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Titel: Komponera i karaktär – En studie i karaktärsbaserat låtskrivande 

 

Title in English: Composing in character – A study in character-based songwriting 

 

I denna studie har jag utforskat hur valet av att skapa musik utifrån gestaltandet av en fiktiv, 

icke-autobiografisk karaktär påverkar det klingande musikaliska resultatet och min kreativa 

process. Studien utgår från de centrala begreppen musikalisk persona och dess olika lager, 

”låtens karaktär” samt narrativ. Jag valde att genomföra arbetet eftersom jag har ett stort 

intresse för karaktärsuttryck och narrativ i (och utanför) musik, och eftersom jag ville utveckla 

mina egna färdigheter inom dessa områden. 

 

Jag genomförde studien genom att under relativt fria omständigheter skriva, arrangera, spela in 

och ”demo-producera” två låtar, där målet var att gestalta en fiktiv karaktär. Under arbetets 

gång förde jag även en loggbok, som jag i resultaten redogör för i kronologisk ordning och 

analyserar.  

 

Studien har resulterat i värdefulla insikter kring min kreativa process, och en utökning av min 

”konstnärliga verktygslåda” genom (för mig) nya metoder för skapande och uttryck. Dessa har 

bland annat varit tidigare outforskade genreuttryck (hardcore, growl), nya tillvägagångssätt i 

det musikaliska arbetet (att börja med text), en ökad användning av ”icke-musikaliska ljud” i 

mina arrangemang, samt nya uttryckssätt i mitt textförfattande (val av ord, rytmiska mönster, 

et cetera). Genomgående har studien också inneburit en mer analytiskt orienterad 

låtskrivarprocess än vad jag vanligtvis upplever. Arbetet avslutas med en diskussion kring 

persona, karaktär, och vart gränsen går mellan dessa och artisten och/eller kompositören som 

verklig person. 

 

Sökord: Musikalisk persona, Röstidentitet, Känslouttryck i musik, Musikaliskt narrativ, 

Skapandeprocess, Musikproduktion 
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INLEDNING 
 

Så långt jag kan minnas har jag intresserat mig för historier och de fiktiva karaktärer som 

befinner sig i dem. Som barn älskade jag böcker och filmer, speciellt inom fantasygenren; 

ju overkligare, desto bättre. Min stora kärlek var (och är fortfarande) Harry Potter - stora, 

episka sagor, hela världar att försvinna in i. Min familj beskriver mig ofta som ett 

okontaktbart barn. “Du var för inne i din egen värld”, säger de. “Det var ingen poäng att 

försöka prata om något, för man fick bara en trollformel till svar”. Frågan är väl om jag 

någonsin växte ur den fasen. Än idag befinner jag mig ofta i min egen värld, med mina 

egna historier och karaktärer.  

 

Den enda kärleken som står högre är musiken. Därför faller det sig kanske naturligt att 

jag alltid har uppskattat karaktärsskildringar och narrativa uttryck i musik. Som barn 

lyssnade jag på när mina föräldrar sjöng och spelade låtar av The Kinks, David Bowie 

och The Cure, och som tonåring var jag besatt av My Chemical Romances beskrivningar 

av döden på konceptalbumet “The Black Parade”. Numera, som ung vuxen, älskar jag att 

lyssna till La Disputes emotionella narrativ och Tyler, The Creators fantastiska 

karaktärsskildringar på “Igor”. När det kommer till mitt eget musikskapande, dock, har 

jag sällan reflekterat över att gestalta fiktiva karaktärer. Jag har mer eller mindre 

begränsat mig till autobiografiskt (eller åtminstone pseudo-autobiografiskt) skrivande - 

med några få avvikelser, förstås. 

 

Denna studie har som avseende att förändra detta. Under tre månaders tid, genom 

skapandet av två låtar, undersöker och övar jag mig i gestaltandet av en fiktiv karaktär 

genom musik. Genom både praktiskt utövande och en djupdykning i litteratur kring ämnet 

har jag som avsikt att skapa förståelse kring karaktärsgestaltning och narrativ i musik. 

Studien bearbetar bland annat ämnet musikalisk persona och känslouttryck i musik, och 

undersöker deras koppling till låttextförfattande, instrumentering, arrangemang, sångröst 

och performance. 
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SYFTE 
 

Syftet med denna studie är att utforska hur valet av att aktivt skriva låtar utifrån 

gestaltandet av en fiktiv, icke-autobiografisk karaktär påverkar min kreativa process och 

de konstnärliga val jag gör, samt att ta reda på hur jag kan använda dessa tillvägagångssätt 

i min fortsatta musikaliska praktik. 

FRÅGESTÄLLNINGAR 
 

● Hur påverkar valet av att skriva utifrån gestaltandet av en fiktiv karaktär min 

musik utifrån både sångperformance och instrumentering/arrangemang? 

 

● Hur påverkar valet av att skriva utifrån gestaltandet av en fiktiv karaktär mitt 

låttextförfattande? 
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BAKGRUND 

Musikalisk persona 

Persona är ett begrepp vars definition tycks variera beroende på såväl kontext som vem 

som tar sig an att definiera det. Ursprungligen användes det för att benämna de masker 

antikens skådespelare använde för att förstärka sina uttryck, men ordets betydelse har 

utvecklats sedan dess. Inom litteraturen används persona om en litterär figur som har en 

särskild roll eller åsikt, och inom psykologin handlar ordet om den roll en person spelar i 

ett socialt sammanhang (Nationalencyklopedin). Ordet är alltså besläktat med ”roll”, 

”karaktär”, ”person” och ”personlighet”. Denna studie intresserar sig för uttrycket och 

konstruktionen av dessa i och genom musik. I ”Music and Persona - an introduction” har 

David Fairchild och Philip David Marshall (2019) sammanställt en översikt över fältet 

persona och musik, där de sammanfattar samt diskuterar begreppet och dess 

kringliggande diskurs utifrån flertalet olika författares perspektiv. De inleder med att 

förklara att persona är nära besläktat med personlighet, och att det därför då faller sig 

naturligt att musikalisk persona generellt kopplats samman med de människor som synligt 

framför eller komponerar musik – att musikalisk persona skulle vara densamma som 

artistens eller kompositörens ”riktiga person”. Som en följd av detta berättar Marshall 

och Fairchild vidare att konceptet publik persona, med tillhörande kringliggande 

strukturer (kanske lättare beskrivet med termen kändisskap), har undersökts utförligt 

utifrån flertalet olika perspektiv ända sedan 70-talets filmstjärnor. Detta av bland annat 

Richard Dyer (1998), som i sin bok Stars dissekerar konstruktionen av persona i såväl 

film som media. Dyer gör det uppenbart att konstruerade karaktärer existerar även där 

försök görs att gömma att de de facto är konstruerade, exempelvis i idolbilder av 

filmstjärnor, i media, et cetera (Dyer, 1998, Kapitel 3).  I modern tid har studier kring 

musikaliska idoler, däribland David Bowie, Madonna, och Lady Gaga, visat på att även 

fans är delaktiga i konstruktionen av publika personor (Fairchild och Marshall, 2019, s. 

2).  

 

Trots att även jag fascineras av kändisskap och publik identitet, är undersökandet av dessa 

inte målet med min studie. Mer relevant är snarare hur persona kan appliceras på och 

uttryckas i musik i sig - i kompositionen, framförandet, och upplevelsen av musik. Helt 

enkelt; på vilka sätt kan musikaliska uttryck förmedla en persona? Eller å andra sidan; 

hur kan en persona i sin tur forma de musikaliska uttrycken? I de inledande partierna av 

den mycket inflytelserika The Composer’s Voice skriver Edward T. Cone (1974) 

följande: 

 
In a wider context, one might say that the expressive power of every art depends on the 

communication of a certain kind of experience, and that each art in its own way projects the 

illusion of the existence of a personal subject through whose consciousness that experience is 

made known to the rest of us. That is the role of the character in a play, of the narrator in a novel, 

of the persona in a lyric. (Cone, 1974, s. 3) 

 

Vidare identifierar Cone (1974, Kapitel 1) tre olika grader av persona i musik. Den första 

kallar han för “the vocal persona”, vilket motsvarar en poetisk karaktär eller “jaget” i en 

berättelse, som uttänkt och uttryckt av kompositören/författaren. Man kan likna denna 

vid musikens protagonist, och en låt kan förstås innehålla flera av dessa personor. Ett 

exempel på detta är opera, där flera olika karaktärer gestaltas. Cone menar dock att 

eftersom dessa karaktärer skapas av och genom kompositörens röst, bör man som lyssnare 
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föreställa sig all dialog som om den vore inom citationstecken i en litterär text. Olika 

karaktärer må kanske tala - men det är samma röst som gestaltar dem. Den andra graden 

av persona kallar Cone för “the virtual persona”, vilken representeras av det 

instrumentella ackompanjemanget i musik. Denna liknar han grovt med berättarrösten i 

en historia - den ger kontext och bygger den värld där karaktärerna kan ta sin plats; 

“[...]the accompaniment often seems to evoke and to comment on the words and the 

implied actions of the persona portrayed by the singer” (Cone, 1974, s.12). Den tredje 

personan är en sammanslagning av de tidigare två, som tillsammans bildar en större, 

“complete persona”. Denna, menar Cone, representerar den bakomliggande 

kompositörens intention och röst, dock endast en version (persona) av kompositören, 

eftersom varje version skapas av och för den individuella kompositionen.  

 

Med ovanstående som kontext skulle man alltså kunna påstå att persona är centralt, 

kanske nödvändigt, för att överhuvudtaget kunna förstå uttryckta känslor och händelser i 

konst (däribland musik). Cochrane (2010) argumenterar för att så tycks vara fallet, och 

menar att lyssnaren, om än omedvetet, lyckas urskilja komplexa känslor i musik (både 

instrumental och icke-instrumental) just eftersom lyssnaren kopplar dessa känslor till en 

persona. Endast psykologiska varelser är kapabla till komplexa känslor, och därför är det 

fullt möjligt att vi associerar musik med en känsla genom att först associera den till en 

psykologisk varelse. Även Robinson och Hatten (2012) menar på att musik innehåller 

vad de kallar för en “virtual persona”, genom vilken musiken kan uttrycka en rad 

komplexa känslor. Viss musik kan till och med innehålla en “musical plot”, ett narrativ, 

där denna persona genomgår och uttrycker en rad olika känslor och händelser genom 

musiken. Lyssnaren bjuds inte bara in till att förstå dessa känslor, utan även till att känna 

dem själv genom sin empatiska förmåga.  

Sångrösten, performance och persona 

And how does the track make itself known to us? Through the identity of the singer. With but few 

exceptions, it seems to me that when we listen to a track, our attention is focused particularly on 

the identity of the singer. It is, indeed, to the singer that we give our attention. (Moore, 2012, s. 

