
Örebro universitet
Musikhögskolan
Konstnärligt kandidatprogram i Musikalisk gestaltning
Inriktning Musikproduktion och Songwriting

Att måla musik
En studie i att berika musikskapandet genom att måla

Kurs: Musikalisk gestaltning, Självständigt arbete, Kandidatkurs
Vårterminen 2021
Författare: Tobias Nilsson-Mäki



SAMMANFATTNING

Författare: Tobias Nilsson-Mäki

Handledare: Karin Eriksson

Titel: Att måla musik - En studie i att berika musikskapandet genom att måla

Title in English: To paint music - A study in enriching music creation by painting

Denna studie riktar sig in på hur jag med hjälp av intermedial transformation kan berika mitt
musikskapande. Med fokus på färg, djup och kontrast fördjupar jag mig i hur jag kan föra
över bild till musik, s.k. musikalisk ekfras. Idén till undersökningen kom fram efter att jag
känt mig bunden till ett och samma sätt att skriva och producera musik.

Undersökningen är uppdelad i två delar. I den första delen sätter jag mig ner och målar en
bild, var på jag samtidigt för ner anteckningar kring hur jag arbetat med färg, djup och
kontrast i en loggbok. Den andra delen handlar om att jag skall gestalta bilden i musik, där jag
också för ner anteckningar på hur jag jobbat med färg, djup och kontrast. Sedan presenterar
jag dessa två loggböcker och diskuterar eventuella likheter, skillnader och andra
observationer jag upptäckt längs med processen.

Studien har gett mig verktyg för hur jag genom målning kan förstärka gestaltandet av olika
miljöer, associationer och motiv inom musik. Jag har även fått större förståelse för hur jag
med hjälp av färg, djup och kontrast kan gestalta och beskriva narrativ genom musik.
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INLEDNING

‘’Varför låter det så häftigt och bra? Varför berörs jag såhär?’’

Ända sedan jag började intressera mig för att skapa musik har jag alltid fascinerats av varför
jag har berörts så mycket utav viss musik. Jag har aldrig riktigt lagt större fokus på vad
personen i fråga sjunger om, utan har istället ett större intresse kring vilka instrument som
används, vad de spelar och den ljudbild som gestaltas. Skulle någon fråga mig om vad mina
favoritlåtar handlar om skulle jag inte kunnat svara på det. Men att visa hur allting låter skulle
jag däremot kunna göra.

Jag läser nu mitt tredje och sista år på Musikhögskolan i Örebro med inriktning Musikalisk
gestaltning, musikproduktion. Efter dessa tre åren med många timmar i studion har jag börjat
se några gemensamma nämnare hos alla de låtar jag tycker mer om. De jobbar mycket med
klangfärger, djup och kontraster. Detta är parametrar som framförallt får mig att känna att jag
‘’går igång’’ på viss musik.

När jag själv sätter mig ner och skall skriva musik så upplever jag att jag begränsas av mina
egna ramar. Jag landar ofta i att använda samma typer av klangfärger, jag upplever också att
jag inte får till det djup jag vill åt och när jag lyssnar i efterhand upplever jag inte att jag
jobbat med så många kontraster.

Ofta får jag som svar på det problemet att gå utanför min komfortzon och testa nya
tillvägagångssätt. Problemet med det är att väl utanför min komfortzon hittar jag inget att
greppa tag i, ingen inspiration eller association som jag tycker musiken bör bygga på.

Därför vill jag prova att göra en intermedial transformation från målning till musik, även
kallat musikalisk ekfras. Siglind Bruhn förklarar i artikeln ‘’A Concert of Paintings: Musical
Ekphrasis in the Twentieth Century’’ att musikalisk ekfras är när en kompositör reagerar på
ett bildkonstverk eller ett litterärt verk (2002, s. 1). Även fast den musikaliska ekfrasen är ett
begrepp förknippat med konstmusikens värld och ofta i relation till historiskt material, vill jag
prova att applicera tekniken i en modern tid för att se om jag kan hitta nya sätt att berika och
utveckla mitt musikskapande. Mitt fokus i transformationen kommer att ligga i färger, djup
och kontraster.

I arbetet har jag valt att avgränsa till att inte skriva musik utifrån en specifik genre. Jag vill
inte begränsas av genrekonventionerna, utan istället välja fritt på instrumentation, metoder
och tekniker jag tycker lämpar bäst för musiken kopplat till målningarna. Jag har även valt att
fokusera på de tre parametrarna jag främst vill utvecklas inom, klangfärg, djup och kontrast.
Till sist kommer jag enbart använda mig av akvarellfärg när jag målar.
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SYFTE
Syftet med denna studie är att fördjupa kunskapen om hur målning kan användas för att
berika och utveckla musikskapandet.

FRÅGESTÄLLNINGAR
Uppsatsen ämnar besvara följande frågeställningar:

- Hur gestaltar sig musiken efter målandet?

- Vilka möjligheter skapar målningen för musikskapandet?
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BAKGRUND
I detta avsnitt kommer jag att beskriva och presentera vad tidigare forskning har skrivit om
intermedialitet och musikalisk ekfras för att ge en bakgrundsförståelse för studien.

Intermedialitet
I boken Intermedialitet; Ord, bild och ton i samspel beskriver Hans Lund intermedialitet som
samspelet mellan ord, bild och ton (2002, s. 7). Vi möter ofta detta samspel när vi exempelvis
tittar i tidningen, tittar på tv, eller när vi hör musik inom tecknade filmer lyfta fram och
förstärka skeenden.
För att få en visuell bild av hur de tre medierna förhåller sig till varandra kan man tänka sig
att forma tre stora cirklar av bild, ord och ton och på så sätt skapa ett venndiagram. Då kan vi
se att de tre stora cirklarna korsar varandra och i mitten uppstår en kombination av de tre
medierna. Överlappningen mellan medierna kallas för interrelationer (Lund 2002, s. 12)

Exempel på hur bild och text möter varandra kan vi hitta i affischer. David Scott förklarar att
den kommersiella affischens syfte är att lansera en produkt och därmed även övertyga
konsumenten med hjälp av ett antal övertalningsstrategier, vilket sker med hjälp av en
kombination av både bild och ord (2002, s. 43) .
Det första steget handlar om att fånga betraktarens uppmärksamhet. Där gäller det att
affischen presenterar en uppseendeväckande bild som drar åt sig konsumentens
uppmärksamhet, samt en kort text som kopplar produkten till den specifika produkten i fråga.
I andra steget vill man se till att det visuella i affischen även kan inspirera till en viss typ av
livsstil eller fantasiupplevelse.
I tredje och sista steget handlar det om att inpränta produktens namn hos konsumenten. Man
vill se till att affischen ger ifrån sig ett avtryck som konsumenten minns.

