer jag 
med hjälp av John Potters och Richard Middletons artiklar från 2001 att definiera de två genrer jag 
valt att arbeta med, samt i förhållande till dessa diskutera min egen uppfattning av singer-
songwriting och rock. Senare kommer jag att fördjupa mig i rocken ur ett genusperspektiv för att 
kunna stödja mina tankegångar kring min egen kompetens att sjunga rock.  

I singer-songwriting är det viktigt med budskapet i texten och sångens anknytning till instrumentet. 
Generellt har singer-songwriters en social medvetenhet vilket resulterar i att deras verk ofta baseras 
på en själviakttagelse, utanförkänslor, eller förlust. Detta kan utgå både från verkliga eller fiktiva 
känslor som delas av musiker och lyssnare, förklarar Potter (2001). I singer-songwriting kan det 
upplevas som en symbios mellan vokalisten och dess instrument, vanligtvis gitarr eller piano, då 
låtarna ofta skrivs på det ackompanjerande instrumentet. Instrumentalen upplevs någorlunda enkel 
och musiken samverkar med texten. Jag vill påstå att denna kopplingen mellan vokalisten och 
musiken gör låten skör då texten blir lättillgänglig för lyssnaren. Denna skörhet upplevs genom att 
textens budskap ofta är privat eller upplevs sådan, som Potter beskriver (2001). Genom den 
sårbarhet som skapas då texten uppfattas självupplevd fokuserar lyssnaren på vad vokalisten vill 
förmedla och kan lättare känna sig berörd av budskapet. Detta är något jag själv upplever när jag 
lyssnar på låtar inom genren. 

Potter (2001) påstår att många folk-, country- och bluesvokalister är singer-songwriters då de är den 
största faktorn till utvecklingen av genren. Det är möjligt att sammanfläta Hank Williams, en 
amerikansk countrysångare, och Woody Guthrie, en amerikansk folkmusiker, till dagens musiker 
genom uttryckandet av personliga, sociala och politiska missnöjen. ”Hank Williams sang of women 
and alcohol, Woody Guthrie of social and political reality as seen from the road, both projecting 
their own experiences into song.” (Potter, 2001). Inte minst influerades 1960-talets mest 
karaktäristiska singer-songwriter, Bob Dylan, av dessa musiker då hans debutalbum bestod av 
enbart gitarr och munspel. Som gitarrspelande singer-songwriter är det ovanligt att inte bli jämförd 
med Bob Dylan, vilket jag förstår då jag associerar honom starkt till genren. Gitarr och munspel är 
för mig klassiskt inom singer-songwriting, likaså stråk och andra organiska och mjuka instrument 
tycker jag stämmer in i dess klingande definition.  

Medan singer-songwriting associeras med låttexten beskrivs rocken istället mer med fokus på 
musikens sociokulturella sammanhang. Middleton (2001) förklarar att rocken blev ett sätt att 
beskriva den nya popstilen som höll på att utvecklas runt 1965 i Nordamerika och Storbritannien. 
Publiken skiljde sig från tidigare genrers anhängare då de tillhörde arbetarklassen med ett ökat 
intresse för motkultur, radikal politik och teoretisk estetik. Denna typ av rock var associerad med 
musiker så som The Beatles, Rolling Stones, Jefferson Airplane och Grateful Dead.  

Rock kan definieras genom tre dimensioner, menar Middleton (2001). Sociologiskt är rock ideellt 
producerad musik som riktar sig exkluderande åt det kapitalistiska ungdomssamhället under 60-
talet. Ur den musikaliska aspekten tenderar rocken att vara rytmisk med hårda slag och förstärkta 
instrument som hämtat inspiration från folkmusiken i södra USA. Till sist, ideologiskt sätt är rocken 
associerad med autenticitet och äkthet som grundar sig i rötter och originalitet samt personligt 
uttryck ur ett musikalisk perspektiv. Middleton (2001) fortätter att förklara att det ideologiska 
avseendet väger tyngst då sociologiska och musikaliska element är väldigt varierande.  
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Autenticitet inom genrerna  

Dr Rupert Till (2016, s. 17) förklarar att Allan Moore anser att autenticitet skapas mellan artister 
och deras publik och därav är det aldrig en självklarhet att en viss artist eller musik kommer att 
upplevas autentisk. Autenticitet är inte något som existerar av sig självt utan tillskrivs musiken först 
när publiken väljer att klassa den autentisk. 

Till (2016, s. 10) beskriver Moores teori om tre typer av autenticitet inom musik. Första person-
autenticitet uppstår genom att kompositören eller artisten lyckas övertyga publiken att musiken har 
integritet medan andra person-autenticitet förekommer när musiken gör det möjligt för lyssnaren att 
relatera till sina egna erfarenheter i musiken. Tredje person-autenticitet däremot, innebär att lyckas 
förmedla en exakt känsla hos en annan individ eller grupp av människor som traditionsenligt 
stämmer överens med genren. 