179) 

 

I och med personas koppling till person och personligt uttryck, blir den kanske mest 

uppenbara formen av persona i musik den som förmedlas genom och formas av 

människorösten. Mycket riktigt inriktar sig en stor del av den akademiska diskussionen 

kring persona (även om vissa inte använder just det begreppet) och musik på just rösten. 

Roland Barthes (1972), som många senare har använt som utgångspunkt, myntade 

begreppet ‘the grain of the voice’ - en kvalitet som han menar skiljer en vanlig, 

intetsägande röst från en personlig, meningsfull och emotionellt expressiv sådan (i 

kontexten sång med text). ‘The grain’ är det som för med sig det symboliska, det 

betydande, menar Barthes (1972, s. 182). Denna ‘grain of the voice’ skulle kanske, i min 

mening, kunna likställas med personan - det som förmedlar känslor till lyssnaren. 

 

Czernowin (2015, s. 450) skriver att varje persons röst för med sig personens identitet, 

och att det är väldigt svårt att frigöra sig från denna koppling - att imitera en annan röst 

eller annan identitet. Detta för med sig problem, menar hon, eftersom det sätter hinder för 

fantasin, för kreativiteten. Men det singulära kan också vara pluralt, enligt Czernowin. 

Samma röst kan gestalta flera olika personligheter, även om dessa olika personligheter 

färgas av samma ‘grain’. Flera röster kan också kombineras till en singulär röst med helt 
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egna egenskaper. Moore (2012, s. 181) insinuerar också att en artists persona kan 

modifieras genom att förändra rösten med hjälp av teknik - kompression, vokal editering, 

pitchmodifiering och distorsion skulle kunna tänkas vara exempel på detta.  

 

I ‘Performing Rites’ bygger Simon Frith (1998, s. 190–191) vidare på Barthes tidigare 

nämnda teorier. Han talar om rösten som ett instrument, men samtidigt som något större, 

mer personligt uttrycksfullt än ett instrument. Notera dock att Frith här talar om leadsång 

i populärmusik - mer klassiska körstämmor identifierar han snarare som “vanliga” 

instrument. Frith kallar rösten för ett ‘willed sound’, ett ljud skapat med intention, vilket 

för honom innebär att ljudet innehåller mening. Röstens olika ljud symboliserar kroppen, 

vad som händer med och i kroppen - och därmed skiljer den sig från andra instrument, 

som står ett steg under kroppens fysiska rörelser. Slutsatsen här tycks vara att rösten som 

instrument är överlägsen när det kommer till att förmedla känslor och erfarenheter - och 

därmed även persona, kan tyckas.  

Ackompanjemang och persona 

Innan jag fortsätter till nästa sektion vill jag också kort diskutera litteratur kring 

instrumentalt ackompanjemang och huruvida även det kan uttrycka persona. Moore 

(2012, s. 188-191) menar att vi delvis konstruerar vår upplevelse eller uppfattning av 

musikalisk persona genom ledtrådar och kontext som serveras till oss genom det 

instrumentala. Normalt sett förstärker och förhöjer ackompanjemanget (sång-)personan, 

men det kan ibland finnas friktion mellan de två parterna. Ackompanjemanget kan till 

exempel förklara varför personan känner eller beter sig på ett visst sätt, vilket i vissa fall 

kan ge av en känsla av att personan ljuger för sig själv. I vissa fall kan ackompanjemanget 

till och med underminera och streta emot personan, vilket leder till att vi som lyssnare 

börjar misstro dess autenticitet och motiv. Med andra ord uttrycker inte instrumenten i 

sig en persona, men de ger kontext till, bygger världen kring, och kommenterar personan. 

Vidare formulerar Moore en mängd uttryck för att förklara ackompanjemangets (som han 

på engelska kallar för “the environment”) förhållande till personan: 

 
● the environment is inert, contributing nothing specific to the meaning of the song;  

● the environment is quiescent, merely setting up the (largely attitudinal) 

expectations through which a listener may listen;  

● the environment is active, and supports the position of the persona, frequently 

through devices related to word-painting;  

● the environment is interventionist, going further than what is specified in the lyric 

by amplifying what it signifies, or even by enacting the lyric;  

● the environment is oppositional. (Moore, 2012, s. 191) 

 

Moores idé om att ackompanjemanget i sig inte utgör en persona, utan snarare ett 

komplement till en persona, går även att urskilja i tidigare nämnda Cones (1974) tankar. 

Till en viss del vill Cone definiera ackompanjemanget som sin egen persona, men han 

kallar det för en berättare, en “narrator”, som likt berättarrösten i ett drama förklarar, 

kommenterar, och ger kontext kring karaktärernas känslor och beteenden. Idén här är 

densamma som Moores - den instrumentala musiken är ett komplement; nära besläktad 

med personan, men separat. 
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METOD OCH TEORI 

Konstnärlig forskning 

Denna studie faller under grenen konstnärlig forskning, eftersom jag forskar genom att 

bedriva egen konstnärlig praktik samt genom att analysera och tolka denna. 

Vetenskapsrådet (2015) beskriver konstnärlig forskning som “forskning inom 

konstnärligt område”, och förklarar vidare att det är ett brett område som omfattar en 

mängd av praktiker. 

 
Konstnärlig forskning grundas i konst som gestaltande kunskapsform och undersökande 

praktik. (...) Forskningen utförs genom konstnärligt arbete med stöd i undersökande 

metoder och teoribildning som också kan hämtas från andra forskningsområden. Syftet 

är ofta att belysa konstnärlig produktion och kunskapsprocesser: frågor kring konstens 

uttryck och villkor samt sinnliga, narrativa och performativa aspekter av konst. 

(Vetenskapsrådet, 2015, s.5) 

 

Vidare så skriver Vetenskapsrådet (2015) att den konstnärlige forskaren ofta själv deltar 

som aktivt subjekt, så kallad “through the making”-forskning. Forskningen presenteras 

också ofta genom en rad olika medier, såsom till exempel fotografi, text, utställning, eller, 

som i mitt fall, fonogram. 

Komposition och produktion 

För att undersöka mina frågeställningar valde jag att komponera samt producera två låtar 

som gestaltar en fiktiv karaktär. Jag satte inte upp många specifika ramar kring hur detta 

arbete skulle gå tillväga, utan valde att låta mig själv arbeta i stort sett helt fritt och efter 

inspiration. Mitt resonemang var att jag normalt sett skriver musik utan fasta metoder, 

och därför kändes det rimligt att så även skulle vara fallet här. Arbetet fortlöpte dock inte 

helt utan regelverk. De utgångspunkter jag hade var: 

 

● Målet med låtskriveriet och produktionen är att gestalta en fiktiv karaktär. De ska 

alltså inte avse uttrycka något autobiografiskt. 

● Låtarna ska vara minst tre minuter i längd. 

● Låtarna ska innehålla leadvokal med tillhörande låttext. 

● Jag ska själv arrangera och producera låtarna i en DAW (Digital Audio 

Workstation). Att ta in andra musiker är okej, men jag bör spela majoriteten av 

instrumenten själv, och i de fall jag tar in andra musiker ska de dirigeras och 

instrueras av mig (dvs. inte improvisera fritt eller tolka musiken på egen hand). 

● De slutgiltiga produktionerna bör åtminstone vara på demo-nivå. Det viktiga är 

att arrangemanget är komplett och att alla konstnärliga idéer är uttryckta i 

produktionen. Inspelningskvalitet och mixkvalitet är av mindre betydelse. 

 

Arbetet fortlöpte under perioden februari-maj 2021. Jag valde att inte begränsa mig till 

någon specifik tidsåtgång per låt, utan att istället låta mig själv arbeta tills dess att jag 

kände mig färdig. 
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Dokumentation 

För att dokumentera arbetsprocessen samt möjliggöra senare analys förde jag under 

arbetets gång en loggbok. Enligt Bjørndal (2005, s. 62) är syftet med loggboksskrivande 

att skapa djupare förståelse för något som skett genom skriftlig reflektion. Genom 

loggboken pratar vi med och lyssnar till oss själva, menar han. Den variant av loggbok 

jag valde att använda var en s.k. ostrukturerad loggbok (även om den i slutändan följde 

vissa mönster). Loggboken såg ut på följande sätt: 

 

Datum, tid Beskrivning, tankar, reflektioner Dokumentationsfil 

2021-05-07 
10:00 

Här är en beskrivning av vad jag har 
gjort och eventuella tankar kring varför 
jag gjorde det. Alternativt så innehåller 
denna ruta fria tankar kring arbetet, 
eller utdrag ur en låttext jag arbetar på. 

Här skriver jag namnet 
på eventuell ljudfil som 
exporterades i 
anslutning med 
händelsen. 

 

Bjørndal (2005, s. 64) menar att fördelen med en ostrukturerad loggbok är att man förblir 

öppensinnad och därmed kan upptäcka omedvetna saker om sig själv eller saker man inte 

tänkt på. Nackdelen är dock att en ostrukturerad loggbok kan vara krävande att läsa och 

analysera i efterhand.  

 

Utöver loggboken så exporterade jag under arbetets gång “dokumentationsfiler”. Dessa 

är helt enkelt ofärdiga versioner av låtarna som jag exporterade i samband med att något 

större framsteg gjordes i arbetet, eller då jag gjort många små ändringar under en längre 

period. Jag döpte dessa i kronologisk ordning - “L1-1”, ”L1-2”, och så vidare, för 

dokumentationsfiler som dokumenterade låt 1, och “L2-1”, ”L2-2”, och så vidare, för låt 

2. 

Teoretiska begrepp i analysen 

Nedan följer en kort genomgång och diskussion av ett antal begrepp och idéer. Dessa är 

nödvändiga för att förstå utgångspunkten i min kommande resultatanalys, vilket är varför 

de är disponerade till metodavsnittet i stället för bakgrunden. 

Lager av persona 

Som tidigare nämnt i bakgrunden verkar det som att vi genom att föreställa oss en persona 

kan urskilja och uppleva komplexa känslor i musik. Men till vem tillhör den persona som 

uttrycks - musiken, eller musikern? Frith (1998, s. 186) menar att vi hör sångare som 

‘personally expressive’, med vilket menas att (pop-)sångaren sjunger som sig själv, 

utifrån sina egna erfarenheter. Men två andra lager, eller möjligtvis karaktärer, bör också 

tas i beaktning. Å ena sidan gestaltar popartisten ‘a star personality’ - deras image som 

artist - och å andra sidan gestaltar de samtidigt låtens personlighet, ‘the song personality’ 

- den roll som varje låttext innehåller (Frith, 1998, s. 212). Auslander (2009) diskuterar 

vidare kring Friths teorier om populärmusik och skapar tydligare distinktioner mellan 

dessa olika personor: 

 
I shall both systematize and expand on Frith’s account. From this point on, I will refer to the three 

layers of performance he identifies as the real person (the performer as human being), the 
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performance persona (the performer as social being) and the character (Frith’s song personality). 