Detta är ett exempel på hur ord och bild möter varandra inom intermedialitet. Men går vi
vidare och tittar på hur musik kan användas ser vi ett exempel på samspel mellan musik och
text i genren jazz & poetry. Walter Baumgartner menar på att texterna inom jazzen upplevts
som anspråkslös i jämförelse med det rikliga muntliga språket instrumenten besatt. Musikerna
kunde ‘’berätta’’ och ‘’tala’’ till varandra med hjälp av sina instrument. Därför började man
inom sång testa andra tekniker och metoder för att uppnå samma grad av språklighet som
instrumenten hade (2002, s. 95).

För att uppnå samma grad av komplexitet som kännetecknar instrumentalisterna från och
med bebopen prövade man med scat (texten består av meningslösa stavelser) eller med
vocalese (nyskrivna texter anpassas not för not till berömda jazzsolon). Utan större
genomslagskraft gjordes det också försök att skriva jazzopera (Duke Ellington, Abdullah
Ibrahim [tidigare Dollar Brand] med flera). En annan väg är att kombinera lyrikuppläsning
med jazz. (Baumgartner, 2002, s. 95)

I början av 1920-talet föddes genren Jazz & Poetry i och med att den 16-åriga Kenneth
Rexroth började att läsa dikter till jazz.
Musikernas roll i genren är att aktivt lyssna till texten som läses upp och därefter även
försöka illustrera element i texten genom att exempelvis imitera ljud som hundgläfs, biltutor
och snarkningar genom musiken (Baumgartner 2002, s. 99).
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Detta är ett par exempel på hur olika medier kan samverka tillsammans. Även fast dessa
exempel är tagna ur den moderna tiden menar Lund att dessa former av intermediala samspel
har lång tid tillbaka varit populära inom konstarternas historia (2002, s. 7).

Musikalisk ekfras
I artikeln A Concert of Paintings: ‘’Musical Ekphrasis’’ in the Twentieth Century menar
Siglind Bruhn (2001, s. 552) att vi i över tusen år genom en konstform har beskrivit och
tolkat/översatt andra verk från andra konstformer, vanligast inom ord och bild, men att nu på
senare tid har den musikaliska tolkningen, s.k. musikalisk ekfras, fått större uppmärksamhet.

Not only poets may respond to a work of visual art with a creative act in
their own medium, transposing the style and structure, the message and metaphors from the
visual to the verbal. Composers, more and more frequently, are also ex-
ploring this interartistic mode of transfer. (Bruhn, 2001 s. 551)

Bruhn (2001, s. 554) pekar även på en tydlig skiljelinje mellan den musikaliska ekfrasen och
programmusiken. Likt musikalisk ekfras härstammar begreppet programmusik från
konstmusikens historia och berör just romantiken, skillnaden dem emellan handlar om vems
idé som framställs. Inom musikalisk ekfras gestaltar och översätter kompositören narrativ och
scener skapat av en annan konstnär från en annan konstform, medan inom programmusik
byggs musiken enbart på idéer skapat av kompositören själv.

Program music narrates or paints, suggests or represents scenes or stories (and by extension
events or characters) that enter the music from the composer’s mind. Musical ekphrasis, by
contrast, narrates or paints stories or scenes created by an artist other than the composer of
the music and in another artistic medium. (Bruhn, 2001 s. 554)

Musikalisk ekfras behöver inte bara handla om att beskriva innehållet i en poetisk text eller i
bildkonst utan kan även innebära att beskriva den generella känslan runt verket, dess stil, dess
form och även små detaljer som kompositören uppmärksammar. Eftersom att det finns så
många olika kompositörer finns det även minst lika många olika tillvägagångssätt att beskriva
och gestalta ett annat konstverk. Samtidigt som det ligger ett stort fokus på hur kompositören
väljer att gestalta en poetisk text eller bildkonst till musik, ligger det även ett minst lika stort
fokus kring vad kompositören väljer att gestalta i det konstverket. Inte heller finns det givna
bestämmelser kring vilka musikaliska parametrar som är tillåtna vid varje givet ögonblick,
utan tolkningsföreträdet ligger hos kompositören själv menar Bruhn (2001, s. 579)

Bruhn tar även upp att med hjälp av de olika musikaliska parametrar kompositören har till
förfogande som exempelvis rytm, harmonik och klangfärg, kan vi till vår fördel när vi
gestaltar utomstående verk, referera till någonting utanför musiken. Exempel på detta skulle
kunna vara att när kompositören vill gestalta soldater i musik kan hen använda sig utav
marschtrummor, eller för att gestalta jakt kan kompositören använda sig utav horn som vi
starkt förknippar med jägare och jakt. Ett annat exempel Bruhn (2001, s.580) tar upp kring
hur kompositören kan använda sig av pitch för att gestalta ett narrativ hittar vi i Claude
Debussys tolkning av Mallarmés dikt L’Aprés-midi d’un faune, där Debussy använder sig av
två olika toner som utgör två karaktäristiska tonala centrum genom hela kompositionen för att
gestalta Faunus uppfattning om vad som hände med honom. Kompositören kan även använda
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sig av intervallerna liten sekund, överstigande kvart, ren kvart och ren kvint och deras
kontraster för att pendla mellan känslan av osäkerhet och stabilitet.

Drawing on the signification of certain intervals established in the context of the
rhetoric-of-music tradition of the sixteenth and seventeenth centuries, mentioned above,
composers may employ tritones and semitones as a contrast to perfect fourths and fifths to
distinguish emotional insecurity from self-assurance. (Bruhn, 2001 s. 580)

Jag vill vara tydlig med att de exemplena Siglind Bruhn tar upp härstammar från en
konstmusikalisk tradition, i min studie kommer jag inte att utgå från konstmusikens
genrekonventioner utan istället använda mig av ett mer fritt skapande. Musiken jag skapar
kommer även utgå från mina egna målningar, men inspiration hämtar jag från den
musikaliska ekfrasen.

Paul Long och Simon Barber behandlar i sin artikel ‘’Conceptualizing Creativity and Strategy
in the Work of Professional Songwriters’’ (2017) kreativitetens utrymme för professionella
låtskrivare. De lyfter fram vikten av att få inspiration till musikskapandet genom att
uppmärksamma den miljö vi har runt omkring oss. De tar upp ett citat som kommer från
R&B-pianisten Allen Toussaint (s. 564); ‘’You might have seen two people on the corner kiss
quickly. There you are. They kissed on the corner. You don’t want to miss that.’’
Likt vad Siglind Bruhn (2001) var inne på kring hur man genom musikalisk ekfras kan
inspireras av andra verk inom exempelvis bildkonst, använder sig Allen Toussaint en form av
‘’bild’’ eller ‘’scen’’ hämtad ur verkligheten och sitt eget liv för att få inspiration till sitt
musikskapande.
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METOD OCH MATERIAL
I detta avsnittet kommer jag förklara mitt upplägg av genomförandet. Undersökningen består
huvudsakligen av två delar. Den första delen handlar om att jag skall måla en bild och den
andra delen handlar om att jag skall gestalta bilden i musik.