Singer-songwriters viktigaste verktyg är första person-autenticitet, menar Till (2016, s. 10) då 
äktheten i musiken uppstår när texten är övertygande att situationen är självupplevd för vokalisten. 
Till (2016, s. 13) fortsätter att förklara att alla tre teorier om autenticitet vanligen kan tillskrivas en 
singer-songwriter vilket gör genren utstickande från andra typer av populärmusik. Publiken och 
professionella personer inom musikindustrin uppmuntrar singer-songwriters att utveckla 
karaktäristiska egenskaper som upplevs autentiska enligt konventionen om genren, enligt Till (2016, 
s. 17. För musikern innebär detta att inte bli låst av processen vad musiken ska förmedla, utan att 
lita på sin instinkt, sina känslor och den undermedvetna skapandeprocessen då autenticiteten hos en 
singer-songwriter intensifieras genom interaktionen med undermedvetna känslor, menar Till (2016, 
s. 18)

Till skillnad från den känslomässigt styrda autenticiteten inom singer-songwriting, som Till 
beskriver, menar Glover (2011, s. 200) att det under den brittiska punkvågen på 1970-talet skapades 
ett slags autenticitets-ideal inom rockgenren där människors genus, etnicitet och klass var viktiga 
faktorer. Det värderades högt att vara upprorisk och eftersträva en slags råhet; att vara autentisk 
innebar att protestera mot samhällsutvecklingen, de konservativa normerna och utmana sociala 
hierarkier. Musikaliskt var idealet att ha ett oslipat sound och använda en originaluppsättning av 
instrument; gitarr, trummor och bas, blandat med skrikig sång. Detta autenticitets-ideal har skapats i 
förhållande till dess omgivning genom tolkning från publik, journalister, akademiker och musikerna 
själva, enligt Glover (2011, s. 201). Om vi ska tänka som Fabbri (2012) om att genrer inte är 
konstanta så kan vi förstå att det som uppfattades autentiskt på 60-talet inte nödvändigtvis behöver 
motsvara dagens definition. Jag anser att känslan av oslipat sound och skrikig sång karaktäriserar 
rocken från 60- och 70-talet medan det idag oberoende av genre är viktigt att produktionen är 
tekniskt välgjord. Det är inte ovanligt med effekter så som distorsion på sång för att nå ett skräpigt, 
men mer kontrollerat sound. Jag vill påstå att lyssnarna i modern tid inte är specificerade till 
arbetarklassens ungdom, utan dagens uppror hörs oftare i pop med feministiska texter och musiker 
som står upp för allas rättigheter. Genom att både tekniken, musiker och lyssnare har utvecklats så 
har autenticiteten och genren gjort detsamma och detta kan grundas i Fabbris (2012) teori om 
diakroniska processer kring genrers.  

Rocken ur ett genusperspektiv 

Att känna sig duktig och bra även som nybörjare är uppenbarligen av stor betydelse och är något som upprepas 
flera gånger under seminariets gång. Handlar det mest om mod? Det är ett centralt tema under denna 
eftermiddag. Hela stämningen andas optimism och ledarnas leenden smittar av sig på deltagarna. Jag uppfattar 
det som om de vill uppmuntra till att våga. Man ska inte tro att någon kan allt från början, men det gör 
ingenting eftersom inlärningen sker successivt. Det är därför viktigt att inte ge upp även när det går dåligt och 
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trögt. Det här ämnet bearbetas ganska ingående och det förefaller vara ett stort problem att många ger upp 
tidigt eftersom det till en början är svårt på mer än ett sätt. ”Men man får inte vara hård mot sig själv, man får 
peppa varann i stället” förklarar en av seminarieledarna. ”Peppa” är ett ord som används ofta och vars 
symboliska betydelse är intressant. Är det ett ord som används lika ofta i manliga gemenskaper? (Nordström, 
2010, s. 14) 

Detta skriver Marika Nordström i sin bok Rocken spelar roll: en etnologisk studie av kvinnliga 
rockmusiker (2010) om ett seminarium som ville rekrytera fler kvinnor  till att börja musicera inom 1

rockgenren. Det finns en brist på självförtroende hos kvinnor, menar Nordström (2010, s. 39) och 
utfallet blir att kvinnor sällan klassificerar sig som musiker. Detta grundar sig i den tidiga 
upphöjningen av manliga musiker och kompositörer som kan liknas vid den ur den klassiska 
musikhistorien, medan själva musicerandet i sig påvisats vara stärkande för flera kvinnor. Musiken 
blir större än sig själv när flera kvinnliga musiker upplever ett slags kvinnokollektiv där den sociala 
biten har en framträdande roll.  

En viktig utgångspunkt när det gäller rockmusik är att kvinnor, och då främst i rollen som instrumentalmusiker, 
är en klar minoritet. Orsakerna som presenteras inom forskningen är flera men fokus ligger på genusnormerna. 
En klassisk förklaringsmodell är att det finns få kvinnliga musikaliska förebilder för blivande kvinnliga 
rockmusiker att identifiera sig med (Bayton 1997; 1998). Långt fler kvinnor har funnit sin väg in på 
populärmusikarenan inom till exempel folk-, punk- och new wave-musiken. Ett annat problem är att den 
tekniska kunskapen om rock är svårtillgänglig för kvinnor (se t ex Bayton 1998, Ganetz 1997). Cohen (1997: 
22) är en av de forskare som betonar att kvinnliga populärmusiker i och med sitt kön ofta står utanför de 
informella nätverk som finns bland manliga populärmusiker och att det därför blir svårt att ta del av 
kunskapsspridningen. (Nordström, 2010, s. 37) 

Rockens historia genom ett feministiskt perspektiv är värt att uppmärksamma. Under 1970-talet 
manifesterade den feministiska rörelsen den separatism som pågick och som fortfarande pågår inom 
rockgenren. Musik kunde upplevas som antingen typisk ”manlig” eller ”kvinnlig” och rocken som 
var högljudd och elektrifierad ansågs följa den manliga normen som kvinnor skulle undvika. Då 
feminism idag har förändrats så har även idén om ”kvinnligt” och ”manligt” generellt reducerats, 
men detta genom att kvinnliga musiker eftersträvar den manliga normen inom rockgenren, menar 
Nordström (2010, s. 37). Kvinnor utskrivs ur historien och det är ett fenomen som är vanligt inom 
punkhistorien. Nordström (2010, s. 38) fortsätter att förklara hur kvinnliga instrumentalister 
åsidosatts av medier i Englands tidiga punkhistoria och på så sätt inte ses som en del av den bild 
som punken är och tidigare var.  