All three layers may be active simultaneously in a given musical performance. (Auslander, 2009, 

s. 271) 
 

Eftersom den musik jag komponerar till denna studie inte har en tillhörande distinkt 

“performance persona” (jag producerar musiken som ett slutet projekt, utan varken 

artistnamn, image, eller tankar om att publicera låtarna, än mindre spela dem live), och 

eftersom jag är intresserad av just gestaltandet av en fiktiv karaktär, blir Auslanders 

“character” (Friths “song personality”) det lager av persona jag framför allt intresserar 

mig för i denna studie. Auslander menar att denna karaktär är en tredje, fiktiv, part, som 

skiljer sig mellan låtar. Detta står i kontrast till “the performance persona” som förblir 

konstant, åtminstone inom samma performance-kontext (Auslander, 2009, s. 272). 

”Character”-personan kan bland annat ta formen av berättare i låtens historia eller, som i 

mitt fall, formen av en karaktär som gestaltas i låten. Alla framträdanden behöver dock 

inte nödvändigtvis innehålla en “character”, skriver Auslander (2009, s. 274). I vissa fall 

gestaltar artisten helt enkelt sig själv, eller åtminstone den version av sig själv som är 

aktuell i projektet. Detta står i kontrast till Moore (2012, s. 180–181), som anser att alla 

låtar innehåller detta tredje personalager (han kallar dock lagret för ”protagonist”). Likt 

Auslander och Frith identifierar Moore tre olika lager hos en artist. Dessa är nära 

besläktade med både Auslanders och Friths definitioner, men för Moore tycks det andra 

lagret, ”persona” (Auslanders ”performance persona”) vara närmre besläktat en artists 

musikaliska uttryck – uttal, inspelningsstil, sångstil – än dess image eller dess publika 

persona. I vilket fall menar Moore (2012) att både ”the protagonist” och ”the persona” 

alltid är fiktiva konstruktioner, oavsett hur nära besläktade de är med artisten som verklig 

människa.  

Litteraturanalytiska begrepp 

Trots att min studie uteslutande behandlar musik, innehåller denna musik en aspekt som 

möjligtvis går att analysera, eller bör analyseras, utifrån ett litterärt perspektiv - nämligen 

låttext. Enligt Nicholls (2007) har populärmusik en tendens att manifestera sig som korta, 

tre till fyra minuter långa låtar innehållande skildringar av statiska sinnesstämningar. 

Eftersom det narratologiska perspektivet befattar sig med just narrativ - skildringar av 

händelseförlopp över tid - har därför inte många försök gjorts att analysera populärmusik 

utifrån ett sådant perspektiv. I vissa fall har forskare helt och hållet förnekat möjligheten 

av att populärmusik kan vara (alternativt innehålla) narrativ, och där försök har gjorts att 

koppla samman ämnena har resultaten varit minst sagt oklara. Dock, fortsätter Nicholls, 

befattar sig den stora majoriteten av denna forskning med icke-vokal musik, dvs. 

instrumentala stycken. Detta är underligt, menar han, eftersom existensen av text i vokal 

musik innebär en självklar ingång för narrativ analys. Jag skulle vidare vilja argumentera 

för att låtar inom populärmusik, för att inte nämna album eller längre stycken, ofta 

innehåller en “musical plot”, en historia som förändras över tid, likt en novell eller annan 

skönlitterär text (jfr. Robinson och Hatten, 2012). Jag har ofta observerat detta inom 

genrer där leadsångaren inte sjunger melodi utan snarare pratar, berättar, rappar, viskar 

och/eller skriker - hip hop och hardcore, till exempel - men jag utgår från att fenomenet 

finns representerat i alla genrer. Några tydliga exempel på narrativ i musik är La Disputes 

“King Park” och “I See Everything” ur albumet Wildlife (2011). Dessa stycken har 

mycket tydliga historier; den ena om en gängskjutning och dess konsekvenser för alla 

involverade parter, och den andra om en ung cancerpatient och hans bortgång, skildrat 

genom pojkens mammas ögon. Idén om att musik ofta eller alltid beskriver stillastående 
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sinnesstämningar är helt enkelt inte korrekt, åtminstone inte om man tar låttext i 

beaktande - och varför skulle man inte göra det? 

 

För att underlätta diskussion och analys kring låttext i senare delar av denna studie känner 

jag att en (om än mycket grundläggande) genomgång av vissa litteraturanalytiska 

begrepp, specifikt kopplade till berättandeformer och karaktärsskildringar, kan vara på 

sin plats. Klarer (2013, s. 21) beskriver att man i dess allra enklaste form skiljer på två 

olika sorters karaktärer i text; “flat characters” - typifierade eller stereotypa karaktärer 

utan tydliga personlighetsdrag och motivationer, och “round characters” - 

individualiserade karaktärer med personlighetsdrag, historia, etc. För att presentera dessa 

karaktärer kan sedan två metoder användas; dramatisk metod (“showing”) - vilket 

innefattar monolog och dialog, och förklarande metod (“telling”) - dvs. narration, direkta 

förklaringar. Klarer (2013, s. 25) är dock noga med att poängtera att dessa karaktärstyper 

och berättandeformer mycket sällan återfinns i sina rena former i text, utan snarare som 

hybrider av olika grader. 

 

Klarer (2013, s. 26) fortsätter med att redogöra för begreppet narrativ situation (“narrative 

situation”), och förklarar att det framför allt är fokuserat kring två delar; den narrativa 

rösten (vem är det som talar?) och fokaliseringen (vem är det som ser?). Vidare så 

beskriver författaren de tre vanligaste narrativa situationerna (samt poängterar att dessa, 

likt ovanstående, sällan återfinns i sina rena former i verkligheten). Dessa är: 

 

● “Authorial narrative situation”, vilket i grova drag kan översättas till författar-

narrativ situation. Här refereras alla karaktärer till i tredje person, och berättandet 

sker ur perspektivet av en allvetande berättare som inte själv ingår i historien. 

● “First-person narrative situation”, dvs. förstapersonsperspektiv. Här skildras 

historien genom en av karaktärerna - det kan till exempel vara protagonisten själv 

som talar, alternativt en mindre viktig karaktär som observerar och berättar. Detta 

perspektiv upplevs ofta som intimt och “nära”. 

● “Figural narrative situation”, vilket skulle kunna beskrivas som en kombination 

av de två ovanstående. Här berättas historien i tredje person, men berättarrösten 

är inte med i bilden på samma sätt som i författar-narrativ situation. Detta uppnås 

genom att skildringarna i texten är kopplade till och begränsade av en av 

karaktärerna. Med andra ord är perspektivet inte allvetande, utan karaktärsbundet.  

 

Eftersom ovanstående former av narrativ situation så sällan återfinns i sina rena former i 

postmodern litteratur berättar Klarer (2013, s. 31–32) att fransmannen Gérard Genette 

(1930-) myntade en rad andra begrepp för att urskilja olika typer av narrativ. En 

distinktion som Genette gör är mellan homodiegetisk och heterodiegetisk berättarröst - 

dvs. huruvida berättaren är positionerad i eller utanför berättelsens värld. Utöver dessa 

finns några andra begrepp som används för att beskriva narrativ. Ett av dessa är 

fokalisering (extern, intern eller noll); ett begrepp som besvarar frågan “vem ser?”, dvs. 

vems ögon läsaren upplever historien igenom. 

 

Jag är medveten om att ovanstående teorier huvudsakligen är menade att appliceras på 

skönlitterära texter, medan de texter jag skapar till denna studie snarare faller inom 

ramarna för poesi eller narrativ poesi. En av poesins centrala byggstenar är användandet 

av bilder och symboler, menar Klarer (2013, s. 40) – det vill säga att konkreta objekt och 

uttryck i poesin kan symbolisera abstrakta koncept och känslor. Frekvent användande av 
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metaforer och liknelser är också en skillnad. Jag anser dock att ovanstående trots detta är 

relevant som utgångspunkt vid senare diskussion.  
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RESULTATPRESENTATION 

 
Nedan följer en beskrivning av studiens händelseförlopp. Notera att jag här gjort ett urval 

av de händelser och konstnärliga beslut som, i min mening, är av relevans för studiens 

område. Loggboken innehåller även många beskrivningar av mixprocesser som har varit 

utan större inverkan på det konstnärliga uttrycket, tekniska problem och frustration kring 

dessa, samt vardagliga händelser (till exempel “nu går jag på paus och äter lunch”). På 

grund av studiens omfattning har jag valt att utelämna dessa beskrivningar.  

Låt 1 

Den 19e februari påbörjade jag arbetet genom att fundera på vilken typ av karaktär jag 

ville gestalta. För en tid hade jag intresserat mig för konceptet “depersonalization”, att 

känna sig bortkopplad från verkligheten och/eller utanför sin egen kropp. Jag spekulerade 

kring att känslan av bortkoppling då kanske berodde på något större, och kom snabbt på 

idén om att min karaktär omedvetet skulle ha dött och fastnat i skärselden. Jag tänkte att 

det var därför karaktären upplevde dessa känslor, även om hen inte förstod det själv. Jag 

minns att mitt koncept av “skärselden” var en slags simulerad version av verkligheten, 

där allt känns själlöst och konstruerat, som dålig teater. Vid den här tiden var jag osäker 

på min idé och rädd för att “välja fel koncept”, men jag fortsatte vidare med inställningen 

att jag tillåter min karaktär att utvecklas och förändras under arbetets gång (19/2, kl. 

15:30). 

 

Nästa steg var att jobba fram kompets karaktär. Jag skapade ett funkigt 4/4-beat av 

trumsamples i ett initialt försök att skapa “dans-feeling”. När jag började lägga instrument 

över trummorna (en rytmiskt intensiv bas i C moll som jag beskrev i loggboken som 

“funky men ledsen”, en sinus-aktig pad-synth och en gitarr med post-hardcore-feeling) 

växte dock en annan idé fram: 
 

18:55 Färgen (tonen) jag går efter är ‘ödslig’. Lägger till en till 
gitarrslinga av det skrikigare slaget. Mixar ihop allt med lite 
reverb för att få feeling. 

L1-1 

 

Jag fortsatte med att improvisera melodi och text över kompet. Min utgångspunkt var 

temat ”att inte känna igen sig själv” och jag använde objekt såsom kameror och speglar, 

objekt som har med syn och perception att göra, för att gestalta detta i texten. Jag valde 

att använda en simpel, lågmäld och repetitiv sångmelodi, men tycks inte ha reflekterat 

över varför. Jag noterade också att röstförvrängning kunde vara ett effektivt sätt att 

gestalta en fiktiv karaktär på efter att jag experimenterat med oktaveringseffekter. Utöver 

det vokala som nu började växa fram försökte jag få arrangemanget att kännas levande 

(19/2, kl. 20:16): 
 

20:16 Jobbar fram ett syntharpeggio efter vad som nu blivit första 
versen. Tycker det låter lite statiskt så jag automatiserar 
releasen på ett av enveloperna. 