Målandet
Det första steget handlar om att jag målar en bild. Till målningen har jag använt mig utav en
enkel akvarellpalett med 12 olika färger. Pappret jag har målat på är ett tjockt papper avsedd
förr akvarellmålning.
Denna bild baseras på inget annat än vart min inspiration och mina associationer leder mig
just i stunden. Det enda kriteriet jag har är att bilden måste innehålla de tre parametrar jag vill
fördjupa mig i, färg, djup och kontrast. Det finns heller ingen tidsram för hur länge jag skall
måla, istället tillåter jag mig själv ta den tid jag behöver tills jag känner mig nöjd.

Musikskapandet
Nästa steg är att skriva musik till bilden. Jag vill även här påminna om att den musikaliska
ekfrasen är ett begrepp kopplat till konventionerna och tidsepoken för konstmusiken. Inte
heller är det någon annan konstnär som målat bilderna, vilket musikalisk ekfras bygger på,
utan det är jag själv. Däremot vill jag pröva att använda liknande metoder inom musikalisk
ekfras för att se hur intermedial transformation kan berika mitt musikskapande. Jag kommer
även endast skriva instrumental musik.

Tanken är att jag skall gestalta bilden genom musiken med fokus på färg, djup och kontrast.
Jag kommer att placera bilden bredvid mig och basera de musikaliska valen efter bilden jag
målat.
Även i denna del finns det ingen tidsram för hur långt varje stycke skall vara, utan jag skriver
så mycket tills jag känner mig nöjd.
Programmet jag skriver musiken i heter Studio One Professional som är ett digitalt
musikprogram på datorn.

Dokumentation
Under arbetets gång kommer jag att dokumentera processen med hjälp av en strukturerad
loggbok. Som Cato R. P. Bjørndal pratar om i sin bok Det värderande ögat (2005) kan det
vara bra att använda sig just av en loggbok för att skapa en djupare förståelse av någonting
som har skett.

Den pedagogiska vardagen är vanligtvis så mättad med händelser att det blir föga tid över till
reflektion över det man sysslar med. Genom att använda sig av en loggbok sätter man på ett
systematiskt sätt av tid för reflektion av den egna praktiken. (Björndal, 2005 s. 62)

Björndal (2005 s. 64) menar också på att i en s.k. strukturerad loggbok är det enkelt att få en
överblick i det man skrivit. Man kan enkelt hoppa mellan teman och rubriker för att snabbt få

8



en överblick över hur man reflekterat, till skillnad från en ostrukturerad loggbok där man
istället skriver ner allt till en och samma text.

I mitt arbete kommer jag att jobba med två strukturerade loggböcker, en loggbok som berör
mitt målande och en annan som berör mitt musikskapande. Jag kommer även i dessa två
loggböckerna använda mig av liknande indelningar och rubriker att skriva om. Detta för att i
efterhand enkelt kunna jämföra och reflektera över min arbetsprocess men kanske även kunna
hitta likheter eller skillnader mellan målningen och musiken. Jag kommer att svara på
frågorna efter att jag har målat respektive skrivit musiken.

Så här kommer loggboken för målningsprocessen att se ut:

● Beskrivning av motiv

● Hur har jag arbetat med färger?

● Hur har jag arbetat med djup?

● Hur har jag arbetat med kontraster?

● Mina tankar under skapelseprocessen?

Så här kommer loggboken för musikstycket att se ut:

● Kort beskrivning av musikstycket

● Hur har jag arbetat med färger?

● Hur har jag arbetat med djup?

● Hur har jag arbetat med kontrast?

● Mina tankar under skaparprocessen?
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RESULTAT
Här nedan följer mitt resultat av de loggböcker jag fört under processen. Texten är direkt
tagen från loggboken.
Viktigt att ha i åtanke är att frågorna och svaren för loggboken till musikstyckena är i relation
till bilderna jag målat, d.v.s att jag kommer hänvisa till bildens kvalitéer för att besvara
motivationen bakom de musikaliska parametrar jag använt. Eftersom vi betraktar musik
linjärt, har jag valt att fokusera på olika aspekter av målningen vid olika tidpunkter i musiken.
Jag ska försöka att vara så tydlig jag kan i förklaringen om hur musikens form är upplagd och
vilka kvalitéer från bilden jag valt att fokusera på i de olika delarna i musiken.

Bild 1 - 26/3

● Beskrivning av motiv
Den första bilden föreställer ett stort träd som står på en gräsmatta och kastar en
skugga till vänster om sig. Förutom det stora trädet finns även en gunga som hänger
ner från trädets högra sida, samt en gravsten som står på gräset längst ut till vänster av
bilden.

● Hur har jag arbetat med färger?
Trädets alla löv har jag valt att färglägga med tre olika färger, rött, grönt och orange.
Tanken med färgerna var att representera alla årstiderna och den cykeln trädet går
igenom för varje år.
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Anledningen till att jag målade en grön gräsmatta var eftersom att jag ville gestalta en
känsla av stillsamhet och trygghet. Jag förknippar den gröna gräsmattan med sköna
och varma sommardagar under semestertid.

● Hur har jag arbetat med djup?
Jag ville i denna bilden försöka skapa en illusion av att ljuset kommer från höger sida
av bilden. För att skapa den illusionen har jag försökt jobba med skuggor. Man kan se
att jag på den vänstra sidan av stammen har använt mycket mörkare nyanser av brun
och på den högra sidan målat med ljusare nyanser för att skapa en känsla av djup.
Tittar man på löven kan man även där se att jag jobbat med nyanser för att framhäva
djupet.
För att förstärka illusionen av att ljuset kommer från höger sida valde jag även att
lägga en skugga på vänster sida av trädet.

● Hur har jag arbetat med kontrast?
Jag upplever att jag har jobbat med kontraster inom olika områden. De handlar om
kontraster inom färger, ljus och narrativ. För att bilden inte skulle upplevas för
bekväm och förutsägbar ville jag använda mig av färger som inte upplevs självklara
tillsammans. T.ex. har jag tidigare aldrig sett ett träd ha både gröna, gula och röda löv
på sig samtidigt. Därför ville jag åt den motsättningen för att skapa något
anmärkningsvärt. Peter Ekström (2014) pratar även om detta i sin essä Om konst 7:
När blir det bra?, hur vi kan agera konsekvent eller inkonsekvent för att uppnå olika
effekter.

Att störa symmetrin och konsekvensen på något sätt – med en avvikande stil, teknik
eller metod, ett ”motiv” som är fel, ett främmande element, en form som bryter
mönstret – kan vara bra. Det kan ge en edge, något att haka fast vid. Det kanske kan
liknas vid ett virus.
(Ekström, 2014 s. 4)

När det kommer till ljus och skuggor ville jag projicera ett narrativ tillsammans med
gravstenen och gungan. Jag vill komma åt kontrasten mellan känslan av lycka och
lekfullhet och känslan av sorg och saknad. Gungan och ljuset representerar
lekfullheten och lyckan medan gravstenen och skuggan representerar sorgen och
saknaden. Trots den livscykel vi går igenom och alla de färger vi skiftar så finns det en
stabilitet djupt rotad.