Nordström (2010, s. 38) påstår att rocken redan från början dominerats av män samt även 
yrkesgrupper inom musikbranschen så som managers, musiktekniker och instrumentalister. Det är 
redan svårt för musiker att etablera sig, vilket resulterar i att förekomsten av kvinnliga 
instrumentalister blir betydligt liten när även ytterligare faktorer påverkar. Det är ett problem allt 
från den praktiska delen inom teknik till det tvivel som finns gällande kvinnor inom 
musikersamhället från bland annat musiker själva, skivindustrin och massmedia. Det är också 
problematiskt hur kvinnor framställs i media, menar Nordström (2010, s. 39) då de antingen 
gestaltas som sexobjekt eller så får de, som sagt, inte synas alls. Detta gör det svårt för kvinnor att ta 
sig fram i branschen, men även att stanna kvar blir en utmaning då denna sexualisering är ett hinder 
för potentiella kvinnliga musiker. 

En anledning till varför kvinnor väljer att inte spela inom rockgenren, menar Nordström (2010, s. 
38), kan grunda sig i att elgitarren är förknippad med att vara ett maskulint instrument, till skillnad 
från piano som anses vara mer feminint. Genom att som kvinna spela elgitarr går du därför emot 
genusnormerna, vilket kan vara utmanande. Inom rockgenren är elgitarren primär och med färre 

 Jag använder mig av ”kvinna” och ”man”, men är medveten om att det kan vara andra pronomen inblandade. 1

11



kvinnor som väljer detta instrument på grund av ovannämnda så får vi en förklaring till varför 
bristen av kvinnliga instrumentalister inom rocken är ett faktum.  

Det har gjorts forskning kring inlärningsprocesser inom musik som påvisat att det ofta börjar med 
sitt eget lyssnande. I sin bok intervjuar Nordström (2010, s. 43) ett flertal kvinnliga musiker inom 
rockgenren och en stark komponent som bidragit till att informanterna har börjat spela samt att 
deras feministiska kamp har fått ta en stor plats i deras musicerande, är förebilder och identifikation. 
För att arbeta för en förändring har flera aktivt valt att ha kvinnliga förebilder just på grund av att 
utbudet är litet. ”Idoler och musik används då och då som en metafor för människans identitet som 
artikulerar vem man är men kanske framförallt vem man vill vara.” (Nordström, 2010, s. 52) 

Ett fenomen som blir tydligt i intervjuerna är statushierarkiernas roll. Då och då nämns någon artist eller band 
med ett förläget leende på läpparna eller en urskuldande ironisk blinkning. Vissa är det mindre fint att tycka 
om. De befinner sig så att säga på den lägre skalan av populärmusikkulturens egen uppdelning i hög- och 
lågkultur där rocken hamnar högt upp på skalan (Nordström, 2010, s.57) 

Vad är coolt att tycka om för musik och vilken musik är pinsam? Nordström (2010, s. 57) förklarar 
hur flera informanter skäms över att nämna vissa band de lyssnar på och tagit inspiration ifrån. 
Kanske för att de inte uppfattas autentiska som Glover (2012) påstår är väsentligt för rocken? 
Nordström (2010, s. 71) beskriver hur autenticitet har en ledande roll i diskussionen om rockens 
status och att den oftare associeras med män än kvinnor.  

Genom Fabbris (2012) artikel om hur genrer föds, ändras och dör har jag fått förståelse om varför 
en genre inte är konstant och kan därför inte utgå från att Glovers (2011) definition av autenticitet 
från 1960-talet fortfarande är aktuell i modern tid. Därav var det väsentligt att använda min egen 
kunskap i förhållande till Potter (2001) och Middletons (2001) definitioner av genrerna samt ha 
Glovers (2011) framställning av autenticitet i åtanke. Som Nordström (2010) förklarade att 
inlärningsprocessen börjar med ditt eget lyssnande så måste jag lita på min intuition gällande 
genrerna då jag, enligt Fabbri (2012), som människa och aktiv lyssnare på musik kan observera 
genrernas diakroniska process och på så sätt acceptera nya konventioner genom att jag tillhör flera 
olika grupper. 
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RESULTAT OCH ANALYS 

Singer-songwriterversionen finns här 
Rockversionen finns här  

Att arrangera en och samma låt i två olika genrer var både intressant och utvecklande. Jag fick 
insikt om hur många olika val jag gör, både medvetet och omedvetet, genom att jämföra dessa två 
olika arrangemang. Om det inte hade varit för att låtarnas tempo skiljer sig från varandra så är 
egentligen sången det enda jag hade kunnat kopiera. Eftersom min undersökning går ut på att 
jämföra mitt röstuttryck i de olika versionerna så var detta självfallet inte ett alternativ.  