L1-2 
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Jag påbörjade nästa session med att försöka ”smutsa ner” soundet och ge det mer karaktär, 

genom att till exempel lägga tape saturation på trummorna (20/2, kl. 10:00). Därefter 

skrev jag text till en andra vers, med utgångspunkt i samma tema som innan. Jag insåg att 

jag behövde något mer som kunde symbolisera den rubbade verkligheten, och valde 

därför att beskriva snöfall på en varm, molnfri sommardag (en osannolik, overklig 

händelse). Jag valde också att lägga till en nedåt oktaverad och kraftigt distad kopia av 

sången på vissa ord och fraser för att ge dessa extra tyngd (20/2, kl. 10:30). Vid detta 

tillfälle löd texten (de distade fraserna är markerade): 

 
morning when I look in the mirror  

I see something almost resembling 

me they smiled and waved at the camera 

lens most things were just like they’ve always been 

 

I go about my business like usual 

crowds look just about how they’ve always looked,  

still I get the feeling that something’s.. no, 

most things were just like they’ve always been 

 

morning when I look in the mirror 

I see something move in periphery 

“snow?”, I thought, but then I recalled it’s 

warm outside so I’m just imagining 

 

I turn back to find in the mirror 

something just like me staring back at the 

camera lens with ghost towns inside their 

eyes most things were just like they’ve always been 
 

Jag återgick nu till instrumenteringen med målet att bygga spänning i narrativet. Jag la 

till exempel till en distad bas som jag beskrev som ”hotfull och bra” samt ljudet av 

stressad andning som percussion för att skapa en känsla av att springa från något. 

Återkommande beskrivningar i loggboken är att jag försökte skapa en “hotfull känsla”. 

Jag noterade även att jag ville att historien skulle bygga i intensitet genom hela låten, och 

potentiellt genom flera låtar i samma “serie” (20/2, kl. 13:50): 
 

13:50 Fortsätter med ett till mellanspel efter vers 2 och tänker att jag 
vill bygga suspens genom hela den här låten. Det känns som ett 
mysterium som ska utvecklas och leda till något slags klimax, 
kanske genom alla låtar jag gör i den här serien? Försöker hitta 
saker att introducera i andra mellanspelet för att bygga. 

 

 

Den 24e februari skrev jag text till en till vers. Jag ville fortsätta med samma tema och 

mönster, men ville också att känslan av obehag och att något inte stämmer skulle eskalera. 

Jag åstadkom detta genom att bland annat beskriva de andra människorna i karaktärens 

omgivning som “puppets”, alltså dockor (24/2, kl. 22:50). Jag tycker nämligen själv att 

dockor är mycket obehagliga. Nästa session, den 26e februari, valde jag att fokusera mer 

på fenomenet ”snö på sommaren”, eftersom detta kunde tänkas vara en störning (”glitch”) 

i verkligheten. Detta kunde i sin tur ge karaktären en ledtråd om sin situation (26/2, kl. 

16:07): 

 
morning when I move from the mirror  
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everything unfolds from above my own 

head, like beats or scenes in a movie - 

tape reels rolling out then back in again 

 

turn back, now, to find, like a mirror; 

puppets, there, in place of the people i 

once called friends, or once called my family 

moving in rehearsed choreography 

 

later when I look through the camera 

lens, see something cold coming down but the 

roof is free from clouds or disturbance 

“snow?” I thought and tried to wake up again 

 

morning when I stand in the mirror 

try to feel the beat from my neck, just to 

see if there’s a pulse when I’m dreaming 

most things were just like they’ve always been 

 

Nästa session ville jag bygga intensitet i tredje versens arrangemang. Jag la därför till en 

distad bas och den gitarr jag spelade in i början av projektet, som jag i loggboken 

beskriver som “La Dispute-ig” (3/3, kl. 19:10) (La Dispute är ett posthardcore-band som 

jag ofta refererar till i loggboken, tillsammans med vissa andra artister såsom Radiohead, 

Bon Iver och Erik Lundin). Utöver instrumenteringen lekte jag med röstförvrängning för 

att få till en känsla av karaktär och att inte riktigt känna igen sig själv. Jag noterade även 

att “låten får bygga genom hela vers 3, för att sedan tystna”. Vers 3 är vid det här laget 

alltså låtens slutparti. Den 10e mars beskrev jag mina tankar kring narrativet i loggboken, 

och på det stora hela såg idén ut precis som den gjorde i början av projektet: 
 

2021-03-
10 12:26 

Har prokrastinerat alldeles för länge. Dags att sätta igång igen. 
 
Summering av min personaidé just nu: Jag har dött utan att själv 
märka det och hamnat i skärselden, som utspelar sig som en 
kopia av mitt vanliga liv, men där allt känns distant och fejk. 
Under den här första låten upptäcker jag situationen, och under 
kommande är tanken att jag måste hitta ett sätt att ta mig ur. * 

 

*Via den här länken kan man lyssna på hur låten lät vid detta tillfälle. Ljudfilen inkluderar alla de val jag 

beskrivit fram till denna punkt. 

 

Nu uppstod ett problem i processen. Vid en genomlyssning insåg jag att jag inte alls var 

nöjd med instrumenteringen, och att det förmodligen var därför jag under en veckas tid 

hade undvikit att öppna projektet. Jag identifierade att de snabba och ”funkiga” 

trummorna tillsammans med basen inte passade tillsammans med låtens övriga ödsliga 

känsla (10/3, kl. 12:30). Jag testade att åtgärda detta genom att byta ut trummorna och 

basen, men insåg snabbt att låtens övriga instrument var uppbyggd kring groovet i dem. 

Det krävdes en större operation, och jag valde därför att ta med sångmelodin, texten, den 

”ödsliga viben” och ”La Dispute-gitarren” in i ett nytt projekt. Jag ville göra om 

instrumenteringen från grunden så att den bättre passade narrativet. Jag började genom 

att lägga gitarr (+bas) och demosång i första versen, och tänkte att den kunde bestå av 

endast de två elementen. Efter första versen la jag till en 4/4-kick, och fick en idé om att 

ett drum n’bass-liknande groove kunde passa i mellanspelet. Jag testade olika samples 

och idéer, samt ”kollade på Radiohead i utbildningssyfte”. Efter att ha klippt och klistrat 

https://soundcloud.com/user-637838235/l1-7/s-DS5ev4sw4we
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i ett sample jag hittade kom jag fram till något jag tyckte kändes rätt, om än lite rörigt 

(10/3, kl. 19:24). 

 

I och med det nya projektet uppstod en vilja att experimentera med nya idéer. I 

mellanspelet skapade jag därför en effekt genom att dista, oktavera och gate:a flera lager 

av snabbt spelad bas (och synthbas) mot det trumgroove jag tidigare klippt ihop. 

Resultatet tyckte jag, lite komiskt, liknade djent – en form av snabb, tung och rytmiskt 

komplex metalmusik. Jag oroade mig för att idén var ”för experimentell” men valde att 

behålla den för tillfället samt göra den mer subtil genom att gruppera, dista och filtrera 

elementen (10/3, kl. 21:13). Dagen efter la jag till en ambient gitarr i bakgrunden för att 

göra sektionen mindre hackig (11/3, kl. 12:05). Jag behöll till sist ”djent-idén” eftersom 

jag tyckte att den passade in med det hotfulla temat. 

 

Den 13e mars ville jag bygga vidare på låtformen och skapa narrativ progression. Jag 

började med att arbeta med vers 2, som hittills innehöll det ihopklippta trumgroovet, ”La 

Dispute-gitarren” och en 4/4-kick. Jag la till en synthbas som jag sidechainade mot 

kicken, och fortsatte vidare till mellanspelet. Här valde jag att skriva en ny ackordföljd 

samt lägga till en cellomelodi med tillhörande ”ostämd” överstämma. Därefter kom jag 

på idén om att skapa ett kanon med artificiella stämmor i vers 3 – det vill säga flera röster 

som sjunger samtidigt men med olika startpunkt. Tanken var att detta kunde skapa en 

känsla av stress och förvirring, att höra flera röster i huvudet – likt när man är febrig och 

yrar (13/3, kl. 19:27). Jag fortsatte att utveckla denna ”feberdrömskänsla” i vers 3 även 

under kommande sessioner. 

 

Den 8e april valde jag att utöka första versens avskalade arrangemang något, genom att 

addera en marimba-liknande bell-sample i varannan takt. Jag la också till ambiensljud 

bestående av vind och avlägsna läten för att förstärka den ödsliga känslan (8/4, kl. 14:07). 

Dagen efter jobbade jag vidare på vers 3: 
 

11:27 Tycker det behövs något i V3, lägger till den där bell-grejen fast 
arpad med Quadravox*. Lägger också till en bas, och en snabb 
perkussiv arp (16delar) i ren mollskala som jag tänkt ska bygga 
suspens i slutet av låten. Automatiserar releasen på synthen för 
att öka dynamik å musikalitet. 

 

*Quadravox = En pitch+delayeffekt som kan användas för att skapa stämmor och arpeggion 

 

Jag jobbade vidare med att bygga spänning, karaktär och progression genom tredje versen 

den 12e april. Detta gjorde jag genom att spela in en ambient gitarr, som också lutade in 

i harmonisk moll (kontra ren moll, som resten av låten hade använt sig av), för att ge av 

en spöklik känsla. Jag la också till en “shepard tone”, en ton som ger illusionen av att 

konstant stiga i tonhöjd, för att förstärka känslan av stress. Under de följande två 

sessionerna arbetade jag med att spela in leadsången på nytt, samt att leka med att pitcha 

om och förändra formanten på den för att skapa karaktär: 
 

21:24 Relativt ospännande att skriva loggbok på denna del. Tar en del 
tagningar, med fokus på att sjunga försiktigt och med lite “rädsla” 
i rösten. Kompar ut, försöker välja fraser som ger ifrån sig rätt 
feeling - dvs. mystiskt, lågmält, “skrämt”, obehagligt 
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Efter två dagar av mix och editering kände jag mig till sist färdig med den första låten. 

Huruvida jag var nöjd med resultatet är en annan fråga: 
 

2021-04-
25 15:08 

Noterar för mig själv att jag inte är nöjd med resultatet. Tycker 
det låter dåligt. Men måste röra mig vidare.* 

 

*Se bilaga 1 alternativt klicka på denna länk för att lyssna på färdiga resultatet av låt 1. 

Låt 2 

2021-04-25 
15:09 

Funderar lite på vad jag vill göra till nästa låt. Tror jag vill 
fortsätta med samma karaktär - den depersonifierade, 
förvirrade, “fast i skärselden”-sort of thing. Tror jag i 
nästa stycke vill gestalta paniken och frustrationen över 
situationen - att vilja ta sig ut, att känna sig fast i limbo. 
Tror det kan vara fördelaktigt att börja med att skriva 
text, och fortsätta därefter. 