● Mina tankar under skaparprocessen
I denna bilden upplevde jag att det var svårt att komma igång. Jag visste inte riktigt
vad jag skulle måla och var otrygg i situationen att måla. Jag visste heller inte vad jag
var kapabel till och var därför också rädd att jag inte skulle bli nöjd. Men allt eftersom
att jag fortsatte att måla och leka mig fram med nyfikenhet så började så småningom
ett träd att gestalta sig.
Det var först efter att jag hade målat klart trädet jag fick idén om att på något sätt
förstärka den metafor som visade sig med lövens färger. Jag kom då snabbt på idén att
måla två motsatser till motiv, en gunga och en gravsten som fick stå för två vitt skilda
symboler.
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När jag tittar tillbaka på processen kan jag tycka att målandet gick mycket smidigare
så fort jag kunde bygga det på ett narrativ. Genom att använda färger, djup och
kontraster kunde jag då förstärka det jag ville säga med bilden.

Musikstycke 1 - 10/4

● Kort beskrivning av musikstycket.
Första musikstycket är indelat i två tydliga delar.

Första delen: 0:00 - 1:45

Andra delen: 1:45 - 3:00

Första delen
Den första delen börjar försiktigt med en ensam synth som lägger en bordunton (C)
som följer med hela första delen. I takt med att tiden går introduceras nya toner som
synthen adderar till den redan stillaliggande borduntonen, som tonen E, G, F och B.
I ett samspel mellan dessa toner och borduntonen skapas olika intervaller.

(0:09 - 1:02, intervallerna som skapas av synthen)

Efter en stund förstärks borduntonen med en distad bas som ökar i volym med tiden.
Allt eftersom att arrangemanget förstärks i volym och intensiteten av anslagen blir
större, introduceras ett kraftigt lågt trumslag som förstärker intensiteten ännu mer. I
samband med det kraftiga slaget introducerar synthen nya toner till sin palett, A och
D. Detta skapar nya intervall i relation till den liggande borduntonen. Första delen
kommer till sitt slut genom ännu ett starkt trumslag samt efterklangen av synthen.

Andra delen
Andra delen introduceras av en speldosa som spelar en melodi på repris. Den pendlar
mellan att spela ett brutet C ackord och ett brutet Fm ackord, två ackord som
innehåller två utav karaktärstonerna för tonarten melodisk dur i C.
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(Fr.o.m 1:44, speldosans ackompanjemang)

Bara några takter in efter att speldosan börjat ansluter en altfiol samt en violin som
spelar fristående stämmor tillsammans till speldosans ackompanjemang.
Några takter efter det kommer klimax av arrangemanget där jag valt att lägga till en
ackordsmatta av en stråksektion och fraseringarna från violinen och altfiolen blir
längre och tonerna blir något mer utdragna. Även synthen som var med i den första
delen kommer tillbaka mot slutet och spelar nu en fristående stämma. Ensam kvar
efter det klimatiska partiet är speldosan vars tempo saktar ner och sätter slutligen sista
tonen för stycket.

● Hur har jag arbetat med färger?
I första delen ville jag fokusera på trädets färger på löven. Tanken med de ljusa
intervallerna i synthen var att gestalta olika perspektiv av samma grundton.
Borduntonen i basen fick symbolisera stammens stabilitet medan de ljusa tonerna fick
skifta i intervaller och klangfärg för att visa på olika sätt att betrakta harmoniken, på
samma sätt som vi kan betrakta trädet olika beroende på färgen av löven.
Intervallerna jag valde i förhållande till bastonen, stor ters, ren kvart, stor sjua, är till
större del intervaller som för mig upplevs klinga konsonant (0:09 - 1:40). Det innebär
att tonerna svänger jämt ut som frekvenser och jag upplever att det inte ‘’krockar’’.
Anledningen till att jag valde dem intervallerna var för att gestalta trygghet och
bekvämlighet. Precis som när jag betraktar trädets färger finner jag harmoni.

I andra delen valde jag att arbeta med en speldosa eftersom jag associerar dess
klangfärg med nyfikenhet och lekfullhet, mycket på grund av att jag associerar
speldosan med yngre barn som ofta är nyfikna och lekfulla. Speldosan ville jag även
skulle symbolisera gungan i målningen.
Att harmoniken i andra delen pendlar mellan ett C och ett Fm valde jag för att både
gestalta gungan och gravstenen. I målningsprocessen ville jag med gravstenen skapa
en känsla av saknad och melankoli. Därför pendlar jag mellan C och Fm för att
gestalta samspelet mellan gungan och gravstenen.
I slutet av stycken vill jag binda ihop bilden genom att ännu en gång använda mig
utav synthen jag tidigt presenterade som trädets ID, för att betona sammanhanget och
budskapet jag ville förmedla med bilden, livets cykel.
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● Hur har jag arbetat med djup?
Eftersom att målningen i sig inte har en bakgrund bakom motiven ville jag istället se
djupet i meningen med målningen. Den cykel och storhet som bilden representerar
ville jag visa i valet av rumsklang och stereobredd i stycket. Med hjälp av bas, diskant
och efterklanger kan jag skapa illusioner om att det låter ‘’högt’’, ‘’lågt’’ och ‘’djupt’’.
Därför har jag strategiskt i de partier jag valt att gestalta storheten, använt mig utav
mer rumsklang, mer bas och ljusare frekvenser för att få uppfattningen om att
ljudbilden är stor. I kontrast mot detta har jag även använt mig utav det motsatta,
exempelvis den intima klangen i speldosan i början av den andra delen i stycket. Utan
det partiet hade vad som skall komma härnäst inte upplevt lika stort och djupt.

● Hur har jag arbetat med kontrast?
Som jag tidigare har nämnt upplever jag att kontraster kan visa sig i flera olika lager.
Ett första exempel på kontraster gällande färger sker i första delen mellan basen och
synthen. Tanken var att låta synthens toner få röra sig mot den stillaliggande bastonen.
Det skulle gestalta en grundtrygghet i botten och en utveckling på toppen, likt hur
grenar och löv beter sig på en trädstam.

Ett exempel på en annan kontrast jag valt att jobba med i andra delen berör gungan
och gravstenen. Jag ville med den melodiska durskalan åt en konflikt mellan
bekvämlighet och vemod. Eftersom skalan är en modal skala, som jag inte hör lika
ofta som dur eller ren moll, reagerar jag kraftigare på ackordsbytena och den
förändring i betraktelse som jag upplever sker.
I kontrast mot den ensamma speldosan valde jag att ‘’öppna’’ upp arrangemanget vid
klimax genom mycket reverb och stereobredd för att visa på den storhet jag upplever
att bilden representerar, för att sedan i slutet komma tillbaka till det lilla och enkla jag
med speldosan vill visa genom sin korta efterklang och ensamhet i arrangemanget.