Jag tänkte börja med att beskriva hur jag valde att arrangera singer-songwriterversionen och min 
största influens var ”Grow As We Go” (2019) av Ben Platt. I introt lade jag en plockande akustisk 
gitarr som driver låten framåt genom dess underdelningar och som även hjälper lyssnaren att snabbt 
förstå vad det är för slags genre hen lyssnar på. När sången börjar sjungas är den mjuk och skör och 
efter första delen av versen lägger en cello bastoner. Denna kommer att agera bas då jag ansåg att en 
riktig bas inte gjorde sig rätt i låten. En bas får låten att upplevas mer elektronisk, vilket jag tycker 
krockar med genren då vi tappar den intima känslan mellan röst och sång som Potter (2001) beskrev 
kännetecknar en singer-songwriter. Redan i första refräng sjöng jag in en stämma som följer 
melodin och denna är mixad så att de nästan har samma fokus. Stämman är därför väldigt påtaglig 
och hjälper lyssnaren att behålla ett intresse. I andra vers tog jag med mig gitarren, cellon och den 
sköra sången, stämmor sjungs varannan fras och en viola spelar väldigt enkelt. Med sina toner i ett 
högre register än cellon har violan en drivande effekt. För att andra refrängen ska skilja sig från 
första så har jag sjungit in en kör av oh-stämmor, vilket fyller ut bakgrunden och refrängen upplevs 
mäktigare. Det är först i sticket som gitarren börjar spela annorlunda och detta val gjorde jag för att 
plocket spelat ostört och låten var i behov av att något nytt skulle ske. Jag spelar färre 
underdelningar, av stråkinstrumenten ligger endast cellon kvar och alla stämmor har plockats bort. 
Det är först i andra delen av sticket som jag återigen la till oh-stämmorna och för att stärka melodin 
sjöng jag in en ters- och oktav-stämma. För att få samma känsla av underdelningar som gitarren 
genererade spelar istället ett piano åttondelar och de sista fyra takterna av sticket läggs det på en 
klarinett för att säkerställa att lyssnaren upplever arrangemanget intressant.  

Något jag upplever effektivt i ett arrangemang är att ta bort alla instrument när låten börjar kännas 
lång och är i behov av att något drastiskt måste ske. Detta har jag använt mig av i båda versionerna 
av låtarna då jag upplevt att sista refrängen behöver ett lyft. I de tre första takterna i singer-
songwriterversionen valde jag att bara ha trestämmig sång och i rockversionen ligger endast en 
elgitarr och melodistämman. På så sätt lyfts låten en sista gång när alla instrument som presenterats 
i arrangemanget får spela fullt ut i de sista takterna. Jag anser att jag på ett enkelt men produktivt 
sätt fått slutet av låten att lyfta utan att ändra för mycket i det befintliga arrangemanget.  

I rockversionen hade jag influenser så som ”The Kids Aren’t Alright” (1998) av The Offspring och 
en metalcover av låten ”Someone You Loved” (2019) tolkad av Our Last Night, I See Stars, The 
Word Alive och Ashland. Originalet är framfört av Lewis Capaldi (2019). Till skillnad från singer-
songwriterversionen lät jag rockversionen spela med fullt komp i introt för att arrangemanget ska 
upplevas avskalat i första delen av versen. Trumkompet är enkelt och kompletteras av en rytmisk 
bas och energisk sång. I andra delen av första versen läggs det på en hård elgitarr och basen börjar 
pumpa åttondelar, trummorna spelar med öppen hi-hat och både stråk och synth får funktionen att 
fylla upp instrumentalen genom att de läggs långt bak i mixen. I första refrängen ville jag bryta av 
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utan att egentligen plocka bort några instrument och detta gjorde jag genom att låta trummorna och 
elgitarren spela i halvtakt för att sedan gå tillbaka till originalkompet de sista fyra takterna. Istället 
för en framträdande stämma, som i singer-songwriterversionen, så ligger det istället dubbar som 
fyller upp melodin. I andra versen håller trummorna återigen tillbaka men helheten är ändå drivande 
och melodin går upp en oktav de sista två takterna för att ge låten ett lyft innan andra refrängen. Det 
är först i andra refräng som jag valde att lägga till en stämma, samma som sjungs i singer-
songwriterversionen, men nu ligger den långt bak i ljudbilden. Sticket fylls med elgitarrer som får ta 
en stor del av fokuset och sången förhöjs med en oktavstämma de åtta sista takterna. I andra delen 
av sticket sjöng jag in en kör av ah-stämmor som får ta mycket fokus från lyssnaren. Detta är ett 
verktyg som jag medvetet valt att använda mig av för att aktivt försöka återskapa mitt personliga 
uttryck i sångproduktionen och som visar sig passa väldigt bra in i arrangemanget. Jag ville lägga 
till något som kännetecknar mig och mina arrangemang känns först som hemma när de nästan får 
drunkna i stämmor. Tillsist, som jag nämnde tidigare, ligger det endast en elgitarr och sång de första 
takterna av sista refrängen för att låta sista delen av låten lyfta.   

Resultat av undersökningen 

Mina informanter är eniga om att det knappt fanns några likheter i mitt röstuttryck när de skulle 
jämföra mina produktioner och beskriver att det endast är på grund av att klangfärgen; karaktären i 
rösten som utgörs av sammansätta övertoner, bevarats som en kan höra att det är samma person som 
sjunger. Person 2 lyfter även fram att det är stämmorna i rockversionen som gör att han upplever en 
liknelse i rösten, både på grund av att han anser att stämmor är typsikt för mina arrangemang, men 
även hur jag sjunger dem.  

När informanterna istället skulle svara på hur röstuttrycket förändras i rockversionen beskriver de 
sången som kaxig och att jag som sångerska vågar ta för mig mer, till skillnad från i singer-
songwriterversionen där sången upplevs lugn och skön. Person 3 förklarar att det kan bero på att jag 
sjunger i bröströst på de höga tonerna, medan person 1 diskuterar kring om det beror på att 
dynamiken i instrumentalen skiljer sig från singer-songwriterversionen. I rockversionen, menar 
person 1, att jag måste konkurrera med en stark dynamik i musiken och därav anpassa sången 
genom att konstant sjunga starkt. Han forsätter att förklara att det istället är sången som skapar 
dynamik i singer-songwriterversionen då instrumentalen ger det utrymmet och dessutom låter 
stämmor karaktärisera och förstärka melodistämman.  

En reflektion som flera av informanterna har gjort är hur upplevelsen av texten är olika beroende på 
vilken version de lyssnar på. Person 4 beskriver upplevelsen i rockversionen som att jag lägger över 
all skuld på den andra parten, till skillnad från i singer-songwriterversionen där jag ber om ursäkt. 
Både person 1 och 2 påstår att det är först i singer-songwriterversionen som de fokuserar mer på 
texten och vad den vill förmedla.  