 

2021-04-26 
15:41 

Sätter mig för att börja på låt nr 2. Tänker att jag försöker 
inleda med att skriva text, kontra hur jag normalt sett gör 
(där text och musik kommer samtidigt). Detta eftersom 
att texten känns mer central i det här fallet, och att det 
känns intressant att ännu mer utgå efter texten när jag 
ska göra kompositions- och arrangemangsval. 

 

 

Att påbörja en låtskrivarprocess genom att skriva text är något jag aldrig gjort tidigare, 

men jag valde alltså att göra detta eftersom jag ansåg att texten är mer central när en 

karaktär och historia ska gestaltas. Jag fortsatte med narrativet jag påbörjat i första låten, 

men kom på att texten här kunde vara mer direkt, mer konfrontativ. Kanske var det så att 

min karaktär talade till någon som visste vad som hade hänt - någon slags gudakaraktär? 

Då kunde låten delas in i två partier, tänkte jag; en inledning, där min karaktär är arg på 

“guden” och kräver svar, och en andra del, där guden svarar. Efter att ha skrivit två verser 

noterade jag att det hela blev väldigt teatraliskt, vilket jag uppskattade: 

 
"morning, I saw snow come down from cloudless summer skies 

right then I knew something was different, I just couldn’t fathom how 

say - am I dreaming? fast asleep somewhere with flowers atop my bed? 

or will I wake someday to realize it was all a work of fiction? tell me; 

 

morning, I saw people move like puppets under strings 

you see I recognize my friends enough to know it wasn’t them 

sir - do you take me for a fool? did you think I wouldn’t know? 

no - I can tell that you’re a part of this, there, standing under snow” 

 

 

Den 27e april gick jag en promenad för att stimulera kreativiteten. Jag skrev en till 

sektion, där min karaktär kräver ”guden” på svar på ett konfrontativt sätt. Jag noterade att 

låttextförfattande utan musik som grund resulterade i några intressanta fenomen. Dels 

upplevde jag texten som ”ordig” (rik på stavelser), vilket jag tänkte kunde passa bra till 

hardcore-ackompanjemang, och dels hade jag omedvetet skrivit i 6/8-takt, vilket är en 

https://soundcloud.com/user-637838235/l1-final/s-1eFecIfAX0W?in=user-637838235/sets/komponera-i-karaktar-en-studie-i-karaktarsbaserat-latskrivande/s-SK9AdKwDZB1
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taktart jag sällan använder i vanliga fall. Denna reflektion följdes av att jag skrev två till 

verser, där karaktären bönar och ber samt börjar ana att hen befinner sig i postmortem. 

Som en följd till dessa verser ville jag beskriva scenen i mer detalj, och gick därför över 

till att skriva en sektion helt utan rytmiskt tänk. Denna sektion blev snarare skönlitterär i 

sin utformning. Jag resonerade att jag kunde inkorporera detta i någon form av bridge, 

likt spoken word-musik: 

 
“oh I can tell! 

I can tell 

now I'm expecting answers and won't let you leave again 

oh I can tell! 

I can tell 

won't you spill just what your purpose is? 

 

lately I've seen mirrors like I've never seen before, see 

I can see me staring back except it's not the me I know 

and first I wrote it off as fiction - like I'd fashioned this myself 

like I'm imagining a screenplay, now I know that's not the case so listen 

 

closely, listen well, I need secrets, I can tell you keep them 

listen, I am desperate - am I dreaming? is this heaven? am I dead? 

 

did I die? 

won't you speak? 

won't you speak?" 

 

Finally, he opened his eyes, and with the snap of pale, thin fingers, showing veins and showing 

bone, the falling snow froze in place mid-air and then ceased falling and vanished like it had never 

been, like I was truly imagining. The ground, somehow still dry and warm, not caring at all about 

the shifting weather, shook once, a quiet rumble, and then halted to a still again. As a breeze swept 

by, like he had never been quiet at all, the pale man spoke: 

 

Jag gick nu åter in i rytmisk utformning, och skrev en sektion som beskriver 

gudakaraktären (“the pale man”) i mer detalj samt bygger upp till hans svar på frågorna 

min karaktär ställer. För att ge känslan av att mannen är gudalik och mäktig beskrev jag 

att han växer i storlek och att ljudet av hans röst är öronbedövande högt. I den tidigare, 

frirytmiska sektionen får han även snön att sluta falla och försvinna med ett fingerknäpp, 

vilket insinuerar att han kontrollerar omgivningen. Nästa sektion bestod av 

gudakaraktärens svar. Jag ville att hans språk skulle ge ifrån sig en känsla av storhet och 

makt, och därför valde jag att skriva hans repliker med “stora ord” och metaforer. Jag 

ville också att texten till sist skulle ge något slags tydligt svar kring vad som hänt min 

karaktär: 

 
"you want answers?", he said, 

calmly, with a smile 

a voice seemingly mocking all my anger 

a voice speaking hushed but ringing deafeningly loud, 

all around us; towers, echoing and empty 

 

"you want answers?", he said, 

as he rose up from his seat, 

the man grew taller with each second, there, before me 

like a tower made from bone, or from salt, or empty canvas 

streaks of laughter shook the concrete floor below me: 

 

“you did this to yourself! now reap what you sow, my child - you’ve planted seeds of fever 
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I am patient, always - patient like the sea, but even silent waters storm beneath their ceiling 

“did I die?” you ask, or hope perhaps? my child, death is not a right, it is a blessing - 

it is mine to give, or to withdraw if I wish - I only grant it if you’ve cherished life when living, 

and you didn’t.” 

 

Till en början tänkte jag att låten skulle fortsätta med en sista vädjan från karaktären, men 

när jag fortsatte arbetet den 5e maj upplevde jag att texten räckte gott och väl som den 

var. Berättelsen kunde istället få fortsätta utvecklas i ett eventuellt tredje stycke. Därför 

valde jag nu att börja med instrumenteringen. Min intention var att initialt begränsa mig 

till enbart rytmiska element, eftersom jag ville att låten skulle få en ”primal” och 

aggressiv känsla, samt eftersom jag ville lyfta fram språkets innehåll, fonetik och rytm. 

Jag valde att inleda arrangemangsprocessen med trumset, men eftersom jag själv inte är 

någon vidare trumslagare tog jag hjälp av min vän Anton Hillvall, som är en kompetent 

sådan. Jag började med att förklara narrativet och konceptet för Anton. Därefter jobbade 

vi fram ett trumkomp genom att ”jamma” – först tyst och lågmält, så att Anton kunde 

fokusera på betoningar och fraser och lära sig formen. Sedan utgick vi från den ”tysta 

versionen” för att skriva ett komp i hardcore-stil. Vi använde hardcoreband såsom La 

Dispute och Touché Amoré som inspiration för kompet. Jag var noga med att förklara att 

trumkompets intensitet skulle följa narrativets utveckling - till exempel genom att hålla 

tillbaka och spela lågmält under det frirytmiska “spoken word”-partiet och genom att gå 

upp i styrka och intensitet under narrativets klimax - gudakaraktärens tal. Efter en stunds 

repetition spelade Anton in 4–5 tagningar med hjälp av ett ”lead track” (en uppläsning av 

texten till metronom). Dessa tagningar kompade vi sedan ihop till en performance.   

 

Jag hade vid det här laget redan bestämt att låtens leadvokal inte skulle innehålla någon 

uppenbar melodi. Jag ville istället prata, skrika, viska och “growla” (en form av 

strupsångsteknik som är vanlig inom metalgenrer) fram texten. Tanken var att 

framförandet i princip skulle kunna liknas vid teaterdialog, och att jag då mer fritt skulle 

kunna uttrycka karaktärens känslor - rädsla, ilska, frustration och oro. Jag använde denna 

utgångspunkt för att spela in och editera leadvokal under en timmes tid*. Dagen efter 

fortsatte jag med instrumenteringen, kärnfullt beskrivet av utdrag ur loggboken nedan: 

 
*Hur låten lät vid detta tillfälle, innan övrig instrumentering lades till, går att höra via den här länken. 

11:59 Skriver en basslinga och spelar in. Tänker lite fritt i moll, 
med D som någon slags grund. Försöker följa narrativet 
snarare än att skriva tydliga formdelar eller ackordföljder. 
Blir coolt! Använder en bandlös bas, vilket jag utnyttjar till 
fullo genom att göra en “shepard tone” i uppbyggnaden 
till klimaxet.  

 

14:00-15:00 Gör lite “mix” och leker med att duplicera basen, 
oktavera grejer, osv, för att tjocka till allt lite utan att 
behöva lägga till fler instrument 

L2-2 

15:30 Spelar in en liten kontra-aktig basslinga på intermission-
partiet, så att det ska kännas lite bakgrundsjazz till en 
berättelse 

 

15:36 Lite gitarrer behövs nog oxå. Tar fram Starcastern! 
Tänker att jag vill ha lite ambienta gitarrer långt bak, för 
att symbolisera omgivningen (snön och vinden, det stora 

 

https://soundcloud.com/user-637838235/l2-1/s-7YdisYKthxL
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tomma), och lite distade nära för att öka aggression. 

 

Jag spelade in gitarrerna som planerat och tyckte det fungerade bra. På flera håll valde 

jag att använda mig av specifika intervall för att kommentera på narrativet. Exempelvis 

genom att använda en hotfull tritonus då karaktären inser att hen kanske har dött, samt 

genom att skifta grundtonen en kvint nedåt då gudakaraktären börjar tala för att ge en 

känsla av tyngd. Utöver detta använde jag diverse olika oljud (en kraftigt distad tamburin, 

nedsaktad till kvartstempo, tonlösa strängljud från gitarrer) i uppbyggnaden till slutpartiet 

för att öka känslan av obehag. Jag använde även en kopia av leadvokalen, nedpitchad sex 

halvtonsteg och distad, för att gestalta gudarösten. Efter en stunds mix och mindre 

justeringar kände jag mig färdig med låten*. 

 

*Se bilaga 2 alternativt klicka på denna länk för att höra det färdiga resultatet av låt 2. 

 

 

 

 

 

 

  

https://soundcloud.com/user-637838235/l2-final/s-XBHyCt3XdlL?in=user-637838235/sets/komponera-i-karaktar-en-studie-i-karaktarsbaserat-latskrivande/s-SK9AdKwDZB1
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RESULTATANALYS 

Text och ordval 

Under arbetets gång har jag upplevt att beslutet av att skriva låttext utifrån ett 

karaktärsperspektiv har fått mig att tänka mer kritiskt kring mitt språk. Detta har i sin tur 

lett till ett intressantare språkbruk, eller åtminstone personlig konstnärlig språkutveckling. 