● Mina tankar under skaparprocessen.
Likt som Siglind Bruhn (2002, s. 29) tidigare menade på att det finns ett stort intresse
i vad kompositören väljer att gestalta ville jag genom min musikaliska ekfras skifta
fokus mellan bildens olika lager. Som att exempelvis försöka gestalta hur motivet låter
eller den symbolik och association som motivet väcker för mig. Exempel på när jag
valt att fokusera på associationen av motivet är gestaltningen av gungan. Istället för att
direkt gestalta gungan har jag valt att gestalta den känsla gungan ger mig, som
lekfullhet och nyfikenhet. Genom den känslan kan jag därför strategiskt välja
instrument och toninnehåll som jag upplever gestaltar just det.

Jag gjorde även ett medvetet val med att först fokusera på gestaltningen av trädet och
senare gestalta gungan och gravstenen. Jag försökte se bilden ur ett kronologiskt
perspektiv och försökt tänka mig hur motivet har utvecklats under tid. Eftersom att
trädet troligtvis levt längst ville jag också börja stycket i den änden.
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Bild 2 - 4/4

● Beskrivning av motiv
I den andra bilden har jag målat ett fönster vars ena dörr är öppnad. Inramat i detta
fönstret så har jag målat en kulle med ett träd på. Bortom kullen kan man även skymta
en soluppgång. Från perspektivet man betraktar bilden så kan man säga att man
blickar ut genom fönstret och ser då baksidan av både kullen och trädet.

● Hur har jag arbetat med färger?
Jag har arbetat mycket med mörka nyanser som övergår till ljusare nyanser. Tittar man
på fönsterramen kan man se att jag målat ena halvan ljusare än den andra, just för att
uppnå en illusion av att ljuset reflekteras mot den ytan.
Jag tyckte att det blev vackert med den gröna färgen som möter den orangea färgen
vid kanten av kullen. Det är även där jag upplever färgerna som rikast. Att det är på
toppen av kullen som gräset är som ljusast och den orangea färgen från soluppgången
som starkast och tydligast.
Men generellt har jag jobbat med väldigt mörka nyanser i denna målningen på grund
av att vi betraktar det mesta bakifrån, där ljuset inte riktigt når fram.

● Hur har jag arbetat med djup?
Jag har försökt jobba mycket med nyanserna av varje färg. Kullen är ett exempel där
jag successivt jobbat med mörkare nyanser ju längre ner på kullen vi tittar. Då uppstår
känslan av att kullen klättrar både neråt och mot betraktaren.
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Även att jag har målat trädet lite mindre i fönstret får jag en känsla av att jag tittar ut
och bortåt.
Att inte själva solen syns utan endast dess orangea ljus ger också ett tydligt avtryck för
att upplevas som stort och längre bort.
Ett annat tydligt exempel på djup är den öppna fönsterdörren. Man kan se på dess
högre kant att den är lite mindre än den högra kanten. Känslan som uppstår då är att
fönsterdörren riktas utåt.

● Hur har jag arbetat med kontraster?
Likt den förra bilden vill jag påstå att det även i denna bild finns lager av kontraster.
En tydlig kontrast som uppstår mellan färgerna är den horisont som visar sig längst
med kullens kant. Jag ville från den linjen jobba med ljusare nyanser uppåt och
mörkare nyanser nedåt.
En annan kontrast i färg och nyans är skillnaden mellan det fönster vi kan se och det
landskap vi kan titta ut över. Här upplevde jag även att det bildades en kontrast i
narrativet jag byggde målningen på. Hur vi ibland kan känna oss så låsta och
bekymrade, men bara genom att öppna fönstret så kan vi plötsligt betrakta ett större
landskap med mer färg och ljus.

● Mina tankar under skapelseprocessen?
Till skillnad från första målningen så visste jag vad jag ville måla i andra målningen.
Jag hade länge fantiserat om bilden av en kulle med ett träd på och hur bilden även
skulle ramas in med ett fönster som betraktaren blickar ut genom. Idén om att måla
soluppgång kom långt senare under processen.

En stark tanke och upplevelse som slog mig under båda målningarna men som jag
framför allt under andra målningen försökte återkomma till var att fortsätta måla så
fort jag känner att det tar stopp. Det kan låta kontraproduktivt, men jag upplevde att
varje penseldrag jag gjorde gav inspiration för nya motiv och nya idéer. En rätt häftig
tanke som var oerhört befriande så fort jag inte riktigt visste vart jag var på väg.
Jag har även upptäckt att jag själv tycker om att jobba med detaljer tidigt i
skapelseprocessen. Eftersom att jag hade en färdig bild i huvudet över hur målningen
skulle se ut i stora drag, ville jag även snabbt få ner de detaljer jag tänkte på. Jag
kunde bli stressad om jag målade med allt för ‘’stora penseldrag’’ och tappade då ofta
riktningen dit jag ville.

Likt den första bilden tyckte jag att det blev enklare att måla och uttrycka mig när jag
byggde målningen på en symbolisk handling. Eftersom att jag då kan använda
narrativet som en mall över hur bilden skall gestalta sig.
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Musikstycke 2 - 11/4

● Kort beskrivning av musikstycket
Andra musikstycket är indelat i tre delar.

Första delen: 0:00 - 1:55

Andra delen: 1:55 - 3:09

Tredje delen: 3:09 - 3:46

Första delen
Hela stycket börjar med att pianot slår an ett C hårt och låter det klinga ut. Vidare efter
en stund börjar ett dovt klockspel pendla mellan ackorden C och Ab under hela första
delen. Med tiden utvecklas ljudbilden med hjälp av en pad som följer klangfärgen.
Mot slutet av stycket pendlar instrumenten istället mellan ackord C och C# innan
första delen avslutas.

Andra delen
Andra delen startar av med klimax i stycket som innefattar att många instrument
spelar samtidigt. De spelar dessutom inom sina sonoriska områden för att fylla
frekvensspektrumet som gör att det upplevs ‘’stort’’ och ‘’tjockt’’. Tystnaden precis
innan hjälper till att skapa kontrast samt rikta uppmärksamheten mot den andra delens
klimax och start. Orgel, stråk och det dova klockspelet pendlar mellan ackorden C och
Ab varannan takt genom att lägga ut ackorden och bastrumman, hihat och kantslagen
accentuerar rytmen. Efter andra halvan av andra delen ökas intensiteten något med
hjälp av körsång som följer harmoniken samt ett horn som spelar en melodistämma.
Alla instrumenten håller slutligen ut ackordet C# för att sedan landa igen i C som även
blir starten på den tredje och slutliga delen. Intensiteten ökar även i dessa sista takter
genom att hornet tar en ton i ett högre register för att tydliggöra en övergång.

Tredje delen
Denna delen består främst utav ambienta oljud som tillsammans skapar en ljudbild.
Som start i den tredje delen håller hornet ut tonen C som sakta blir lägre i volym med
tiden. I kontrast mot denna tonen möts vi även av en distad synth med reverb, dova
kyrkklockor som slår oregelbundet och oharmoniskt samt en bas som spelar tonen C
genom hela sista delen.
Hela stycket avslutas sedan med att den distade synthen blir mer och mer distad med
tiden och blir därefter helt tyst. Ljudet som är kvar är efterklangerna från klockorna
som slagit sin sista ton.