Vad är mitt personliga röstuttryck när jag sjunger i en genre jag anser lämpad för min 
röst?     

Enligt mig själv finns det ett facit för mitt personliga uttryck och vad jag upplever för kvaliteter i 
min röst. Några komponenter som jag anser stärker känslan av att jag är i mitt esse är en mjuk röst, 
sång som emellanåt övergår till huvudklang, stämmor och en ganska luftig, skör ton. Jag tycker 
även att jag oftare sjunger nasalt än med en öppen klang. Jag har dessutom fått höra att jag upplevs 
sjunga väldigt rent och med effekten att det redan låter pitchat ibland. 
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Vad blir effekten på mitt personliga röstuttryck när jag tar mig an en genre som jag inte 
har någon sångerfarenhet i, i detta fall rock? 

I min loggbok (210322) konstaterar jag att jag möttes av motgångar redan innan 
inspelningsprocessen hade börjat. Valet jag stod inför var vilken tonart låtarna skulle gå i och en 
tonart var egentligen självklar för mig. Jag kunde sjunga de lägsta tonerna och rösten klingade 
generellt bättre genom hela låten jämfört med andra tonarter. Jag var även tvungen att sjunga i 
huvudklang vilket jag tidigare nämnt är väldigt karaktäristiskt för mitt uttryck och därav var 
ändringar i melodin endast på grund av estetiska faktorer. För att få en karaktäristisk röst inom 
rockgenren anser jag att de höga partierna ska sjungas med bröströst och detta resulterade i att jag 
behövde sänka tonarten i rockversionen. En sänkt tonart innebar att jag inte lika enkelt kunde sjunga 
de lägsta tonerna och fick dessutom byta ut toner i melodin på grund av dessa praktiska 
komplikationer.  

Under inspelningen upplevde jag en stor skillnad i hur pass väl jag kunde känna mig in i musiken, 
förklarar jag i min loggbok (210327). Vanligtvis när jag spelar in sång försöker jag använda mig av 
känslan i texten och musiken för att resultatet av rösten ska överensstämma med dessa. Min 
uppfattning, både under själva processen och lyssningen efteråt, var att jag upplevde det betydligt 
enklare att sjunga med känsla i singer-songwriterversionen, medan fokus i rockversionen låg på att 
klara av att sjunga alla toner så rent som möjligt. Känslan gick från att känna in texten och musiken 
i singer-songwriterversionen till att försöka förhålla mig till ett facit i rockversionen som jag ansåg 
var rätt för genren. Jag vill påstå att denna skillnaden är påtaglig även i lyssningen när jag jämför 
produktionerna.  

Jag ställdes inför ett val om jag skulle pitcha min sång eller inte och detta diskuterar jag i min 
loggbok (210331). För genrernas karaktäristiska sound så krävs nödvändigtvis inte en 
hundraprocentigt ren sång, men det är heller inte ovanligt att rösten är editerad i de låtar jag har 
lyssnat på. Risken när en pitchar sång är att personliga uttrycket kan ta skada då du enkelt kan 
editera bort avgörande egenheter i rösten, men som i tekniskt mening inte är perfekta. Jag tog 
beslutet att endast pitcha de toner som jag ansåg så pass falska att de tog fokus från lyssnaren, och 
detta gav mig en uppenbarelse. Jämfört med singer-songwriterversionen behövde jag pitcha fler 
toner i rockversionen. Jag har generellt fått höra att min sång är väldigt tonsäker och ibland upplevs 
pitchad. På grund av att det var svårare för mig att hålla tonen i rockversionen så vill jag konstatera 
att mitt personliga uttryck påverkades genom att det krävdes mer editering än vanligt på rösten.  

När jag jämför de två olika versionerna är min största reaktion hur lite plats stämmorna får ta i 
rockversionen jämfört med i singer-songwriterversionen. Effekterna i sångproduktionen består 
istället främst av dubbar och oktaver. Jag är egentligen inte främmande för dubbar och de i sig 
behöver inte påverka mitt uttryck, utan det är bristen på stämmor i kombination med sång och 
dubbar som ger mig känslan av att något saknas. Detta resonemang kan jag stödja med svaren av 
person 2 i min undersökning: ”En annan allmän reflektion är att jag blev lite förvånad över att det 
inte var fler stämmor i rockversionens refräng. Det hade jag förväntat mig,…”, (mailkonversation, 
210426). Att ha stämmor i mina arrangemang är så betydande för mitt personliga uttryck att även 
människor som hört mina låtar tidigare märker dess frånvaro. Det är dock nytt för mig att lägga 
oktav-stämmor men jag har upplevt att det numera är vanligt i flera genrer och jag gillar resultatet 
av det. Ibland kan även min åsikt vara att det är för mycket stämmor och i sådana situationer skulle 
det kunna passa bättre med en oktavstämma. Dessutom borde jag testa att använda mig av 
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oktavstämmor mer med tanke på att jag har ett brett register och rent fysiskt ofta kan ta en 
oktavstämma.   

I rockversionen hör jag att jag försöker sjunga med attityd för att rösten ska uppfattas hårdare än i 
singer-songwriterversionen. Jag visste självfallet redan under inspelning att detta skulle påverka 
känslan i min röst, men som Glover (2011, s. 201) påpekar att punkrocken har förknippats med 
skrikig sång så har även jag fått det intrycket av rock. När jag frågar mina informanter om de 
upplever att mitt röstuttryck förändras i rockversionen är de eniga om att båda versionerna skiljer 
sig drastiskt från varandra. Ord som ”tuffare”, ”självsäker” och ”kaxig” kan sammanfatta svaren om 
hur rösten uppfattas i rockversionen. Person 1 tror främst att det beror på att sången konkurrerar 
med den starka dynamiken i instrumentalen och därav behöver ta plats låten igenom, till skillnad 
från singer-songwriterversionen där sången själv har möjlighet att styra dynamiken. I singer-
songwriterversionen sjunger jag med en mjukare röst som jag enklare kan associera med mitt 
personliga uttryck.  