Först och främst anser jag att detta märks av i hur låttexterna i denna studie följer ett 

narrativ, en historia. I loggboken förekommer det ofta att jag visualiserar en värld, en 

bakgrund, andra karaktärer och ett händelseförlopp som min karaktär sedan deltar i. Detta 

står i kontrast till hur jag normalt sett upplever mina texter, som vanligtvis har bestått av 

statiska sinnesbeskrivningar eller introspektiva funderingar, likt hur Nicholls (2007) 

beskriver att populärmusik ofta ses. Det ska dock tilläggas att dessa fenomen - kritiskt 

tänkande och ett uträknande skrivsätt, samt en känsla av narrativ och “världsbyggande” - 

mycket väl skulle kunna vara ett resultat av det faktum att låtarna gjordes i 

forskningssyfte. Det är till exempel inte omöjligt att föreställa sig att bara 

loggboksskrivandet i sig har inneburit en mer analytisk och genomtänkt ingång in i 

låtskrivandet. Det är också fullt möjligt att jag omedvetet eller odokumenterat “bygger 

världar” även i mitt övriga låtskriveri. Om så är fallet har denna studie åtminstone 

resulterat i en förflyttning av tankegångarna från det omedvetna till det medvetna, vilket 

givetvis påverkar musiken i vilket fall som helst.  

 

När det kommer till val av narrativ situation tycks jag i princip omedvetet ha valt 

förstapersonsperspektiv, ”first person narrative situation” (Klarer, 2013). Valet av denna 

homodiegetiska berättarröst är åtminstone inte något jag reflekterar över i loggboken. Det 

faller sig å andra sidan naturligt att använda just förstapersonsperspektiv i musik. Klarer 

(2013) beskriver att det ofta resulterar i en intim och personlig känsla - och eftersom man 

(eller åtminstone jag) i musik ofta vill skapa en känsla av att uttrycket består av inre tankar 

och upplevelser blir det ett självklart val. Flertalet tidigare nämnda författare (se bland 

annat Cochrane (2011); Robinson och Hatten (2012)) argumenterar för att vi som lyssnare 

lyckas urskilja (och kanske till och med uppleva) komplexa känslor i musik genom att 

koppla samman dem med en persona. Vi använder alltså vår empatiska förmåga för att 

uppnå detta - och då ter det sig naturligt att musikens språkbruk ska utgå från ett personligt 

och intimt perspektiv. Utöver det näst intill omedvetna valet av narrativ situation har jag 

även gjort ett till språkrelaterat val som jag inte reflekterat över under skaparprocessen. 

Jag har nämligen valt att skriva på engelska - ett språk som jag behärskar mycket väl, 

men som trots allt inte är mitt modersmål. Detta beror i min mening på ett par orsaker. 

Ända sedan jag började skriva låttexter har dessa varit på engelska, vilket förmodligen 

orsakats av en engelsk-dominerad musiklyssning som barn och tonåring. Således blir en 

av anledningarna till mitt val av språk i låtarna ”gammal vana”. En annan anledning är 

att valet av att skriva på ett andraspråk skapar en känsla av distans mellan mig som person 

och den/det jag gestaltar, vilket förstås underlättar i gestaltandet av en fiktiv karaktär. 

Tänker jag på ett annat språk blir det enklare att tänka som någon annan, helt enkelt.  

 

Och så till några rent konstnärligt hantverksmässiga mönster som kan urskiljas i 

låttexterna. Först och främst; val av ord. Genom båda låtarna väljer jag aktivt att använda 

vissa objekt för att beskriva karaktärens tillvaro och känsla av bortkoppling från 

verkligheten. Framförallt objekt kopplade till perception och distorsion av perception - 

kameror, speglar, filmrullar, et cetera, men även marionettdockor för att beskriva 



20 

 

människor i omgivningen, och snöfall under sommardagar för att beskriva “glitchar i 

simulationen”. Dessa metoder för att beskriva upplevelser i låttext är dock inte på något 

sätt unika till situationer där fiktiva karaktärer ska gestaltas, och därför det är svårt att 

urskilja huruvida de är ett resultat av studiens utformning eller inte. Vad som dock går att 

urskilja är att jag, till skillnad från vad jag normalt sett upplever, aktivt har tänkt ut och 

funderat kring vilka objekt och fraser jag kunnat använda för att bäst beskriva det narrativ 

och den karaktär jag vill gestalta. Här upplever jag återigen att jag ökat mitt analytiska 

tänkande kring textförfattandet, något som i min mening är ett resultat av att inte skriva 

autobiografiskt utan istället försöka gestalta något som inte “kommer inifrån” (även om 

det förstås skulle kunna argumenteras för att det analytiska tänket helt enkelt är ett resultat 

av studiens existens i sig). 

 

Utöver ordval har jag gjort vissa val kring form, struktur, och rytmik som kan tänkas vara 

ett resultat av karaktärsperspektivet. Det kanske mest uppenbara exemplet på detta är att 

ingen av dessa två låtar följer konventionell popform. Faktiskt så innehåller ingen av 

låtarna någon refräng eller återkommande (textmässig) formdel överhuvudtaget. Detta är 

sannerligen en intressant observation. Jag menar på att detta troligen är ett resultat av det 

narrativa tänket jag har applicerat under arbetets gång. En refräng, till exempel, är 

repeterande och beskriver ofta en statisk situation eller känsla. Eftersom jag i dessa låtar 

ville skapa en känsla av dramaturgisk utveckling blir således en text i konstant förändring 

ett mer effektivt verktyg. Huruvida detta är ett vanligt förekommande fenomen i musik 

som gestaltar fiktiva karaktärer eller inte skulle behöva undersökas vidare, men jag anser 

att det i mitt fall är ett resultat av karaktärstänket. Vidare så gör jag i låtarna några val 

kopplade till rim och rytm som potentiellt skulle kunna vara kopplade till studiens 

utformning. Detta syns bland annat i låt 1, där jag ofta använder mig av “brutna rader”; 

rader som leder in i varandra och inte slutar eller börjar där de konventionellt sett “borde”. 

Jag minns att jag gjorde detta val för att gestalta stressen och ovissheten hos min karaktär. 

Återigen så är denna metod förstås inte enbart tillgänglig då en fiktiv karaktär ska 

gestaltas, men det är ändå, i min mening, ett resultat värt att ta i beaktning.  

 

En sista observation av låttexternas utformning är att de innehåller väldigt många ord. En 

snabb genomräkning av låtarna på Tribe Fridays Chasing Pictures/Waiting For A Sign 

(2020), där jag har stått för allt textförfattande, visar att den genomsnittliga ordmängden 

hos de totalt åtta låtarna är 102,5 ord (repeterande refränger har ej tagits med i 

genomsnittsuträkningen). Låtarna i denna studie innehåller betydligt mycket fler än så. 

Låt 1 landar på 240 ord, alltså över dubbla den genomsnittliga mängden på Tribe Friday-

skivan, och låt 2 innehåller 448 ord - över fyrdubbla mängden. Detta, återigen, anser jag 

vara ett resultat av det narrativa tänket jag applicerat under arbetets gång. Att vilja gestalta 

en historia, ett föränderligt narrativ, skapar helt enkelt ett behov av mer text.  

 

Innan jag fortsätter till nästa sektion skulle jag (eventuellt lite pseudoanalytiskt) vilja 

påpeka att samtliga ovanstående parametrar har lett till att det språk jag använder i dessa 

två låtar inte känns “som mitt eget” i samma utsträckning som mina tidigare arbeten gör. 

Jag använder ord, meningar och rytmer på ett sätt jag inte riktigt känner igen mig själv i. 

Detta blir speciellt uppenbart, i min mening, under andra låtens sista parti - i 

gudakaraktärens svar och “episka” språk. För mig känns detta som något positivt; jag har 

språkmässigt lyckats med att gestalta en fiktiv karaktär.  



21 

 

Instrumentering, sound och sång 

Ett fenomen som genomsyrat min analys av textförfattandet går även att urskilja i mina 

val kring instrumentering, sound och sång; nämligen tendensen av att i arbetet vara mer 

beräknande och analytisk kring de konstnärliga val jag gör (jämfört med hur jag upplever 

att jag normalt sett arbetar). I mina sångframföranden har detta yttrat sig på några olika 

sätt. I låt 1 fokuserade jag aktivt på att sjunga och välja fraser som gav ifrån sig rätt känsla 

(mystiskt, lågmält, skrämt och obehagligt). Jag försökte också sjunga på ett sätt som 

skiljer sig från mitt vanliga uttryckssätt (mer tystlåtet och försiktigt, bland annat). I 

slutändan tror jag att detta analysorienterade sätt att sjunga på bidrog till mitt missnöje 

med slutresultatet. Jag tror att jag “tänkte för mycket och kände för lite”, helt enkelt, vilket 

i min mening lyser igenom och ger av en icke-autentisk känsla. Huruvida någon annan 

än jag, i egenskap av kompositör, skulle uppleva detta är en annan fråga. I den andra låten 

resulterade min vilja att gestalta karaktärens känslor på bästa sätt i att jag fokuserade hela 

låtens uppbyggnad kring texten, samt övergav all sångmelodi till förmån för dramatisk 

uppläsning av texten - att prata, skrika, och growla - vilket är en stil jag aldrig framfört i 

tidigare. Här kan vi alltså se att ett resultat av studien, att komponera i karaktär, var att 

jag rörde mig till sångmässiga uttryckssätt jag aldrig tidigare använt. 

 

Utöver stilistiska val i det vokala framförandet resulterade studien också i att jag 

utnyttjade vissa tekniska hjälpmedel för att bidra till leadsångens karaktärsuttryck. Det 

kanske mest uppenbara här är min användning av pitch- och modulationseffekter. I låt 1 

använde jag bland annat artificiella stämmor och formantskiftningar för att ge av en 

känsla av att “inte känna sig som sig själv”, men även för att markera vissa betydande 

fraser. Jag använde också ett slags kanon (även det med artificiella stämmor) i låtens 

slutparti för att uttrycka stress och “feberyra”. I låt nummer två använde jag en pitcheffekt 

i låtens slutparti för att gestalta gudakaraktärens röst och för att inge en känsla av 

makt/styrka, samt en pitch/delay-effekt i uppbyggnaden för att återigen symbolisera stress 

och att känna sig överkörd av för mycket tankar. Czernowin (2015) beskriver att det kan 

vara svårt för en sångare att bryta sig fri från den medfödda identitet som varje röst bär 

med sig - men här kan vi alltså ana att detta eventuellt kan avhjälpas med tekniska 

hjälpmedel, likt hur Moore (2012) som tidigare nämnt insinuerar att en artists persona 

kan modifieras med hjälp av teknik. I extrema fall kan detta tänkas helt och hållet förändra 

lyssnarens perception av personan, och därmed även vad personan uttrycker - likt hur 

modulation av en konverserande rösts upplevda könstillhörighet får människor att tolka 

inspelade samtal annorlunda (Lindvall-Östling, Deutschmann och Steinvall, 2020). 