● Hur har jag arbetat med färger?
I den första delen ville jag gestalta betraktelsen av soluppgången i målningen. För mig
symboliserade soluppgången ett hopp och en känsla av uppvaknande i sinnet.
Ackorden C och Ab gör att skalan moduleras mellan dur och moll. Harmonikerna
upplevs inte allt för främmande i sammanhanget pågrund av den starka ledtonssträvan
med tonen G i C-dur som leder till tonen Ab i Ab-dur och tonen E i C-dur som leder
till tonen Eb i Ab-dur. Dessa treklanger befinner sig även inom samma terssläktskap.
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Ab är huvudmediant till C eftersom den befinner sig en stor ters ner från C. Medianter
är väldigt förekommande, inte minst inom filmmusik, vilket gör klangen bekant för
våra öron.

Ackorden tycker jag gestaltar hur vi betraktar ett och samma objekt från olika
perspektiv. Likt soluppgången ville jag med liknande tanke nå idén om att se ‘’klart’’
på problem och få ett nytt perspektiv på det. Detsamma gäller för ackordet C# jag
valde att ha med i slutet av första delen. Även C#-durs alla toner är halva tonsteg från
ackordet C-dur, vilket gör att den leder oerhört starkt hem till C.

(0:13 - 1:15, de intilliggande tonerna för C och Ab)

I andra delen har jag försökt tänka mycket på ljudbilden snarare än harmoniken i sig.
Basen i andra delen upplevde jag bidrog till känslan av stabilitet och trygghet.
Tillsammans med stråkarna som lägger ackordsmattor får jag upplevelsen av att det
låter ‘’stort’’, precis som jag i målningen ville nå fram till, hur vi kan med hjälp av
soluppgångens färger ana att det finns ett stort landskap bortom kullen och trädet.

I tredje delen ville jag flytta fokus till fönsterramen. Likt vid målningen vill jag även
här förstärka och peka ännu mer mot den deprimerade och vilsna känslan som jag
upplever de mörka nyanserna förmedlar.
Jag ville med klockorna försöka skapa en dissonant harmonik som skulle ge känslan
av instabilitet och otrygghet, att det inte finns något att riktigt greppa tag i.
Basen fick i detta sammanhang symbolisera det ‘’mörka’’ i fönsterramen, men också
det undermedvetna och det okända när vi känner oss nere. I stycket ville jag inte att
basen skulle få ta för mycket fokus utan snarare kännas mer än höras, som en inre
dialog en kan ha mot sig själv.
Den distade synthen som ligger långt bak i ljudbilden skall gestalta något
odefinierbart och ogreppbart. Det är först mot slutet den kliver fram och blir tydlig,
nästan så stark och obehaglig att man bara vill stänga, vilket även sker.

● Hur har jag arbetat med djup?
Jag har valt att använda mig mycket utav rumsklanger, filter och bredd för att
åstadkomma en känsla av djup.
I första delen har jag medvetet gjort klockspelet dovt med mycket rumsklang. Man
kan även lägga märke till att ljudbilden är väldigt smal. Dessa val göra att jag
upplevde ljudet komma långt bort, vilket jag också ville efterlikna från soluppgången.
Vi kan skymta att någonting finns där men det är inte självklart hur det ser ut eller
låter.
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I andra delen spann jag vidare på idén om det stora landskapet och ville fylla ut hela
frekvensspektrat med hjälp av stråk och bas för att stycket skulle upplevas stort och
kraftfullt. Jag ville åt den chockerande effekten och symboliken av att öppna fönstret
och fyllas av allt intryck utifrån.
Körerna tycker jag symboliserar en andlighet som i sin tur symboliserar något större
än oss. Jag associerar soluppgången till ett stort landskap, vilket i sin tur ger mig en
känsla av att vara oerhört liten i världen.
Hornet har alltid haft den majestätiska och stolta känslan hos mig. Därför valde jag att
använda den för att ännu en gång trycka på den ‘’stora’’ och mäktiga känslan jag
tycker målningen förmedlar.

I den avslutande delen med fokus på fönsterramen ville jag gestalta de känslorna jag
tidigare beskrivit under denna delen som depression och att känna sig vilsen. Likt
känslan av att någonting oidentifierbart ligger och stör vid depression försökte jag
med hjälp av dova klanger och mycket reverb försöka beskriva just det oidentifierbara
och ogreppbara.
I detta partiet får jag nästan känsla av hur något eller någon betraktar mig och vill mig
illa. Hur någonting utom min vetskap kommer bortifrån och närmar mig.

● Hur har jag arbetat med kontrast?
Jag beskrev i början att jag delat in stycket i tre delar. Detta för att jag ville fokusera
på olika aspekter av bilden vid olika tidpunkter. De olika delarna kontrasterar mot
varandra på olika sätt, framför allt de två första mot den tredje. I de två första delarna
väljer jag att fokusera mycket på soluppgången men också vad som kan tänkas
finnas bortom kullen. De två delarna som också förmedlar hopp, tröst och
uppvaknande. Mycket utav harmoniken är repetitiv och leder dessutom starkt hem
till C, vilket också skapar en trygghet. Det finns även ett tydligt tempo och groove
som jag kan hitta ett lugn i. Jag behöver med andra ord inte lägga ner så mycket
ansträngning för att förstå vad som händer. Den första och den andra delen
kontrasterar även mot varandra. I början av stycket vill jag spela på den nyfikna
känslan och väljer även då att smalna av ljudbilden och filtrera ljudet för att det skall
upplevas försynt. I takt med progressionen av första delen blir ljudbilden allt bredare
och jag som lyssnare blir mer trygg i relationen till det dova klockspelet. Efter att ha
introducerat harmoniken, ljudbilden samt instrumentationen i första delen ville jag
att andra delen skulle kännas trygg och självklar. Att ljudbilden och instrumenten är
tydliga både i sound och funktion.

Att skapa en tystnad precis innan andra delen blev för mig väldigt uppenbart när jag
funderade över målningens narrativ. Jag såg mig själv i bilden gå upp för kullen och
fyllas av en spänning och förväntan av vad som kan tänkas finnas på andra sidan. Jag
kan även se hur jag tar det sista klivet upp för kullens topp tillsammans med ett stort
andetag för att slutligen kunna pusta ut och blicka ut över horisonten. Tystnaden i
musiken gestaltar just den spänningen och det andetaget som förbereder för mötet
med det vackra landskapet.

I sista delen vill jag försöka kontrastera mot detta genom att inte använda mig av ett
tydligt tempo eller groove, undvika harmonik som leder samt vad jag upplever

19



klinga konsonant. Jag vill att den som lyssnar upplever att det känns ansträngt att
följa med och att det inte finns en tydlig struktur.