Informanterna forsätter att vara eniga om att det knappt finns någon likhet mer än att klangfärgen i 
rösten har bevarats. Jag tror att det beror på att jag behåller mitt nasala sound i båda versionerna, om 
inte mer i rockversionen. Jag förstår att denna karaktär förstärks ju högre upp i registret jag befinner 
mig, förutsatt att jag sjunger i bröströst. Däremot sjunger jag mer med en öppen o-klang i de lägre 
partierna, ett aktivt val jag gjorde under inspelning för att rösten skulle framstå lite ”coolare”. Jag 
tror att detta i kombination med en lägre tonart ökar olikheten mellan versionerna och gör att 
rockversionen framstår som fylligare och hårdare.  

En annan intressant aspekt - som jag förstår genom att ha lyssnat på båda versionerna - är hur jag 
anser att texten får två olika innebörder, både genom att instrumentalen skiljer sig så pass mycket 
från varandra som de gör, men främst på grund av hur sången sjungs. Genom en mer energisk sång i 
rockversionen upplever jag att texten inte riktigt kommer fram då fokus ligger på musiken och vare 
sig sången har rätt känsla eller inte i förhållande till instrumenten. Budskapet i låten tycks vara mer 
hämndlysten än sårbar och det är först genom en mjuk och skör sång i singer-songwriterversionen 
som jag verkligen lyssnar på texten och känner att jag förmedlar den smärta som jag får av 
originalversionen. Detta resonemang förstärks av mina informanter. Person 4 beskriver hur textens 
perspektiv i rockversionen tycks vara att vokalisten skyller ifrån sig, kontra i singer-
songwriterversionen där upplevelsen blir att vokalisten istället ber om ursäkt.  

Jag upplever också att jag lyssnade mindre på själva texten i rockversionen. Där tog jag inte upp många ord av 
texten alls. I singer-songwriterversionen tog jag nästan åt mig varje ord. Det här intrycket tyckte jag mig känna 
i rösten bortsett från hur instrumenten runtom spelade men det vore orimligt att anta att de distade gitarrerna 
och hårda trummorna kontra det fina gitarrspocket [sic] och stråket inte påverkade min upplevelse. (Person 2, 
mailkonversation, 210426) 

Varför upplever jag texten så olika i versionerna egentligen? Texten i ”driver’s license” (2021) är 
skriven ur ett perspektiv som att sångerskan har upplevt det som sjungs och fans har spekulerat om 
vem den blonda tjejen är som Olivia Rodrigo (2021) sjunger om. ”Hank Williams sang of women 
and alcohol, Woody Guthrie of social and political reality as seen from the road, both projecting 
their own experiences into song.” (2001). Potter (2001) beskriver hur en singer-songwriter sjunger 
om personliga händelser och känslor, medan Glover (2011) förklarar att punkrocken underströk det 
politiska missnöjet i samhället. Jag anser själv att rock sällan handlar om kärlek på ett uppenbart 
sätt så som i ”driver’s license” (2021) utan mer vanligen sjungs det om droger, sex, vendetta och 
vad jag tolkar som psykisk ohälsa. Kan det vara så att jag upplever att singer-songwriterversionen är 
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mer mitt uttryck för att själva låten och texten passar bättre i genren och påverkar därför min och 
mina informanters upplevelse? 
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DISKUSSION 

Mitt syfte med denna uppsats var att undersöka konsekvenserna av att jag tar mig an en genre jag 
aldrig sjungit i tidigare och därav förstå vad ett genrebyte kan resultera i gällande mitt personliga 
röstuttryck. Efter att ha analyserat mina produktioner och jämfört dessa så inser jag att mitt 
personliga uttryck förändrades märkbart i rockversionen och den enda uppfattade likheten mellan 
låtarna enligt mig själv och informanterna är min klangfärg. Jag tror den största anledningen till 
olikheterna var att jag inte kände något när jag sjöng rockversionen, hur absurt det än kan låta, 
kontra i singer-songwriterversionen där jag framkallar en stark, sårbar känsla hos lyssnaren som gör 
det enklare att leva sig in i låten. Om jag hade sjungit rockversionen från hjärtat kanske inte 
olikheterna hade uppfattats så påtagliga då båda hade upplevts autentiska och äkta inom sin genre.  

Jag kan inte undgå att tänka att mitt självförtroende gällande att sjunga rock påverkade 
slutresultatet. Det blev viktigare för mig att ”klara av det” rent praktiskt än att faktiskt gå på min 
intuition om hur jag vill att det ska låta och tro på att jag kommer lyckas. Hela min inställning under 
inspelningen var negativ och jag kände mig felplacerad. Med detta motiv har jag uppmärksammat 
flera likheter mellan mig själv och informanterna i Nordströms bok (2010) och kommer nu att 
reflektera över hur olika element möjligtvis haft en inverkan på mitt självförtroende. 