 

När det kommer till mina ackompanjemangsval kan jag se vissa kopplingar till de idéer 

som kanske framförallt Cone (1974) och Moore (2012) uttrycker - nämligen att den 

instrumentala musiken fungerar som ett komplement och en kontext till den persona som 

sångrösten uttrycker. I låt nummer två, till exempel, valde jag att påbörja 

instrumenteringsprocessen med trumset eftersom jag ville komplettera det vokala 

uttrycket med en “primal” och aggressiv kontext. Därefter följde de övriga instrumenten 

och arbetade tillsammans med textens innehåll för att förstärka och kommentera på 

karaktären och hens känslor; då rädsla uttrycks i texten använder jag mig av ett hotfullt 

tritonusintervall i gitarrerna, jag använder en ambient gitarr för att symbolisera den 

fallande snön och tomheten i omgivningen, och jag utnyttjar en konstant stigande ton för 

att bygga suspens och intensitet inför berättelsens klimax, för att nämna några exempel 

på detta. Med detta skulle jag vilja påstå att det narrativa och karaktärsorienterade 
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perspektivet har inneburit en annan ingång i arbetet med instrumental komposition. 

Istället för att fokusera på att ackompanjemanget ska låta “bra” eller “catchy” eller 

“maffigt”, har fokus legat på att kommentera på, kontextualisera samt gestalta de 

händelser och känslor som karaktären upplever - även om det har inneburit en användning 

av konventionellt “oönskade” toner. Detta har i sin tur inneburit ett mer experimentellt 

tillvägagångssätt, vilket dels resulterade i en del missnöje (som i låt 1), men också i 

skaparglädje och ett utvidgande av min konstnärliga verktygslåda. På det stora hela skulle 

jag alltså vilja påstå att ett karaktärsbaserat låtskrivande för mig är en effektiv metod för 

att experimentera, utforska och hitta nya idéer.  

 

I samma experimentella anda som ovanstående har studien också inneburit att jag använt 

en mängd “icke-musikaliska” ljud i kompositionerna; dvs. ljud som varken är spelande 

instrument eller sjungande röster. Några exempel på sådana ljud är “shepard-tonerna”, 

bakgrundsambiensljuden i låt 1 (vind och distanta läten), ljudet av stressad andning samt 

renodlade oljud (som i uppbyggnaden till klimaxet i låt 2). Återigen så är användandet av 

den här typen av ljud givetvis inte unik för just karaktärsbunden musik (ambiensljud 

används flitigt i alla genrer), men skillnaden ligger möjligtvis i att jag i större utsträckning 

har valt ljuden med omsorg och intention - de bör gestalta något av betydelse istället för 

att endast låta “bra” eller “vibe-iga”.  

Den kreativa processen 

För att avsluta denna resultatanalys skulle jag vilja kommentera lite kort kring hur det 

karaktärsbaserade låtskrivandet har påverkat min kreativa process, eftersom jag har 

upplevt ett skav mellan mina vanliga metoder och de jag använt i skapandet av dessa två 

låtar. Jag inledde skapandet av första låten med att, i princip på måfå och utan djupare 

reflektion, bygga ett ”funkigt” trumbeat med tillhörande basgång. Detta val ledde så 

småningom till att jag kände mig tvungen att göra om hela ackompanjemanget, eftersom 

det inte passade tillsammans med låtens, och kanske framförallt textens och sångens, 

ödsliga känsla. Jag hade redan innan jag påbörjade låtskrivandet tänkt ut den narrativa 

grundidén – så hur kommer det sig att jag trots detta valde att börja utifrån ett dansant 

trumbeat? Var det inte redan från början uppenbart att det inte skulle passa med den 

karaktär jag ville gestalta? Vid djupare reflektion tror jag att jag förstår vad det var som 

orsakade detta problem i den kreativa processen. Det är nämligen så att jag normalt sett 

utgår från ”vad som helst” när jag gör musik. Med det menar jag att min vanligtvis 

närvarande brist på konceptuell utgångspunkt innebär att jag i de flesta fall kan utgå från 

vilket sound eller beat som helst, så länge det ”låter bra” i mina öron – vilket trumbeatet 

i låt 1 till en början gjorde. Utifrån detta bygger jag sedan konceptet och låtens övriga 

sound. I många fall så bestämmer jag textens innehåll och känsla då majoriteten av 

instrumenteringen redan är på plats. Eftersom jag denna gång redan sedan innan hade 

bestämt karaktär och något slags narrativ, fungerade inte denna metod. Detta resulterade 

i en outhärdligt lång skapandeprocess, och ett resultat jag inte riktigt var nöjd med. 

 

Ett resultat (eller kanske en lärdom) av detta går att urskilja i arbetet med låt 2, där jag 

istället för att använda min vanliga låtskrivarmetod valde att börja med textförfattandet. 

Jag valde i låt 2 att bygga all instrumentering utifrån texten istället för tvärtom, vilket i 

min mening var en betydligt effektivare metod. Rent konkret kan vi också se att det 

resulterade i en kortare tidsåtgång; låt 2 tog bara några dagar att färdigställa, kontra låt 1, 

som tog månader. En slutsats som eventuellt skulle kunna dras från detta är att 
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användandet av text som utgångspunkt vid karaktärsbaserat låtskrivande och 

arrangemang är en effektivare metod än en instrumental utgångspunkt. Detta skulle dock 

behövas undersökas vidare och mer djupgående, eftersom denna studie utförts i mycket 

liten skala. 
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DISKUSSION 

 

I föregående analys kan man se att några mönster går att urskilja i samtliga delar av den 

praktiska studien (låttext, ackompanjemang, sångperformance, tekniska val, et cetera). 

Först och främst upplever jag att jag genomgående adopterade ett mer analytiskt och 

beräknande tillvägagångssätt under skapandeprocessen. Jag gjorde mer genomtänkta 

konstnärliga val än vad jag upplever att jag normalt sett gör. Detta går bland annat att se 

i mina ordval under textförfattandet, vilka instrument jag valde att använda och hur jag 

valde att använda dem, hur jag valde att sjunga och kompa ut sånginspelningar, samt vilka 

soundmässiga och tekniska val jag gjorde. Jag uttrycker på vissa håll att jag “kände 

mindre och tänkte mer” under denna process, vilket skulle kunna tänkas vara att resultat 

av att försöka gestalta något/någon som står långt bort i förhållande till vem jag är och 

vart jag befinner mig som person. Det skulle dock även kunna tänkas vara ett resultat av 

att skapandet var en del av en studie, och/eller att jag förde loggbok under arbetets gång, 

vilket uppmuntrar självanalys och reflektion.  

 

Ett annat mönster som går att urskilja i analysen, och som i sig kan vara ett resultat av 

den tidigare nämnda analytiskt inriktade skapandeprocessen, är att studien har lett till att 

jag har breddat och experimenterat med mina konstnärliga uttryck. Detta, i sin tur, har 

lett till att jag i låtarna uttrycker mig på sätt jag inte gjort tidigare. Bland annat genom 

tidigare oanvända språkmässiga val (ordmängd, ordval, rytmiska mönster, brutna rader), 

“icke-musikaliska” ljud valda med omsorg och intention, nya genre- och stiluttryck 

(hardcore, growl) och pitcheffekter. Studien har också lett till att min skapandeprocess 

har tagit nya former; valet av att börja med text samt bygga alla instrument utefter texten 

i låt 2, till exempel.  

Person, persona, karaktär 

Min initiala intention med denna studie var att gestalta en fiktiv karaktär genom 

musikaliskt uttryck. Att i låtskrivarprocessen gå in en persona som skiljer sig från min 

egentliga, eller möjligtvis min vanligtvis använda. På ett sätt anser jag att jag lyckats med 

detta, men å andra sidan har dessa två låtar ändå oundvikligt färgats av och uttryckts 

genom min egentliga person, och/eller min (medvetet eller omedvetet) konstruerade 

musikaliska persona – ”Noah Deutschmann” som människa, musiker och kompositör. 

Detta gör mig fundersam kring huruvida det överhuvudtaget är möjligt att gestalta något 

helt och hållet fiktivt och icke-autobiografiskt. Men också, å andra sidan, huruvida det är 

möjligt att gestalta något som är autobiografiskt ”på riktigt”, och inte åtminstone delvis 

konstruerat. 

 

Det Frith (1998), Auslander (2009) och Moore (2012) har gemensamt är idén om att 

musikalisk persona kan separeras in i tre distinkta lager. De tre olika forskarnas 

definitioner ser i mångt och mycket likadana ut, men var de väljer att dra sina gränser 

mellan lagerna skiljer sig något. Auslander (2009), som utgår ifrån Friths idéer, talar om 

”the real person”, musikern som riktig människa, ”the performance persona”, artistens 

sociala, publika och sceniska uttryck, och ”the character”, den persona som återfinns inuti 

själva låten. Auslander anser inte att varje låt måste innehålla en ”character”, till skillnad 

från Moore (2012), som menar att så är fallet – oavsett hur snarlik den karaktären må vara 

artisten bakom den. Moore trycker på det faktum att både ”the persona” (Auslanders 

”performance persona”) och ”the protagonist” (Auslanders ”character”) alltid är 
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konstruerade och fiktiva, likt hur Dyer (1998) visade på att publik persona aldrig är 

densamma som verklig person. Jag skulle vilja hålla med Moore om detta påstående. Så 

vad, egentligen, blir då skillnaden mellan det jag har gjort i denna studie och det påstådda 

”autobiografiska skrivandet” jag normalt sett befattar mig med? Finns överhuvudtaget en 

tydlig gräns mellan autobiografiskt och icke-autobiografiskt låtskrivande? Jag skulle vilja 

argumentera för att så inte är fallet. 

 

Vad som däremot finns, i min mening, är olika kreativa utgångspunkter, och olika grader 

av närhet mellan den musikaliska personan (”the performance persona”/”the persona”), 

låtens karaktär (”the character”/”the protagonist”) och artisten eller kompositören som 

verklig person. I denna studie har jag utfört karaktärsbaserat låtskrivande, vilket innebär 

att jag positionerat mig långt bort från min verkliga person i både musikalisk persona och 

karaktär. Detta har tydliggjort och belyst konstruktionen av både den musikaliska 

personan, låtens karaktär, samt ackompanjemanget som kommenterande berättarröst (om 

vi likt Moore (2012) anser ackompanjemanget vara separat från personan och låtens 

karaktär). Men dessa konstruktioner existerar i all musik jag gör, och, i min mening, i all 

musik. Skillnaden är, återigen, hur nära besläktade dessa personalager är den verkliga 

människan, och huruvida artisten eller kompositören (jag ger båda samma behandling 

eftersom de båda befattar sig med musikalisk gestaltning) vill upprätthålla illusionen av 

att det är ”verkligheten” hen gestaltar. I många fall är det dessutom fullt möjligt att 

konstruktionen av persona och karaktär sker helt omedvetet – att även artister och 

kompositörer själva faller för illusionen att de gestaltar något verkligt, något 

autobiografiskt.  