● Mina tankar under skaparprocessen?
I kontrast mot den första målningen visste jag vad jag ville måla i den andra
målningen. Det gjorde att symbolik och narrativ snabbt kom upp på kartan och låg
till grund för både bilden och den musiken jag kom att skriva till. Jag ville även i
detta stycket dela upp formen i olika delar där jag fokuserar på olika aspekter av
målningen. Jag tror det har att göra med att jag dels vill vara tydlig i vad jag försökte
gestalta och väljer därför att fokusera på en sak i taget, men också för att skapa
kontrast mellan formdelarna och på så sätt likt bilden gå in i olika scener och miljöer
för narrativet.

Jag upplever att det är förvånansvärt enkelt att uttrycka när jag har en bild framför
mig att inspireras och hämta idéer ifrån. Det finns så många olika lager att fokusera
på som det faktiska motivet, en association av motivet eller min tolkning av motivet.
Beroende på min historia och mina erfarenheter ser jag även allt ur mina egna ögon
och gör en egen tolkning. Vissa motiv har jag tolkat på ett sätt som har gnagt på min
personliga integritet, som har påmint mig om saker jag tidigare varit med om och
inte rett ut. Det kommer helt enkelt för nära inpå mig som person och jag är inte
beredd att beskriva det i musiken.

RESULTATANALYS

Syftet med denna undersökningen var att fördjupa kunskapen om hur intermedial
transformation kan användas för att berika och utveckla musikskapandet. Jag kommer i denna
del besvara frågeställningarna, men också påpeka återkommande mönster och andra
observationer jag upptäckt under processen

Hur gestaltar sig musiken efter målandet?
Som jag var tydlig med i början ville jag se till att mitt musikskapande inte skulle bygga på
förutbestämda genrekonventioner. Jag ville istället kunna känna mig fri i mitt musikskapande
och då även kunna använda en bredare palett med instrumentation och sound att jobba med
utan att bryta några konventioner kopplat till en genre.

Ett tydligt mönster jag ser hos de två olika musikstycken är att de är indelade i tydliga delar
samt innehåller en tydlig dynamisk progression. I båda styckena började arrangemanget
oerhört lugnt och försiktigt och trappade därefter upp till en dynamisk höjdpunkt för att
slutligen nästan helt avbrytas med låg intensitet.
Med vidare eftertanke börjar jag även se mönster i hur jag jobbade med kontraster i musiken.
Jag försökte hitta motsatspar som kunde kontrastera mot varandra. Exempelvis när
dynamiken och intensiteten var som starkast ville jag snabbt gå ner till en väldigt låg
intensitet för att skapa en motsättning. Likt i målningarna har jag även tänkt motsatspar som
t.ex. gravstenen och gungan i första målningen och fönsterbrädet och horisonten i andra
målningen.

20



Gällande den dynamiska progressionen tror jag det handlade för mig om att sätta bilden i
rörelsen. I loggboken nämnde jag hur jag ville beskriva den första bilden ur ett kronologiskt
perspektiv, att tänka sig hur motiven på bilden utvecklats över tid.
Jag ville gestalta trädets utveckling och såg framför mig hur trädet växte och hur grenarna
sträckte sig utåt från stammen, precis som arrangemanget utvecklar sig över tid.
I den andra bilden tänkte jag likadant och föreställde mig hur solens strålar försiktigt sträcker
sig ut över landskapet och ger ljus åt världen. I arrangemanget av det andra musikstycket ville
jag beskriva just den scenen och utvecklingen av soluppgången. Jag kunde till och med se
mig själv kliva upp för kullen och fångas av det mäktiga landskap som ligger bakom och även
sedan mötas av solens ljus.

Vilka möjligheter skapar målningen för musikskapandet?
För mig har målandet hjälp mig oerhört mycket vad gäller att skapa och föreställa mig miljöer
och scener. Jag upplever att när det finns en konkret bild att luta sig tillbaka mot, blir det
lättare att hämta inspiration och lättare att sätta sig in i den känslan bilden ger ifrån sig.
Jag kan sen utifrån målningen även välja huruvida jag vill tolka det jag ser, exempelvis
genom att antingen fokusera på att gestalta och beskriva formerna av motiv eller också
gestalta de associationer jag får av att titta på målningen. Det behöver inte bara handla om
detaljerna i bilden utan även bilden som helhet och intrycket jag får utav det, vilket
Bruhn (2002) också lyfter fram i sin artikel:

Ekphrasis by association does not render exactly what the eyes see (in a
visual image or on the printed page of a literary work) but, inspired by the
primary work of art, spins off new thoughts or familiar mental or emotional
connections. (Bruhn, 2001 s. 586)

Tidigare när jag skrivit låtar tillsammans med andra har vi gemensamt försökt fantisera oss
olika miljöer och associationer, som vi dessutom helst skall se likadant på. Med hjälp av en
bild finns det plötsligt en gemensam referenspunkt att utgå och arbeta från. Även fast jag har
jobbat själv i denna undersökningen har jag ändå upptäckt att det underlättat vid
framställandet av musiken.

Tittar man dessutom tillbaka i min loggbok kan man se att jag nämner begreppet narrativ
väldigt ofta. Narrativet beskriver jag även ligga till grund för både målningarna och musiken.
I början av undersökningen hade jag ingen tanke om att bygga varken musik eller bild på ett
narrativ, vilket kom senare till att bli en central del av genomförandet.
I inledning beskrev jag hur jag kunde påverkas av musik där låtskrivarna och producenten
jobbat medvetet med klangfärger, djup och kontraster. Jag skulle vilja tro att de låtskrivarna
och producenterna vars musik jag berörs utav också har jobbat med ett narrativ och sedan
med hjälp av klangfärg, djup och kontrast kunnat förstärka det berättandet i musiken. På
liknande sätt upplever jag själv ha kunnat förstärka musikens berättande i denna
undersökning. Varje instrument och varje frasering har ett värde och en mening inom sig och
bidrar till en berättelse, den berättelsen jag med hjälp av målningen skapat.
Sammanfattningsvis kan jag säga att användandet av klangfärger, djup och kontraster har
hjälp mig lyckats framställa och förstärka narrativet. Genom att måla har jag förstått vikten
och fått nya perspektiv på hur jag kan koppla ihop nämnda parametrar och berättandet.
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DISKUSSION

Mitt syfte med undersökningen var att fördjupa kunskapen om hur intermedial transformation
kan användas för att berika och utveckla musikskapandet. Mitt resultat är att målningarna
hjälpte mig att bygga upp en miljö och en stämning och därav även gett mig vägledning i hur
musiken kan gestaltas. Med hjälp av färgerna, djupet och kontrasterna i målningarna skapade
de inspiration och associationen för mig att basera de musikaliska valen på. Även berättandet
i musiken upplevde jag blev starkare när jag kunde utgå från en målning.

Att tänka bild istället för att måla bild
Just i detta arbete har jag skrivit musik utifrån en färdig målning, men jag tror bara genom att
fantisera och framställa en miljö eller scen i huvudet kan öppna möjligheter och underlätta för
musikskapandet. Paul Long och Simon Barber (2017) pratar om att uppmärksamma miljön
omkring en och kunna inspireras av den, som exempelvis händelser man varit med om, något
man iakttog under dagen eller andra situationer man känt lite extra för. När man befinner sig i
de situationerna kan man skriva ner och beskriva dem så gott som möjligt för att på så sätt
lagra dem och använda dem senare när man skriver musik.