Att sjunga och spela rock har jag som musiker inte ens ansett vara ett alternativ och har egentligen 
aldrig reflekterat över varför. Jag har personligen lyssnat väldigt mycket på rock som jag själv vill 
klassificera främst som punk och metal. Så varför skriver jag aldrig rocklåtar eller sjunger rock 
överhuvudtaget? Självfallet sjunger jag med till låtarna jag lyssnar på, jag är ju ändå sångerska, men 
varje gång jag har gjort en cover av en rocklåt så har jag arrangerat om den till att befinna sig i en 
genre så som singer-songwriting. På något vänster har det känts ”fel” av mig att tro att jag kan 
sjunga rock. Min röst är ”fel” och mitt uttryck är ”fel”. Vad Nordström (2010, s. 14) lyfter fram är 
hur det i ett sammanhang med endast kvinnor, i hopp om att pusha dem till att spela rock, har 
använts termer för att skapa något slags mord. Här förstår jag att det kanske egentligen har handlat 
om att jag aldrig vågat ta mig an en utmaning jag anser att jag inte klarar av. Om jag inte kan göra 
det bra, varför ska jag göra det då?  

””Peppa” är ett ord som används ofta och vars symboliska betydelse är intressant. Är det ett ord 
som används lika ofta i manliga gemenskaper?”, skriver Nordström (2010, s. 14) och detta vill jag 
understryka. I hög grad bygger rockens status på autenticitet och denna associeras främst med män. 
Jag har upplevt att svaret om en person kan spela på mina låtar skiljer sig ofta beroende på om det 
är en man eller kvinna jag frågar. Frågar jag en man som inte är hemma i just den genren eller ens 
instrumentet jag behöver hjälp med så blir ändå svaret oftare att han kan testa. Medan om jag frågar 
en kvinna, vars instrument jag behöver hjälp med kanske till och med är hennes huvudinstrument, 
säger nej om hon känner att hon inte kan göra låten rättvisa. Jag är själv likdan och tycker att det i 
sådana situationer känns ”fel” av mig att försöka. Nordström (2010, s. 14) menar att det är 
väsentligt att kvinnor behöver bli ”peppade” i flera fall och ännu viktigare inom just rockgenren.  

Musik börjar ofta med ens eget lyssnande och Nordström (2010, s. 43) menar att detta går att basera 
på forskning. När jag läste Nordströms bok (2010) började jag fundera över mina förebilder. Jag har 
knappt lyssnat på kvinnliga rockmusiker och det är först i tjugoårsåldern som jag anser att jag 
lyssnar mer på kvinnliga musiker generellt. Har känslan av att jag inte kan sjunga rock blivit väldigt 
påtaglig just av anledningen att jag inte valt att identifiera mig med kvinnliga rockmusiker? Jag 
förknippar den typen av rock som jag lyssnat på med manliga röster som dessutom ofta sjunger i ett 
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register jag fysiskt inte kan sjunga i. Jag nämner i min analys hur jag försökte framstå ”cool” genom 
att sjunga med en öppen o-klang i det lägre registret. När jag börjar reflektera över varför så kan jag 
inte undgå att tänka att jag försöker få en ”manligare” klang. Rocken har alltid varit mansdominerad 
och kvinnor har inte fått ta den plats de behöver när de väl trotsat normerna och grävt sig in i 
genren, som Nordström (2012, s. 38) beskrev med att kvinnor utskrivits ur historien och haft hinder 
från olika håll så som skivindustrin och massmedia.    

Nordström (2010, s. 52) beskriver även hur informanterna nästan skämdes över att erkänna vissa 
influenser de haft genom åren. Fenomenet ”guilty pleasures” heter just ”guilty” för att du ska veta 
att det inte är ”rätt” av dig att uppskatta det. Jag har under min uppväxt umgåtts med vänner vars 
musiksmak har särskiljt sig från min. Det skulle påpekas att min musiksmak var dålig och skämtas 
om diverse rockband jag lyssande på. Det var inte erkänt av mina vänner att det var acceptabelt att 
tycka om musiken, desto mindre att faktiskt sjunga den. Jag tror att även detta kan ha påverkat mitt 
självförtroende att jag inte har förmågan att sjunga rock. 

Jag vill återigen belysa Nordströms (2010, s. 38) konstaterande att kvinnor inte har samma plats i 
musikhistorien som män. Därför valde jag att själv göra en iakttagelse när jag läste Potters och 
Middletons (2001) artiklar och räkna hur många kvinnor som nämns i förhållande till antalet män. 
Bara genom denna observation påvisas Nordströms argument genom att av musikerna som nämns i 
artikeln om rockmusik är 40 stycken män och endast en är kvinna, men hon är i sin tur medlem i ett 
mansdominerat band. I artikeln om singer-songwriting är siffrorna betydligt bättre, men långt ifrån 
jämställda. 19 av 67 musiker är kvinnor, vilket utgör knappt 28,4% av totalt antal nämnda musiker. 
Jag kan alltså med hög sannolikhet förstå att bristen på förebilder inom rocken är betydligt högre än 
i singer-songwriting och därav kan det vara svårare för mig att placera min egen röst i den genren.  

Jag har under min studie endast reflekterat över mitt eget personliga uttryck och varför jag som 
kvinna associerat rockmusiken med något ej genomförbart sångmässigt. Självfallet kan flera ta del 
av mina slutsatser och dra liknelser till egna erfarenheter samt förstå varför kvinnor är en minoritet 
inom rockgenren. Men hur är min studie relevant för andra musiker ur en bredare aspekt som 
dessutom är könsneutral?  

Efter min undersökning och analys kan jag dra slutsatsen att flera röstkvaliteter i rockversionen 
avviker från vad jag anser är mitt personliga uttryck och detta behöver inte vara negativt utan något 
jag istället kan ta lärdom av. Genom att ha spelat in två versioner av samma låt kan jag reflektera 
över vad jag uppskattar med min röst och börja använda mig mer av dessa tekniker. När jag lyssnar 
på rockversionen kanske jag uppskattar attityden i rösten och intensifieringen av det nasala, medan 
jag i singer-songwriterversionen imponeras av känslan. Jag lär känna min röst på ett nytt sätt genom 
att sjunga samma låt i två olika genrer då jag hör befintliga likheter och egenskaper som gynnar min 
röst. Jag tänker att ett personligt uttryck främst handlar om vad du är van vid och hur du trivs med 
att sjunga. Kan en använda min studie som en metod av anledning att vokalister ska hitta samt 
bredda sitt personliga röstuttryck? 