 

Var platsar då den riktiga människan i allt det här? Artisten och/eller kompositören som 

verklig person – går inte de att urskilja någonstans i musiken? Czernowin (2015) menar 

att varje persons sångröst för med sig en unik ’grain’; en personlig identitet som är 

medfödd och ytterst svårföränderlig. Samtidigt skriver hon att en och samma röst kan 

gestalta flera olika personligheter, även om dessa personligheter färgas av samma ’grain’. 

Jag är beredd att hålla med Czernowin – även om den musikaliska personan och låtens 

karaktär alltid är fiktiva konstruktioner (som diskuterat ovan), lyser den riktiga 

människan, artisten och/eller kompositören som person, alltid igenom i de oundvikligt 

personbundna fysiska och psykiska förutsättningar som krävs för att skriva och/eller 

gestalta musiken. Detta innefattar förstås rösten, men i min mening även (dock inte 

begränsat till) instrumentteknik, språkbruk (alla människor har ett unikt vokabulär och en 

egen ’inre röst’), och i viss mån även tonspråk, eftersom att alla människor har en egen 

’palett’ av melodier och influenser som de byggt upp under sin livstid. Mönstret här är, i 

min mening, att de personbundna kvalitéer som lyser igenom det musikaliska uttrycket, 

och därmed färgar personan och låtens karaktär, i mångt och mycket tycks vara 

definierade av tonkonstnärens omedvetna eller oföränderliga kvalitéer (medfödd 

sångröst, omedvetna språkpreferenser, et cetera) samt hens begränsningar. Skulle en 

gitarrist vara absolut virtuos och totalt fri från begränsningar, till exempel, bör det vara 

enkelt för denne gitarrist att gestalta, imitera och förändra personor och karaktärer. Å 

andra sidan innehåller Kurt Cobains högst tekniskt ofulländade gitarrspel en stor dos 

identifierbar personlighet. Det är detta jag menar med att de verkligt personbundna 

kvalitéer som lyser igenom det musikaliska uttrycket delvis definieras av artistens 

och/eller kompositörens begränsningar. Dessa verkligt personbundna kvalitéer färgar i 

sin tur gestaltandet av den musikaliska personan och låtens karaktär. Så även i de låtar 

jag gjort i denna studie. ”Noah” som verklig person lyser igenom i det vokala 
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framförandet, i de tekniskt ofulländade instrumentala framförandena, och i de omedvetna 

val jag gjort kring bland annat ord och språk, mix och sound, låtform och längd, tonart 

och melodiska val, och så vidare.  

Studiens problem 

Ett genomgående problem med denna studies utformning är svårigheten att urskilja vad 

som är ett resultat av mitt karaktärsbaserade låtskrivande och vad som är ett resultat av 

studiens existens i sig – den konstanta analysen och reflektionen (exempelvis genom 

loggboksskrivande) av mitt musikskapande. I organiskt, ’real world’-låtskrivande sker 

många val omedvetet eller utan större reflektion – åtminstone för min egen del. Att 

förflytta dessa val samt reflektionerna kring dem till det medvetna kan i sig ha påverkat 

mitt låtskrivande drastiskt och orsakat mycket av det analytiska tillvägagångssätt jag 

beskriver i min resultatanalys. Hur detta problem skulle kunna avhjälpas i framtida studier 

är dock svårt att avgöra. Eventuellt skulle liknande frågeställningar kunna undersökas på 

annat sätt än där forskaren själv utgör aktivt subjekt, till exempel genom att observera 

och i efterhand intervjua externa låtskrivare. En sådan studie skulle dock kunna råka ut 

för liknande problem, eftersom låtskrivaren skulle vara medveten om studien, vilket i sin 

tur skulle kunna orsaka samma typ av överdrivna självanalys. En tanke är att låtskrivare 

skulle kunna observeras ’i det vilda’, det vill säga i ett scenario där låtskrivare förblir 

omedvetna om studiens existens. Hur en sådan studie skulle utformas är fråga jag lämnar 

till en annan gång. 

 

Ett annat problem är studiens storlek; den omfattar enbart två låtar och en 

kompositör/artist/producent. Det vore intressant att i framtiden se om liknande slutsatser 

skulle kunna dras från en studie i större skala. En sådan studie bör i så fall inkludera ett 

flertal kompositörer, artister och producenter, samt eventuella ”kontroll-undersökningar”, 

där dessa ljudkonstnärer ombeds gestalta något autobiografiskt. Även rent kvantitativa 

studier skulle gå att genomföra för att undersöka hur karaktärsbaserat låtskrivande 

påverkar musikalisk gestaltning. Exempelvis vore det intressant att se huruvida min 

tendens till ”ordrika” låttexter går att urskilja i karaktärsbaserad musik i stort; innehåller 

låtar där karaktären står längre ifrån artistens/kompositörens egentliga person fler ord i 

genomsnitt än låtar där de är nära besläktade eller där graden av ”autobiografiskt uttryck” 

inte går att urskilja? Och i såna fall – varför? En annan frågeställning som skulle kunna 

undersökas kvantitativt är huruvida graden av narrativt uttryck påverkar låtformen – är 

min brist på återkommande formdelar i dessa två låtar något som går att se även i annan 

musik med samma utgångspunkt? Detta, och mycket annat, skulle vara högst intressant 

att ta reda på i framtiden. 

Avslutning 

Karaktärsuttryck och narrativ i musik är ett, enligt mig, spännande och relativt outforskat 

område utifrån ett skaparperspektiv. Jag har under studiens gång lärt mig mycket om både 

mitt eget och andras musikskapande, och jag har införskaffat många nya musikaliska 

verktyg som jag med glädje kommer att använda i framtiden. Framförallt ser jag ett stort 

värde i att hädanefter vara explicit medveten om att min musikaliska persona är 

konstruerad och fiktiv, även när jag själv inte är medveten om det. Att i större utsträckning 

känna att gränserna kring vad som är ”verkligt” och inte är relativa, och till stor del 
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obetydliga för det musikaliska uttrycket, öppnar upp för oändliga gestaltningsmöjligheter 

i framtiden. 

 

Mitt utforskande av detta område tar absolut inte slut här; jag kommer fortsätta leka och 

bygga mina egna världar och karaktärer långt framöver.  
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BILAGOR 

Låt 1 

Länk till ljudfil: https://soundcloud.com/user-637838235/l1-final/s-

1eFecIfAX0W?in=user-637838235/sets/komponera-i-karaktar-en-studie-i-

karaktarsbaserat-latskrivande/s-SK9AdKwDZB1 

 
morning when I look in the mirror 

I see something almost resembling 

me they smiled and waved at the camera 

lens most things were just like they’ve always been 

 

I go about my motions like usual 

crowds look just about how they’ve always looked, 

still I get the feeling that something’s.. 

most things were just like they’ve always been 

 

morning when I look in the mirror 

I see something move in periphery 

“snow?”, I thought, but then I recalled it’s 

warm outside so I’m just imagining 

 

turn back, now, to find in the mirror 

something just like me staring back at the 

camera lens with ghost towns inside their 

eyes most things were just like they’ve always been 

 
morning when I move from the mirror  

everything unfolds from above my own 

head, like beats or scenes in a movie - 

tape reels rolling out then back in again 

 

turn back, now, to find, like a mirror; 

puppets, there, in place of the people i 

once called friends, or once called my family 

moving in rehearsed choreography 

 

later when I look through the camera 

lens, see something cold coming down but the 

roof is free from clouds or disturbance 

“snow?” I thought and tried to wake up again 

 

morning when I stand in the mirror 

try to feel the beat from my neck, just to 

see if there’s a pulse when I’m dreaming 

most things were just like they’ve always been 

  

https://soundcloud.com/user-637838235/l1-final/s-1eFecIfAX0W?in=user-637838235/sets/komponera-i-karaktar-en-studie-i-karaktarsbaserat-latskrivande/s-SK9AdKwDZB1
https://soundcloud.com/user-637838235/l1-final/s-1eFecIfAX0W?in=user-637838235/sets/komponera-i-karaktar-en-studie-i-karaktarsbaserat-latskrivande/s-SK9AdKwDZB1
https://soundcloud.com/user-637838235/l1-final/s-1eFecIfAX0W?in=user-637838235/sets/komponera-i-karaktar-en-studie-i-karaktarsbaserat-latskrivande/s-SK9AdKwDZB1
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Låt 2 

Länk till ljudfil: https://soundcloud.com/user-637838235/l2-final/s-

XBHyCt3XdlL?in=user-637838235/sets/komponera-i-karaktar-en-studie-i-

karaktarsbaserat-latskrivande/s-SK9AdKwDZB1 

 
"morning, I saw snow come down from cloudless summer skies 

right then I knew something was different, I just couldn’t fathom how 

say - am I dreaming? fast asleep somewhere with flowers atop my bed? 

or will I wake someday to realize it was all a work of fiction? tell me: 

 

morning, I saw people move like puppets under strings 

you see I recognize my friends enough to know it wasn’t them 

sir - do you take me for a fool? did you think I wouldn’t know? 

no - I can tell that you’re a part of this, there, standing under snow 

 
oh I can tell! 

I can tell 

now I'm expecting answers and won't let you leave again 

oh I can tell! 

I can tell 

won't you spill just what your purpose is? 

 

lately I've seen mirrors like I've never seen before, see 

I can see me staring back except it's not the me I know 

and first I wrote it off as fiction - like I'd fashioned this myself 

like I'm imagining a screenplay, now I know that's not the case so listen 

 

closely, listen well, I need secrets, I can tell you keep them 

listen, I am desperate - am I dreaming? is this heaven? am I dead? 

 

did I die? 

won't you speak? 

won't you speak?" 

 

Finally, he opened his eyes, and with the snap of pale, thin fingers, showing veins and showing bone, the 

falling snow froze in place mid-air and then ceased falling and vanished like it had never been, and like I 

was truly imagining. The ground, somehow still dry and warm, not caring at all about the shifting weather, 

shook once, a quiet rumble, and then halted to a still again. As a breeze swept by, like he had never been 

quiet at all, the pale man spoke: 

 

"you want answers?", he said, 

calmly, with a smile 

a voice seemingly mocking all my anger 

a voice speaking hushed but ringing deafeningly loud, 

all around us; towers, echoing and empty 

 

"you want answers?", he said, 

as he rose up from his seat, 

the man grew taller with each second, there, before me 

like a tower made from bone, or from salt, or empty canvas 

streaks of laughter shook the concrete floor below me: 

 

“you did this to yourself! now reap what you sow, my child - you’ve planted seeds of fever 

I am patient, always - patient like the sea, but even silent waters storm beneath their ceiling 

“did I die?” you ask, or hope perhaps? my child, death is not a right, it is a blessing - 

it is mine to give, or to withdraw if I wish - I only grant it if you’ve cherished life when living, 

and you didn’t.” 

https://soundcloud.com/user-637838235/l2-final/s-XBHyCt3XdlL?in=user-637838235/sets/komponera-i-karaktar-en-studie-i-karaktarsbaserat-latskrivande/s-SK9AdKwDZB1
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