Narrativet som utgångspunkt
Under arbetets gång kom jag många gånger på mig själv att tänka målningen och musiken
som en berättelse. I målningarna kunde jag se mig själv stå vid platsen jag framställt och
betrakta hur trädet växer eller titta ut över soluppgången som reser sig. Inom musiken kunde
jag då gå tillbaka i känslan av att vara på plats i målningarna och beskriva mina intryck och
min upplevelse av besöket. Detta är något tidigare jag inte upplevt lika starkt när jag försökt
skriva musik. Det blev plötsligt så tydligt för mig hur jag mitt i musikskapandet kunde
använda färg, djup och kontrast för att framhäva den resan. Redan vid slutet av första
målningen och hela den andra målningen började jag förstå innebörden i att berätta och med
hjälp av de olika tekniker och verktyg musiken erbjuder mig kan jag förstärka och förmedla
min berättelse.

I filmmusikens värld jobbar man mycket med att förvalta berättandet i musiken. Jag ser en
likhet mellan hur jag har arbetat med min musik och hur jag upplever att filmmusik gestaltar.
I min musik har jag delat upp musiken i tydliga delar där jag valt att fokusera på olika motiv
och scener, vilket jag också ofta upplever filmmusik gör. Hade jag vetat om att narrativet
skulle få en sån central roll i arbetet hade jag troligtvis använt mig av litteratur som riktar sig
in på berättandet inom musik och tagit del av de verktygen som används för att gestalta
berättelser via musik. Detta är en lärdom jag tar med mig till mitt framtida musikskapande.

Begränsningar inom arbetet
Jag valde att arbeta med akvarellfärg och att inte begränsa mig i mitt musikskapande, vilket
innebar att genren blev sekundär. Låt oss leka med tanken att jag skulle använda mig av annat
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material inom målningen och att jag skulle skriva musik utifrån bestämda genrekonventioner?
Hur hade det gestaltat sig och hur hade den processen sett ut?
Ifall jag skulle skriva musik utifrån en förutbestämt genre hade jag då haft svårare att gestalta
på grund av att jag begränsas av de konventioner som gäller?
Även ifall jag framöver kanske inte kommer skriva denna typ av musik som är tematiskt
indelad och ha det stora utrymmet att berätta, tar jag fortfarande med mig tankarna i hur jag
med hjälp av bilder och miljöer kan få möjlighet och vägledning i hur jag kan gestalta och
berätta.

En annan tanke jag har som grundar sig i intermedialitet, är hur min musik hade låtit ifall jag
inspirerades av text. Hans Lund (2002) har ju pratat om hur vi kan kombinera ord, ljud och
bild. Hur hade det sett ut ifall jag kombinerat alla tre medier, ord och bild för att slutligen
gestalta det i ljud? Likt målningen och musiken jag skapat i denna undersökningen tror jag
även ord i form av en dikt eller annan text har en progression i att berätta och förmedla, vilket
vi då med hjälp av färger, djup och kontraster kan förstärka och framhäva.

Valet av min metod och de parametrar jag valde att fördjupa mig i har både sina möjligheter
och begränsningar. En intressant fråga hade varit hur musiken skulle gestaltat sig ifall jag
fokuserade på andra parametrar som exempelvis presentation, textur och uttryck.
I inledningen förklarade jag att jag upplevde en begränsning hos mig själv att gestalta just
färger, djup och kontraster, men det är egentligen bara fantasin som kan sätta gränser för vilka
aspekter, av en målning eller dikt för den delen, kan inspirera en för sitt egna musikskapande.
Bruhn (2001) nämnde även det att det finns ett minst lika stort intresse i vad kompositören
väljer att gestalta som hur kompositören gestaltar det. Detta öppnar ju givetvis många dörrar
för att låtas inspireras på många olika hörn och på minst lika många sätt hur man väljer att
förvalta den inspirationen.

Musiken i relation till bilderna
I denna undersökningen har bilderna varit ett verktyg för att skapa musik och har legat till
grund för alla de val jag gjort. När bilderna visas tillsammans med musiken ligger fokuset på
min egna tolkning och mina konstnärliga val. Men när jag enbart lyssnar på styckena
upplever jag att musiken talar för sig själv och behöver inte förklaras med hjälp av bilderna.
Jag vill att den som lyssnar på musikstyckena får utrymme och företräde att göra sin egna
tolkning. Förhoppningsvis uppstår det hos mottagaren många intressanta kopplingar till vad
personen i fråga tidigare varit med om och vad den förknippar ljuden med. Min förhoppning
är också att varje mottagare skapar sitt egna narrativ utifrån det den uppmärksammar i
musiken.
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Forsatt användning av min metod
I den kommersiella marknaden jag annars skriver mot finns det ofta bestämda konventioner
att förhålla sig till. Det är en pågående debatt och kompromiss mellan min egna
konstnärlighet och vad den kommersiella marknaden efterfrågar. Just i detta arbetet har jag
valt att inte jobba mot bestämda genrekonventioner, utan istället låta min inre konstnärliga
röst få stå i fokus och göra alla valen. Jag tror att det även är därför jag upplevt det så enkelt
för mig att gestalta och uttrycka i undersökningen. Det finns ingen annan än mig själv jag
behöver ta hänsyn till och det är även jag som har tolkningsföreträde.

Detta kan vara viktigt att fundera på när jag skall använda mig av metoden i ett sammanhang
där det är fler som skall kunna ta del av den musik jag gör. Då kan det även vara svårare att
hitta en tolkning av ett motiv eller känsla som är detsamma för alla. Jag tror inte att man kan
hitta ett svar på detta dilemmat utan jag tror man endast kan betrakta och uppmärksamma att
det sker.
I min undersökning har metoden hjälp mig att utforska min egna konstnärlighet och har även
berikat mitt egna musikskapande för just detta sammanhanget. Vad jag tar med mig till den
kommersiella marknaden är att inspireras av miljöer och scener runt omkring mig som jag sen
kan bygga en berättelse på och samtidigt vara beredd på att det kan uppstå en konflikt mellan
vad jag vill berätta och hur mottagaren tolkar det.

Tankar för fortsatt forskning
I denna undersökningen har jag fördjupat mig kring att föra över målning till musik. Men som
en tänkbar forskning i framtiden kan man utforska flera andra kombinationer utav medierna
inom intermedialitet. Exempelvis undersöka hur ord kan inspirera till musik, hur musik kan
inspirera till bildkonst och kanske till och med kombinera två utav de tre medierna för att
berika det tredje.
Dessutom hade det även varit spännande att se på hur bildkonst kan inspirera och ge verktyg
för vissa specifika genrekonventioner, är det lättare eller svårare?
Förhoppningsvis har jag med mitt arbete gett en grund och visat på möjligheter över hur man
kan tänka och arbeta med intermedial transformation kopplat till musikskapandet.
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