I min analys reflekterar jag över varför låtarnas budskap uppfattas så olika, både av mig och 
informanterna, och varför texten känns mer lättillgänglig i singer-songwriterversionen. Jag funderar 
därför på om det kan vara en metod att skriva låttexten först för att sedan, utefter vad låtskrivaren 
vill förmedla med budskapet, välja låtens genre. Kan vi på så sätt sprida kunskap om samhällsfrågor 
genom att strategiskt tänka vilken genre som får lyssnaren att notera texten? Miljöfrågor kanske 
registreras lättare i en folklåt än i en rocklåt, medan feministiska frågor skapar större debatt inom 
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pop än i country. Kan ett aktivt val av genre vara en metod för att enklare generera det budskap som 
du vill att låten ska förmedla? 

Reflektion över mina metoder 

Jag valde att använda mig av metoden att skriva loggbok samt att hålla en undersökning där fyra 
personer fick svara på frågor gällande hur mitt röstuttryck förändras genom ett genrebyte. Jag har 
under skrivandet av uppsatsen ansett att mina loggböcker har varit ett bra stöd, både för att minnas 
processens gång men även för att kunna utveckla tanker som uppstått under tiden. På så sätt kunde 
jag enklare analysera slutresultatet i förhållande till min upplevelse under den praktiska processen.  

Genom att jag höll en undersökning kunde jag stärka mina svar på frågeställningarna då 
informanterna resonerat liknande mina egna tankar kring hur mitt röstuttryck förändrades. En 
undersökning var även väsentlig för min studie då min analys annars enbart hade utgått från egna 
åsikter och hur jag drar paralleller till min litteratur. Resultatet blir mer intressant genom att kunna 
läsa vad andra personer, oberoende av litteraturunderlag och vissa förkunskaper, uppfattar för 
likheter och olikheter.  

Jag kunde med hjälp av Franco Fabbris artikel (2012) om hur genres inte är konstanta förklara hur 
min upplevelse av rock och singer-songwriting kanske inte är densamma som definitionen var för 
50 år sedan. John Potters och Richard Middletons artiklar är båda från 2001 och därför funderade 
jag över om de fortfarande var aktuella efter 20 år, men eftersom deras beskrivningar av genrerna 
stämde bra överens med min uppfattning så var det möjligt för mig att stödja mina tankar kring 
mina produktioner på dessa artiklar. Marika Nordströms bok (2010) var den mest intressanta för 
mig att läsa då jag kunde förknippa flera olika avsnitt med egna erfarenheter och fundera kring 
händelser som faktiskt kan ha orsakat min brist på självförtroende att sjunga rock. 
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SLUTSATS 

Jag kan efter min undersökning påstå att ens personliga röstuttryck kan påverkas drastiskt genom att 
sjunga i en genre en inte är van vid. Det är egentligen inte en fråga om vad som är rätt eller fel och 
bra eller dåligt, utan vad som händer fysiskt med rösten i förhållande till hur en själv vanligen 
upplever sin röst. Jag kunde bevara min klangfärg i rösten trots att jag valde så pass olika genrer 
som singer-songwriting och rock, men nästintill detta var olikheterna ytterst påtagliga. Både jag och 
informanterna uppfattade rösten mjuk och skör i singer-songwriterversionen, medan sången i 
rockversionen var kaxig och energifull. Andra påverkningar på mitt röstuttryck upplevde jag i 
produktionen och mixen då jag var tvungen att kompromissa både i tonart och kör-arrangemang för 
att rockversionen skulle klassas så autentisk som möjligt. Dessutom fick jag editera sången mer i 
rockversionen än i singer-songwriterversionen.  

Jag trodde inte att jag skulle uppleva förändringar psykiskt mellan inspelningarna, men jag hade 
mycket svårare att sjunga med känsla i rockversionen jämfört med singer-songwriterversionen. 
Detta kan bero på mitt självförtroende då det blev viktigare för mig att göra ”rätt” än att istället lita 
på att det jag anser passande för genren faktiskt blir bra. Jag vill påstå att slutresultat och min 
upplevelse kring hur mycket mitt röstuttryck förändras påverkades bland annat av detta då jag i 
lyssningen upplever en skillnad i autenticitet inom de olika genrerna.  

I min uppsats har jag en genusteoretisk inrikting som får ta stor del, både i bakgrund och diskussion, 
då jag efter att ha läst Marika Nordströms bok insåg att det finns flera faktorer till varför jag inte 
sjungit rock tidigare och därav valde denna genre till mitt arbete. Under studiens gång väcktes ett 
intresse hos mig att på djupet undersöka min självupplevda brist på kompetens och därför saknas 
vinkeln av ett genusperspektiv i mina frågeställningar. För framtida studier som vill använda min 
uppsats som underlag föreslår jag att innefatta frågeställningar med ett genusteoretisk fokus.  

Det som förvånade mig mest var hur en kan uppleva en sådan skillnad i budskapet beroende på 
vilken genre det är. Texten kan uppfattas olika beroende på hur jag sjunger och hur instrumentalen 
spelar, trots att det är exakt samma ord i båda produktionerna. Detta är något jag gärna hade fortsatt 
att undersöka och föreslår därför detta som framtida forskning. Hur mycket kan vi styra människors 
perception med ett aktivt val av genre?   
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